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LOS
INDISPENSABLES

MATI FERNANDEZ & LAS IMPERIALES
“Johnny Dea”

TURF (ft. DLD)
“Lamento boliviano”

NIKKÖ
““JUGO””

LAS CATAPULTAS
“Irresponsable”

No te hagas tanto drama por boludeces. Eso nos quiere decir Mati 
Fernández, pero lo hace de una manera sarcástica, elocuente, 
ingeniosa y compradora. El video lyric acompaña estéticamente 
de manera perfecta a una música con reminiscencias rockeras 
y sesentosas. Temazo que nos hace respirar un necesario aire 
fresco en la música actual.

¿El famoso cover de cover? Acá los Turf se suman a estos tiempos 
de reversiones poniéndole ritmo y baile a este clásico noventoso 
que inmortalizaron Los Enanitos Verdes y crearon en los ’80 sus 
coterráneos mendocinos de Alcohol Etílico. Decoran la pieza los 
mexicanos de DLD. No puede fallar.

 “Jugo”, el primer corte del disco venidero Maniki de la cantante 
emo-punk Nikko. La canción propone un ritmo plagado de 
distorsiones, mucha bata y sintetizadores. “Mis héroes están 
muertos y no creo que nadie los pueda reemplazar”. Será entonces 
tarea de ella crear nuevos ídolos. Con esta canción promete 
hacerlo.

¿Rock de garage? ¿En esta época de la música? ¿A esta hora del 
día? ¿En esta parte del mundo y ubicada específicamente en Mar 
del Plata? ¡Sí! ¿Puedo escucharla? Será un placer, ¡y un oasis para 
nuestros oídos! Porque el punky “Irresponsable” abre el EP debut 
de Las Catapultas de cuatro canciones llamado Charlatanería y 
la rompe toda a pura energía y guitarras al frente. A darle play.
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ALTER BRIDGE
 “Pawns & Kings”

Cronistas: 
Anabella Reggiani, Juani Lo Re y Sergio Visciglia

“Hoy”

BILLIE EILISH
 “Guitar Songs”

RODRIGO SOLER y FLOR ALBARRACIN

Viajes, nostalgias, recuerdos, flores, encuentros. Dos voces que se 
mimetizan. Un piano que les recibe y les abraza. Así entonces, 
Rodrigo Soler y Flor Albarracín cantan a dúo mientras tocan el 
mismo piano para emocionar con “Hoy”, lo que pinta (¿o no?) 
un preludio de lo que tal vez sea un nuevo Canciones Desde El 
Bunker del cantante.

“Una pequeña sorpresa para todos ustedes. Dos nuevas canciones!!!! 
TV y The 30th!!!!!!!” anunciaba Billie Eilish en su cuenta de 
Instagram. Se trataba del lanzamiento de su nuevo EP “Guitar 
Songs”, compuesto por dos temas donde las guitarras acústicas 
son las protagonistas. TV es cruda, su letra es un puñal en el 
corazón, una canción hermosa que se enaltece en la dulce voz 
de la norteamericana. The 30th narra sus vivencias después que 
un amigo sufriera un accidente. Una canción que crece, explota y 
termina suave pero intensa, como un abrazo entre sobrevivientes.

Tras muchos años en las filas de Callate Mark, el también 
guitarrista de Los Fabulosos Cadillacs continúa mostrando su 
faceta solista y en este caso interpreta una versión del clásico 
tango de Horacio Basterra y José Dames, popularizado por 
Julio Sosa. Adelanto de Florián en Concierto, se asume como la 
canción favorita del joven crecido en Boedo, barrio tanguero por 
excelencia. “Mis vecinos ponían todo el tiempo tangos muy fuerte y 
es escuchaba todo el tiempo en la calle”, recuerda.

FLORIAN
“Nada”

Como adelanto de su próximo álbum “Pawns & Kings”, que verá 
la luz el 14 de octubre, la banda presenta nuevo single y video 
homónimo. Se trata de una canción sumamente teatral, elegida 
como el cierre para su disco, que contiene todos los condimentos 
que caracterizan a la banda: la voz de Miles Kennedy pasea 
por su amplio registro y escala construyendo un clima que se 
complementa con baterías duras y un riff central en las manos 
de Mark Tremonti. Pesada y agresiva, con una lírica fuerte donde 
peones y reyes se disputan. Alter Bridge volvió con todo y se 
siente.
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FLORENCIA RUIZ
“No dispongas demasiado de tu luz”

ESCORPIA
“El sello”

SENSAFILO
“Matador”

JULIÁN DESBATS y DANI UMPI
“Zentaura”

En un desierto apocalíptico, entre motos, cuero y mucho polvo, el 
trío conformado por Valentina Cooke en voz y guitarra, Salo Bass 
en bajo y Rocío Luna en batería, presenta “El Sello”, una poderosa 
canción llena de riff crudos y potentes, que funde rock, funk y algo 
de rap. 100% recomendada.

Previo a cumplirse un año del disco Aullido, la talentosa cantante 
comparte el video de “No dispongas demasiado de tu luz”, dirigido 
por Marcelo Lupis y filmado en La Catedral Club. Todo el despojo de 
su voz melancólica y su calidez interpretativa. Para disfrutar siempre.

Como adelanto de su cuarto álbum solista, Julián Desbats comparte 
“Zentaura”, que cuenta con la colaboración de Dani Umpi. Una 
canción pop super bailable, de esas que se te pegan pegote. “Bailar y 
reir” dice el estribillo, y a eso invita con cada segundo que la canción 
se pasea por tus oídos.

La banda regala una versión ska punk del máximo clásico latino de 
Los Fabulosos Cadillacs, pero con sorpresitas cumbiancheras al final. 
Potencia en vivo rescatada de su show a principios de año en La 
Trastienda. Para poguear en el sillón, el bondi, o en un recital, claro. 
¡Resiste!
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VALE ACEVEDO
 “Como vos”

HEREDEROS DE TITO
 “Diciembre feroz”

THE SMASHING PUMPKINS
“Beguiled”

JUAN ROSASCO EN BANDA (ft. Juani Rodríguez)
 “Colores al azar”

Herederos de Tito presenta el video de este tema que forma parte del 
sountrack del documental “El oficio de buscar a Inés”. Una canción 
de amor, una historia de dos personas que se cruzan en un momento 
tormentoso de sus vidas, dos vidas que cambiarán para siempre.

Con una melodía super placentera y una letra encantadora, la dulce voz 
de la cantante argentina Vale Acevedo recita los versos del segundo 
corte de su próximo disco Buenas Noches Terrícolas. “Nunca nadie me 
va a conocer como vos”, dice y dan ganas de abrazarla fuerte.

A puro riff y vestido como un excéntrico pagliacci, Billy Corgan 
estrena un nuevo sencillo que promete un montón.  “Devuelve la 
fé” pronuncia áspero, pero con convicciones este tema que forma 
parte de otro ambicioso proyecto surge de la mente de Billy. Se 
trata de un álbum de ópera rock en tres actos titulado ATUM, que 
está programado para abril de 2023. Para su presentación la banda 
estrenará un tema por semana, durante 33 semanas. Sí, como la 
canción 33 del disco Mellon Collie and the Infinite Sadness. Habrá 
que estar atentos.

Un beat bien potente asoma como una característica peculiar de esta 
canción que cuenta con la participación del cantante de Andando 
Descalzo. Resalta la gran producción del videoclip que cuenta con 
la participación de la actriz Mirta Busnelli y el periodista Lautaro 
Maislin. El pegadizo y comprador estribillo te deja una frase clavada: 
“El gris te está matando”. 
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DISCOS

CUMBIA PSICODÉLICA 
DESDE UK

Los Bitchos: Let the Festivities Begin!

Producido por Alex Kapranos, de Franz Ferdinand, el primer disco 
Los Bitchos es bailable, cosmopolita y divertido.
¡Que empiecen las festividades!

En tan sólo 37 minutos y dos segundos, el debut discográfico de Los Bitchos logra hacer 
que el cuerpo instintivamente empiece a bailar. Desde el título, Let the Festivities 
Begin! (2022) -que se traduce literalmente como “¡Que empiecen las festividades!”-, 
denota que lo que se está por escuchar es la introducción -y algo más- a una fiesta.

¿Cumbia psicodélica made in the UK? Sí. ¿Cómo? Pues, se trata de un cuarteto de 
mujeres oriundas de diferentes países: la uruguaya Agustina Ruiz -keytar, el teclado 
que se toca colgado, un clásico de la movida tropical casualmente-, la australiana 
Serra Petale -guitarra-, la inglesa Nic Crawshaw -batería- y la sueca Josefine Jonsson 
-bajo-. Ellas coincidieron en Londres, amistades y salidas mediante, con la idea de 
crear un grupo de cumbia instrumental -el aporte de Ruiz es innegable-. Consolidada 
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Cronista: Maximiliano 
Novelli Frutos

la formación, el público local no tardó en 
llegar.

En un principio, había que seguirlas 
por YouTube, donde algunos singles e 
intervenciones para diversos programas 
de radio, incluida la histórica BBC, 
sirvieron de catapulta hacia una 
difusión que creció exponencialmente 
y, por supuesto, también en vivos que 
llamaron la atención más allá de las islas 
británicas. Hasta que llegó el momento 
de condensar las composiciones en un 
registro que tuvo la producción de Alex 
Kapranos, cantante y guitarrista de Franz 
Ferdinand.

Este trabajo podría definirse como 
cosmopolita, y, claro, divertido. A partir 
de la multiplicidad de orígenes que 
cada una de las integrantes imprime en 
el disco, desde los primeros sonidos de 
percusión en la apertura, con “The Link Is 
About to Die”, el baile no puede esperar 
más de cuatro segundos en comenzar. 
La guitarra de Petale marca una tónica 
psicodélica que remite a aires arabescos 
y de la cumbia -tanto argentina como 
peruana-, con influencias que podrían 
rastrearse hasta en la mismísima Gilda, 
a quien la tecladista charrúa escuchó 
durante varios años.

En un ambiente de disfrute -“I Enjoy It”-, 
el ritmo parece trasladar la cabeza a la 
selva subtropical. En un estado de trance, 
las modulaciones se escabullen entre 
voces femeninas ininteligibles que van 
de un lado al otro en la mezcla.

Luego, la cumbia pide “Pista (Fresh Start)”, 
cuando la base oficia de guía para los 
pasos y la música se complementa con 
voces de fondo, como si la canción se 
hubiese grabado durante una fiesta que 

termina con aplausos y celebración. Las 
primeras notas de “FFS” tienen un halo 
de medio oriente -los antepasados de 
la encargada de las seis cuerdas son de 
origen turco-, que permite viajar hacia 
esas latitudes.

Después, el recorrido se dirige hacia el 
“Tropico” y se topa con “Las Panteras”, la 
cual inicia sigilosamente, confirmando 
que la noche no tendrá fin, hasta alcanzar 
el clímax, el cual invita a saltar y dejarse 
llevar hasta límites insospechados. 
Continúa “Good to Go!”, con un tinte 
cinematográfico, que sin problemas 
podría formar parte de una banda sonora 
de Quentin Tarantino. “Change of Heart” 
propone mover el cuerpo al ritmo de los 
compases que marca la percusión y las 
notas que ejecuta Petale.

La joda sigue con “Tripping at a Party” y la 
fuerza que Crawshaw impone desde los 
parches, en una combinación de sonidos 
de múltiples géneros que resultan en 
una pieza que bien podría ser rock, 
cumbia, punk, ska o todo eso junto. Hacia 
el final se encuentra el track más rockero 
del trabajo, “Try The Circle!”: ambiente 
influenciado por el surf rock y toques 
oscuros de las teclas y la percusión.

“Lindsay Goes to Mykonos” funciona como 
una coda, un pasaje hacia un viaje que 
empezó y que se extenderá más allá de la 
música, con intervalos que poseen mucho 
ataque de las guitarras y otros donde 
las teclas completan el ambiente de los 
festejos interminables. No se sabe quién 
es Lidsay, ni por qué se va a Mykonos, 
pero seguramente la pasará bien.
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DISCOS

DREAM TEAM RAPERO
Una selección de lo último del rap que no podes dejar de escuchar.

J.I.D.: The Forever Story
El nuevo lanzamiento de larga duración 
de J.I.D., el rapero originario de Atlanta 
y miembro de Dreamville Records, es 
una excelente yuxtaposición entre un 
liricismo agudo y meditado, y la elección 
de instrumentales que hacen el disco 
fluir de forma armoniosa y cada tema ser 
un dulce de distinto sabor. Cuenta con 
colaboraciones que nutren de potencia 
los distintos momentos del álbum, 
entre las que se encuentran Lil Wayne, 
EARTHGANG, Ari Lennox, Ravyn Lenae, y 
el legendario Yasiin Bey a.k.a. Mos Def. 

“$oul $old $eparately” – Freddie Gibbs
No tira la toalla uno de los raperos más 
habilidosos y peculiares de los Estados 
Unidos y, por qué no, del mundo. Freddie 
Gibbs nos ofreció este nuevo álbum que, 
mano de productores increíbles como The 
Alchemist y Madlib mediante, presenta 
una vez más el abanico de estilos que 
Freddie puede teñir con su personalidad 
ácida, sarcástica y punzante. Un disco 
que vale la pena escuchar completo 
y que seguramente enloquezca a los 
seguidores de esta implacable voz del 
rap norteamericano.
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Cronista: Flor Viva

“Tesoros en la tundra” (I, II y III) – Golden Boyz
Se cierra la increíble trilogía de discos de 
uno de los hitos de talento fundamentales 
de los últimos años en Argentina. Desde la 
provincia de Santa Fe para todo el mundo, 
este colectivo de artistas nos presentó con 
“ÉXTASIS” el último tramo de la aventura 
consistente que es “Tesoros en la tundra”, 
un recorrido que nos hace transitar a pies 
descalzos instrumentales fantásticas y 
una enredadera de versos que reflejan la 
constante y creciente innovación de los 
Golden Boyz. Originalidad, talento, osadía 
musical Imbatible e histórica esta triada 
de lanzamientos.

Tras conocer los dos singles que 
precedieron al disco (“Bidding War” y 
“Wash The Dishes”), la espera por el nuevo 
material de larga duración de la increíble 
rapera y productora de Buffalo se volvió 
una irreversible cuenta hacia atrás 
para otro tesoro musical. Con confesas 
influencias de la East Coast de la que es 
originaria, este álbum de nueve tracks 
recorre su característica sensibilidad y su 
pluma que es casi acupuntura lírica. Con 
colaboraciones con importantes artistas 
como Benny The Butcher, Elcamino, 
Ransom y más, este disco pone sobre la 
mesa lo consagrada que se halla Marche 
Lashawn a.k.a. Che Noir. Formar parte de 
su mundo musical ya es lujo, y una vez 
más deja en claro que su búsqueda y 
su hambre artística no paran de crecer, 
en conjunto con su poesía y su peculiar 
forma de aterrizar reflexiones en nuestros 
oídos.

“The Last Remnants” – Che Noir
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DISCOS

INFINITO Y BREVE
Charlie Desidney: Infinito y Breve

La nueva producción solista hace honor a su título con tan sólo 
siete canciones que invitan a volar hacia el infinito.

El compositor y productor Charlie 
Desidney, publicó recientemente en las 
plataformas digitales su cuarto disco, 
tras cinco años de enfocarse en otros 
proyectos y desde la publicación de su 
anterior álbum, ¡No muerdas al perro! 
(2017). Ahora, el flamante Infinito y Breve 
(2022), en poco más de 20 minutos, 
combina una mezcla entre art-pop y 
sonoridades acústicas con líricas que 
abordan el existencialismo, con un toque 
de melancolía y psicodelia.

Esta nueva entrega cuenta con la 
producción de dos músicos mendocinos: 

Mariano di Cesare -en la mayoría de los 
tracks-, y la impronta de Javier Montalto 
en otras dos canciones. Además, hubo 
tiempo para un dueto con Daniel Martín, 
quien completa el basamento artístico 
que deja su huella en un registro que 
podría calificarse como exquisito.

La placa abre con “Vampiros de San Telmo”, 
tema que posee una instrumentación 
en la que se crea un ambiente íntimo, 
el cual perdurará a lo largo del trabajo. 
Mediante los compases que marca la 
batería, un bajo prominente, una guitarra 
limpia, teclados y arreglos de cuerdas, 
cada uno de los instrumentos enmarcan 
esa intimidad.

Antes de sacar “Conclusiones apresuradas”, 
se escucha una mayor preponderancia 
de una base rítmica hecha con 
sintetizadores, que también cuenta con 
el aporte del anteriormente mencionado 
Javier Montalto en coros. Así, se marca un 
contraste con respecto a la pista anterior, 
pero sin dejar el aura introspectivo.

En la lista sigue la canción que le da el 
nombre al álbum, con un tinte onírico 
que profundiza el ambiente intimista 
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Cronista: Maximiliano 
Novelli Frutos

de la obra. “¿Por qué será?” suma, con 
una guitarra acústica y el protagonismo 
de la voz de Desidney, un característico 
estilo crooner, que es un recurso que han 
utilizado artistas de múltiples géneros, 
en donde la voz se ubica en primer plano 
de la mezcla y emula así una suerte de 
susurro, que bien podría funcionar como 
la banda sonora de un film independiente. 

En “M.V.A.G.”, se puede percibir un toque 
ambient y, a la vez, concuerda con la lírica: 
“me voy a guardar un poquito más”, canta 
el artista junto al otro productor que 
trabajó en este registro, el frontman de 
Mi Amigo Invencible, Mariano di Cesare. 
Luego, vuelven los tonos acústicos en 
“Casi”, los cuales se matizan con una línea 
rítmica y de guitarra eléctrica que remite 
a las melodías de aquellas canciones pop 
de los años sesenta.

“De un trampolín a otro”, es la canción 
con la que se cierra el disco, la cual se 
contrapone con el título y sus versos: 
“este suspiro tendrá su lugar, es parte de 
los finales abiertos”, entona el autor del LP. 
De este modo, Desidney encuentra una 
manera de dejar la puerta abierta hacia 
lo que vendrá, sin perder de vista ese 
ambiente reflexivo -”dejame quedarme 
solo, en este mundo crudo”-, en dirección 
hacia lo que podría ser un próximo disco 
o lo que se imagine quien escuche. 

JORGE DREXLER
Teatro Gran Rex

EL PLAN
MAESTRO

El cantautor uruguayo presentó 
su último disco, Tinta y tiempo, 

ante un Gran Rex agotado.

Según el cantautor uruguayo, ha sido 
el álbum “más difícil de su carrera”. 
Entre otras causas, porque la reclusión 
domiciliaria privó a artistas como él de la 
oportunidad de testar sus creaciones con 
otros: “Descubrí que no se escribe solo. Que 
hasta que no compartes con otra persona, 
no eres capaz de medir la naturaleza de lo 
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Fotógrafa: Cynthia Ascani

que has compuesto”.

Tinta y Tiempo —que también incluye “Cinturón 
blanco”, estrenada en marzo, y “Tocarte”, en octubre— 
se lanzó con un arte diseñado por el prestigioso 
estudio de diseño Naranjo-Etxeberría, tan sugerente 
y elegante como el conjunto de canciones que reúne.

El arte, que revela un relieve en su portada, está 
inspirado en la escultura clásica y en la idea del lienzo 
en blanco. En el interior, se revela una explosión de 
color que nos acerca al desconcierto, y refleja los 
colores de la naturaleza que se esconden tras la 
luz. El diseño del disco físico, a color, junto con la 
inteligente elección de la tipografía, completan un 
diseño redondo que recoge con maestría el espíritu 
de este nuevo y esperado trabajo.
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LA ERA DEL RIVOTRIL
Con foco en las composiciones y en las letras, Alan Sutton y las criaturitas 
de la ansiedad se caracteriza por no estar atado a ningún género en 
particular. Las canciones van desde universos semi acústicos de guitarra y 
voz hasta producciones con sonidos modernos que coquetean con géneros 
como el pop, urbano e incluso electrónica. El espectáculo, en consecuencia, 
propone un paseo por esos mundos sonoros guiados por la teatralidad de 
Alan y la narrativa de sus letras.
 
Con un ojo inequívoco para cautivar a las nuevas generaciones a través 
de las redes sociales, Alan Sutton compartió con el mundo sus canciones 
tocadas en la guitarra y la aceptación fue inmediata. Luego junto al 
productor musical y guitarrista de las criaturitas, Jerónimo Romero, las 
llevaron a los universos sonoros que se pueden escuchar en plataformas 
digitales: Tik Tok, Instagram y YouTube son algunas de las redes por las 
cuales este artista logró posicionarse entre los oyentes de México, Chile, 
Perú, España y otros.

ALAN SUTTON Y LAS CRIATURITAS DE LA ANSIEDAD
Teatro Vorterix
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Fotógrafa: Barbi Sardi
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CANNIBAL CORPSE
El Teatro Flores

SIGUE LA SANGRE
La banda de death metal presentó su nuevo álbum, Violence 
Unimagined, y repasó buena parte de su extensa discografía.

Cannibal Corpse, la leyendas viviente del death metal, llegó 
a la Argentina para presentar su último álbum, Violence 
Unimagined, y repasar gran parte de su discografía. La cita fue 
en el Teatro Flores.
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Fotógrafo: Alejandro Reggiani
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THE KOOKS
Luna Park

REENCUENTRO
Y FESTEJO

El grupo inglés volvió al país y celebró el décimo quinto 
aniversario de álbum debut, Inside In/Inside Out.

Fotógrafa: Pilar Guevara
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EL ÚLTIMO KE ZIERRE
El Teatro Flores

PUNK EN EL 
TEATRO FLORES

Luego de cuatro años de ausencia, la banda española de punk 
rock El Último Ke Zierre regresó a la Argentina y festejó sus 35 
años de trayectoria en el Teatro de Flores. 
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Fotógrafo: Alejandro Reggiani
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SARA HEBE
El Teatro Flores

NO SOY ETERNA, 
PERO CASI

Sara Hebe presentó su nuevo trabajo de estudio, SuciaEstrella, en el 
Teatro de Flores. Al show también se sumaron Juliana Gattas, en “ATP”, 
y Sassyggirl, para hacer “Dale”. 
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BAHIANO
Teatro Brodway

A MI MANERA YO VOY
El cantante desató una fiesta en el Teatro Broadway junto a Los 
Guardianes de Gregory en la presentación de Mucha Experiencia, su 
nuevo álbum en colaboración con artistas locales y extranjeros.

Nada parece ser más contrastante en la 
noche del viernes en el centro porteño que 
el frío inclemente de un invierno que está 
al caer y el calor de latitudes caribeñas 
que proporciona durante dos horas dentro 
del Teatro Broadway Bahiano junto a Los 
Guardianes de Gregory, el increíble combo 
de diez músicos que acompaña al ex Pericos 
en este nuevo ciclo de su vida artística. En 
esta ocasión el cantante y compositor llega 
a la calle Corrientes con Mucha Experiencia, 
un trabajo con versiones renovadas de 
los grandes éxitos cosechados a lo largo 
de quince años junto a su antiguo grupo, 

además de canciones de su posterior carrera 
como solista, y se palpa dentro de la sala 
la expectativa del público por escuchar y 
disfrutar de quien creó y puso su voz a temas 
que han dejado una marca indeleble en 
varias generaciones.

La banda pisa con puntualidad el escenario 
y ataca a puro ritmo ska con “Jamaica Blood”, 
del disco de Los Pericos Big Yuyo (1992). El 
sonido y el juego de luces son imponentes, 
y en el primer tramo del show Bahiano 
intercala temas de Pericos como “Más cerca 
del cielo” y “Mucha experiencia” –que levanta 
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la primera gran ovación de la noche- con 
otros de su etapa solista como “Hoy sabrás”, 
“Así como seas”, “Óyelo” y “Fuego”. El grupo 
suena poderoso, muy ajustado, y el cantante 
anticipa que se tratará de una noche muy 
larga.

“No pensé que iba a pasar esto con la canción. 
Había un búho en una medianera de un edificio 
todo descascarado. Era un día horrible y titulé… 
‘Tarde gris’”. Bahiano comparte cómo se gestó 
el hit que integra su disco Nómade (2008), 
una de las composiciones más reconocidas 
de su trayecto solista. En uno de los puntos 
más altos del show, el músico invita a 
compartir el escenario a la cantante Connie 
Isla, quien participó en Mucha Experiencia, 
para interpretar una conmovedora versión 
de “Cerca de mí”, un pasaje de calma y tono 
intimista en medio de tanto baile y frenesí. 
El público nuevamente se levanta de sus 
butacas para celebrar la llegada de clásicos 
sin fecha de vencimiento como “Sin cadenas”, 
“Pupilas lejanas” y “Runaway”. Cómplice, el 
cantante pregunta “¿Estamos bien gente?”, 
sabiendo de antemano la respuesta.

Frontman consumado, con más de treinta 
años de conciertos sobre sus espaldas, 
Bahiano recorre el escenario de una punta 
a otra, hace cantar al público y los invita a 
bailar y mantenerse en movimiento. Juega 
con quienes se encuentran más cerca suyo 
pero no se olvida de la platea, y mantiene 
la intensidad del show, acompañado por 
una banda muy sólida en la que se destaca 
una exquisita sección de vientos. El segundo 
tramo del show consiste en una catarata 
de clásicos que Bahiano, Juanchi Baleirón y 
compañía supieron concebir durante más de 
una década, como “Waitin’”, “Jamaica Reggae”, 
“Me late”, “Home Sweet Home” y el popurrí 
“Hacé lo que quieras/ Voy caminando lento” 
/ Torito”, mientras canción tras canción el 
Broadway se convierte en un hervidero con 

gente bailando reggae y ska en los pasillos 
del teatro y registrando el momento con sus 
teléfonos.

Para el momento de los bises, Bahiano y 
Los Guardianes… sorprenden con una gran 
versión de “Uma Brasileira” de Os Paralamas 
Do Sucesso, el trío brasileño liderado por 
Herbert Vianna que supo estrechar lazos 
musicales y afectivos con Los Pericos desde 
sus comienzos. La banda decide viajar hasta 
1987 para tocar un infaltable de cualquier 
velada que pretenda ser festiva, “Nada que 
perder”, y cierra a puro movimiento con ese 
clásico de los ‘90 que fue “Parate y mira”. 
Ahora sí, a enfrentar nuevamente el frío de 
la madrugada, pero con el cobijo de una 
música caliente, sanguínea, que invita a 
pasarla bien.

Bahiano volvió a los escenarios después 
de la pausa forzada por la pandemia con 
un poderoso y emotivo show, a caballo de 
sus clásicos de distintas etapas. Junto a Los 
Guardianes de Gregory, dio muestras de 
su vigencia ante un público fiel y de estar 
preparado para dar sus próximos pasos, 
como dice la canción, “a su manera”.



28

CONNIE ISLA
Niceto Club

UN VIAJE DE 
LUZ Y FUEGO

Mientras trabaja en el lanzamiento de su segundo disco, Connie 
Isla se presentó en Niceto Club.  
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CIENFUEGOS
Groove

LA VIDA SE NOS VA
“Estamos viejos, Sergio”, grita un poguero cansado en el medio del 
concierto y de la efervescencia. “Vos”, responde rápidamente Rotman 
y arranca una nueva canción. El resumen perfecto para una nueva 
sobredosis de postpunk que deja contentos (por una noche al menos) a 
adolescentes (por una noche al menos) de treinta, cuarenta y cincuenta 
y pico.

Un show cada tanto. Una ceremonia por ahí. Un rito a la banda que no 
existe. Una esperanza de que todo sea más asiduo. Una nueva discusión 
para apagar cualquier ilusión. Cienfuegos parece haberse convertido 
en esto. ¡Y es un montón! Es la mejor banda de la historia por estas 
mismas razones y porque la tenemos que extrañar para volverla a 
querer. Y nunca la abandonaremos, ni los de arriba de las tablas, ni los 
de abajo.

Será cuestión de guardar pedacitos de aquellas sombras de la noche, 
aguantar el dolor de un cuerpo que ya no está para estos trotes durante 
una semana y volver a pedir que se vuelvan a juntar.

Al fin y al cabo, la vida dura solo un segundo.
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DANIEL DREXLER
Café Berlín

VOLVER A LO SIMPLE
Luego de tres años (y una pandemia de por medio) el músico y 
compositor uruguayo volvió a presentarse en Argentina: adelantó 
temas de su próximo disco y disfrutó, a sala llena, del amor de su 
público.

La bella sala del Café Berlín está repleta. 
El público bebe y conversa bajo una luz 
tenue. Se percibe un ambiente tranquilo, 
de comodidad, más parecido a un 
encuentro de amigos que a un show, una 
sensación de intimidad hogareña que 
permanecerá a lo largo de la noche. 

De pronto el murmullo de voces se funde 
con un canto que llega desde el escenario. 
Daniel Drexler ya está en escena y 
armoniza melodías a capella, loopeando 
voces que sirven de introducción para 

“El Tiempo del tiempo”, el primero de los 
tantos estrenos que regalará durante el 
concierto.

Inmediatamente, Drexler interpreta “Lo 
que siempre fue” y al terminar saluda a 
su público. Emocionado, trata de explicar 
con palabras la felicidad que siente por 
volver a tocar en Buenos Aires, sobre 
todo después de la pandemia. Haciendo 
referencia a una de sus letras, apela a 
la necesidad de volver a lo simple, a las 
canciones, a la magia que envuelve a la 
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música. “Que brote la luz”, dice, y estallan 
los aplausos. 

El ritmo y el paisaje montevideano se 
hacen presentes con los primeros acordes 
de “Palermitana”. Desde las mesas 
llegan, primero, las palmas acompañando 
la clave de candombe y después la 
letra del estribillo que se repite en un 
afinado canto colectivo. Drexler invita a 
participar, a cantar y ser parte del show. 
Logra romper esa fría barrera entre el 
artista y el público, lo cual genera una 
comunión especial que hace todo mucho 
más cálido y real.

Avanza el repertorio y llegan tres estrenos, 
adelantos de su próximo disco: “El 
secreto de tu abrazo” (sobre la capacidad 
sanadora de los abrazos), “Faro de Santa 
María” (dedicado al faro de La Paloma, en 
donde se crió) y “En esta cama” (acerca 
de una obsesión erótica). En algunas 
canciones lo acompaña en teclados y 
programaciones Martín Pisano. 

Es el momento más íntimo y emocionante 
de la noche. Sentado a un costado del 
escenario, sólo acompañado por su 
guitarra criolla, Drexler sonríe y confiesa: 
“Me siento como si estuviera en el living 
de mi casa”. El público lo abraza con un 
cálido y conmovedor aplauso.

Este inmenso y prolífico artista (tiene 
ocho discos editados, giras por todo 
el mundo, premios, reconocimiento de 
la prensa especializada) cautiva por la 
versatilidad de su repertorio, que más allá 
de coquetear con varios géneros, hace 
foco en la canción. Su manera de ver el 
mundo (su mundo) es poética y profunda, 
pero a la vez simple y sincera: allí reside 
esa magia que seduce, inspira y cautiva.

Drexler anuncia que llega un estreno 
especial: “La Voz de la Diosa Entropía”, el 

cual viene acompañado de una divertida 
y peculiar introducción (con una clase 
de ciencia incluida), en donde el artista 
explica la interesante Ley de la Entropía, 
por la cual todo tiende a desordenarse. 
Una canción bellísima que hace cantar, 
una vez más, a todos los presentes.

“Febril remanso”, “Mariposas” y “Santa 
Rosa” siguen la senda festiva hasta el final 
del show, que lo encuentra a Drexler con 
los brazos abiertos, queriendo abrazar a 
cada uno de los presentes, que no paran 
de aplaudir al músico uruguayo.

Pero aún queda tiempo para un bis: 
“2021” una preciosa y poética canción 
que invita a la reflexión con frases como 
“La alegría es el presente” o “la esperanza 
es el futuro”.

Agradecidos, inspirados y esperanzados. 
Así se fueron quienes fueron testigos 
del regreso, tres años después, de Daniel 
Drexler a los escenarios argentinos, para 
brindar un show épico y memorable, 
en donde el artista brilló con sus 
interpretaciones, cantó y jugó con su 
público y adelantó lo que será su noveno 
disco de estudio, una obra que promete 
ser otra perla en su extensa discografía. 
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GUASONES
Estadio Obras

TODO PARA GANAR
La banda platense duplicó la apuesta en el mítico Estadio Obras, para 
continuar con la presentación de su último material y repasar treinta 
años de carrera a sala llena.

La noche fría de sábado contrastó con el 
calor generado por el espectáculo que 
Guasones brindó para una multitud de 
fanáticos y fanáticas, los cuales coparon el 
emblemático Estadio Obras, el templo del 
rock, por segunda noche consecutiva en el 
marco de la presentación de El Huracán Vol. 
9 (2022), el flamante trabajo del grupo.

Luego de una hora exacta de espera 
desde la apertura de puertas y mientras el 
establecimiento se llenaba a gran velocidad, 
el conjunto empezó el show a toda marcha 

con “Me muero”, un clásico de su tercer disco 
Como animales (2003), y continuó con “El 
huracán”, una de las pistas de su novísimo 
registro, y de las cuales varias sonarían a 
lo largo de la velada, maridadas junto a las 
otras canciones de su vasta discografía.

Con un sonido impoluto de principio a fin, 
Facundo Soto hizo de las suyas de un lado 
al otro de las tablas, mientras la banda 
demostraba su saber hacer en en pistas tales 
como “Ella sabe”, “Pobre tipo”, “La vida es así” 
-parte de su último LP-, y “Estupendo día”, 
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entre otras, marcando contrapuntos entre las 
diferentes partes de su extenso repertorio.

En la lista hubo tiempo para un medley entre 
“El tren” y “Flores negras” -la primera de 
su noveno disco y la segunda de Toro Rojo 
(2005)-. En tanto el público deliró, cantó, 
bailó y arengó, del otro lado casi que no 
hubo respiro dada la catarata de canciones 
que la agrupación platense ofrendó a sus 
seguidores “Del otro lado de la ciudad”. 

“Muchas gracias, dos noches hermosas, los 
amo”, declaró con síntesis del frontman para 
la alegría -conjunta- de la enorme audiencia 
que disfrutaba cada nota que salía desde el 
escenario y que encendió una fogata musical 
que iluminó el Templo con un éxtasis de rock. 

Con el correr de los minutos, un torrente de 
hits continuó la larga lista de temas de la 
noche, la cual se completó con exponentes 
como “Tan distintos”, “Pasan las horas”, “100 

años”, la inmortal “Reyes de la noche”, y 
“Gracias”, mientras que el público extasiado 
no paró de festejar y disfrutó de la ocasión 
como si fuese la primera vez que la banda se 
presentaba en el mítico estadio.

“¡Gracias por bancarnos en estos treinta 
años¡”, exclamó Soto para dar curso al 
pequeño set de bises que finalizó con un 
rescate del debut Guasones, “La flaca Pili y el 
Negro Tomás” -publicado en el autotitulado 
del año 2000-. De esta manera, con una 
segunda noche en el Obras, el quinteto dejó 
más que claro que estas tres décadas no 
solo los consagran artísticamente sino que 
todavía hay mucho rock por andar.
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SONS OF APOLLO
El Teatro Flores

SINFONÍA PSICÓTICA
La banda presentó MMXX, su segundo álbum de estudio y repaso hits 
de “Psychotic Symphony”. El super grupo está integrado por Mike Portnoy 
(Ex DreamTheater, WineryDogs), Derek Sherinian (Ex DreamTheater), 
Jeff Scott Soto (ex Journey, Ex RisingForce de YngwieMalmsteen) y Ron 
“Bumblefoot” Thal (Ex GNR).

El bajista original Billy Sheehan (TheWineryDogs, Mr. Big, David Lee 
Roth) en esta ocasión no pudo visitarnos, pero fue reemplazado por 
Felipe Andreoli (Angra).



37www.elbondi.com

Fotógrafo: Alejandro Reggiani



38

ROSALÍA
Movistar Arena

DIARIO DE UNA 
MOTOMAMI HI-FI

Una crónica caliente sobre la ‘Motomami experience’ en uno de los 
puntos más icónicos de América Latina.

Durante dos noches consecutivas, en un 
sector de la frontera entre los barrios de 
Chacarita y Villa Crespo en la Ciudad de 
Buenos Aires, el universo de Rosalía estalló 
y arrasó con olas de rojo, negro y blanco en 
accesorios, banderas, y mucho outfit símil 
cuero. Las calles se llenaron de un público 
diverso como pocos, que iba desde niñas 
vestidas de bailaoras flamencas, hasta 
muchachos adultos asistiendo solos.

La estructura del Movistar Arena vibró con 
fuerza con el arranque del show, a puro 
embrague de motocicleta y con una entrada 
de una crew de bailarines escoltando a Rosalía 
por un escenario de pintas minimalistas que, 
de principio a fin, se mantuvo prácticamente 
vacío de agregados durante la totalidad 

del concierto. Sin embargo, la imponente 
presencia de la artista española hizo que 
la estética resaltese, sin que no haga falta 
más que su talento para llegar a todos los 
rincones del estadio. 

El público, enardecido, coreó con Rosalía 
todas y cada una de las canciones que 
formaron el setlist, el cual mostró una suerte 
de respetuoso silencio solamente durante el 
medley de temas inéditos que la artista se 
permitió mostrar y que fijan un rumbo futuro 
en el que la cantante seguirá explorando 
influencias y formatos haciendo pie, como 
siempre, en una fuerte esencia española.

El concepto que recorre el álbum 
“MOTOMAMI” fue el eje del espectáculo, 
algo que comenzó a vislumbrarse incluso 
antes de su lanzamiento a partir de sus 
sneak peeks. La capitalización de la estética 
visual de redes sociales llegó a su cénit 
en la utilización que se le dio en el show: 
cámaras variadas de orientación vertical, 
cual teléfono celular, que transmitían en vivo 
las imágenes directamente a las pantallas y 
que, en varias ocasiones, Rosalía se encargó 
de tomar con sus manos.  Una combinación 
entre show masivo y reel de Instagram que 
resaltó el contexto pandémico en el que 
todo el universo MOTOMAMI fue concebido. 

La complementariedad entre las coreografías 
del escenario con la disposición de estas 
cámaras móviles generó momentos de 
estridente originalidad, filmando desde 
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ángulos diversos y por momentos íntimos 
tanto a los bailarines como a la misma 
artista.

Otro eje relevante, que surge del concepto 
de MOTOMAMI y que es más que claro en 
este show, es el de subrayar el poder que le 
interesa portar y mostrar que porta. De forma 
muy evidente, todo alrededor de Rosalía está 
solo a su disposición; desde los bailarines 
la rodean y la enaltecen, como un séquito 
de subordinados que no por eso dejan de 
lucir sus increíbles movimientos, hasta la 
hipnótica atención del público, todo deja 
en claro que el centro es únicamente ella. 
Mientras tanto, su team sobre el escenario la 
“complace”: baila, la asiste, trapea el suelo, le 
alcanza agua, y dibuja con sus cuerpos una 
motocicleta, un diván, y también las alas de 
mariposa que forman parte de la estética 
visual del disco.

El sólido talento vocal de Rosalía fue también 
el hilo conductor de ambas jornadas, que 
tanto en las canciones nuevas como “G3 
N15” y “COMO UN G”, o en las viejas como 
“La Plata” (parte de su disco debut, “Los 
Ángeles”, de 2017), e incluso su ya viral cover 
de “Perdóname” de La Factoría, demostró ser 
de una pureza y una potencia apabullantes.

En el set de canciones, también tuvo su 
momento el disco que llevó a la fama 
internacional a la cantante, el muy celebrado 
“El Mal Querer” (2018), el cual generó una 
explosión exhilarante en el enorme público 
presente.

Si de artistas completas hablamos, Rosalía 
tiene mucho para mostrar. la producción del 
show acierta en mucho de lo que vuelve al 
MOTOMAMI WORLD TOUR un espectáculo 
intachable. Los pocos elementos que se 
agregaron esporádicamente al escenario 
aportaron a una narrativa llena de sobresaltos 
que, sin embargo, fueron cohesivos con las 
letras y las intenciones de la cantante. Un 

piano, una silla de barbería, monopatines, y 
otros elementos que aparecieron en escena, 
junto a la atrapante actividad de las cámaras, 
lograron que el público se mantuviera atento 
casi en forma permanente. Ese minimalismo 
también invitó a la inmersión emotiva total 
a partir de la brutal simpleza visual del 
show y del talento crudo de su principal 
protagonista, el cual resulta delicado, pero 
de una fuerza y una llegada descomunales.

De todas formas, hubo espacio para la 
improvisación en ambas noches. A partir de 
los muchos carteles que la audiencia llevó, 
Rosalía se permitió momentos de distensión 
e interacción con los asistentes con una 
palpable y adorable gratitud, que también 
mostró en ánimos de “devolver la hermosa 
energía que me dan” -en sus propias palabras-, 
al dedicarle al público argentino una breve 
pero hermosa versión de “Alfonsina y el mar”, 
así como unas palabras de admiración hacia 
Mercedes Sosa, ícono de la música popular 
nacional.

Con un cierre bien arriba a partir de canciones 
como “Chicken Teriyaki” y “CUUUUuuuuuute”, 
Rosalía dejó empachada de energía a la 
audiencia, que apenas acabado el concierto 
se relamía y comenzaba una tímida digestión 
del espectáculo imbatible que acababa de 
ver.
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ACORAZADO POTEMKIN
Uniclub

TRIDENTE MUSICAL
Acorazado Potemkin y normA compartieron una noche de postpunk en 
Uniclub. El trío formado por Juan Pablo Fernández (guitarra), Federico 
Ghazarossian (bajo) y Luciano Esain (batería) unió fuerzas con una de las 
bandas más fuertes de la escena platense para una fecha excepcional 
en el Abasto. 
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GOJIRA
Luna Park

CORAJE EN LA 
ADVERSIDAD

Gojira presentó su disco Fortitude (2021) en el Luna Park. Fue la 
segunda presentación en el país para el cuarteto francés, referente 
ineludible en la escena metal contemporánea. 

Conformado por Joe Duplantier (guitarra), Mario Duplantier (batería), 
Christian Andreu (guitarra) y Jean–Michel Labadie (bajo), el grupo nació 
en 1996 y hasta la fecha lleva siete trabajos de estudio publicados.
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ÁRBOL
Teatro Vorterix

HASTA LA RAÍZ
Árbol llenó el Teatro Vorterix y adelantó las canciones de Hongo, su 
nuevo disco luego de doce años.

Los de Haedo vieron la luz allá por los 
noventas, pero marcaron el sonido de los 
dosmil. También supieron ser un quinteto, 
pero con la partida de Edu Schmidt en 
2006, debieron reinventarse como cuarteto. 
Volvieron a los escenarios en 2017, tras siete 
años de hiato para mostrar nuevas canciones 
y un sonido renovado. Tal vez, sea por eso 
no haya sido extraño ver a dos generaciones 
acercándose al Vorterix, en 2022, para 
escuchar las nuevas (y viejas) canciones de 
Árbol.

Un grupo de pibes, ninguno de más de 30 
años, se agrupó en la puerta y -con guitarra 
criolla en mano- improvisó una previa 
bastante fogonera hasta que fuera la hora 
señalada.

El show comenzó puntual a las 21 horas, 
cuando la pantalla reprodujo el video de 
“Escapar”, su canción más nueva, la cual le 
dio inicio a un repertorio que abarcó todos 
sus álbumes. “La Vida” dio pie para que Pablo 
Romero arengue a una masa exacerbada, 
mientras que “Soy vos” a cargo del bajista 
Sebastián Bianchini agitó a los seguidores 
más fieles de su última etapa.

“Prejuicios”, también en la voz de Bianchini, 
se adecuó a los tiempos que corren: 
cambiaron la palabra “maricón” por “buchón” 
y “deficiente mental” por “inadaptado social”. 
De todos modos, parece que Osvaldo no 
seguiría siendo una gran persona para 
hacerse amigo.
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Los recitales de Árbol siempre suelen tener 
condimentos más allá de lo musical y lo del sábado 
no fue la excepción. Un muchacho con cabeza de 
monitor subió al escenario para acompañarlos en 
“Siento!”, una canción de sus inicios que abraza al 
hardcore de Fun People. A pesar de que el screen-
head tenía un sistema de audio, no funcionó al 
momento de querer hablar y más de uno pregunto 
en voz alta “¿Cómo pudo ver con semejante aparato 
en la cabeza?”.

El pasado y el presente se unieron cuando Axel 
Fiks se animó a agregarle versos de “Ojitos de MD” 
a “Pequeños Sueños”, también cuando improvisaron 
una versión de “Amigo Piedra” de El Mató a un 
Policía Motorizado, e incluso cuando arengaron con 
el nuevo hit viral “Eduardo, vení a buscar a Juan Cruz”. 
Además, ofrecieron una muestra gratis de su futuro, 
con las canciones “Goodbye Adiós” y “Ninja”, tracks 
que formarán parte de Hongo, su próximo disco de 
estudio que sale el 23 de septiembre.

Pablo Romero se tomó dos minutos para dedicarle 
“Ya lo Sabemos” a su mamá y papá, éste último 
operado hace pocos días. Para el momento de 
“Rosita”, la banda invitó a un fan a tocar la armónica 
y a darle paso a la recta final del show.

La última media hora fue un despliegue de las 
chapusongs más conocidas de la banda: “Trenes, 
Camiones y Tractores”, el hit radiofónico “El 
Fantasma”, “Vomitando Flores” con el frontman 
haciendo crowd-surfing y la clásica ricotera “Ji Ji Ji” a 

Cronista: Juani Lo Re
Fotógrafa: Cynthia Ascani

cappella con los cuatro músicos al borde del 
escenario.

Parece nacer una nueva etapa para Árbol y, 
desde lo escénico, también parece mantener 
la esencia. Ahora, solo resta escuchar su 
nuevo disco de estudio y seguir de cerca su 
evolución sonora.
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GREEN DAY y BILLY IDOL
Estadio Vélez Sarfield

EL GRITO REBELDE
El trío emblema de los noventa y el legendario Billy Idol se unieron en 
Vélez para brindar una memorable fiesta punk.

“Ésta noche no somos Green Day de California, 
somos Green Day de Argentina”. Así profesó 
su éxtasis Billie Joe Armstrong, ante 40 mil 
fieles que llenaron el Estadio de Vélez para 
ver a la banda punk que marcó a toda una 
generación.

Un par de horas más temprano, las luces 
del escenario se prendieron para iluminar 
a los locales Bastardos del Under, una 
banda recomendada por el propio Billie Joe, 
que a base de sonidos punkys y estribillos 
pegadizos se llevaron varios aplausos y un 
grato recuerdo a sus casas.

La leyenda de Billy Idol se hizo carne antes 
de que el trío de California salga a escena. 
El ex Generation X arremetió con “Dancing 
with myself”, en una movida inteligente que 
hizo que los distraídos se acercasen más 
al escenario. La experiencia funciona como 
carnada y la fantasía inunda el escenario 
cuando Billy se pone en cuero en pleno 
“Flesh for Fantasy”.

El momento Aspen llegó con “White Wedding” 
y la melancólica “Eyes Without a Face”. 
Al momento del cierre, el británico -que 
parece llevar con estimación sus 66 años- le 
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Cronista: Juani Lo Re
Fotógrafa: Anabella Reggiani

agradeció al frontman de Green 
Day por ser el responsable de que 
él esté girando por Argentina y 
se despidió agradecido a pura 
arenga con “Rebel Yell”.

A la hora señalada, Billie Joe, 
Mike Dirnt y Tré Cool salieron a 
darlo todo. A puro hit, sin tantas 
rarezas, sin mostrar nada de su 
presente pero apoyándose en 
todo su legado, la banda hizo 
lo esperado. En su cuarta visita, 
Green Day ofreció un show 
más compacto respecto a sus 
anteriores performances pero al 
que no le faltó absolutamente 
nada.

“American Idiot” y “Holiday” fueron las bombas 
de arranque, coreadas por toda una generación, 
acompañada de una mezcla bestial de pirotecnia 
y riffs de guitarras. Luego, 40 mil luces de 
celulares se encendieron en el José Amalfitani 
para acompañar “Boulevard of Broken Dreams”, la 
canción que presagió la calma que antecede al 
huracán.

La tormenta punk se desató con una seguidilla 
de hits para los fans old school marcados por 
“Welcome to Paradise”, “Longview” y “Brain Stew” 
con snippet de “Iron Man” de Black Sabbath 
incluido. Las influencias continuaron y tocaron 
“Rock n’ Roll all nite” de Kiss e invitaron a un 
fan a tocar la guitarra (¡y cómo tocó el pibe!) 
en “Knowledge” de Operation Ivy. La frutilla del 
postre llegó cuando el cantante le regaló su 
viola al joven que bien ganada la tuvo.

Billie Joe se reconoce como uno de los mejores 
frontman de su generación. Al ya clásico “EEEOO” 
le agregó repetidos “ARRYENTINAAA” y no dejó 
de expresar su amor por estas pampas y la 
sensación de sentirse en casa cuando llega a 
nuestro país. Apoyado en Mike Dirnt y Tré Cool, 
sus compañeros de andanzas de más de tres 
décadas, entiende mejor que nadie cuando tocar 
el tema duro y parejo, y cuando permitirse jugar 
un rato.

Mientras que con “Basket Case” y “She” la banda 
puso al estadio de Vélez al borde del riesgo 
sísmico, con “Minority” y “Waiting” les habló 
directamente a todos aquellos que supieron ser 
adolescentes en los noventa y principios de los 
dosmil.

La dulcemente triste “Wake me Up when September 
Ends” encontró otra vez a miles de celulares al 
cielo para iluminando y filmando un momento 
emotivo antes de “Jesus Of Suburbia”, una pieza en 
forma de rock-opera que combina el amor, el odio, 
la angustia, la decepción y la esperanza.

Paraditos los tres sobre el escenario, recibiendo 
el cariño de 40 mil fans argentinos, Green Day 
se despidió con “Good Riddance (Time of your 
life)” tocada solo con guitarra acústica. “Espero 
que hayan pasado el tiempo de sus vidas”, rezó la 
canción bajo una ceremonia de fuegos artificiales.

La banda y su público lo saben bien, la de Green 
Day y Argentina es una historia de amor ya 
consolidada con varios capítulos más por escribir: 
septiembre todavía no terminó, pero Billie Joe y 
sus muchachos están más despiertos que nunca.
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Cronista: Flor Viva
Fotógrafo: Lautaro Silva

EL JAZZ-HOP
FLORECE 

EN PRIMAVERA

Las bandas más calientes de las escenas hip hop, jazz e indie 
dijeron presente en el Festival Hit Hot en Obras Sanitarias y 
convocaron una multitud de público.
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FESTIVAL HIT HOT 2022
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Las puertas del Estadio 
Obras, un templo histórico 
de la música, se abrieron 
para recibir a la primavera 
porteña de la mano de un 
festival autogestivo que fue 
pura fiesta. Con el correr de 
los minutos el evento se 
fue llenando hasta que el 
espíritu de celebración lo 
inundó todo. 

Entre intervalos de música 
muy bien seleccionada, 
que danzó entre Bizarrap y 
Cypress Hill, entre Trueno y 
Lauryn Hill, la línea músical 
del festival fue entretenida y 
sin baches. El festival Hit Hot 
ofreció cuatro momentos 
principales con las cuatro 
bandas convocantes -parte 
de una familia musical 
palpable- que encendieron al 
público desde sus diferentes 
estilos.

Los encargados de darle 
arranque a la fecha fueron 
los Save La Data, una 
agrupación numerosa y con 
la inclinación más visible 
hacia el hip hop de toda la 
jornada. Con una sección de 
artistas eléctricos irradiando 
la identidad del conjunto a 
partir del uso de samples 
y de scratches habilidosos, 
colocaron la vara del 
festival en alto a la hora de 
darle comienzo al evento, 
logrando que el público que 
disfrutaba del buffet, de los 
metegoles y de las mesas de 
ping pong al aire libre no se 
resistiera a correr hacia su 
puesta en escena. 

Un amplio sillón a la izquierda del escenario alojó durante 
toda la presentación a los miembros de la banda que 
celebraban a sus compañeros en los momentos en los que 
no era su turno de actuar, en conjunto con algunos invitados 
que dieron lo suyo para la apertura del festival. Entre ellos, 
brilló la presencia de El Indio Javi, rapero patagónico que 
desperdigó un crudo hip hop desde los parlantes. Además, 
la bellísima voz de Sophie Sobral, que se unió a los raps 
del Indio en el recientemente lanzado álbum Yunta, junto al 
productor Mpdhela, fue uno de los highlights de la velada 
en todas sus intervenciones. 

La siguiente en la lista de la noche fue la presentación de 
An Espil, la talentosa cantante cuyo rango vocal es amplio 
no solo en tonalidades sino también en estilos, rozando 
características a mejor estilo Erykah Badu, y por momentos 
sonando arrabalero y desafiante. Subrayada por el potente 
bajo de Tomás Caso, y una performatividad imponente, An 
Espil y su banda enamoraron al público presente con un 
repertorio de eclécticas influencias y una presencia musical 
impecable.

Esta artista, quien en abril abrió el show del mismísimo Kamasi 
Washington en el Complejo Art Media, sigue demostrando lo 
completa que es, tanto componiendo como interpretando, y 
suma además un excelente oído que le permite aventurarse 
en diversos terrenos.

Como era de esperarse, el público combustionó al ritmo de 
NAFTA, una de las bandas más aclamadas del mundo indie 
argentino, con una raigambre tanto en el hip hop como en el 
jazz. El ensamble vocal que generó NAFTA en los micrófonos, 
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capitaneado por Magãmo, fue de una belleza evidente, y junto a ingredientes claves como 
el saxo de Willy Avender (uno de los más aplaudidos del día) o el visceral bajo de Brian 
Vainberg sonó completo y nutrido. Teclas progresivas y un cuarteto de cuerdas envolvieron 
al gran espectáculo que regaló NAFTA a la multitud reunida en Obras, sin dejar sabor a poco 
y aún así generando expectativa para el cierre olímpico del Hit Hot.

“Climax o muerte” fue la consigna. Trajes hazmat y vestimenta china. Maquillaje artístico y 
utilería de gran tamaño. El ritual siempre fabuloso y ferviente de Los Militantes del Climax, 
que ya tienen más de 13 años en lo suyo, es uno de esos espectáculos que nadie más puede 
seguir, por lo que su cierre del festival fue oportuno y dejó a todo Obras enardecido.

Combinando una teatralidad ya característica y contestataria con una sonoridad envolvente, 
entre cánticos de cancha y pogos descontrolados, los Militantes lanzaron incansablemente 
hits a su fiel público. Los versos en el vozarrón inflamable de El Auelo recorrieron el 
repertorio de la banda, generando flamas entre la gente con hitos como “Maradona Caniggia” 
y “Godbless”. Un setlist sin reservas servido en bandeja por la espectacular performance de 
la banda, con picos altísimos en las intervenciones de DJ Pharuk en los platos y la siempre 
hipnótica batería de Tony Sanchez. 

Con los Militantes del Climax la energía no dio tregua, y fue el perfecto cierre para una 
velada de lujo en la que triunfó sin rodeos el jazz hop que no teme volcarse desde lo indie ni 
tomar ángulos de influencias como el soul y el funk sin correrse de lo argento. El Hit Hot en 
Obras fue una fiesta de principio a fin, fruto de un gran trabajo de producción colectiva que 
desembocó en una fecha en la se presentó un menú simultáneamente variado y unificado 
de identidades que tomaron el escenario, todo en un son colectivo más que agradable de 
ver y sentir.
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JINJER
El Teatro Flores

DERRIBANDO MUROS
Finalmente Jinjer regresó a la Argentina, en un show demoledor 
Presentando temas de su último álbum “Wallflowers”, los 
provenientes de Donetsk, Ucrania, se han convertido en una 
de las bandas más populares del metal moderno. Su música 
incorpora elementos de death metal progresivo, metalcore, 
djent y nu metal.
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Fotógrafo: Alejandro Reggiani
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MOLOTOV
Luna Park

FUEGO
El grupo mexicano volvió al país e hizo explotar al público argentino 
en un potente show.

La noche del viernes el Luna Park ardió con 
el arranque del show. El grupo mexicano 
de rock y hip hop, con 27 años de historia 
musical, pisó suelo argentino con una lista 
de canciones que trajo consigo sus éxitos 
más memorables, como así también nuevos 
temas pertenecientes a su próximo disco.

Antes de Molotov, la noche se fue cargando 
de explosivos con las bandas invitadas. Lucy 
Patané fue la encargada de abrir el evento. 
La multiinstrumentista prendió la mecha al 
público con un repaso enérgico de su álbum 
publicado en 2019. Luego, fue el turno de 
Eterna Inocencia que, con su hardcore duro y 
poderoso, dejaría en claro que la noche iba 
a enardecer.

Kapanga tomó la posta y se lanzó a un público 
que rápidamente se encendió. La impronta 
fiestera de la agrupación oriunda de Quilmes 

se hizo presente desde el primer minuto. Con 
“La crudita”, la noche se fogoneo aún más; el 
show estuvo plagado de intercambios con el 
público, bromas entre los músicos y mucho 
baile.

“El universal”, “Fumar” y “Mono Relojero”, 
entre otros muchos éxitos de su extensa 
trayectoria, adornaron la actuación de esta 
banda carismática. La multitud que fue 
copando el Luna saltó, coreó y bailó cada 
uno de los hits. Kapanga dejó a un público 
prendido fuego listo para la atracción 
principal.

Cinco minutos más tarde de la hora señalada, 
Micky Huidobro, Tito Fuentes, Randy Ebright 
y Paco Ayala salieron al escenario a darlo 
todo. A puro hit y con nuevas rolas, pero 
apoyándose en todo su legado, la banda hizo 
lo esperado.
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Cronista: Agustín Solis
Fotógrafo: Daniel Prieto

“Amateur (Rock Me Amadeus)” y “Chinga 
tu madre” fueron las primeras bombas 
acompañadas por el coro del público, que 
se volvía un integrante más de la banda. Lo 
mismo sucedió una vez que sonó el tema 
“Quiten el trap”, un palito a la industria en 
general, incluido el rock, y los consumidores: 
en ese momento, la banda desplegó su gran 
característica sonora de rock, diversión y 
mucha ironía, mientras la gente cantó a tope 
la canción.

El público terminó de estallar cuando la 
banda bombardeó con una seguidilla de 
hits para los fans old school. “Here we kum” 
fue una de los puntos máximos de la noche, 
momento en el que el pogo dijo presente.  
“Gimme tha Power” y “Hit Me” llegaron con 
la gente completamente encendida y con la 
noche a punto. El momento de color llego 
cuando la gente deliro al son de “Frijolero”, 
con Tito tirándose unos prohibidos jugando 
con la gente, desatando el baile y la diversión.

Luego se hizo escuchar “No Olvidamos”, tema 
que lanzaron hace unos meses y que abarca 
los diferentes problemas sociales que ha 
vivido México. “Voto latino” y “Your ego never 
be your amigo” también acompañaron sus 
críticas hacia la sociedad, y transmitiendo 
sus opiniones con su característica dureza. 
Para ese entonces, el show entraba en el 
momento más calmo de la noche. 

Aunque el Luna Park no se encontraba 
repleto, una lástima para una banda tan 

mítica como lo es Molotov, la agrupación 
supo llenar esos huecos con el éxtasis de 
los miles de espectadores que se quedaron 
hasta el final. “Dance and Dense Denso” fue 
el punto clave para volver a encender a la 
gente. El público le hizo honor a la letra que 
reza “Brincos, jalones, codazos y empujones” 
para poguear y explotar una vez más.

Luego del encore llegaría el final. El grupo 
mexicano volvió con “Matate Tete” golpeando 
con su sonido fuerte y riffs de guitarras. Le 
siguió “Puto”, uno de los himnos de la banda, 
haciendo delirar a todo el estadio, con los 
espectadores totalmente prendidos fuegos y 
embriagados en exaltación.

La frutilla del postre para la gran noche 
fue el cierre con “Rastaman-Dita”: ya casi 
un momento de ritual, en donde las fans se 
suben al escenario a darlo todo, saltando, 
gritando, mientras la banda y el resto del 
público se unen mientras coronan un show 
explosivo.Terminó el recital, pero el fuego 
seguirá encendido. La banda y su público 
lo saben bien, Molotov y Argentina son un 
solo corazón, y con varios capítulos aún por 
escribir. Mientras tanto, el público argentino 
esperará paciente a su banda favorita porque 
sabe bien que le dará todo el power para 
hacerlos estallar una vez más.
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FITO PAEZ
Movistar Arena

TREINTA AÑOS 
DESPUÉS DEL AMOR
El rosarino repasó la totalidad del trabajo más exitoso de su carrera, 
con motivo del trigésimo aniversario de su lanzamiento, en un Movistar 
Arena repleto.

Treinta años, catorce temas, quince mil 
personas, ocho fechas, un artista. Así y 
todo, estas cifras requieren una mayor 
explicación para neutralizar la frialdad que 
les es inherente. Fito Páez repasó en vivo, a 
tres décadas de haberse publicado “El amor 
después del amor” (1992), la placa más 
vendida en la historia del rock argentino y 
que, aún hoy, continúa rompiendo récords. 

El fenómeno actual tuvo lugar en un estadio 
aún con olor a nuevo, el Movistar Arena, en 
donde en menos de una hora el lugar se 

llenó hasta la última butaca, ocupadas por 
diversas generaciones que se congregaron 
para festejar con algarabía la sola existencia 
de un LP que parece ser inmortal. 

La espera tuvo su propia banda sonora, 
uno de los últimos ¿caprichos? de Páez, 
Futurología Arlt (2022), una oda conceptual 
del compositor basada en los escritos 
de Roberto Arlt, que le daba su cuota de 
porteñidad a una de las tantas fechas que 
repasará la mencionada obra cúlmine del 
pianista.
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Cronista: Maximiliano Novelli Frutos
Fotógrafa: Cynthia Ascani

Cuando apareció el ensamble que acompañaba 
al músico en las tablas, el público estalló y 
escuchó la voz -en off- del rosarino entonando 
las primeras estrofas que le dieron título a 
la famosa placa. A partir de ese momento, la 
propuesta consistió en revivir el disco de punta 
a punta, en orden y con un Fito exultante, cuya 
energía se alimentó de aquella que provenía de 
un estadio absolutamente lleno. “Lo que pasa 
aquí es muy hermoso, guarden energías porque 
la van a necesitar”, le dijo al público luego de 
finalizar “Dos días en la vida”. 

No se puede decir mucho más a esta altura de 
uno de los discos que reunió a una multiplicidad 
de músicos y músicas de la esfera nacional 
en su momento: Mercedes Sosa, Luis Alberto 
Spinetta -quien fue recordado por el cantante 
previo a “Pétalo de sal”-, Charly García, Fabiana 
Cantilo, Claudia Puyó, Oscar Fattoruso, entre 
muchos otros que, décadas atrás, estuvieron 
presentes durante las grabaciones del registro. 

“Treinta años más tarde, bienvenidos a La rueda 
mágica”, soltó Páez y le dio rienda a aquella 
pista que compuso con Charly, la única de aquel 
álbum que no está acreditada exclusivamente 
al rosarino. A lo largo de la noche, el músico 
recordaría anécdotas de los otros tracks del 
disco a medida que se sucedían, y hasta le 
pediría a la audiencia que con sus celulares 
iluminaran la enorme sala al momento de 
poner a sonar “Brillante sobre el mic”. Luego de 
que todos los y las presentes agitaran alguna 
prenda en “A rodar mi vida”, le seguiría un breve 
intervalo para continuar con el show que había 
dejado con ganas de más a toda persona que se 
encontraba allí.

La segunda parte repasó otros hitos importantes 
de la carrera de Fito, de más acá y de más allá 
en el tiempo. Hubo oportunidad para sumar 
a un invitado en “11 y 6”, que contó con el 
aporte del uruguayo Rubén Rada, quien hizo de 
segunda voz e improvisó con la misma en esa 
ya mítica canción publicada originalmente en 
Giros (1985). 

Siguió otra dedicatoria, esta vez a Norita 

Cortiñas, que se encontraba presente en el 
campo del recinto -aplaudida además por 
toda la convocatoria-, con “Yo vengo a ofrecer 
mi corazón”, otro clásico del ya mencionado 
segundo trabajo de 1985 y que cuenta con un 
sinfín de versiones hechas por otros músicos de 
la región. 

El último tramo, tuvo una tripla de temas de 
otros tres hits que lanzó en los años noventa: 
“Es sólo una cuestión de actitud”, “Dar es dar” y 
la ultra conocida “Mariposa tecknicolor”, la cual 
-como era de esperarse- fue el clímax de un 
recital que explotó de energía, de alegría, de 
agradecimientos de ambos lados del escenario 
y de un artista que, si bien está totalmente 
consagrado, no deja de desvivirse en cada show 
como si fuera la primera vez que se encuentra 
en una fecha de esas características.

Treinta años después de que el séptimo registro 
de estudio de Fito Páez viera la luz, no solo 
se puede apreciar una obra que se encuentra 
impoluta en el devenir temporal y que retiene 
a fans desde aquellos años, sino que ve una 
pieza que encuentra nuevas generaciones que 
descubren su valor artístico, que lo convierten 
en un verdadero clásico del rock argentino y, 
más allá, en una pieza clave del rock en nuestro 
idioma.
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DADDY YANKEE
Estadio Vélez Sarfield

LA ÚLTIMA VUELTA 
DEL BIG BOSS EN 

ARGENTINA



61www.elbondi.com

Fotógrafa: Anabella Reggiani

En el marco de su “La última vuelta World Tour” 
y tras la decisión de abandonar los escenarios, 
Daddy Yankee visitó Argentina para despedirse 

de su gente. Luego de más de tres décadas con la 
música, el Rey del reggaeton brindó un show a puro 
hit y mostró el talento que llevó a conquistar la cima 
de los charts en todo el mundo.
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DUKI
Estadio Vélez Sarfield

EL DIABLO METIÓ
SU PRIMER VELEZ

El trapero realizó este jueves la primera de las cuatro funciones que 
brindará en el estadio José Amalfitani, un hito para la escena. Nicki 
Nicole, Khea, Lit Killah y muchísimos más se hicieron presentes en una 
noche inolvidable.

En más de dos horas y media de show, con 
más de cuarenta canciones, Duki arremetió 
en un estadio Velez colmado que se dejó 
poseer con su música en una noche histórica. 
Una demostración del alcance y la magnitud 
que cosechó el artista.

Todo empezó con la intro de “Givenchy”, 
con Duki cantando con su voz desnuda y 
brindando alaridos que, por momentos, daba 
la sensación de que se rompería la garganta. 
A esa canción le siguieron “Rockstar” y “Te 
sentís sola” para hacer subir cada vez más 
la energía de la gente. A continuación, el 

líder del movimiento urbano argentino se 
tomó un descanso: “Necesito 15 segundos 
para respirar. Me acabo de dar cuenta donde 
estoy parado y no lo puedo creer. Lo logré 
gracias a ustedes. Que escuchen mi música 
me cambió la vida”, expresó.

La combinación de trap, hip hop y 
reggaetones, sumado a una banda soporte 
bastante rockera y a la puesta en escena le 
dio al show un estilo digno de los artistas 
internacionales que pasaron por ese mismo 
estadio. 
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Cronista: Agustín Solís
Fotógrafx: Gentileza Prensa

Después de algunas canciones, llegó el 
turno Rei al escenario, el primer invitado del 
hombre de la noche, para hacer “Pintao” y 
“Pinifarina”; luego, sonó de “Vuelta a la luna” 
y “Quavo”. 

Tras esa participación, se vivió uno de los 
momentos más altos de la noche. Con la 
presentación de Osvaldo Principi, en las 
pantallas se vio una improvisada conferencia 
de prensa al mejor estilo box, simulando 
una posterior pelea entre Mauro Lombardo 
(nombre real del artista) y Duki, lo que dio pie 
para que apareciera de sorpresa en el centro 
del estadio y se subiera a un cuadrilátero 
montado entre el campo vip y el general.  
Allí interpretó “Hello Coto” y “Ticket”, con una 
sentida dedicatoria a su padre.

De nuevo en el escenario, Duki siguió 
incendiando a la gente con sus hits. Lo que 
siguió fue un verdadero desfile de estrellas 
de la movida urbana: el primero en aparecer 
junto a él fue C.R.O para “Alas”, “Fuck Love” e 
“Hijo de la noche”, después, cantó junto a Obie 
One Shot e interpretó “Hielo” y “Mi angelito”. 
Más tarde, siguió pegando duro y arengando 
a un público que no paraba de cantar con 
“Piensa en mí”, “Hablamos mañana”, “Chico 
estrella” y “Sold Out Dates”. Luego, invitó 
a Lucho SSJ para “Perdona si llego tarde” y 
“Cuanto”. 

La noche se iba colmando de invitados y 
la gente estaba extasiada y, aunque para 
esa altura, podía decirse que Duki ya lo 
había dado todo, había más. Sacando fuerza 
quién sabe de dónde, invitó a Rusherking 
para “Además de mí”; a ese feat, le siguió la 
participación Lit Killah con “Mala Mía” para 
subir los gritos y aplausos a lo más alto y, 
más tarde, C.R.O y FMK aparecieron para 
“Interestelar”.

Con una emotiva introducción presentó 
a la cantante Emilia, su novia, para una 
versión despojada y acústica de “Como si 

no importara”. Para el final del tema, ambos 
se dijeron al unísono “te amo” y terminaron 
de endulzar la noche con un pico, haciendo 
combustionar a la gente.

Sin embargo, y a pesar de todo, los invitados 
no habían llegado a su fin: Khea subió 
al escenario para “Hitboy” y Nicki Nicole 
también se hizo presente para cantar “Ya me 
fui”, para ese momento, la rosarina se quebró 
y entre lágrimas le dijo a su amigo: “Sos un 
orgullo para todos”.

Antes de “Malbec”, el protagonista de la 
noche improvisó un saludo para Bizarrap 
y dijo que el productor no podría asistir al 
concierto. En ese mismo momento, las miles 
de personas que asistieron al estadio fueron 
engañadas como parte de un chiste. En el 
medio del tema, el productor apareció con 
una camiseta de Vélez para levantar a todo 
el estadio. “Sos el uno. Gracias a vos, muchos 
estamos donde estamos”, le dijo Bizza a Duki 
antes de despedirse.

Para el final quedaron “She don’t give a fo” 
y “Givenchy” una vez más. El fin de fiesta 
estuvo coronado por impresionantes fuegos 
artificiales para coronar a Mauro Ezequiel 
Lombardo, alias Duki, como uno de los 
máximos exponentes urbanos del momento, 
en una noche histórica, con más de 40 mil 
almas en “modo diablo”, emocionadas y 
divertidas. Y aunque esa fue solo su primera 
noche, y todavía le quedan tres más en el 
camino, ya podemos sacar conclusiones: 
toda la escena está rendida a sus pies y lo 
eligió como su líder indiscutido.
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LUCY PATANÉ
Niceto Club

EL ROCK DE 
VANGUARDIA 
COMO FARO

De la sensibilidad a la 
distorsión extrema, de eso 
se trata la música de Lucy 
Patané. Acompañada de su 
banda estable Carola Zelaschi 
en batería, Mene Savasta en 
sintetizador, Melina Xilas 
en saxo tenor, Tomás Pérez 
Campione en guitarra eléctrica, 
Florencio Finkel en coros, 
Conce Soares en percusión 
y participaciones especiales 
instrumentales y vocales a 
lo largo de toda la noche, la 
velada fue encantadora.
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Fotógrafo: Victoria Schwindt 
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LA VELA PUERCA
Luna Park

DISCOPÁTICO 
Y AL PALO

“La Pastilla”, “Jugando con Fuego” y “Tormenta” fueron algunos 
de los hits de su último trabajo que, acompañados con una 
imponente puesta en escena, hicieron vibrar a un público que 
siguió eufórico cada momento del show.

Fotógrafo: Lautaro Silva
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A 25 años del lanzamiento de “OK COMPUTER”
INFORME

O BSE RVACIÓ N 
PARTICIPANTE

Con una temática que continúa vigente un cuarto de siglo después y que 
influenció a multiplicidad de artistas de todo el mundo, un repaso por la 

obra maestra de Radiohead.

y alienación

Más en forma. Más feliz. Más 
productivo/a. Confortable. Sin beber 
demasiado. Ejercitar frecuentemente 
en el gimnasio (tres veces por 
semana). No, no es un mero listado 
que podría haberse creado durante 
el encierro por el Covid-19. Se trata 
de los primeros versos de la robótica 
“Fitter Happier”, pieza que forma 
parte de OK Computer, uno de los 
trabajos más aclamados y disruptivos 
no sólo de la historia de Radiohead, 
sino del rock internacional en el 
último cuarto de siglo

Una obra que bien podría haber salido 
en pandemia, se adelantó en muchísimos 
aspectos a la situación que vive la sociedad 
en la actualidad, con la particularidad de 
abordar temáticas como la alienación, el 
impacto de la tecnología en la vida cotidiana, 
pero en 1997. Un registro que trasciende el 
tiempo, indudablemente.

Durante la gira de presentación de The Bends 
(1995), el grupo creó en una sesión maratónica 
el germen de lo que posteriormente sería 
su tercer registro de estudio. La primigenia 
“Lucky” fue grabada en septiembre de 1995, 

luego de colaborar en un disco colectivo 
que fue publicado por una ONG, el cual se 
tituló The Help Album. Tras finalizar dicho 
tour, a principios del año siguiente, el grupo 
puso un parate a sus actividades para 
poder descansar y posteriormente tomar las 
riendas de su siguiente obra.

Un giro conceptual, con letras que se alejan de 
la autorreferencialidad o de la introspección, 
fue, a grandes rasgos, el hilo conductor de 
las nuevas composiciones. En una entrevista 
televisiva de 1997, el cantante y guitarrista 
Thom Yorke declaraba que él no deseaba 
continuar con la indagación o, más bien, la 
exposición de aspectos de su psiquis, sino 
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y alienación

abstraerse de la cotidianeidad y observar a la 
sociedad, lo que ocurría a su alrededor, como 
una suerte de antropólogo que empleaba la 
famosa observación participante.

Producto de ello, la lírica brindaba un 
retrato de lo que ocurría en una sociedad 
que atravesaba el último tramo del siglo 
XX, en una transición hacia la explosión 
de la tecnología, su ubicuidad y los efectos 
que ésta producía en el mundo, así como la 
alienación -de nuevo: la obra fue concebida 
en 1997, no en 2020, ni 2021 ni 2022-, una 
crítica a la política británica de entonces, 
la globalización, la superabundancia, los 
medios mecánicos de transporte, los medios 
de comunicación y hasta pudo adelantarse 
a esa sensación de fatalidad social que 
hechos posteriores, ya entrado el siglo XXI, 
han demostrado ocurrir.

Fue la primera vez en la cual el quinteto 
tuvo casi total control de la producción 
artística. A tal punto que, con la excepción 
de “Lucky” y algunas secciones de cuerdas 
que se grabaron en el mítico Abbey Road, el 
resto del material se creó en una mansión 
del siglo XVI ubicada en la campiña inglesa, 
donde llevaron equipos para tal fin y a 
Nigel Godrich, que tuvo un rol clave como 
productor e ingeniero.

La locación tuvo su influencia 
en la grabación de las pistas, 
debido a que el grupo utilizó 
diferentes sectores del 
edificio, aprovechando la 
amplitud y acústica del lugar. 
En otra entrevista televisiva, el 
guitarrista Jonny Greenwood 
destacó la experiencia única 
que implicó haber efectuado 
las grabaciones en una casona 
de esas características, la 
cual generó una dinámica y 
capacidad de experimentación 
únicas hasta ese momento.

A partir de tomar ciertas influencias que 
se alejaban completamente del típico 
sonido de “bandas de guitarras”, que Yorke 
calificaba como “aburrido”, pudieron dar un 
paso al costado de la ola generada por el 
brit-pop, el cual alcanzó su clímax a mitad 
de esa década. Así, por ejemplo, se intentaba 
replicar el estilo de Miles Davis, pero de una 
pésima manera, lo que generaría algo nuevo, 
según explicaba el vocalista.

A partir del primer track, “Airbag”, el cantante 
explora la idea de salvarse por el elemento 
que se encuentra escondido en el volante 
de los automóviles y trae a colación algo 
de su propio miedo a moverse en ese 
medio de locomoción, mientras desde la 
instrumentación ya se ponen en práctica 
elementos que provienen de la música 
electrónica, como los efectos que se aplican 
en la batería ejecutada por Philip Selway.

Luego se encuentra la colosal “Paranoid 
Android”, que en esencia es una amalgama 
de tres canciones diferentes, las cuales, 
según los mismos miembros, “no sabían 
dónde dejarlas”. La eligieron para ser corte 
difusión, considerado por la discográfica 
como un suicidio comercial. Además, el 
single contó con un videoclip animado 
que estuvo dirigido por el creador sueco 
Magnus Carlsson. Pronto, al contrario de lo 
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que pensaban los ejecutivos 
del sello, la aceptación del 
público estallaría.

“Subterranean Homesick 
Alien” parafrasea el título de 
una canción de Bob Dylan: 
un ambiente casi onírico 
creado por los teclados 
y las guitarras limpias, 
mientras que desde la lírica 
se describe una sensación 
de enajenamiento con 
respeto a la sociedad. En 
cambio, “Exit Music (For a 
Film)” empieza sólo con una 
guitarra acústica y la voz de 
Yorke. El tema fue encargado 
para el cierre de la película 
Romeo + Julieta, de William 
Shakespeare (1996), aunque 
por petición del quinteto se 
quitó del soundtrack que se 
comercializó en paralelo a la 
adaptación cinematográfica.

“Let Down” contrasta una 
melodía suave y optimista 
con estrofas que sirven 
casi como una extraña oda 
a la tristeza absoluta que 
puede sufrir un ser humano 
en algún momento de su 
vida. “Karma Police” marca 
la mitad del tracklist. Con 
una instrumentación sin 

demasiadas capas ni efectos, el segundo single del LP 
plantea una suerte de venganza dada por el mismo karma: 
“Esto es lo que obtendrás cuando te metas con nosotros/as”.

La anteriormente mencionada “Fitter Happier”, donde el 
grupo toma frases de publicidades de aquellos años y las 
reúne en estrofas que son recitadas por un sintetizador de voz, 
funciona de puente. Las guitarras totalmente distorsionadas 
le dan a “Electioneering” un ambiente que la vincula más 
con el sonido de su material previo.

“Climbing Up The Walls” utiliza una mayor cantidad de 
efectos sonoros para crear un ambiente extraño, que se 
complementa con una sección de cuerdas influenciada 
por la música atonal. Un notable contrapunto lo marca “No 
Surprises” y sus arreglos que remiten a una canción infantil. 
Último corte difusión, acá el vocalista plantea una situación 
donde no hay sorpresas -el título lo spoilea-, aunque también 
se interpretó como una observación respecto del suicidio, 
pues, la vida misma está llena de alarmas y sorpresas.

“Lucky”, aquella pista grabada en 1995, le da paso a la 
última del larga duración, “The Tourist”: los arreglos 
instrumentales coinciden con la idea de la desaceleración y 
con un compositor que observa a un grupo de turistas que 
recorren la ciudad con prisa y que ni siquiera tienen tiempo 
de apreciar lo que les rodea. El concepto puede extrapolarse 
a muchos aspectos de la vida moderna.

La repercusión de OK Computer fue notable. Aclamado 
por la crítica, catapultó al grupo a niveles insospechados 
de popularidad y ganó su lugar en la historia de la música 
contemporánea, comparado con Sgt. Pepper’s Lonely Hearts 
Club Band (1967), de los Beatles, The Dark Side of the Moon 
(1973), de Pink Floyd, entre otros discos conceptuales. Con 
una temática que continúa vigente un cuarto de siglo 
después y que influenció a multiplicidad de artistas de todo 
el mundo, podría concluirse que es la gran obra maestra de 
Radiohead.

Cronista: Maximiliano Novelli Frutos
Fotografías e Ilustraciones: Internet
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20 AÑOS DE 
“BY THE WAY”

A dos décadas del disco que expuso la madurez y el sentimentalismo de los 
californianos, un paseo por su historia y su sonido.

Cronista: Martina Migliorisi
Fotos: Internet/ Tony Woolliscroft

Con la ausencia de John Frusciante en 1992, 
Red Hot Chili Peppers sorteó vicisitudes 
inesperadas mientras el tiempo se le 
escapaba como arena entre los dedos. En 
plena gira, la baja de su guitarrista implicó 
una búsqueda de reemplazo urgente, que 
derivó, primero, en Arik Marshall, y finalmente 
en el ex Jane’s Addiction, Dave Navarro.

En 1995, la formación Kiedis-Flea-Smith-
Navarro lanzó el álbum que repartió 
opiniones entre sus fans y originó algunos 
murmullos de la crítica: One Hot Minute.
Para quienes esperaban la transformación 
definitiva del ídolo en hijo pródigo, los 
siguientes cuatro años se vieron envueltos 
de esperanza, expectativa y optimismo, pero 
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también de preocupación y buenos deseos 
para John. 

Si bien la vuelta de John Frusciante tuvo 
lugar en “Californication” (1999), los aires 
melódicos y experimentales que el músico 
pregona fueron asomándose hasta lucirse 
por completo en su siguiente álbum. Con 
“By the way” (2002), el guitarrista explotó su 
potencial creativo entre riffs, solos, arreglos, 
composición casi absoluta y hasta coros que 
incluyen falsetes.

En el mismo sentido evolucionaron sus 
compañeros. Michael “Flea” Balzary con 
líneas de bajo mucho más interpretativas 
y a cargo de esa trompeta desgarradora 
de “Tear”; Anthony Kiedis con una marcada 
mejora en el canto y cambios evidentes en 
su escritura, mucho más sentida y abierta; 
y Chad Smith con un trabajo de percusión 
tan preciso como dúctil. “Intentamos hacer 
las mejores canciones posibles”, declaró este 
último en una de las primeras presentaciones 
del disco. 

Con John y Flea inmersos en el rock de los 
60 y 70, influenciados especialmente por 
Siouxsie and The Banshees y The Smiths, 
el perfil melódico del conjunto se oxigenó. 
Buscaban lo mismo; esa química que no 
aparecía desde “Blood, Sugar, Sex, Magik” 
(1991) y parecía dormida en alguna parte. 
Ninguno de los músicos se sentía seducido 
por explorar una faceta puramente funk, aún 
cuando los arreglos del orden funky fueran 
bien recibidos en su repertorio. En blanco: el 
funk no es lo mismo que lo funky. 

El 50% restante de lo que hasta ese momento 
era “By the way” requería algunos ajustes. 
La franqueza, la seriedad en sus palabras y 
la responsabilidad sobre los propios actos 
parecían el camino apropiado. El trabajo de 
composición lírico en “By the way” mostraba 
una faceta mucho más vulnerable de sus 
autores -particularmente de Kiedis-, cuyas 

reflexiones ahondaban tanto en el amor 
como en las drogas.

La sensibilidad protagónica, sin embargo, 
no desterró aquella energía característica 
del conjunto. Más acertado sería decir que 
cohabitan en una forma distinta, mucho más 
madura y mucho más honesta. En el track 
que da nombre al disco esta relación es 
clarísima, como también así en “Can’t stop” o 
“Throw away your television”.

El octavo álbum de los Peppers es más 
que sus cuatro apellidos. “By the way” 
fue producido por Rick Rubin, reconocido 
amante del hip-hop, el rap y el heavy metal, 
quien anteriormente trabajó junto a Johnny 
Cash, Aerosmith y Beastie Boys, entre otrxs, 
además de fundar dos empresas enteramente 
dedicadas a la producción musical. Su 
ingeniería de sonido unió a Rubin con Jim 
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Scott, encargado también de la grabación y 
mezcla, que ya había trabajado con artistas 
como Barbra Streisand, Rolling Stones, 
Carlos Santana y Tom Petty; y con Ryan 
Hewitt, productor y mixer que más tarde le 
concedería un Premio Grammy a los Red Hot 
por su trabajo en “Stadium Arcadium” (2006). 
Su masterización fue obra de Vlado Meller, 
ingeniero eslovaco con más de 50 años de 
trayectoria -en aquel momento, unos 33- 
familiarizado en este rol con la discografía 
de David Bowie, Macy Gray y Destiny’s Child, 
y productor de John Mayer y Julio Iglesias.

Además de su rol como productor, el ya 
mencionado Rick Rubin fue, según John 
Frusciante, quien encontró el sentido para 
el track más tierno del disco: “Warm tape”. 
La clave para trabajarla fue tomar como 
referencia la música de George Harrison. 
Bingo. Esa melodía tan distinta al resto, 
que garabateaba en sus imaginarios y daba 

vueltas sin un rumbo fijo, emergía como una 
de las grandes candidatas a ser recordada 
por oídos propios y ajenos. 

De los 28 tracks que el conjunto trabajó 
originalmente, solo 16 llegaron al repertorio 
final. “By the way”, que fue grabado entre 
octubre de 2001 y mayo de 2002, cosechó 
más de 282 mil copias en su semana de 
estreno. 

En su tapa, que muestra el retrato artístico 
de Stella Schnabel, quien fuera entonces la 
pareja de John, la paleta de colores azules 
se mezcla con tonos rojizos que introducen 
a sus autores. El diseño pertenece al artista 
Julian Schnabel, ex suegro de Frusciante.

A 20 años de su estreno, el álbum de los 
Peppers sigue sorprendiéndonos con sus 
infinitos recovecos por descubrir. Con 
Frusciante nuevamente en la formación 
resuenan las palabras de Anthony Kiedis, 
que entrevistado entonces por MuchMusic, 
pareció predecir su brillante futuro juntos: 
“Nuestra química es muy preciada, no podemos 
darla por sentado. Requiere de los cuatro 
mantener este barco a flote… y a nosotros nos 
gusta flotar”.
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INFORME

UTOPIANS
“TRASTORNADOS”

Y LA CONSAGRACIÓN de

A diez años de su estreno, un recorrido por el tercer disco del grupo que lideró 
Barbi Recanati: hablemos de cuando eran la foto en las paredes de toda una 
generación.

El rock garage de Utopians conquistó la 
popularidad masiva en 2012, tras siete años 
en el underground. Con una frontwoman 
que cargaba con la composición, el canto y 
la guitarra rítmica, y una clara influencia de 
artistas como Patti Smith, Siouxsie and The 
Banshees y The Clash, el proyecto de Bárbara 
Recanati, Gustavo Fiocchi, Mario Romero y 
Tomás Molina Lera era el niño mimado de la 
escena nacional. 

Trastornados (2012) fue la continuación de 
un camino que se forjó entre dos EP’s y dos 
álbumes de estudio, que mostraban a una 
banda con sonidos crudos y sucios, y letras 
principalmente en inglés, origen de varias 
confusiones entre quienes creían haber dado 
con algún material inédito de PJ Harvey en el 
dial.

Para Utopians fue su consagración: la 
escena under, que lxs había hospedado y 
acompañado durante tanto tiempo, dejaba 
de ser su hogar para convertirse en una 
parte del pasado, ese que siempre aparece un 
poco mejor maquillado al contar anécdotas. 
Las puertas comenzaban a abrirse para el 
conjunto argentino, que rodaba por ciudades 
europeas desde el lanzamiento de Inhuman 
(2007), su primer disco, pero que recién ahora 
era tomado como un peso pesado en los 
escenarios del Cosquín Rock, Personal Fest, 

Pepsi Music o Quilmes Rock, entre otros.
Ese gran salto tuvo un fandom que lo 
sostuvo y estrellas internacionales de 
renombre, como Robert Smith, que le 
tendieron la mano. Parecido a cuando un 
cristiano recibe la bendición del Papa y 
el surrealismo mismo de un momento 
así lo deja flotando en el éter por tiempo 
indeterminado.
Al talento y crecimiento exponencial de la 
banda se le sumó la mística, cuando en 2013, 
tras años de ausencia, The Cure anunció un 
show en el Estadio Monumental, tomando 
por sorpresa al mundo entero y rompiendo 
la promesa de su propio frontman, que 
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en 1987, producto de 
la enorme violencia de 
su público, había jurado 
no volver a pisar tierra 
argentina. Utopians fue 
elegida para abrir dicho 
show.

Entretanto, Trastornados, 
que se grabó en dos meses 
y en español, le valió al 
grupo una nominación 
como “Mejor producción 
del año” en los Premios 
Gardel. Validadxs por 
cuantx músicx existiera, 

Cronista: Martina Migliorisi
Fotografías: Internet/Anabella Reggiani

en 2014 estrenaron Vándalo y dos años 
más tarde Todos nuestros átomos, cuarto y 
quinto álbum, respectivamente. En el mar de 
frenesí y éxito que envolvía al conjunto, todo 
parecía estar en eje. Quizás por eso el cierre 
de este proyecto shockeó a propios y ajenos.

Su final, ese que con el diario del lunes 
se podría clamar anunciado, tomó cuerpo 
cuando el guitarrista principal fue 
escrachado por varias de sus fans, a quienes 
les había enviado fotografías de sus partes 
íntimas sin su consentimiento. Ante lo que 
hoy sabemos que es un claro caso de acoso 
sexual, Recanati hizo lo que había que hacer: 
Fiocchi fue expulsado de la formación. 

La propia front hizo pública su decisión en 
un posteo de Facebook: “Como mujer antes 
que música, siempre hablo de esto e insisto en 
que sin importar las dudas siempre hay que 
pararse del lado de las pibas. Hoy me toca ver 
a mi mejor amigo arrepentido asumiendo su 
culpa. Y me toca tomar la decisión de tener que 
desvincularlo del grupo…”. Lo que siguió fue 
la disolución de la banda.
 
Todo lo que Utopians había logrado, todo 
el éxito por el que habían trabajado y 
todo el respeto que habían conseguido de 
sus pares... a la basura. Muchas personas 

señalan cuán arruinada está la vida de quien 
es acusado de algo semejante; sin la lectura 
obvia, la de defender a sus víctimas, nadie 
pregunta, siquiera, cómo queda un conjunto 
cuando uno de ellos pasa de la admiración 
al repudio en un parpadeo, cómo todo se 
derrumba para personas que nada tuvieron 
que ver con ello, cómo se sigue adelante -si 
se sigue- y cómo se persiste en calma cuando 
un huracán acaba de arrebatártelo todo.

Utopians ya no existe. Dejó, en el camino, 
una muestra clara de lo que la persistencia, 
el estilo propio y el trabajo arduo pueden 
conseguir para una banda underground. 
Barbi Recanati, que ya era admirada por 
ponerse al hombro una banda de rock en una 
escena radicalmente machista, engrandeció 
su figura al defender a sus fans mujeres 
en un momento tan crucial y fidelizó otras 
tantas cuando inició su carrera solista.

Trastornados cumple diez años y el recuerdo 
de Utopians vive en sus propias letras: “Las 
luces se apagan/los coches ya se van/los chicos 
se preparan/para destrozar”.
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Jorge Nuñez
ENTREVISTA

“Los Piojos siempre fue una banda 
con los pies sobre la tierra”

El historiador y docente Jorge Núñez conversó con Revista El Bondi sobre 
su primer libro “Los Piojos. Una historia documentada”, en el que analiza 

los primeros años de la legendaria banda de El Palomar.

En pleno boom editorial de libros de 
rock escritos por músicos, productores y 
periodistas especializados entre otros, la 
publicación de “Los Piojos. Una historia 
documentada. Parte I: origen, consolidación 
y masividad (1989-1997)”, el primer trabajo 
sobre el género del historiador e investigador 
del CONICET  Jorge Núñez, presenta desde 
el inicio algunas notas distintivas. No sólo 
porque aborda en este libro la historia de 
una banda sobre la que se ha escrito muy 
poco –algo que sorprende si se tiene en 
cuenta el lugar central que el grupo de 
Andrés Ciro Martínez y compañía ocupó por 
distintos motivos en la escena del rock local 
en sus últimas décadas-, sino también por 
una metodología de trabajo vinculada al 
mundo académico y al oficio de historiador 
que da como resultado un trabajo rico, 
exhaustivo y crítico en el tratamiento de las 
diversas fuentes que despliega a lo largo de 
160 páginas.

Núñez expone sus credenciales sobre la 
mesa desde el inicio de la charla: “No soy 
especialista en rock. Soy historiador y trabajo 
sobre reforma penitenciaria en Argentina y 
sobre los años ´70. Me gusta escuchar rock, 
pero no soy periodista especializado, sería 
una ofensa a la gente que sabe de rock. Sin 
embargo, en este camino aprendí muchísimo, 
sobre todo de las lecturas de especialistas a 
los cuales cito en el libro”. A la hora de hablar 

de Los Piojos, no duda en considerarla como 
“una de las mejores bandas de Argentina”, 
pero aclara: “faltaría a la verdad si dijera que 
soy un fanático, sobre todo en comparación 
con gente que ha viajado por todo el país 
para ver al grupo”.

Con un primer libro que va por su tercera 
edición, y en medio del proceso de 
investigación de la segunda parte que 
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abordará la etapa 1998-2003 –una tercera 
y última se ocupará del período 2004-
2009-, el autor se remonta a los orígenes 
del proyecto. “Esta idea nació en 2018, es 
‘prepandémica’ (sic). Inicialmente quería 
escribir una biografía sobre Ciro, quien creo 
que la merece por ser una de las grandes 
figuras del rock argentino; de hecho, llenó 
el estadio de River con dos proyectos 
distintos. En pos de eso, detuve un poco 
mis investigaciones como historiador para 
empezar a pedir en la Biblioteca Nacional 
revistas de rock de los ‘80 y los ‘90, pero, 
con la pandemia, la Biblioteca cerró, así que 
continué indagando en la web y, finalmente, 
decidí escribir un artículo sobre Los Piojos, 
ya que no puedo referirme a Ciro sin hablar 
del grupo y viceversa”.

Nuñez cuenta que la propuesta de escribir un 
artículo sobre el grupo en la revista Todo es 
Historia le dio un norte. Tanto es así que, ese 
breve trabajo, se extendió hasta convertirse 
en el libro que acaba de publicar. “Al mismo 

tiempo, entré en contacto con personal del 
archivo de Clarín y comencé a investigar 
el suplemento Sí! a partir de 1989, con la 
entrada de Ciro a la banda. Esa búsqueda 
de material en un momento se convirtió en 
desesperante, porque muchas veces me iba 
con las manos vacías, sin una línea referida 
al grupo. Los Caballeros de la Quema, Juana 
la Loca, Babasónicos, Las Pelotas, Divididos, 
pero de Los Piojos… Nada. Entonces, decidí 
ver si el patrón se repetía en el suplemento 
NO de Página 12, y me acerqué a la escuela 
de periodismo TEA, en donde tienen el 
archivo completo de ese suplemento, y 
rápidamente me di cuenta que tenían mucha 
más visibilidad que en el de Clarín”.

El autor no duda en definir a la etapa anterior 
a 1989 como la “prehistoria” de Los Piojos, 
y a situar el nacimiento de la banda como 
tal con el ingreso de Ciro. “Por supuesto que 
no soy híbrido, y siento mi posición desde la 
primera página: este trabajo es parte de una 
obra de mayor envergadura sobre Andrés 
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Ciro Martínez, el líder indiscutido de Los 
Piojos.

Los Piojos es Andrés Ciro Martínez, por 
supuesto que sin desmerecer el aporte de 
cada uno de los integrantes del grupo. Él 
fue quien apostó en serio por un proyecto 
de banda. Tal vez, haya influido el hecho de 
que era unos años más grande que el resto 
de sus compañeros”.

El libro cuenta en la parte final con un 
anexo con datos de la fecha y el lugar de 
todos los recitales que la banda ofreció 
entre 1989 y 1997, que fueron anunciados 
en publicaciones de rock y otras fuentes, 
y ofrece a lo largo de sus páginas algunas 
gemas documentales, como el legajo de 
SEGBA (Servicios Eléctricos del Gran Buenos 
Aires) de Andrés Ciro Martínez -que trabajó 
en dicha empresa estatal durante dos meses 
en 1988- y un Informe de Inteligencia de la 
policía bonaerense con información sobre 
grupos musicales que incluía a la banda. 
“Esas son cosas que tienen que ver con el 
oficio de historiador”, señala Núñez, que 
también incluyó una carta publicada en 
el suplemento NO, en 1995, en el que el 
grupo agradecía a The Rolling Stones por su 
primera visita a Argentina, titulada “Gracias. 
Carta de Los Piojos a los Rolling Stones”.

-¿Cómo llegaron Los Piojos a tu vida?
-Con mi hermano éramos plomos de Cerebros 
Vacíos, una banda de El Palomar que, en los 
primeros años de la década del ‘90, era “la 
promesa” del barrio junto a Los Piojos. El 
primer cantante de los Cerebros era Pumpy, 
el hermano de Ciro, y el bajista era Lucas 
Rocca, el hermano de Pocho, el manager 
de Los Piojos y, actualmente, de Ciro y Los 
Persas. Mi acercamiento a Los Piojos fue a 
través de Cerebros Vacíos, los conocía por 
ser del barrio y por ese vínculo tan estrecho 
entre ambos grupos. No recuerdo cuál fue 
el primer recital que vi de la banda, pero 
seguramente fue en El Palomar.

-¿Qué diferencias creés que hay entre este 
libro y lo publicado previamente sobre el 
grupo?
-Decidí escribir una historia documentada, 
todo lo que digo tiene una referencia. Los 
dos libros publicados previamente me 
dejaban sabor a poco, en ellos encontré un 
popurrí de testimonios de los músicos y otros 
protagonistas de la historia de la banda que 
no eran puestos en tensión, y por eso fui 
en otra dirección. Eso me llevó a tomar la 
decisión de no entrevistar a los músicos, más 
allá de ponerme en contacto con Ciro para 
corroborar ciertos datos.    

-Por tu oficio de historiador, ¿no sentiste en 
algún momento la tentación de darle más 
espacio en el libro a la historia argentina 
reciente?
-No quise hacer un libro sobre los ‘90 y el 
menemismo. Hay una cantidad increíble de 
trabajos sobre el tema, o sobre cuestiones 
como el “rock chabón” o “rock stone”, por lo 
que no quise repetir esos temas y me decidí 
a ir por otro lado. Por supuesto que están 
presentes la participación de Los Piojos en 
los recitales reclamando justicia por el caso 
de Walter Bulacio, sumada a toda la tarea 
solidaria que tuvo la banda en esos años, e 
incluso el show por los 20 años de Madres 
de Plaza de Mayo en 1996. 

-En el libro analizás exhaustivamente los 
resultados de las encuestas anuales de 
suplementos musicales como el Sí! de Clarín 
y el NO de Página 12, y es muy curioso 
como la performance de Los Piojos en ellas 
contrastaba con su imparable crecimiento 
de público.
-Era muy asombroso lo que ocurría con las 
encuestas de esos suplementos en los ‘90, 
donde al comienzo votaba el mainstream. 
Estamos hablando de una época preinternet, 
donde la gente se enteraba de lo que ocurría 
a través del Sí!, una publicación que tenía 
mucho peso. Después de los votos que reciben 
del Indio Solari y de Skay, en los comienzos 
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de su carrera como banda revelación, casi 
desaparecen de las encuestas. En 1995 
votaron en ambos suplementos doscientos 
músicos y productores, y Los Piojos recibieron 
un solo voto, de Adrián Otero, que eligió a 
“Pistolas” como mejor canción. Eso es muy 
loco porque la banda no paraba de crecer 
y llenaba continuamente el Teatro Arpegios 
viernes, sábado y domingo. Estamos hablando 
de una convocatoria de aproximadamente 
10.000 personas por fin de semana. La banda 
se extinguía en las encuestas, casi no existía, 
pero crecía vertiginosamente su poder de 
convocatoria y giraba por varias provincias 
del país. Cuando a fines de 1996 el Sí! de 
Clarín sale del ghetto de los músicos y 
productores y abre la encuesta el público, la 
banda sale primera en varios rubros.
-
El último capítulo, titulado “A guardarse”, 
está dedicado a 1997, un año en el que la 
banda opta por replegarse tras haberse 
vuelvo masiva. ¿A qué creés que obedece esa 
decisión de Los Piojos?
-Los Piojos siempre fue una banda con los 

pies sobre la tierra, a lo largo de su carrera 
sus músicos estuvieron muy bien plantados. 
Pero con la explosión de Tercer Arco y 
tanques como “El Farolito”, “Maradó”, “Verano 
del ‘92” o “Todo Pasa”, al grupo lo comienza 
a escuchar hasta tu abuela. Lo empiezan 
a pasar en FM HIT, La 100, y además se 
publican muchas boludeces, como por 
ejemplo la muerte de Ciro por sobredosis, 
o se cuestiona a la banda porque no va al 
programa del “Muñeco” Mateyko en Mar del 
Plata. Creo que el grupo se replegó como 
una forma de mantener los pies sobre la 
tierra, para no caer encantado por los cantos 
de sirena, o entrar en la famosa historia de 
“los amigos del campeón”. 
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ENTREVISTA 

“ESTAMOS VIVIENDO 
TIEMPOS BASTANTE 
DECEPCIONANTES”

NO TE VA GUSTAR
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No Te Va Gustar  arremete en la ciudad 
de Buenos Aires con dos shows en el 
Hipódromo de Palermo y en un barcito del 
mismo barrio,  Emiliano Brancciari  (voz y 
guitarra),  Denis Ramos  (trombón) y  Pablo 
Coniberti  (guitarra), se sientan a conversar 
con  Revista El Bondi. El último trabajo 
discográfico, el problema de tocar en las 
canchas de fútbol, la actualidad política 
y social, las letras y el recuerdo siempre 
de Marcel Curuchet son las temáticas que 
rondan la charla.

-Pero primero lo que todos queremos saber: 
¿quién gana el Mundial?
Emi:  -Denis dice que gana Uruguay.

-¡Upa! ¿Están tan eufóricos en Uruguay como 
acá?
Emi:  -Para mí hay que bajar un poco, 
acordarse de 2002…

-Mirá como empiezan a chicanear.
Emi: -Es que había mucha ilusión, mucha 
euforia, y los jugadores llegaron muertos y 
volvieron en primera ronda.

-Me la bajaste toda…
Denis: -En Uruguay siempre se vive más 
tranquilo que acá. Pero tuvimos un cambio 
de técnico que se dio muy abrupto, se renovó 
una energía que estaba bastante desgastada. 
Se dio que faltaban cuatro partidos y se 
ganaron todos. Hay una linda euforia, cada 
vez que habla el entrenador Diego Alonso se 
lo escucha convencido de una idea y cómo 
quiere encarar todo, eso no se veía hace 
muchos años. Y no quiere ir solo a participar, 
quiere competir y ganar el mundial, y esa 
base me parece que está buena.

Sábado 15 y domingo 16 de octubre 
son las citas para esta nueva visita de la 
banda a Uruguay con su Luz (2021) y como 
siempre, se esperan invitados de esos que 
deslumbran.  “Tratamos de que siempre sea 
algo distinto, que vos vayas y te sorprendas”, 
adelanta el cantante mientras recuerda lo 

sucedido con Nicki Nicole: “Cuando grabamos 
“Venganza” la gente no entendía demasiado 
lo que estaba ocurriendo, hasta que salió 
la canción y fue tan natural que parecía que 
hubiéramos tocado toda la vida juntos. En el 
vivo también va a pasar lo mismo, te vas a 
encontrar con gente que vas a decir ‘qué es 
esto que pasa acá’”.

Respecto al corte con la cantante rosarina, 
la banda explica que “podemos opinar, pero 
no adueñarnos de la temática, por eso fue 
tan importante su presencia”,  y en el plano 
musical, reconocen también que “el fuego 
hoy en día está en otros géneros y hay que 
aceptarlos y disfrutarlos”.

El nuevo trabajo, producido una vez más 
por el venezolano  Héctor Castillo, tuvo 
la particularidad de ser grabado durante 
veinte días en una casa especial en medio 
del campo donde la banda convivió todo el 
tiempo.  “Era un momento de incertidumbre 
horrible donde habíamos estado separados, 
sin vernos las caras durante más de 90 días 
y eso fue muy loco”,  recuerda  Denis.  “Por 
suerte teníamos la excusa del disco nuevo y 
empezamos a ensayar a mitad de 2020 cuando 
pudimos empezar a juntarnos”. Pero nada fue 
fácil al principio: “Los primeros ensayos fueron 
con el productor en el exterior, nos mirábamos 
por una tele. Fue muy tediosa esa primera parte 
hasta que pudo venir a Uruguay y empezamos 
a trabajar como queríamos, ahí nos fuimos 
veinte días a un paraíso y compartimos las 
24 horas de cada día tocando, disfrutando del 
lugar, del momento, con visitas de la familia el 
fin de semana. Nos merecíamos grabar en esas 
condiciones este disco que era muy esperado 
por nosotros y también por el público”.

“En cada estadio de clubes de 
fútbol donde queremos tocar 
nos mandan a hablar con la 
barrabrava, pero nosotros 

no tenemos ganas de andar 
metiéndonos en temas turbios”
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-Por otro lado, el trabajo extra musical fue 
también siempre una constante en ustedes, 
desde sus primeras visitas al Ruca Chaltén 
o a El Teatro de Colegiales. Siempre se notó 
ese “paso a paso”.
Emi: -Se fue dando y lo pensamos así 
también. Siempre pensamos en pasos cortos 
y realizables, también nos adoptamos al 
desfasaje en cada territorio, eso estuvo 
bueno. Nos hacíamos conocidos en un lugar 
y empezábamos de cero en otro, ese avance 
corto pero seguro fue siempre la estrategia 
de la banda, si se puede llamar así. El camino 
que elegimos. Se evitan frustraciones y se 
disfruta, porque cada logro es hermoso. 
Obviamente hubo lugares donde nos superó 
todo. Cuando hicimos Costanera Sur vinimos 
a hacer un tipo de show para 20 mil personas 
y terminaron yendo 60 mil, realmente no 
esperábamos que sucediera. Bienvenido fue, 
y por suerte era un lugar que podía albergar 
a toda esa gente, entonces estuvo increíble.

-Después de aquellos shows en Vélez en 
2015 siguen cumpliendo esa premisa de no 
tocar en Estadios que pertenezcan a clubes 
de fútbol…
Emi: -Cuando íbamos a tocar en el Único 
de La Plata una de las ideas era hacer 
Vélez. Nos inclinamos por el Estadio Único 
porque no teníamos que tratar con la 
barra de ningún club. Ya cuando pasa eso 
es muy difícil, nosotros no tenemos ganas 
de andar metiéndonos en temas turbios. 
Nos mandaron directamente a nosotros a 
negociar con la barra y dijimos “no, esto no 
va”.

-¿No hay otra forma si es un club de fútbol?
Emi: -No. Son los dueños del club.

-¿Les pasó en algún otro lado?
Emi: -Nos pasó en esa experiencia, que en 
realidad no nos llegó a pasar porque no 
quisimos, pero después en cada estadio de 
fútbol donde quisimos tocar o empezamos 
a hablar para hacerlo, en todos te dice que 
tenés que trabajar con la barra.

-¿Cómo es esta cuestión en Uruguay?
Emi: -Directamente no se toca en canchas de 
clubes. Está tan polarizado el tema Peñarol-
Nacional, que si tocás en la cancha de uno 
no te van los de otro. Entonces los lugares 
son neutrales y no tenés problemas con 
ninguna barra.

Algún desprevenido escucha “El error” 
(El Calor del Pleno Invierno, 2012) y se 
puede imaginar la canción de desamor 
más desgarradora que recuerde. Ese 
desencuentro que será para siempre, luego 
de tantos momentos hermosos vividos nos 
puede interpelar para cualquier historia 
personal vivida. Sin embargo, en alguna 
gira hace unos años, su autor  Emiliano 
Brancciari se encargó de romper el encanto 
para contar su verdadera, sorprendente 
y desopilante realidad, que, quien 
quiera,  puede descubrirla acá.  “Es divertido 
jugar con las interpretaciones”,  reconoce el 
compositor y explica:  “Está bueno que se 
interpreten algunas como lo que uno quiso 
decir, pero también está bueno dejarlo libre y 
que cada uno lo adapte a sus vidas, vivencias, 
lo que se imaginan. ¡Eso está mejor! Yo lo hago 
también con artistas que escucho”.

https://www.youtube.com/watch?v=l_CNGysATMI
https://www.youtube.com/watch?v=l_CNGysATMI
https://www.youtube.com/watch?v=l_CNGysATMI
https://www.youtube.com/watch?v=l_CNGysATMI
https://www.youtube.com/watch?v=l_CNGysATMI
https://www.youtube.com/watch?v=l_CNGysATMI
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Denis: -¡A mí me pasa 
con las canciones 
nuestras! (risas).

Así entonces, en medio 
de la charla y a pedido 
de quien escribe, 
Emiliano nos adentra en 
la historia de la canción 
“Los indiferentes”, del 
disco  Por Lo Menos 
Hoy  (2010):  “Es una 
canción que surgió 
cuando en Uruguay hubo 
un plebiscito para derogar 
la Ley de Caducidad, 
que era la que daba 

Cronista: Sergio Visciglia
Fotos: Gentileza prensa

impunidad a los represores de la Dictadura, se 
cerraba el asunto y se dejaba todo atrás. Es una 
votación que se perdió, que tuvimos la mala 
suerte de que la gente haya preferido no votar 
eso, entonces me pareció que había que hacer 
una canción al respecto. También se dio esto 
porque se votó casi al mismo tiempo que se 
elegía nuevo presidente, entonces no hubo la 
información necesaria. Como que los políticos 
estaban tan distraídos en ganar y no en esto 
que era tan importante o más. La campaña 
mata todo. Eso me generó mucha indignación”.

-Algo parecido pasó en Chile hace unos días 
con la reforma de la Constitución, ni hablar 
del atentado a la vicepresidenta acá en 
Argentina. Ustedes que nunca fueron ajenos 
a lo social, ¿cómo ven esta actualidad tan 
convulsionada?
Emi: -Todo está muy loco, los ánimos 
exacerbados, todo muy crispado, polarizado. 
Es una cosa o la otra, no hay grises, no 
hay diálogo, no hay nada. Las redes son 
un infierno, los medios peor. Estamos 
viviendo tiempos, en ese sentido, bastante 
decepcionantes. Hay cosas que decís “no 
puede haber antagonismo en este tema” y 
ves un montón de gente totalmente en el 
lado opuesto y pensás “¿cómo puede ser?”. 
En todo es así.

-Hace unos meses se cumplieron diez años 
de que se nos fue Marcel Curuchet. Se los 
ve cada día más unidos. ¿Es su motor para 
seguir?
Emi: -Lo recordamos siempre con miles 
de anécdotas. Fue el golpe más duro que 
pudimos recibir como grupo humano. 
También nos puso a todos mirando para el 
mismo lado. Pasaron diez años ya. Seguimos 
extrañándolo. Lo seguiremos extrañando. 
Siempre…

“La muerte de Marcel 
fue el golpe más duro 
que pudimos recibir 

como grupo humano”
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Árbol
ENTREVISTA

“Seguimos pensando los discos 
como una obra completa”

La banda presenta nuevo material en Vorterix y hablamos con el bajista 
y compositor Sebastián Bianchini.

“Goodbye, adiós”. Así, con una nueva 
canción -post pandemíca- saluda  Árbol  a 
su público. Una canción que le brinda a la 
icónica banda la bienvenida a una nueva 
etapa. Violines, melodías nostálgicas y 
alegres, combinados con juegos de voces. 
¿Un resumen perfecto de lo viejo? ¿De lo 
nuevo? “Nos parecía que estaba bueno para 
arrancar este momento”, reconoce el 
bajista  Seba Bianchini  y admite que no 
es casualidad haber elegido -tal vez- la 
canción más  marca Árbol  de las nueve 
novedades que conformarán el trabajo 
titulado Hongo.  “Después, va a llegar 
“Escapar”. Esa es una canción más climática, 
más densa, oscura, y distinta a muchas de las 
cosas que hicimos”, adelanta Bianchini.

-¿Cómo se fue conformando este disco?
-En las canciones hay cosas bien distintas 
que fuimos probando. Mucho trabajo 
con las voces porque nos gusta explorar 
por ahí, donde también metimos efectos 
y laburo con pedales, buscando otras 
texturas. También, se procesó el audio de 
manera diferente; le quisimos dar una 
vuelta de tuerca por ese lado. El disco tuvo 
un proceso súper largo porque hay cosas 
que se empezaron a grabar bastante antes. 
En el medio, salieron reversiones, un cover, 
volvimos a grabar temas que ya habíamos 
grabado. Tenemos hace un tiempo todo 
este disco.

Seguimos pensando en los discos como una 
obra completa y no solo como sencillos. 
Estamos acostumbrados a escuchar los 
discos así, y también nos gusta contar 
las cosas de esa manera. Pasa mucho 
con nuestras canciones que, en general, 
son muy eclécticas y eso hace que sea 
difícil escuchar una canción por fuera del 
mismo. Nos atrae pensar en cómo poder 
sostener la escucha, pensar el orden de las 
canciones y, por ese motivo, algunos temas 
que grabamos quedan afuera.

-Este show en Vorterix los encuentra en 
una nueva etapa de conciertos, ¿cómo 
vivieron estos años tan extraños?
-Nuestra particularidad es que ya tenemos 
a la distancia como algo común, algo 
incorporado. Pablo está afuera la mayoría 
del tiempo y estamos acostumbrados al 
trabajo a distancia. Él está en México desde 
2011, y desde que volvimos a hacer cosas 
en 2017 todo se trabaja así. Ensayamos sin 
él hasta que llega y le damos todos juntos 
hasta antes del show.

-Muchos músicos aseguraron que la 
pandemia no les resultó la mejor etapa 
para componer.
-Me pasó lo mismo. Al principio era “uh, que 
bueno, voy a componer un montón, a leer, ver 
películas”, y la verdad que no sucedió. Esa 
sensación de estar pedaleando en el aire, 
de no saber qué va a pasar en el futuro, a 
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mi me costó. Hubo mucho bloqueo por ese 
motivo. El tener los engranajes aceitados 
hace que todo el proceso compositivo 
también fluya, y cuando todo se frena y no 
sabés para donde va nada, es difícil. Sí lo 
disfruté al principio, pero me costó sacarle 
provecho para desarrollar.

-¿Cómo es un show de Árbol hoy? Sobre 
todo cuando estamos más viejos, tanto 
arriba como abajo del escenario…
-Una de las primeras cosas que noté en 
esta vuelta fue que perdí una costilla: me 
metí en el pogo de “Ji ji ji” y me di cuenta 
que ya no soy tan elástico, así que eso 
cambió (risas). Pero en sí, la energía es la 
misma, no cambia. Me parece que es una 
experiencia que está buena vivir, por lo 
menos es lo que me dicen los que van a 
nuestros shows. Yo lo disfruto mucho y hay 
mucho feedback.

A primera escucha, uno desglosa la letra de 
la nueva canción y se encuentra delante de 
una separación, algo que la banda vivió en 
algunos momentos, primero con la partida 
de  Edu Schmidt, su líder compositivo, y 
luego cuando, casi sin comunicarlo, dejaron 
de tocar en vivo. “No estuvo pensada desde 
ese lugar”, aclara Sebastían, “pero sí hubo en 
Árbol una primera instancia cuando se fue 
Eduardo que fue un momento doloroso para 
nosotros”.

-¿Cómo vivieron lo que sucedió después?
-Cuando decidimos parar, Pablo se fue a 
vivir a México, seguimos en contacto, pero 
dejamos de tocar todos juntos. No llegó a 
ser una separación, pero dejamos de tocar y 
tuvimos que resolver cuestiones prácticas 
de gastos que teníamos que, al principio, 
no queríamos; decíamos “si paramos seis 
meses, sigamos sosteniendo”, hasta que la 
cosa duró mucho más y no se podían seguir 
bancando todos esos gastos.

-Cuando se fue Edu vos empezaste a 
comandar las composiciones, ¿cómo viviste 
ese proceso?
-Siempre, en los proyectos que estuve, 
componía. En Árbol, también. Lo que 
pasaba con Edu, era que él trabajaba 
muy bien sobre las composiciones de los 
demás, aportando cosas que ayudaban. 
A mí siempre me gustó el mundo de la 
composición. Tuve suerte que en el primer 
grupo que toqué a los 13 años ya me dieron 
ese lugar, me acuerdo que me preguntaron 
si hacía temas y dije que sí, pero no había 
hecho nunca nada. Me dijeron “traete 
un tema”, y como estábamos viendo -en 
primer año del colegio- el Minotauro, así 
se llamó la primera canción que llevé. Eso 
que pasó me dio la confianza para encarar 
ese universo. Después, fui estudiando y 
aprendiendo mucho, y ahora doy talleres 
que tienen que ver con la composición. 
Aprendimos un montón trabajando con 
Gustavo Santaolalla. Era el ‘98, ‘99, no 
teníamos acceso a tanta data y era todo 
verlo ahí, desde la propia fuente.

-¿Dónde se podría decir que está el aporte 
fundamental de Santaolalla?
-En la oreja, tiene una oreja especial. Pocas 
veces le pifia en algo, logra encontrar esas 
cosas que a uno le cuestan un poco más. 
Tiene una visión clara de lo que quiere y 
la lleva adelante, respetando los proyectos 
siempre. Ahora, en este nuevo disco, participó 
de invitado en la canción “Lobo solitario”, 
produjo las voces también y, además, está 
Quique Rangel de Café Tacvba tocando el 
bajo. De alguna manera, todo esto cierra 
un círculo, porque nosotros accedimos 
a Gustavo a través de ellos, por haberles 
alcanzado la producción independiente 
que teníamos. Le contaron de nosotros a 
Santaolalla que estaba armando su sello 
y ahí nos quiso firmar. Si no hubiese sido 
por ellos, tal vez no llegábamos a donde 
llegamos.
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-¿Los hacía componer mucho?
-No es que nos hacía componer mucho, 
sino que nosotros componíamos todos. 
Pedía temas y se los mandábamos. 
Preguntaba si había más y le mandábamos 
más, y desde ahí ya le mandábamos como 
sesenta canciones. A veces, decía “me falta 
algo” y eso significaba que había que 
mandarle más. De repente, un disco de 
12 temas eran como cuatro discos que le 
habíamos mandado. Nos costó bastante 
siempre reutilizar esas canciones que 
mandábamos. Algunos temas se usaron, 
pero muchos quedaron clavados ahí para 
siempre. A veces, cuesta más reformular 
algo que ya estaba hecho para convertirlos 
en algo nuevo. También te dan ganas de 
explorar otras cosas que, por algún motivo, 
no se eligieron en su momento.

-¿Qué te queda de esa época tan frenética 
que vivió la banda en la década de 2000?
-Me hubiese gustado disfrutarla y valorarla 
más, porque mi sensación de los momentos 

en los cuales con Árbol estábamos más 
arriba y explotando todo, era de que había 
una cosa de no disfrute. Todo era muy 
grande, era mucho quilombo. Era todo tan 
grande que pasaba que había chicos que se 
nos tiraban encima, arriba de la camioneta, 
y era un “che, nos vamos a lastimar”. Eran 
cosas raras. Después, también el hecho de 
cansarte de eso, de querer estar en tu casa 
y no tanto de gira; el tema es que después 
decís “que boludo, quiero estar todo el 
tiempo de gira”. Me siento muy agradecido 
de todo eso que pudimos hacer. De poder 
recorrer todo el país, de conocer tantos 
lugares, que nos hayan recibido tan bien 
en todos lados, eso fue muy lindo. Con el 
tiempo, uno con la sabiduría va siendo 
menos pelotudo y valora todo eso cada vez 
más.

Cronista: Sergio Visciglia
Fotos: Gentileza prensa
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RAYDEN

El cantante llega a Buenos Aires por primera vez. Una excusa 
perfecta para disfrutar de sus palabras.
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Veinte años, una hexalogía, cien canciones. 
Todo eso pasó desde el otro lado del océano 
antes de que Rayden llegue, por fin, a tocar 
a nuestro país. La pandemia retrasó todo, 
pero ahora estamos en la puerta del gran 
encuentro. La cita para el domingo 16 de 
octubre en Niceto está a días de concretarse 
y es la mejor excusa para retomar el diálogo 
con el cantante español.

“Es la fecha que más ganas tengo de hacer, 
porque estoy harto de que tantos amigos y 
colegas que van allá me digan que el argentino 
es el mejor público”, presiente con entusiasmo 
mientras reconoce que no ve la hora de 
llegar a Buenos Aires.

Rayden estuvo en Argentina en 2012 como 
jurado de la Batalla de Gallos de Red Bull 
en 2012 (como crédito luego de haber 
sido campeón mundial en 2006) y, pese a 
recordar con gratitud el cariño de la gente 
(“coreaban mi nombre y me quedé muy 
sorprendido”) recién diez años después llega 
para ofrecernos en vivo su música.

Casi como otra vida, como dice que siente 
aquellos tiempos de Batallas de Gallos. “Es 
curioso porque cada vez que hay una batalla 
de gallos siempre salen rankings y me vuelven 
a nombrar, pero si no se me olvida. Recién en 
mi canción número 100, la última del disco 
Homónimo, es la primera vez que hablo de 
aquellos tiempos, y me gusta que haya sucedido 
así”.

Tras una obra conceptual de seis trabajos, 
donde le rinde  “un homenaje a la palabra” 
y tuvo (casi) todo planificado de principio 
a fin,  Rayden  llega tras varios simples que 
forman parte de su nuevo trabajo, donde, 
confiesa, “se dejó llevar más por la improvisación 
sin perder el profesionalismo”.  Ahí aparece 
“Calle de la llorería”, una canción donde 
se reivindica aquello de llorar y de usar la 
vulnerabilidad como un fuerte y no como 
debilidad. “En España, cuando somos pequeños 
nos dicen no llores o hazte fuerte, o no muestres 

debilidad porque se van a aprovechar de ti. 
Incluso cuando creces y ves alguien triste le 
quieres animar, como si la alegría fuese el único 
estado de ánimo permitido. Creo que ahí se 
generan una serie de presiones que deforman 
al ser humano, quise mostrar eso. Llorar no 
va a ser algo malo, sino que te va a fortalecer, 
cuando te muestras como un ser sensible vas a 
estar abierto a todo”.

-En la charla que tuvimos el año pasado me 
hablabas que estabas componiendo una 
canción acerca del matiz. Me acuerdo con lo 
que me contás ahora de un ejemplo que me 
decías sobre una lagrima que cae…
-Esa canción se llama “El lenguaje de los 
coleteros”, y la canto con  Dani Fernández. 
Creo que el disco nuevo es raro porque 
es el siguiente después de una trilogía en 
torno a la palabra, y es un disco que duda 
de la palabra. No lo busqué, pero se dio 
así. Hay conceptos como ser vulnerable, el 
llanto, el fracaso, la nostalgia, los matices. Se 
deconstruyen y me gusta. Creo que es una 
consecuencia lógica. Que bonito porque si 
hubiese hecho un disco que diese la razón 
a lo que dije antes sería una secuela. En 
este caso, como le discute, bueno, pues hay 
muchas cosas que contar.

Rayden  no solo deja que caigan palabras 
para componer. Se le ocurre una temática y 
estudia, investiga, consulta, pregunta, analiza 
y lleva adelante todo un trabajo de campo. 
Casi como una tesis para cada tema que 
luego podemos escuchar. “Hay una canción 
que se llama “Multiverso” y habla de todo lo 
que hubiese sido si no fuese yo. Habla de todo 
esto, como las decisiones trasversales que 
hacemos, nos despersonalizan y crean otras 
versiones de nosotros. Estoy cuestionándome 
todo, con las connotaciones heredadas de las 
palabras. Tal vez no discutir, pero sí dar mi 
propia concepción”.

-Seguís entonces entrevistando a las 
personas, entonces.
-Sigo entrevistando a la gente a la hora 
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de componer, cuando les 
pregunto sobre algo ya me 
dicen “ah, ¿vas a escribir una 
canción sobre esto?”. Ya me 
ven venir (risas).

-Luego de semejante 
homenaje a la palabra que 
hiciste con tu obra, ¿cómo 
ves las letras en la música 
en general de hoy en día?
-Creo que lo más destaca 
no es un ejemplo de todo lo 
que se hace. Son mensajes 
menos elaborados, pero 
a lo mejor es más fácil 
la identificación con las 
formas. No es un reflejo 
de todo lo que se hace, 
pero si ves la lista de lo 
más escuchado puede ser 
un mensaje más ligero, 
y también es un reflejo 
de la época que vivimos: 
estuvimos encerrados un 
par de años y lo único que 
queremos es esa liberación, 
la gente tampoco se quiere 
complicar a la hora de oír 
música y lo que quiere es 
celebrar.

-En tus primeros seis discos 
parece todo premeditado. 
¿Sentís que ahora se entrometió en tu 
música un poco la improvisación?
-Este que sale ahora es el primer disco 
donde estoy improvisando, con todas las 
comillas del mundo. La primera parte de mi 
carrera fueron esas 100 canciones y en esta 
etapa me he dejado sorprender. Hay una 
gran parte del disco que ha aparecido hace 
poco, de pronto  Adrián Quesada  de  Black 
Pumas  saca un disco llamado Boleros 
psicodélicos, me vuela la cabeza, contacto 
con él y me produce una canción. Son 
cosas que evidentemente no puedes tener 
planificadas. También produjo  Juan Pablo 

Vega, gran productor colombiano: me dice la 
discográfica que viene por aquí y contacto 
con él, luego me encuentro con un cantante 
y colabora para completar el tema. Entonces 
me voy rindiendo ante lo que sucede, me 
dejo llevar ante todo eso sin que pierda 
profesionalidad, por supuesto. De hecho, 
todo lo contrario, creo que es el disco más 
profesional que hice.

Rayden  ha contado en otra oportunidad 
que casi se logra un featuring con Wos que 
finalmente no pudo darse, aunque sigue 
reconociendo que le encantaría y nombra 
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también a,  Nicky Nicole.  “Me siento muy en 
sintonía por esa versatilidad a la hora de 
enfocar. Me encontraría y estaría muy cómodo. 
Es curioso, pero por ejemplo, el fenómeno 
Bizarrap a mí me encanta, me encantan casi 
todas las sesiones, pero si me llamase sentiría 
tal presión que creo que diría que no”.

-¿Cómo es eso?
-Porque toda la conceptualidad que yo 
intento hacer en una canción no podría. 
Encima muchas veces las canciones hablan 
de que están haciendo la canción, y yo con 
eso no podría. Creo que sufriría, no sabría 
qué hacer, creo que quien marca la tendencia 
musical mundial es Bizarrap, y yo lo pasaría 
fatal.

-Bueno, sería un lindo problema si te 
convoca.
-Claro, ¡que todos los problemas sean que te 
escriba Bizarrap! (risas). Pero sí… ¡demasiada 
presión!

Hincha del Real Madrid,  Rayden  es muy 
fan del fútbol, absorbe toda esa pasión que 
lo rodea y se conflictúa con ello. A días de 
un nuevo mundial, sorprende al contarnos 
que no lo va a ver, pese a su amor por la 
redonda.  “Como es en Qatar no lo voy a ver. 
El futbol yo creo que tiene que ser unidad, 
deportividad, representar unos valores que en 
lugar que se hace, bajo el cepo de respetar una 
cultura, creo que están avasallando el respeto, 
entonces no lo voy a ver”.

-Nos llena de contradicciones el fútbol, ¿no?
-Es difícil porque la parte más instintiva del 
fútbol me vuelve loco. Yo te festejo todo lo 
del Real y me vuelvo loco, pero luego ves que 
llevan en la remera Fly Emirates, con todo lo 
que blanquean y me discuto mucho. Tengo 
muchos amigos que son jugadores de futbol, 
me regalan remeras y veo sus nombres y me 
llena de orgullo, aunque la doy vuelta y veo 
esas publicidades y otra vez me da bronca. 
Me siento como hipócrita, todo el rato estoy 
en constante pelea con ello. ¿Qué hago? 

Para mi esta última Champions, por ejemplo, 
cada partido del Madrid ha sido una victoria 
imposible, fue todo mucha épica. Pero lo 
llevo al raciocinio y decido que el mundial 
no lo voy a ver.

-¿Pensás que se podría haber hecho más 
para evitar que se haga en Qatar?
-Lo que pasa es que ahí es difícil, te metes 
en cosas raras, cosas raras de Michel Platini 
que su equipo favorito es el PSG, entonces 
apalabra a Qatar y se generan muchas 
cosas: por ejemplo, Francia no va a decir 
que no. Deberían plantarse las selecciones, 
pero desde arriba, no los jugadores, sino la 
dirigencia. Cuando ganas tanto dinero y estas 
en otro plano, hay cosas que no te llegan, y 
tampoco van a arriesgar por sus principios 
toda su carrera, entrenaron toda su vida para 
eso. Es difícil. Hay que ser extremadamente 
coherente, y es difícil, hay coherencias más 
difíciles que otras. Hablar desde mi casa es 
muy fácil, pero hay que estar en ese lugar.

-La última vez que hablamos, en plena 
pandemia, me contabas que veías a la 
sociedad más separada que nunca. ¡Cómo la 
ves hoy?
-Estamos peor. Porque ya veo un cisma, 
una fricción a todos los niveles: ambiental, 
ideológico, creo que ya se está muriendo el 
Capitalismo y prefiere morir matando. Todo 
este dolor a su paso viene con la muerte del 
ego, épocas difíciles que van a ir a peor, todo 
para intentar mantener esa forma de vida y 
es raro. Cada vez más uno tiene un discurso 
y no quiere oír el del otro. Antes estábamos 
en nuestra casa encerrados y nos estaban 
alimentando con odio, pero ahora estamos 
cultivando indiferencia.

Cronista: Sergio Visciglia
Fotógrafa: Anabella Reggiani
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TODO LO QUE FUIMOS, SERÁ
Al 2022 le quedan varios meses por delante 
pero Viva Elástico ya vivió de todo: editó Al 
Fin Será, su nuevo disco de estudio que 
reivindica el sonido  pop-rock  que tan bien 
los identifica, se presentó en la última 
edición del Quilmes Rock y brindó un show 
consagratorio en La Trastienda.
Su cantante  Alejandro Schuster  invita a 
Revista El Bondi, en una de las últimas 
tardes de invierno, a su departamento de 
Villa Crespo para hablar de todo: lo que fue, 
lo que es y lo que será para la banda.
Del encuentro también forma parte el 
baterista Juan García del Val, Juandel para 
sus amigos, quien trabaja en una versión 
acústica de “Siguiendo la Huella no llegó a 
París” para una conocida radio. El anfitrión 
del encuentro y él son los únicos integrantes 
que están desde los inicios del grupo.

A modo de bienvenida, Schuster ofrece 
cerveza y vino para tomar; sin embargo, a la 
hora de elegir, él prefiere hacerse unos mates. 
En cambio, Juandel se decide por una lata de 
cerveza y prende un cigarrillo. Después de 
eso, ambos se disponen a charlar un rato.

– El disco se llama Al Fin Será, ¿Qué es lo 
que “al fin será” para ustedes?
Alejandro Schuster: Al Fin Será es alguien 
que se aferra a lo que hace con pasión, 
convicción y amor. Es la trascendencia, la 
esperanza que uno pone en lo que hace.

–  ¿Uno siempre es lo que es o se va 
transformando?
A.S.: Creo que uno siempre se transforma; al 
menos, Viva siempre se fue transformando 
en cuanto al sonido, a la ingeniería de las 
canciones. Este disco tiene más sintetizadores 
que nunca: incluso, tiene saxofones por 
primera vez.

Juan García del Val: Esos saxofones que se 
escuchan en éste disco los grabó  Sergio 
Colombo de Los Fundamentalistas del Aire 

Acondicionado. Además, Jorge Serrano está 
como invitado en la canción “Algo de mí, 
algo de vos”.

–  ¿Cómo llegaron a que Jorge Serrano 
colabore en una canción de ustedes?
J.G.V.:  Fue un poco de todo. Teníamos 
mucha admiración por él y también hubo 
un conjunto de casualidades. Él vive en Villa 
Gesell, pero le gustó la canción y llamó por 
teléfono a Ale para arreglar la grabación. 
Cuando escuchamos su voz en crudo no lo 
podíamos creer.
A.S.: Contar con él fue como un regalo en la 
carrera de la banda.

–  ¿Por cuántos procesos pasó el disco nuevo, 
teniendo en cuenta que lo vienen grabando 
desde antes de la pandemia?
A.S.: Tuvimos mucho tiempo para pensarlo 
y darlo vuelta varias veces. Con el tiempo 
el disco también se fue transformando. Le 
metimos violines, sintes y vientos. La voz 
de “Sos lo más” era más cruda y ahora está 
más  robotic. Incluso en el medio sacamos 
una reversión de “Reo y Solitario” más dream-
pop para un Quilmes Rock online.

–  El disco dura 29 minutos, ¿eso fue algo 
buscado, en los tiempos de la inmediatez?
A.S.: La duración en minutos, no. La cantidad 
de canciones, sí. Quedaron varias afuera, hay 
mucho material para trabajar en el futuro. 
Con éste disco logramos llegar a donde 
queríamos.
J.G.V.:  Se respetó lo que cada tema pedía. 
Algunos se acortaron y otros se alargaron. 
Pero nunca en pos de que el álbum dure 
cierta cantidad de minutos. Pensamos en la 
durabilidad de las canciones por sí mismas.

–  ¿Cuál es ese lugar al que querían llegar?
A.S.:  Éste es el disco de Viva que más me 
gusta escuchar. Me da mucha seguridad y 
orgullo. Si alguien viene y me dice “quiero 
escuchar Viva Elástico” le digo “tomá, 
escuchá” y le paso Al Fin Será.
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J.G.V.:  El que venga a ver un show de Viva 
Elástico de hoy se va a encontrar con una 
banda mejor que la de hace varios años.

– Pero sigue sonando como Viva…
A.S.:  Si, obvio. Seguimos en la línea de 
tener ritmos variados. Tenemos temas 
muy sixties y seventies. Temas punk, pop, de 
todo. Los otros discos tienen sonidos más 
británicos, pero a éste lo emparento con 
sonidos más americanos.

– ¿Podemos decir que el disco arranca alegre 
y termina oscuro?
A.S.: No llega a calificar como un disco dark, 
pero podemos decir que arranca de día y 
termina de noche. 

–   ¿Cómo fue abrir el escenario principal del 
Quilmes Rock?
A.S.:  Estuvo buenísimo. Pensamos en un 
show para un escenario grande. Hace poco 
subimos a YouTube la versión de “Siguiendo 
la Huella” que tocamos ahí.
J.G.V.:  Nos ayudó mucho un show que 
hicimos el año pasado en Obras teloneando 
a Estelares. Nos dio herramientas para 
trabajar el audio de otra manera, para lugares 
más grandes, algo que en el Quilmes Rock lo 
pudimos explotar. 

LA OFICINA DEL POP
Un día después del encuentro en el 
departamento de Schuster, la banda convoca 
a El Bondi a su sala de ensayo, en Coghlan. 
Parte de los  Viva Elástico  se encuentran 
en una sala pequeña, donde ensayan unos 
temas de Leo García, un adalid del pop local 
que colaboró con ellos en discos anteriores 
(de hecho, García tiene una versión de “Hoy 
lo que Quiero” – canción incluída en Agua, 
Sal y Fiebre,- en su Instagram personal).

Schuster llega un poco más tarde que el resto, 
con el sol apunto de desaparecer. Es hora de 
la sesión de fotos, algo que la banda toma 
como un momento lúdico, permitiéndose 
hacer chistes entre ellos. Mientras cambian 
de posición, el bajista Jean Jacques Peyronel 
recuerda famosas sesiones de fotos, como 
las de Los Violadores en ¿Y Ahora qué Pasa, 
Eh?.

Terminadas las fotos, todos se meten de lleno 
a ensayar de cara al show en La Trastienda. 
El guitarrista Emanuel Sáez es quien 
comanda musicalmente los ensayos. Le da 
indicaciones a Julián Galante, el saxofonista 
invitado, con mucho respeto y seguido de 
unas palabras de aliento. Mientras tanto, 



96

Alejandro couchea vocalmente a la tecladista 
Magalí Cortéz, para que le haga unos coros 
en “Rascacielos Pacifistas”.

El cantante está de muy buen humor. 
Tiene una razón particular: ese mismo 
día se anunció el regreso de Pulp a los 
escenarios. La banda británica siempre fue 
clara influencia de Viva Elástico y Schuster 
funciona como una suerte de Jarvis Cocker 
de zona sur. Después de terminar cada una 
de las canciones, deja ver su entusiasmo y 
grita: “¡Qué banda que tenemos!”.

Después de un poco más de una hora de 
ensayo, la banda se toma un descanso 
y se relaja con algunas cervezas. En ese 
interín, Schuster habla sobre algunas de 
sus influencias musicales: la ya mencionada 
Pulp, The Stone Roses, The Cure, Beach 
House. Después, abandona las referencias 
sonoras y pasa rápidamente a hablar de 
fútbol. Habla sobre Boca y confiesa que 
arriba del escenario se siente Riquelme, su 
máximo ídolo futbolístico.

El clima es súper distendido y todo parece 
encaminarse para que el recital en La 
Trastienda sea épico.

ARDIENDO EN SAN TELMO
Llega el día de la verdad: el momento de 
que las canciones de Al Fin Será suenen 
en vivo.  Diosque  es el encargado de abrir 
el escenario de La Trastienda con un set 
acústico.

Después del preámbulo, Viva Elástico sale 
a escena. Todos los músicos están vestidos 
como una banda de glam-rock, con aires de 
T-Rex: ya lo habían avisado en una de sus 
canciones, suenan como el tango pero se 
visten como new wave.

El repertorio comienza igual que el disco, “Al 
fin Será” pegada a “Rebeldía y Swing”. “Vengan, 
acérquense, hagámonos amigos”, anima el 

cantante Alejandro Schuster al público, en su 
primera intervención de la noche. La primera 
invitada, Uma Costa, le pone su dulce voz a 
la bailable “Reo y Solitario”, y Julián Galante 
aporta el saxo a “Sos Lo Más”.

Si bien todos ejecutan sus instrumentos 
con maestría, Schuster y su histrionismo 
se llevan todas las miradas. El cantante se 
cuelga su guitarra acústica para “Imágenes 
de Amor”, acaso su hit imperecedero, y juega 
a ser Adrián Dárgelos por cuatro minutos 
para cantar “Ven”.

La versión en vivo de “Ardiendo en la Arena” 
es hipnótica, las guitarras estridentes de 
Emanuel Sáez y Manuel Larisgoitia se 
entrelazan en una batalla musical, con 
el bajo pesado de Jean Jacques Peyronel 
como árbitro. De éste choque musical sale 
un outro bien dance que pone a bailar a toda 
La Trastienda. La canción anterior decanta 
en la furiosa “Siguiendo la Huella no llego 
París”, acelerado track alla Billy Idol.

Si bien los temas de Al Fin Será funcionaron 
como pivot de la lista, presentar nuevo 
material de ninguna manera significa 
despojarse de lo anterior. Por eso, sonaron las 
melodías de “Las Motos”, “El Festejo” y “Todos 
los Problemas”, canciones ya inamovibles en 
los repertorios de Viva.

Siempre camuflándose cual camaleón 
escénico, Schuster se pone en la piel de Brett 
Anderson para hacer “¡Oh Viernes!”, una de 
las figuritas difíciles de la discografía de la 
banda, y transforma “Rascacielos Pacifistas” 
en “Rascacielos Anarquistas”, tras permitirse 
una licencia poética en la letra de la canción.
“Algo de mí, algo de vos” es la canción 
que eligen para cerrar el set. La misma 
canción que eligieron en 2021 para abrir 
su presentación, en este mismo lugar, y ese 
gesto funciona como una suerte de ciclo 
musical que se cierra para darle paso a cosas 
nuevas que vendrán dentro de poco, cosas 
que al fin serán.
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Cronista: Juani Lo Re
Fotógrafa: Victoria Schwindt
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“Simplemente nos sentamos 
y comenzamos algo”

That kid is you

Los estadounidenses hablaron con Revista El Bondi sobre la 
apuesta discográfica que decidieron grabar en nuestro país.

ARGENTINA  es el título del nuevo álbum 
que lanzó That Kid Is You a partir de singles 
que fueron saliendo todas las semanas entre 
junio y agosto de este año. La banda viajó a 
nuestras tierras sin material para trabajar y 
apostando a empezar todo desde cero.

“Suena arriesgado pero en realidad es lo 
más cómodo para nosotros”,  se sinceran de 
entrada.  “Así es como hacemos música en 
nuestra casa en Los Ángeles, simplemente nos 
sentamos y comenzamos algo. Es como mejor 
trabajamos”.

– O sea que nada cambió para ustedes.
– Sinceramente, nos sentimos aliviados 
de que  Nico Kalwill  (nuestro productor) 

también quisiera hacer eso. Teníamos miedo 
que pensara que somos un fraude o algo 
así, porque no nos sentamos y escribimos 
canciones, simplemente las hacemos. Por 
supuesto, supongo que hubo algún riesgo en 
este enfoque, tal vez terminaríamos sin nada 
bueno. Pero incluso entonces, habría sido una 
aventura genial en Argentina. Realmente no 
hubo ninguna situación en la que esto fuera 
una pérdida para nosotros.

– ¿Cómo vivieron el proceso de creación 
dentro del estudio? ¿Cuál fue el momento 
en que dijeron ‘Listo. Lo tenemos’?
– Este disco lo hicimos en dos viajes. Vinimos 
por dos semanas, tocamos e hicimos 16 
pistas. Luego nos fuimos a casa por unos 
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That kid is you
meses. Durante ese tiempo, Nico hizo algunos 
arreglos, agregó algo de instrumentación, 
etc. Luego volvimos por otras dos semanas 
en las que nos enfocamos principalmente 
en completar las letras y agregar a las 
canciones que sentíamos que “necesitaban 
más”. Luego volvimos a casa una vez más 
mientras Nico se entretenía con las mezclas. 
En algún momento sentimos que aún 
quedaba un poco de trabajo por hacer, así 
que volamos a Sayulita en Méjico para una 
semana más de retoques finales. Esa fue la 
última oportunidad de todos para agregar lo 
que creen que se necesita. Fue genial porque 
algunas canciones realmente cobraron vida 
en ese viaje. Tenemos una canción llamada 
“Falling For You” en el álbum que cuando 
fuimos a México por primera vez, esa era 
una de nuestras canciones menos favoritas 
del proyecto; pero después de trabajar un 
poco en él, se convirtió favorita, e incluso 
filmamos un video musical para ella durante 
ese viaje.

– Para aquellas personas que los escuchan 
por primera vez, ¿Cómo definen ustedes a 
THAT KID IS YOU? ¿Se encasillan en algún 
género musical?
 – Lo del género es difícil. Es todo tipo de 
hip-hop con algo de pop. La gente dice que 
les recordamos a  Gorillaz, Post Malone, 
MGMT  e incluso una persona dijo que 
somos la próxima  Miley Cyrus.  Cuando la 
gente pregunta el género, simplemente 
decimos  “2+2=5”  No tiene sentido, pero 
suena genial.

– ¿Cómo es trabajar con Nico Kalwill? ¿Por 
qué lo eligieron?
– Encontramos a Nico a través de un amigo 
nuestro llamado Carlos Veron. Carlos es un 
director de fotografía argentino que graba 
muchos videos musicales; en el pasado 
trabajó con CocoRosie y cuando querían un 
productor, Carlos los encontró a Nico, que ha 
sido desde entonces su principal productor. 
Nico confía mucho en las recomendaciones 
de bandas con las que trabajar de Carlos, así 
que le envió nuestro EP y a Nico le gustó. Todo 
se unió muy bien. Sorprendentemente fluido. 
Trabajar con Nico es increíble. Es tan loco e 
intrépido como nosotros, pero también tiene 
las habilidades para tomar nuestras ideas y 
guiarlas en algo que sea de alta fidelidad y 
tenga cierta estructura. Así que nos sentimos 

muy seguros y libres en las manos de Nico. 
Y también nos hicimos muy cercanos a su 
familia, por lo que también pasaban mucho 
tiempo en el estudio. Un día, la hija de Nico, 
Maia, estaba allí, ¡Así que la hicimos cantar 
algunos coros y su voz era increíble!, cuando 
terminamos el álbum, nos dimos cuenta que 
ella aparece en tres canciones y canta coros 
durante todo el proyecto.

– ¿Qué experiencia se llevan de compartir el 
espacio musical con tantos artistas locales y 
tan diversos como Javier Zuker, Nico Sorín y 
Lula Bertoldi, Francisca y los Exploradores, 
Indios, Cirilo Fernández y Vero Gerez?
  – Esa es otra ventaja de trabajar con 
Nico Kalwill, tiene muchos amigos que 
son increíblemente talentosos.  Cirilo 
Fernández fue especialmente de gran ayuda 
en la grabación del disco. Lo tuvimos en 
el estudio durante dos días y pudo elevar 
mucho la música. El resto de esa lista los 
conocimos en un jam que Nico organizó 
en Aguaribay. Todos fueron muy amables 
y sorprendentemente talentosos. Nos 
quedamos especialmente impresionados 
cuando Francisca tocó una canción suya en 
el piano. Todavía hablamos de eso.

Cronista: Anabella Reggiani
Fotos: Gentileza prensa



100

Luna Sujatovich
ENTREVISTA

“El mejor premio que puede 
haber es que la gente compre una 

entrada para verte”
En los comienzos de un camino que todavía la encuentra en pleno 
descubrimiento, Luna Sujatovich habla sobre su gira actual, su EP para 

piano y el álbum que le valió dos premios Gardel.
La primera semana de septiembre 
comienza con un encuentro matutino, a la 
distancia y con mates que ya están fríos. El 
contraste es automático cuando la música y 
compositora  Luna Sujatovich  abre la boca. 
Su percepción sobre el arte, que pudimos 
conocer al zambullirnos en su álbum debut, 
“Desafío guerrero” (2021), se mantiene cálida, 
optimista y calma. Hasta la fecha Luna estrenó 
además, un EP de música para piano titulado 
“Cómo callan los tractores” (2022), compuesto 
por cuatro tracks instrumentales -el primero 
de ellos, con algunas vocalizaciones de la 
artista- que hipnotizan desde sus títulos 
hasta su construcción musical al darle play.

“Todo forma parte de un mismo mundo de 
alguna forma. O al menos, eso es lo que estoy 
construyendo”, asegura su autora, que no 
es ajena a los escenarios, las giras ni las 
grabaciones. Algo notable sí de un currículum 
que incluye a Coti Sorokin y a La Colmena se 
trata, y que ha encaminado su perfil solista 
con coraje y originalidad. La definición 
“Desafío guerrero” no podría pintarla mejor.

Quien no arriesga, no gana y Luna supo 
volcar sus ideas en el papel, volverlas letras, 
hacerlas música, moldear sus cuerpos.  Meses 
después vería la recompensa tomar forma de 
trofeo cuando el rostro de Gardel le sonrió 

esa noche no una, sino dos veces: “Es muy loco 
recibir reconocimientos cuando un proyecto 
solista está recién empezando a caminar. Yo 
siento que un proyecto se mueve cuando te 
moves vos; desde tu casa y las redes puedes 
hacer mucho, pero hay otras gratificaciones 
también: que la gente venga a escuchar tu 
música. Y eso es algo que estoy empezando a 
construir. El mejor premio que puede haber es 
que la gente compre una entrada para verte”.

Luna está convencida de que estos gestos 
precisan continuidad, algo similar a lo 
que  Marilina Bertoldi, Gardel de oro en 
2019, también subrayó en el marco de estos 
premios. Dice Sujatovich:  “El premio Gardel 
es muy emblemático y muy argentino. Ojalá 
sirva para visibilizar la música independiente y 
hacer llegar mi música a más y más personas”.

Entre la foto uno, una Luna que enhebraba 
sus composiciones en silencio, con calma y 
tiempo, deseosa por poner un nuevo norte a 
su carrera; y la foto dos, una música que es 
bienvenida y avalada por la escena argentina, 
que decide otorgarle dos galardones de 
enorme prestigio, Luna nos miró a los ojos 
y preguntó “Cómo callan los tractores”: “Las 
canciones del EP las compuse incluso antes de 
las del disco. Era música que tenía guardadita 
en un cajón y sabía que en algún momento iba 
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a querer compartirla. Me resulta muy genuino 
porque es música mía que postergue para que 
mi carrera solista empezará por otro lado: el de 
la canción. El canto, el piano y la composición 
de canciones”

 
A más de un año del estreno del disco y casi 
dos meses del lanzamiento de su EP,  Luna 
Sujatovich  se encuentra en plena gira, con 
algunas fechas confirmadas para septiembre 
y octubre, testigos de los primeros pasos de 
la música en sus presentaciones en vivo: “La 
primera fecha, en la Plata, estuvo muy linda. 
Fue a sala llena y con apertura de Leti Carelli. 
Salió todo muy bien y lleva a seguir apostando 
a esto: golpear puertas y convocar artistas”. 

La gira la ha llevado por Rosario, Córdoba 
y Mar del Plata entre otros destinos, ¿Cómo 
lo enfrenta? ¿Nervios, ansias? Ninguna 
de las dos:  “La palabra de cara a la gira es 
‘incertidumbre’, porque nunca sabes. Hasta el 
momento de salir a tocar, no se sabe. Yo me 
entrego a lo que sea y la cantidad de gente que 
venga, en cada lugar que toquemos, va a estar 
bien”, asegura.

La pianista, de largo trayecto en la escena 
independiente, disfruta de la combinación 
que sus trabajos suponen en cada setlist. En 
ocasiones, con un público que conoce toda 
su obra y la celebra; en otras, con simples 
oídos curiosos que se acercan a husmear. 

Para Sujatovich se trata de un fenómeno que 
le origina sonrisas:  “El público queda muy 
flasheado con toda la parte instrumental y es 
muy lindo que el público tenga esa apertura, 
que sea tan ‘abanico’: por ahí están escuchando 
a Nicki Nicole y al día siguiente escuchan tu 
disco para piano. La gente es muy flexible y 
muy curiosa y eso es re lindo”.

Quien no arriesga, no gana. Y Luna arriesgó. 
En el que puede ser un camino sinuoso, 
una escalada hacia la nada o una batalla 
persistente contra el autoboicot, la artista 
supo plantearse qué decir, cómo decirlo y, 
fundamentalmente, cuándo.

“Es todo un descubrimiento, todo un camino 
que hay que construir… pero voy conociéndolo, 
porque no queda otra. Es como empezar primer 
grado; no sabes cómo va a ser séptimo ni 
sabes cómo va a ser la secundaria”, reflexiona 
sobre su presente, que a ojos ajenos se ve 
tan brillante como sus Gardeles. 
Luna sigue creciendo. Como ella misma 
lo predijo: desafiándose y guerrillera. 
De momento no se sienta en el piano a 
improvisar en vivo, pero, asegura “la vida es 
larga”.

Cronista: Martina Migliorisi
Fotos: Gentileza prensa/Nora Lezano
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“Siempre supe 
que iba a darle vida”

Sonia Z

En su nueva canción, la compositora es comandante de un 
relato tierno y honesto, que hilvana reflexiones amorosas 

junto a su copiloto, Agus Vivo.

sobre su single “Cariñito”:

En el primer tramo otoñal, cuando el sol 
cálido marida con lluvias torrenciales y los 
vestigios veraniegos se resisten ante la 
inminente muerte, el entorno parece teñirse 
de color café. La nostalgia arriba para el 
papel protagónico que encarnará durante 
los siguientes meses y la luz del día batallará, 
en vano, con su opuesto. Y cuando cae la 
noche no queda más que apretar play a esa 
canción que nos refugia, y que mañana bien 
podría tomar otra forma y otro nombre, pero 
hoy huele a estreno y se llama “Cariñito”.

En su nuevo single, Sonia Z es comandante 
de un relato tierno y honesto, que 
hilvana reflexiones amorosas junto a su 
copiloto,  Agus Vivo.  Su atmósfera oscila 
entre el espíritu soñador y sentido típico 
del bolero, y aquella fama símil subtropical 
ligada al enamoramiento, al apego, a la 
felicidad de compartir la vida con alguien 
más.

Como el amor mismo, “Cariñito” tuvo sus 
vaivenes. Entre momentos de crecimiento 
exponencial y mesetas impredecibles, la 
paciencia y capacidad de adaptación de su 
autora fueron puestas a prueba.

- Cada canción es un mundo muy particular — 
cuenta Sonia —, algunas las escribo en un día 

y otras llevan mucho tiempo, porque ciertas 
emociones necesitan más espacio para cobrar 
sentido. Empecé a escribir “Cariñito” en 2019. 
El estribillo siempre se mantuvo, con algunas 
modificaciones en la letra. La llevé a Perú en 
2020, porque me junté con una productora que 
creyó en mi proyecto y quería llevarlo a cabo en 
Lima… pero llegó la pandemia y quedó a mitad 
de camino. Volví a mi Argentina querida sin 
canción, sin disco y con mucho pasando tanto 
emocional como mundialmente. Me senté a 
seguir escribiendo, pero no sucedía nada. Un 
año después, me junté con Yago Escrivá (Ainda 
Dúo), mi productor, que me entiende y me 
conoce hace mucho, le mostré lo que tenía y le 
gustó tanto que me dio el último empujón para 
confiar. A veces, necesito un oído objetivo que 
me motive, porque el propio, de vez en cuando, 
boicotea. Por suerte, nunca la descarté, siempre 
me gustó, siempre supe que iba a darle vida.

En su videoclip, un solo plano en  zoom 
out  con movimientos ralentizados, las 
artistas comparten un momento íntimo, que 
juega con la complicidad y la sensualidad en 
partes iguales, y que, más que excluírnos, nos 
invita a una zambullida. Y nos zambullimos.

- El día que grabamos las voces en el estudio 
con Agus Vivo, y con Caro Donati y La Lou, que 
hicieron los coros, ya empezamos a vibrar el 
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Cronista: Martina Migliorisi
Fotos: Gentileza prensa

videoclip.  Algo veraniego y 
divertido: esa fue la primera 
idea.  Después, nos juntamos 
con los directores  Isidro 
Escalante  y  Santiago del 
Sel, para hacer una prueba 
de cámara, que finalmente 
terminó siendo el video. 
Queríamos algo simple, un 
solo plano, un zoom out, mucha 
emoción y frescura en nuestras 
actuaciones. Queríamos 
mostrar nuestra amistad y creo 
que lo logramos.

Sonia Z  y  Agus Vivo  se 
conocieron en 2017 vía 
Instagram. Esta última fue 
quien rompió el hielo cuando 
le escribió a quien hoy es, 
además de su colega, una 
amiga:  “Desde entonces, 
compartimos música… y 
mucha birra”, agrega Sonia entre risas, que se 
reconoce como una admiradora de la voz y 
el profesionalismo de Vivo, y expresa cuánto 
deseaba trabajar a la par de ella: “Le mandé 
la maqueta de la canción y me dijo que se re 
sumaba; no siempre lxs artistas que invitás 
vibran con la música o la letra. Pero este no 
fue el caso”.

En lo impredecible de la propia vida radica su 
encanto. Pero cuando la sorpresa es constante, 
mantenerse a flote puede ser agotador. En 
la veta artística cohabitan momentos de 
lucidez o inspiración extrema y vacíos tan 
extensos como aterradores. “Cariñito” sorteó 
todas las adversidades, pero… ¿qué pasa 
cuando el caso es el contrario? ¿Cómo se 
decide a qué proyecto poner en pausa y cuál, 
en cambio, “descartar”?

- Actualmente estoy produciendo nuevas 
canciones con Mati Pantalone, a quien le llevé 
muchas ideas. Cuando empezamos a trabajar, 
la primera salió enseguida, la segunda un poco 

más tarde y la tercera… tenía un estribillo e 
improvisaba sobre una melodía hasta que 
recibí un llamado personal en el medio de 
la producción: mi hermano había tenido un 
accidente muy grave. Un mes después, intenté 
retomar el tema. Fue imposible, creo que 
porque lo asocié a ese momento. Listo, tema 
descartado. A veces, se siente el tema y otras no, 
a veces una canción la asocio a algo que no me 
gusta, que no puedo descifrar cómo articular… 
lo descarto, por ahora.  Quizás, lo retome en 
algún momento.

Con “Cariñito” como antecedente, sin embargo, 
florecen las esperanzas de que los proyectos 
sinceros de  Sonia Z  no se estanquen, solo 
hibernen. Todavía es otoño color café.


