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AC/DC
El regreso del trueno de los dioses del rock a Latinoamérica viene a saldar una deuda 
con el público local, quienes no pudieron presenciar en suelo nacional el Black Ice 
World Tour en 2009. 17 años después –ya sin el legendario Malcolm Young–, AC/DC 
hará sonar las campanas del infi erno en el Parque Estadio Nacional, con dos fechas 
que marcarán un nuevo hito en la historia y la memoria rockera chilena. You shook 
me all night long! 
Por Pablo Cerda



«Ahora todos son shows genera-
cionales y ninguno es malo». Eso 
escuché de una fan después de 
leer un texto sobre un concierto. 
La frase deja una duda dando 
vueltas: ¿hay periodismo musical o 
solo hacemos relaciones públicas? 

No son lo mismo. Una cosa es informar y promo-
cionar; otra muy distinta es analizar, dar contexto 
y hacer preguntas, aunque sean incómodas. Hoy 
parece que ambas se mezclan y se presentan como 
si fueran iguales, sobre todo cuando se trata del 
concierto del artista con más reproducciones del 
momento.

El arte no es solo un producto de consumo: es la 
representación de una coyuntura social, de un sentimiento difícil de definir y muchas veces 
el mejor registro de lo que se está rompiendo o de lo que podría venir después. Reducir 
la música a números es simplemente no entenderla. No es lo mismo hacer un disco en 
Santiago que en Londres. Ahí entra el periodismo, para contar, exponer y sembrar un punto 
de vista que permita conversar. En ocasiones lo importante no es la melodía, sino la letra o 
el lugar desde donde se alzan las rimas.

Internet llegó con la promesa de democratizar los accesos y entregarnos a todos el poder 
de marcar presencia a través de nuestras opiniones. El problema no está ahí: se genera 
cuando los espacios para discutir ideas se reducen a si juegan a favor o en contra de mis 
propias reflexiones. Anular una reseña, una pregunta o un artículo solo porque, como artis-
ta, agente de la industria, medio, comunicador o fan, no suma en mi relato. 

¿De qué forma seremos capaces de crear mejores espacios si no aceptamos mirar aquello 
en lo que fallamos? ¿Realmente todos están reescribiendo la historia en cada creación y 
cada concierto? Hay más títulos para los comunicados de prensa que “la revelación del 
año” o “sigue haciendo historia”. A este paso, nos vamos a quedar sin adjetivos cuando algo 
verdaderamente importante suceda. La industria, en tiempos de redes sociales, se encontró 
con más poder: a cambio del pase a un mundo de glamour artificial debes mostrar y callar. 
¿Los errores? No existen, porque acá todo es perfecto. Si los mencionas, es mejor que te 
olvides de volver a aparecer.

Mientras en redes se discute con furia sobre qué álbum del pasado fue mejor o peor, 
vemos cómo el análisis del presente se esfuma entre estrategias de marketing, textos que 
no incomodan a nadie y el miedo de ser quemado digitalmente por pensar distinto. No 
se trata de validar una crítica que solo busca dañar, sino de entender que, como en todo, 
existen puntos grises que deben tener espacio. 

Me niego a creer que la prensa musical va a desaparecer, pero decir que no está con 
respirador artificial es mentir. Su valor no está solo en contar historias, sino también en 
abrir discusiones, generar reflexiones y conectar con otras miradas. Está en nuestras ma-
nos, como audiencias y periodistas, hacernos nuevas preguntas y encontrar espacios para 
sobrevivir. Y también es momento de ser sinceros: no todos son el show del año, ni todos 
los álbumes marcan historia. Hacer algo “malo” es parte del proceso. ¿Qué sería de muchas 
grandes canciones sin todos esos errores previos antes de llegar a su mejor versión?

Bastián Fernández
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S i hay algo en lo que hoy existe con-
senso, es que The Pretty Reckless 
sobrevivió a todas las etiquetas 
que parecían destinadas a querer se-
pultarlos. En sus inicios, gran parte 
de la conversación giró en torno a 
Taylor Momsen y su pasado como 

actriz, desde El Grinch hasta Gossip Girl. Un ruido exter-
no que intentó opacar –al menos en un comienzo– el 
verdadero núcleo del proyecto: una banda de rock con 
hambre, visión y una clara devoción por la tradición 
más áspera del género.

El debut “Light Me Up” (2010) funcionó como una 
declaración de principios. Crudo, provocador y directo, 
dejaba claro que no había ironía ni pose: había guitarras 
pesadas, sexualidad explícita y una vocalista dispuesta 
a incomodar. Producido por Kato Khandwala, el disco 
bebía del hard rock clásico y del grunge sin pedir 
disculpas, una decisión poco habitual en un contexto 
dominado por el pop y el rock alternativo domestica-
do. Publicaciones como Rolling Stone y Spin subrayaron 
entonces que, más allá del morbo mediático, la banda 
mostraba una comprensión real del lenguaje del rock 
pesado.

Sin embargo, fue con “Going to Hell” (2014) cuando 
The Pretty Reckless dio el verdadero salto, no solo 
en términos comerciales, sino también en confianza 
creativa. El álbum debutó en el Top 5 del Billboard 200, 
y la canción ‘Heaven Knows’ alcanzó el número uno en 

la lista Mainstream Rock Songs, un logro que Billboard 
destacó como especialmente significativo para una 
banda liderada por una mujer en un formato histórica-
mente dominado por hombres.

A partir de ahí, la narrativa cambió. La conversación 
dejó de centrarse en quién era Momsen antes del 
micrófono y comenzó a enfocarse en qué estaba 
construyendo la banda. “Who You Selling For” (2016) 
amplió el espectro sonoro del grupo, incorporando 
elementos de blues, gospel y rock sureño. Fue un disco 
más atmosférico y reflexivo, donde las letras explora-
ban temas como la identidad, la industria musical y el 
costo de la exposición pública. Medios como Kerrang! 
y Loudwire interpretaron este movimiento como una 
señal de madurez: The Pretty Reckless ya no necesitaba 
gritar para hacerse escuchar.

Esa evolución alcanzó su punto más sólido con “Dea-
th by Rock and Roll” (2021), un álbum marcado por 
la pérdida, incluida la muerte de Chris Cornell y del 
productor Kato Khandwala, y por una reafirmación casi 
militante del rock como espacio de resistencia.

En retrospectiva, la historia de The Pretty Reckless 
es menos un relato de redención que uno de super-
vivencia consciente. Nunca renegaron de su origen ni 
intentaron borrar el pasado mediático de su cantan-
te; simplemente lo dejaron atrás de canciones, giras 
extensas y una coherencia estética que se sostuvo 
disco a disco. Como señaló Rolling Stone en uno de 

Tras irrumpir en la escena a comienzos de la década de 2010 
bajo la lupa del prejuicio y la cultura pop, The Pretty Reckless 
logró algo que pocas bandas de su generación pueden 
ostentar: construir una discografía sólida, una identidad 
reconocible y un lugar estable en el hard rock contemporáneo. 
¿Cómo una banda nacida entre flashes mediáticos terminó 
convirtiéndose en una institución moderna del riff y la 
catarsis emocional? Revisamos su recorrido, su presente y las 
claves de una vigencia ganada a pulso.
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sus perfiles más recientes, el mayor logro de la banda 
no es haber “demostrado algo”, sino haber construido 
una discografía que dialoga con la tradición del rock sin 
convertirse en un ejercicio nostálgico.

Hoy, The Pretty Reckless ocupa un lugar singular: el de 
una banda que entendió que el respeto no se exige, 
se acumula. Y lo hizo a la manera más antigua posible 
en el rock: escribiendo canciones, tocándolas fuerte y 
sosteniéndolas en el tiempo.

Taylor Momsen: 
voz, pluma y 
carácter
Parte fundamental del presente del grupo es la con-
solidación de Taylor Momsen como una frontwoman 
integral, lejos del arquetipo decorativo que durante 
años se le intentó imponer desde fuera. Su registro 
vocal rasgado, flexible y capaz de desplazarse de la vul-
nerabilidad al estallido, se ha convertido en uno de los 
timbres más reconocibles del rock contemporáneo. Sin 
embargo, es en la escritura donde su transformación 
resulta más evidente y decisiva.

A lo largo de la discografía de The Pretty Reckless, 
Momsen ha ido desplazando el foco desde la provoca-
ción inicial hacia una exploración emocional cada vez 
más cruda y consciente. Adicciones, pérdida, rabia, de-
seo y contradicción aparecen sin filtros, pero también 
sin el glamour artificial que suele acompañar a estos 
temas en el imaginario del rock. La suya no es una 
estética del exceso romantizado, sino un ejercicio de 
confrontación. En entrevistas, la cantante ha señalado 
en distintas ocasiones que escribir canciones fue, desde 
el inicio, una forma de procesar experiencias persona-
les más que de construir un personaje.

Esa honestidad la emparenta con una tradición espe-
cífica dentro del rock: la de artistas que hicieron de la 
exposición emocional un acto de riesgo. Las compa-
raciones con Janis Joplin o Layne Staley no responden 
únicamente a una cuestión de timbre o intensidad 
vocal, sino a una ética expresiva similar. Como ellos, 
Momsen escribe desde un lugar incómodo, muchas ve-
ces oscuro, donde no hay ironía ni distancia protectora. 
La crítica especializada ha subrayado que su estilo de 

escritura se sostiene en la vulnerabilidad, no en la pose.

Este posicionamiento también ha tenido consecuen-
cias en cómo The Pretty Reckless se relaciona con su 
audiencia. A diferencia de muchas bandas contempo-
ráneas que construyen una narrativa aspiracional o 
cuidadosamente curada, el grupo ha optado por un 
vínculo basado en la identificación emocional. Billboard 
destacó, en el contexto de “Death by Rock and Roll”, 
que gran parte del impacto del álbum radicaba en esa 
capacidad de Momsen para verbalizar la fragilidad sin 
convertirla en mercancía emocional.

En ese sentido, su rol como frontwoman no se limita 
a liderar el escenario, sino a articular el discurso del 
grupo. Momsen no funciona como figura central por 
imposición mediática, sino porque su voz, literal y 
simbólica, organiza el relato de la banda. En una escena 
donde el hard rock ha sido históricamente reacio a 
ceder espacio a liderazgos femeninos complejos, The 
Pretty Reckless ha construido una identidad que no 
necesita justificarse ni suavizarse.

No hay cinismo en ese gesto. Hay exposición, y tam-
bién coherencia. La evolución de Momsen no es la 
historia de una estrella que “se volvió seria”, sino la de 
una artista que entendió que el rock, para seguir sien-
do relevante, debe arriesgar algo real. Y en The Pretty 
Reckless, ese riesgo sigue estando al centro de todo.

Una banda, 
no un vehículo
Aunque Taylor Momsen sea el rostro más visible, el 
presente de The Pretty Reckless se sostiene firmemen-
te en su condición de banda. Ben Phillips (guitarra), 
Mark Damon (bajo) y Jamie Perkins (batería) han sido 
piezas fundamentales en la construcción de un sonido 
compacto, pesado y orgánico, especialmente en el esce-
nario, donde el grupo se reafirma como una maquinaria 
de alto voltaje.

Esa solidez se vuelve evidente en vivo. Desde sus 
primeras giras hasta sus más recientes apariciones en 
grandes recintos, el grupo ha cultivado una reputación 
de banda confiable, intensa y sin adornos, una cuali-
dad cada vez menos frecuente en el circuito del rock 
de gran escala. No es casual que hayan compartido 
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escenario con nombres históricos como Soundgarden, 
Alice Cooper, Guns N’ Roses, Foo Fighters y ahora más 
reciente junto a AC/DC, quienes están acompañando 
en la gira que los trae de vuelta a Latinoamérica.

Ese diálogo también se manifi esta en lo musical. Y es 
que el grupo entiende el hard rock no como un estilo 
cerrado, sino como un lenguaje fl exible, capaz de 
absorber infl uencias sin diluir su identidad. Ben Phillips 
ha señalado en entrevistas para Guitar World que la 
prioridad siempre ha sido la dinámica colectiva, más 
que el lucimiento individual, una fi losofía que se percibe 
tanto en estudio como en directo. El resultado es un 
sonido que privilegia el peso, el espacio y la imperfec-
ción controlada, en abierta oposición a la hiperproduc-
ción dominante.

Lejos de la nostalgia vacía y del cálculo algorítmico, The 
Pretty Reckless sigue apostando por discos concebidos 
como unidades narrativas, canciones extensas y una 
estética que abraza la aspereza como valor expresivo. 
No hay en su obra un intento de modernizar el rock a 
la fuerza ni de embalsamarlo en fórmulas del pasado.

En ese contexto, The Pretty Reckless no busca salvar 
al rock ni reclamar un lugar de vanguardia artifi cial. 
Simplemente lo siguen practicando con honestidad, 
entendiendo que, hoy, persistir sin concesiones es en sí 
mismo un gesto radical. Y en una industria cada vez más 
orientada a la velocidad y la optimización, esa decisión 
de sostener una identidad, una banda y una visión a 
largo plazo, termina siendo su declaración más contun-
dente.
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Muchos quedaron perplejos 
ante una confirmación que 
estremeció tanto como el 
golpe de un trueno. Junio 
de 2009 fue la fatídica fecha 
en la que se confirmó que 
AC/DC no vendría a Chile, 

pulverizando la posibilidad de disfrutar de la gira promo-
cional de “Black Ice” (2008) con la formación de oro que 
incluía a Phil Rudd en batería, Cliff Williams en el bajo, 
Malcolm y Angus Young en guitarras y Brian Johnson en 
voz. ¿El motivo? El Estadio Nacional, único recinto apto 
para congregar a la fanaticada de los australianos, no es-
taba disponible debido a reparaciones, mandamiento de 
ChileDeportes que no autorizó el recinto para la fecha 
solicitada. Esto finiquitó los intentos de la productora 
y resultó en la expulsión de Chile del cronograma que 
incluyó a Brasil y Argentina. Así las cosas, los hermanos 
trasandinos quedaron inmortalizados en “Live at River 
Plate” (2011), documento audiovisual que plasma el fer-
vor del público latinoamericano y que claramente contó 
con compatriotas que tuvieron que cruzar la cordillera 
para ser parte de esa historia.

Pero en 2026 se escribe un nuevo capítulo y esta vez sí 
estaremos en él. Con “Power Up” (2020) bajo el brazo 
y una alineación que conserva a Brian Johnson y Angus 
Young, pero está reforzada por Matt Laug (batería), 
Chris Chaney (bajo) y Stevie Young (guitarra rítmica) 
tras el retiro de las giras de Cliff Williams en 2016, el 
deceso de Malcolm Young en 2017 y el alejamiento 
de Phil Rudd en 2023, el gigante del down under llega 
a Chile después de tres décadas de ausencia a fin de 

enterrar por fin el agrio recuerdo del 2009. ¿Por qué es 
importante ver a AC/DC en 2026? ¿Solo por la nostal-
gia? ¿O hay un entramado generacional que vale la pena 
ponderar cuando las campanas del infierno empiezan 
a sonar? Intentamos responder esa y otras preguntas 
con entendidos en la materia como Rainiero Guerrero, 
director de Radio Futuro, quien defiende a brazo partido 
lo que, según todos los pronósticos, será la última opor-
tunidad de ver a Young y compañía; y Cler Canifrú, quien 
además de ser una de las guitarristas más destacadas de 
la escena nacional, oficia como directora de School of 
Rock Los Domínicos y ve todos los días como el legado 
de ‘Highway to hell’, ‘Back in black’ y ‘Thunderstruck’ 
permanece en los dedos de varios alumnos y alumnas.

Duros como 
una roca
Mucha agua ha pasado bajo el puente de AC/DC entre 
2009 y 2026. Tras finalizar el Black Ice Tour y grabar los 
conciertos en el Estadio de River Plate en Argentina, los 
muchachos lanzaron el ya mencionado “Live At River 
Plate” (2011), el testamento de la formación clásica que 
le regaló al rock uno de sus mejores discos, el clásico 
“Back In Black” (1980). En 2014 aparece “Rock or Bust”, 
el primer álbum de su carrera sin contar con la par-
ticipación de Malcolm Young, retirado ya de las pistas 
debido a sus problemas de salud. Stevie Young tomó el 
puesto con el rigor característico de su linaje musical y 
ayudó a consolidar un registro que se las arregló para 
dejar singles de alto calibre en el aire como la titular 

Esperar 30 años para ver nuevamente a una de las 
bandas más importantes del rock ha sido toda una 
hazaña, pero al fin podemos decir que la vigilia terminó. 
AC/DC prepara un regreso de alto voltaje a Chile, de 
esos que unirán a varias generaciones bajo los riffs de 
Angus Young y compañía, y que promete “sacudirnos” 
toda la noche. A los que van a rockear, ¡los saludamos!
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‘Rock or bust’ o la pegajosa ‘Play ball’. 

Eso sí, el tránsito por la mitad de esa década no estuvo 
exento de turbulencias. A finales de 2014, Phil Rudd fue 
despedido a causa de problemas legales relacionados a 
amenazas de muerte, intento de homicidio y porte de 
droga que culminaron en su arresto; y en 2016, Brian 
Johnson se vio obligado a dejar su lugar de manera 
temporal en medio de la gira de “Rock or Bust” a causa 
de su pérdida de audición, lo que levantó las alarmas 
en torno a su continuidad. Como la máquina no podía 
parar, Axl Rose fue un digno reemplazo para uno de sus 
referentes durante varias fechas, un cruce generacional 
de alto impacto que, en general, tuvo una recepción po-
sitiva de parte de los medios y de la audiencia, quienes 
destacaron el respeto con el que el frontman de Guns 
N’ Roses defendió el legado de uno de sus íconos. Un 
año después, la demencia arrebató la vida de Malcolm 
Young a los 64 años en Sydney, Australia, un curioso giro 
del destino para un músico conocido por ocupar su 
poderosa y analítica mente en crear los riffs sobre los 
que su hermano Angus desplegaba toda su pirotecnia. El 
anuncio del retiro de Cliff Williams de las giras al térmi-
no del Rock or Bust Tour parecía poner la lápida, pero la 
realidad es que no hay traba legal, problema de salud ni 

muerte que pueda detener a AC/DC.

Sorteando un tsunami de rumores, “Power Up” aparece 
por fin en 2020 marcando el retorno de Brian Johnson 
y la reincorporación de Phil Rudd y de Cliff Williams (al 
menos en el entorno de grabación). Con singles como 
‘Realize’, ‘Shot in the dark’ o ‘Demon fire’, la décimo 
séptima placa honra el legado de Malcolm Young y le da 
un toque de frescura a un tracklist anclado siempre en 
sus grandes clásicos. De hecho, tanto ‘Shot in the dark’ 
como ‘Demon fire’ fueron parte del regreso en grande 
a los escenarios en el Power Trip de 2023, festival de 
tres días que no solo destacó por el cartel de ensueño 
que incluía a Iron Maiden y Guns N’ Roses en la prime-
ra noche, Judas Priest y AC/DC en la segunda, y Tool y 
Metallica en la tercera, sino que era el primer show del 
grupo desde el 20 de septiembre de 2016, el primero 
con Brian Johnson desde el 28 de febrero del 2016 y el 
primero de Matt Laung en el lugar de Phil Rudd, quién 
de nuevo dejó el sillín, pero esta vez para cuidar de su 
pareja aquejada por un cáncer de mama. 

Cler Canifrú tuvo la oportunidad de disfrutar de ese 
concierto. «Personalmente, quería ver a Tool, ese era 
mi plato fuerte en el Power Trip. Si bien el show de Tool 
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estuvo la raja y nunca lo voy a olvidar porque fue la pri-
mera vez que los vi, el concierto más impactante fue el 
de AC/DC. Quedé con la boca abierta cuando la prime-
ra cosa que vi en el escenario fueron unos cañones que 
explotaban. ¿Qué más se puede pedir? (ríe). La energía 
de Angus Young en el escenario era impresionante, se 
lo corrió todo y hasta dio vueltas en el piso, fue como 
verlo en su época más gloriosa». Para la artista, eso sí, 
no fue lo mismo ver a bandas de ese calibre sin el fervor 
latinoamericano que, ahora sabemos, despierta cada uno 
de los nombres de la cartilla. «La reacción de la gente 
me llamó mucho la atención. El público gringo miraba y 
aplaudía, era muy “correctito”. En Iron Maiden estaban 
todos mirando de brazos cruzados y en Tool la gente se 
fue a comprar, fue el show más sobrio que hubo. Pero 
en AC//DC y en Metallica quedó la cagada, en el buen 
sentido (ríe). De hecho, diría que más en el de AC/DC, 
fue súper lindo ver a todo el público con los cachitos y 
disfrutando tanto como si fuera el público chileno».  

Como el fénix, AC/DC renació de las cenizas para abrir 

un nuevo capítulo en su historia a partir del Power 
Trip. Ya en 2024, Young y su pandilla iniciaron la gira de 
“Power Up” en el Veltins Arena en Gelsenkirchen, Ale-
mania, ante 70 mil fanáticos que también llevaban sus ca-
chitos rojos a la usanza de Angus, como destacó también 
Cler en su relato. Al resumir la jornada, la cobertura de 
la revista Classic Rock no pudo ser más elocuente: «la 
historia ha vuelto a probar que solo los tontos escriben 
que AC/DC se acabó». Duros como una roca, nunca 
mejor dicho.

Un disparo a
la emoción
 
Entonces, la definición del momento actual en el que 
nos visita AC/DC oscila entre su historia y su presente, 
como lo explica Rainiero Guerrero de Radio Futuro: 
«obviamente, es el momento de una banda que revi-
sita su pasado y que tiene un disco actual como es el 
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“Power Up”, pero es muy distinta a la de 2009 y más a 
la 1996. De hecho, han pasado 30 años de esa primera 
vez en Chile y casi 20 de la última vez que estuvieron 
en Sudamérica. Me parece que es una agrupación que 
mantiene la potencia, hay gente que los ha visto en el 
último tiempo y me han dicho que suenan muy fuerte y 
bien. Es un grupo más reposado y eso tiene que ver con 
el innegable paso del tiempo». 

Es verdad, el avance de las manecillas del reloj es una 
fuerza imparable, pero eso mismo va transformando a 
las megabandas en actos que reúnen a familias comple-
tas, tal como pasa también con Iron Maiden, Kiss, Guns 
N’ Roses o los mismos Metallica. «AC/DC es un show 
super familiar –sentencia Cler–, y sí bien el grueso de su 
público debe estar en los 40 años hacia arriba, también 
hay niños. Es raro, porque en ese tipo de shows no veo 
tanto al público intermedio, no veo mucho adolescente, 
por ejemplo. Es como una banda de extremos (ríe). AC/
DC se inculca desde casa, como los equipos de fútbol. Si 
los escuchaste desde chiquitito, es probable que termi-
nes siendo fan y que se la sigas traspasando a tus hijos». 
Para Rainiero, la intergeneracionalidad de AC/DC tiene 
que ver con un sonido consecuente, con el disfrute de 
llegar a un lugar conocido. «No es una banda que vaya 
evolucionando musicalmente», indica la voz de Futuro, y 
aclara rápido que esa característica está lejos de ser una 
desventaja: «en cada generación han mostrado lo mismo, 
lo cual, algunas veces puede ser algo negativo, pero en 
el caso de AC/DC es súper positivo. Sabes a lo que vas 
cuando compras un compact o un vinilo de ellos. Encar-
nan de buena manera el concepto del rocanrol. Si bien 
hay grupos que llevan mejor el lema del “sexo, drogas y 
rocanrol”, y son más desordenados, AC/DC lo encarna 
por sí mismo: la música, la potencia y la actitud. Ellos son 
la defi nición por excelencia del género, cuatro tipos to-
cando los instrumentos más un cantante dándolo todo».

Como dijo alguna vez el mismo Malcolm Young, «hay 
bandas de rocanrol y hay bandas de rock». La diferencia 
está en el swing, ellos se identifi caban con eso porque 
su música tiene movimiento, abraza lo análogo y genera 
un sonido gigante sobre las bases sólidas de riffs que te 
invitan a tomar un instrumento o a cantar sus melodías 
tan reconocibles. Cler lo ve a diario como directora de 
School of Rock Los Domínicos: «es un grupo que recibe 
muy bien a una persona que está aprendiendo un instru-
mento». Su catálogo ha sobrevivido a todos los cambios 
y fl uctuaciones de la industria con una entereza envi-
diable, con una fórmula probada que también se siente 

auténtica. «Hay un mensaje que me parece importante: 
menos es más. Cuando ese mensaje te lo manda AC/DC, 
te dan ganas de seguir practicando». 

En medio de la voracidad del mundo digital, las coleccio-
nes de discos también son pequeños oasis que nos co-
nectan con lo análogo y forman un punto de encuentro 
entre generaciones que, si bien pueden llevar discogra-
fías completas en su teléfono, también se dan el tiempo 
de deleitarse con el objeto físico. Claro, esto no se 
restringe solo a AC/DC, pero sí es uno de esos nombres 
que engrosan todo tipo de colecciones, desde las más 
amateur hasta las más especializadas. Siendo conductor 
de un programa dedicado a los acetatos en Futuro los 
sábados por la mañana, El Club del Vinilo, Rainiero com-
plementa esta observación: «el formato físico ya está de 
regreso, la gente quiere tener sus colecciones de nuevo. 
Los que vendieron o se deshicieron de sus colecciones 
se están arrepintiendo porque nos dimos cuenta de que 
tener la música en un dispositivo no es lo mismo que 
tenerla en físico, así como las colecciones de libros, de 
películas o de láminas. Dadas las circunstancias del con-
cierto de AC/DC, aumentan sus ventas, pero lo que uno 
ve es que siempre hay alguien llevando un vinilo de AC/
DC o rescatando un compact disc de hace muchos años 
y eso está pasando muy a menudo».   

Ahora solo queda esperar a que esos riffs eternos 
exploten nuestros sentidos con el poder de su dina-
mita rockera el 11 y 15 de marzo en el Parque Estadio 
Nacional, también con la participación de sus fl amantes 
acompañantes internacionales: The Pretty Reckless. Cler 
espera que suenen ‘Whole Lotta Rosie’ o ‘Moneytalks’, y 
coincide con Rainiero en ‘Shoot to thrill’, ese corte del 
clásico “Back in Black” que levanta muertos y es pura 
electricidad. Literalmente, un disparo a la emoción. La 
invitación es a vivir una de las experiencias clave si te 
gusta el rock y la música en general, a deleitarse con un 
espectáculo de primer nivel que combina la comple-
jidad de una puesta en escena llena de estímulos con 
la simpleza de la fuerza bruta, la garra y el swing de un 
combo que solo sabe entregar riffs de alto voltaje. «El 
paso del tiempo no se puede negar, los muchachos están 
más viejos, pero por algo siguen vendiendo conciertos 
en todo el mundo», concluye Rainiero, dejando en claro 
lo imperdible de la cita. Tal y como escribió Classic Rock 
en su especial por los 50 años de la banda, «mientras en 
el escenario haya un tipo vestido de escolar tocando la 
guitarra, hay AC/DC». Entonces, que haya sonido, luces, 
baterías y guitarras. Que haya rock. Que haya AC/DC.



https://www.soundcore.com/cl


https://lollapaloozacl.com/
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Luciano González
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Mientras Living Colour se 
encuentra en el estudio 
preparando su nuevo larga 
duración, el bajista Doug 
Wimbish hace una pausa 
dentro de esta labor para 
comunicarse con Rockaxis, 

adelantando tanto el esperado sucesor de “Shade” 
(2017) como su regreso a Chile en celebración de las 
cuatro décadas de la banda originada en Nueva York. 
Considerando aquel importante aniversario, el músico 
deja entrever que esta próxima cita del 3 de marzo en 
el Teatro Teletón será un repaso de prácticamente todos 
los álbumes, con la intención de crear algo con lo que 
los fans puedan conectar con toda esta constante obra.

«Básicamente, estamos en 2026, y el primer disco de 
Living Colour, “Vivid”, salió en 1988. Dicho esto, entre 
“Vivid”, “Time’s Up”, “Stain”, “Chair in the Doorway”, 
“Shade”, probablemente se me olviden algunos, pero 
queremos conectar con todos esos discos y poder 
tener una buena conversación con los fans, porque los 
fans de Chile son fantásticos y quizás podamos presen-
tarles algunas canciones que no conozcan», menciona 
el bajista.

Sobre el próximo larga duración del cuarteto, grabado 
actualmente en Connecticut, explica que aún es un 
trabajo en progreso, y que han estado creando no-
vedosas sonoridades dentro de su música. «Cuando 
haces un disco, tómate tu tiempo. Cuando está bien, 
está bien, pero nos lo estamos pasando genial tocando 
frecuencias diferentes», adelanta sobre el sonido que 
podría predominar, aunque también aclarando que los 

riffs clásicos tampoco faltarán, con expectativas sobre 
su evolución. «La clave es estar juntos, en el estudio, 
creando música, en lugar de hablar de ella a distancia. 
Estoy emocionado, Vernon, Corey y Will, estamos todos 
aquí y con muchas ganas de continuar con este proce-
so de composición y de seguir adelante con este disco. 
Siempre es un reto, toma su tiempo, pero estamos aquí 
y comprometidos. Así que quizá probemos con una 
nueva canción en Chile, a ver qué pasa».

Algo que definitivamente tendrá este próximo LP es 
aquel mensaje social dentro de la música de Living 
Colour, algo constante desde su fundación. Wimbish 
afirma que sí, al ser consultado si las letras se verán in-
fluenciadas por las múltiples tensiones que se viven en 
Estados Unidos, considerando un momento interesante 
a lo que actualmente pasa tanto en su país, algo que se-
gún explica se está repitiendo en todo el mundo. «No 
tenemos miedo de hablar de los problemas actuales. 
No pretendemos ser un símbolo, pero queremos tener 
voz y asegurarnos de que nuestra voz se escuche y se 
transmita ante un público en vivo».

«Vivimos en una época políticamente muy interesan-
te. Es muy desafiante, y al mismo tiempo, con muchas 
distracciones, donde es fácil no prestar atención a lo 
que sucede. Estás en tu teléfono o en las redes sociales 
cuando quizás podrías dedicar ese tiempo a averiguar 
cómo llegar a las elecciones, votar y hacer cosas así. 
Dicho esto, siempre hemos estado al tanto de lo que 
ocurre. Nunca nos hemos quedado atrás ante algunos 
de los problemas que han ocurrido, y no vamos a hacer 
eso ahora. La música es un reflejo de tu vida; cómo 
la vives se refleja en ella, y queremos asegurarnos de 

Dada la tensión social que se vive en su natal Estados Unidos, el 
mensaje del cuarteto se siente más vigente que nunca, llegando 
incluso a inspirarlos para lo que se viene. Actualmente, se 
aprestan a celebrar cuatro décadas de actividad con una gira 
que pasará por Chile en marzo próximo, además de encontrarse 
en medio de las grabaciones de nueva música, tal como nos 
indica el bajista Doug Wimbish.
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que lo que hacemos sea real y, con suerte, también 
podamos inspirar a otras personas que comparten 
nuestra misma filosofía. Tenemos líderes que no lideran. 
Tenemos políticos que roban. Tenemos gente que no 
puede pagar el alquiler. Los precios están subiendo, los 
comestibles están subiendo, el combustible está subien-
do. Ahora mismo todo se sale de control, y eso depen-
de de un plumazo y de cómo los políticos deciden las 
cosas que nos influyen, pero tenemos que lidiar con 
ciertas cosas que otros inventan, y es difícil. Así que 
quiero tomarme un respiro y pensar cómo podemos 
contribuir a la idea de mejorar este mundo, incluso con 
solo nuestras frecuencias y tocando música».

Wimbish se toma una pausa y manifiesta cómo su 
sentir también coincide con lo que pueden hacer en su 
show en nuestro país: «sé que todos los lugares están 
pasando por momentos difíciles. Veamos qué podemos 
hacer para reunir a un grupo de personas, para que 
todos los estudiantes, la próxima generación, estén ahí. 
Celebremos una fiesta y tengamos una buena conversa-
ción mientras estamos todos en el escenario».
 
Dado que siempre han tocado estas temáti-
cas sociales sin guardarse nada, ¿sientes que 
letras de canciones clásicas siguen siendo 
tan relevantes hoy como fueron en ese en-
tonces? ¿Crees que nada ha cambiado en ese 
sentido?
Bueno, lo único que ha cambiado son las caras dife-
rentes de nuestros líderes, y al mismo tiempo, algunos 
no han cambiado. Algunos líderes llevan mucho tiempo 
en el poder, pero lo que ha cambiado es que ahora 
podemos hacernos oír. Las redes sociales son, sin duda, 
una forma de que se escuche la voz de todos. Y bueno, 
nuestras canciones resisten el paso del tiempo, como 
‘Cult of personality’, que explica qué es exactamente 
lo que está pasando ahora mismo en Estados Unidos, y 
no tengo miedo de decirlo. Sin profundizar demasiado, 
la situación sigue igual, pero las caras y los nombres 
podrían ser ligeramente diferentes ahora, y al final, de-
pende de cada persona tomarse un tiempo para pensar 
en lo que quiere hacer y en lo que cree, y también tra-
tar de ver a través de cosas que simplemente no son 
reales. Sabes, hay gente que te dice: «el azul es verde. 
Ningún azul es azul». No es lógico. ¿Puedes encontrar 
la manera de conectar con otras personas con ideas 
afines que también podrían tomarse el tiempo para 
cambiar? Eso no se logra sentado en el sofá. Tienes que 
levantarte e intentar que algo suceda pacíficamente. Así 

que nuestras canciones son siempre como las noti-
cias con ritmo, encontramos la manera de tener esa 
conversación. De nuevo, no estamos agitando banderas 
ni demostrando lo que podemos hacer, simplemente 
hablamos fuerte, pero decimos algo. De eso se trata. 

Después de tu llegada a la banda, tu primer 
álbum fue “Stain” (1993). Aquel trabajo no 
fue recibido tan positivamente en su mo-
mento, dado su sonido algo más pesado y 
oscuro, pero en años recientes ha tenido 
una mucho mejor aceptación, además de 
que siempre incluyen algunas de sus can-
ciones en sus shows. ¿Qué recuerdas de su 
recepción? ¿Cómo ves aquel trabajo después 
de más de 30 años? 
Cuando grabas un disco y luego lo publicas, la gente 
puede opinar al respecto, pero hay que recordar que a 
veces la gente tiene un atraso digital cuando escuchan 
cosas o están pendientes de algo. Así son las cosas, 
esto es popular en un momento, pero todo el mundo 
cambia, pero la clave es que, si haces un disco, quieres 
que perdure en el tiempo, y eso pasa con “Stain”. Es 
un gran disco, siempre lo vi como algo más que genial. 
Recuerdo la época en que lo hicimos. Cuando me uní 
a la banda hubo un cambio, pero la realidad es que, si 
escuchas el sonido de ese disco y las canciones, compa-
rándolo con los otros dos, notarás que hay un cambio, 
algo diferente. Ahora, al reflexionar y volver a escuchar, 
quizás la persona a la que no le haya gustado tenga una 
opinión diferente, quizás sea un poco más abierta o 
más madura, o haya gente que lo escuche por primera 
vez y diga: “¡Esto es genial!”. Nada de eso me descon-
certó. Mira, estuve 17 años grabando discos antes de 
tocar un solo tema con Living Colour. Mi visión no 
se basa necesariamente en lo que piensen los demás, 
sino en lo que uno hace. Hicimos ese disco y perdura. 
Eso es todo. Porque no hay nada que decir, los críticos 
dirán lo que quieran, al menos dicen algo que no me 
molesta en absoluto. Me encanta el disco, me parece 
genial. Me alegra que estuviéramos juntos, me alegra 
que sigamos aquí. Seguimos comprometidos en este 
momento, mientras que mucha gente de 1993 ya no 
lo está. Así que estoy agradecido de que estemos aquí 
grabando un disco ahora mismo en Connecticut. 

Living Colour ha sido una visita frecuente 
a Chile, especialmente en años recientes. 
¿Cómo resumirías tus experiencias tocan-
do aquí? ¿Hay algo que quieras decirle a tu 
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fanaticada local antes de tu regreso?
Bueno, cada vez que tocamos en Chile es espectacu-
lar, la afi ción es inigualable. Es interesante porque he 
estado en Chile no solo con Living Colour, sino que 
también con Tarja. Estuve allí una vez que los estudian-
tes protestaban. Llegamos ese domingo; teníamos que 
hacer un concierto, pero lo cancelaron. Así que, bueno, 
mi memoria está un poco borrosa cuando estuvimos 
allí con Living Colour por última vez, fue un concierto 
genial, estuvo buenísimo, me gustó mucho la ubicación 
del club, tuvimos un concierto genial. Chile es un lugar 
especial para nosotros. Cuando salimos de gira una vez 
que me uní a la banda, nuestro primer concierto fue en 
Río de Janeiro para Hollywood Rock, y luego tocamos 
en São Paulo. Luego hicimos otra gira, volvimos a Suda-
mérica y tocamos en Chile. Han pasado por algunos 
problemas, y me alegra que los fans hayan podido venir 
a apoyar a Living Colour porque nuestras canciones 
les llegan. Subir al escenario y ser recibido por toda 

la gente maravillosa de Chile siempre ha sido genial. 
Siempre es genial ver a todos los chicos al frente can-
tando todas las canciones. Solo tienes que tocar un par 
de notas y ellos te cantan las canciones. Es toda una 
experiencia tocar en Chile y en Sudamérica en general. 
Apoyen toda la música en vivo. Living Colour va para 
allá, pero también apoyen a todas las bandas que se to-
man el tiempo de tomar un vuelo, salir de casa y venir 
a tocar en vivo. Esto es lo que se necesita ahora, eso es 
lo más importante. Quisiera desearles a todos los que 
vengan al concierto que lo hagan, que guarden la fecha, 
que vengan a pasar el rato, que vengan a mi lado del 
escenario. Estaré lanzando algunas uñetas. Si pueden, 
por favor, vayan, nos encanta el apoyo, nos encanta ir 
a Chile y también ver a todos los hombres y mujeres 
maravillosos que vienen a apoyarnos. Estamos desean-
do que llegue el viaje de parte de Living Colour, Vernon, 
Corey y Will, estamos muy emocionados, tenemos algo 
especial para ustedes. ¡Nos vemos allá!





https://www.levi.cl/


#SinMaderaNoHayRock

11 años ya han pasado de este disco que consolidó la carrera de Mon 
Laferte. Hoy, “Vol. 1” es un clásico de la música popular latinoamericana, 
que incluye himnos como ‘Tormento’, ‘Tu falta de querer’ y ‘Amor 
completo’, canciones que revelaron la nueva vocación de la cantante, 
vinculándose con la música romántica, pero con guiños rockeros y una 
notable potencia vocal. La oriunda de la población Gómez Carreño 
abrirá la quinta noche de la edición 2026 del Festival de 
Viña del Mar, en su tercera visita a la Quinta Vergara. 

Mon Laferte
Vol. 1
2015. Discos Valiente

•Fue grabado en condiciones técnicas 
precarias en la misma casa de Mon 
Laferte.

•Luego de una edición independiente, la 
artista firma con una filial de Universal 
Music México, remasterizándolo y 
lanzándolo comercialmente el 21.08.15. 

•En Chile, el álbum recibió 16 discos de 
platino; en México, alcanzó el cuádruple 
disco de platino más oro. Además, fue 
nominado al Latin Grammy como Mejor 
Álbum Alternativo. 



https://arauco.com/chile/conoce-lo-bueno-de-ser-renovables/
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Es un mediodía de enero y el clima 
no perdona, haciendo valer de forma 
inapelable su condición de verano. 
Pocos se salvan del calor inclemente. 
En su departamento, Isabel Parra 
acusa la temperatura, añadiendo que 
estas épocas del año le provocan 

alergia. «En la garganta, en la nariz. Sobre todo, los ojos».
 
Si miramos a la familia Parra como un gran árbol, proba-
blemente estaremos de acuerdo en que Isabel proviene 
de una de sus ramas primarias: el de Violeta. Preservar 
su legado, un universo bello y desconcertante, fascinante 
y brutal, se ha transformado en una labor exhaustiva y 
de responsabilidad, con la artista portando la llama de 
su trabajo y enorme influencia, con iniciativas concretas: 
la Casa de Violeta Parra con una actividad incesante, 
además del reciente lanzamiento de un libro.
 
La cantautora finalizó el 2025 con actividades y recono-
cimientos. Quizás, uno de sus hitos más importantes fue 
la recuperación y reedición de material lanzado durante 
1966 y 1972, momento en que Isabel Parra se convir-
tió en referente de la Nueva Canción Chilena. Es decir, 
desde un debut homónimo cargado con composiciones 
tradicionales hasta el pionero álbum que reunió a Isabel 
Parra con los jóvenes próceres de la Nueva Trova Cu-
bana: Silvio Rodríguez, Pablo Milanés y Noel Nicola. Seis 
discos –entre ellos, “Cantando por Amor” y “De Aquí y 
de Allá”– forman la antología presentada por Colección 
Amerindia, con gran éxito en la reciente edición de Feria 
Pulsar.
 
«Hice una colección de repente al volver del exilio hace 
muchos años atrás. Pero fue una colección que tomó 
diferentes discos. Entonces había un desorden ahí y 
efectivamente los discos originales, porque ya no había 
discos cuando nosotros volvimos. Se habían acabado 
los vinilos y se había inventado el CD. Entonces en el 
CD hay una especie de charquicán musical de diferentes 
discos. Por lo tanto, aquí se ordenó», comenta, contenta, 
sobre este proyecto, disponible ya en vinilo.
 
¿En qué consistió esta recuperación?
Se ordenó la vida musical mía en el sentido de que 
está desde el primer disco hasta el año 72. No están 
los discos anteriores porque yo grababa con mi mamá, 
pero esa era otra película porque hacíamos dúo o yo 
cantaba solita las primeras canciones que ella compo-
nía. Entonces aquí estoy yo sola empezando mi carrera 

musical desde el año 65, más o menos. El mismo año que 
nosotros creamos La Peña con mis hermanos y que co-
menzaron estas grabaciones con mis primeros intentos 
de hacer yo una canción.
 
¿De qué manera se fue dando este proceso 
de recuperación y orden de ese material? Ya 
debió hacer algo parecido en algún momento 
con el trabajo de Violeta.
A mí me ha tocado hacer un trabajo de recuperación en 
ese sentido por la experiencia de los discos de Violeta 
Parra, que se los apoderó y se los quedó la Odeón. 
Entonces esa historia es una que se ha repetido a través 
del tiempo y deja muy mal a los artistas, porque mi ma-
dre grabó 10 discos con Odeón y todos esos discos son 
de ellos, según los contratos que hacían. Imagínate, una 
producción barata de guitarra y una voz, no les costaba 
nada, pero en ese tiempo a nadie se le pasaba por la 
mente ser productor y ser propietario de su música.
 
Lamentablemente es algo usual que artistas 
con una larga trayectoria no sean dueños 
plenos de sus grabaciones. Ya sea por temas 
contractuales o por la pérdida de ese mate-
rial, la recuperación se torna en un proceso 
desgastante también.
Los sellos imponían todo, eran dueños de todo y además 
pagaban una miserable regalía que no era ni regalía, era 
más bien una ofensa lo que se recibía. Nosotros empe-
zamos a grabar antes de la Discoteca del Cantar Popular 
(Dicap), mucho antes de Odeón, ayudando a mi mamá 
en la RCA Victor. Estamos aquí en manos de un produc-
tor chileno que era Camilo Fernández al que nosotros 
le grabábamos, que era amigo nuestro. También había 
una historia económica medio adversa, porque él vendió 
muchos discos nuestros, fue muy exitosa la pasada con 
Camilo, sobre todo los discos de La Peña, el disco mío, 
los discos solos de Ángel. Pero también después vino el 
exilio y ese montón de discos que hicimos con Camilo 
eran de él. También había esa situación de que nosotros 
no éramos dueños.
 
El período del exilio también jugó un rol en 
esto. Seguramente se perdieron masters, la 
música de su familia era prácticamente pro-
hibida…
Cuando volví del exilio me puse en contacto con Camilo 
para que nos entregara esos masters. Los tuvimos que 
recuperar legalmente porque simplemente los produc-
tores se quedan con la música ajena. De hecho, está el 
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caso de un señor que compró todo un catálogo después 
del Golpe Militar con toda la música chilena y él ha sido 
propietario de esa música. Entonces eso habla de la 
indefensión de los artistas, que no solamente eso nos 
ha ocurrido a nosotros, sino que le ha ocurrido a todo 
el mundo, salvo a las grandes estrellas que han podido 
financiar sus discos, hacer sus productoras y grabar su 
música que es lo que deberíamos hacer todos nosotros. 
Se han ido rearmando los catálogos con discos, algunos 
discos nuevos. Por ejemplo, yo recuperé discos nuevos 
de la Peña de los Parra al volver del exilio, ya que había 
personas a las que nosotros les habíamos mandado 
guardar discos del dúo y que los habían conservado.
 
¿Cómo recuerda la época en que grabó esos 
discos? Un período donde murió Violeta, 
pero también estaba La Peña, que hizo con 
su hermano Ángel, conoció y grabó con Víc-
tor Jara y Silvio Rodríguez. Años de transfor-
maciones pues también se gestaba un proce-
so político y social en casi todo el mundo.
Mi mamá contaba que tocaba la guitarra desde muy 
chiquitita. Entonces, cuando tú vas creciendo con una 
madre como Violeta Parra, la música es como natural. 
Ella me decía, «ven a cantar, ¿quieres cantar conmigo?», 
en un disco que estaba haciendo, iba yo y la acompañaba. 
Ahora, el camino de hacer ese acompañamiento a la 
Violeta a ser una cantante independiente, hay un trecho 

largo y hay un aprendizaje muy largo. Y hay, no sé cómo 
decirlo para no ser inmodesta, pero hay un talento ahí 
que viene saliendo a pesar mío desde que yo soy muy 
chiquitita. Se hace sin tener mayor conciencia y sin saber 
tampoco que en definitiva este va a ser tu trabajo, que 
vas a ser una artista profesional. Entonces, me hice cargo 
muy joven de la vida artística de mi mamá, de su obra, y 
empezar a hacer mi trabajo y empezar a pensar también 
en que tendría que hacer cantos porque ya no tenía a 
mi mamá. Entonces, la pregunta es: ¿qué es lo que quiero 
cantar? ¿Por qué quiero cantar esto y no esto u otro? 
¿Qué me gustaría a mí?
 

Las 
configuraciones 
esenciales de 
Violeta
 
Desde su partida, en febrero de 1967, el legado artísti-
co de Violeta ha recaído principalmente en las manos 
de Isabel. Los incendios que afectaron el Museo Violeta 
Parra finalizaron amargamente con un proyecto acaricia-
do por mucho tiempo y que durante años sólo recibió 
portazos. «Hacer un proyecto en Chile para la Violeta 
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Parra ha sido una pesadilla. Nosotros estábamos en el 
exilio y románticamente pensábamos “cuando volva-
mos a Chile vamos a hacer un museo de Violeta Parra”, 
siempre pensando en el lado bueno de la vida», recuerda 
en la conversación.
 
El Museo no volvió a abrir. Como el inmueble, la ini-
ciativa fue consumida por el fuego, Isabel lo dejó claro 
prácticamente luego de ocurrido el siniestro. Posteriores 
desencuentros con gente ligada al museo terminaron 
por dar un portazo a cualquier posibilidad de reapertura. 
Sin embargo, la enorme obra de Violeta Parra precisaba 
de un lugar en que fuera apreciada, visitada y tributada. 
Desde el 2023 ese lugar se llama Casa Violeta Parra: 
Virtud de los Elementos. Ubicado dentro del Campus 
Oriente de la Universidad Católica, parece cumplir las 
expectativas de su hija: «por primera vez en Chile se 
construye un lugar bello para la Violeta Parra. Ya se aca-
bó la historia de las caras largas, de los malos tratos, de 
no tener un lugar donde sentirte bien, después de haber 
aportado toda esta obra a Chile».
 
Actualmente, la Casa Violeta Parra alberga la exposición 
Paz y Justicia, en medio de una treintena de obras de la 
creadora de ‘Gracias a la Vida’ (pinturas, piezas de papel 
maché y arpilleras). A lo largo de la temporada se prevé 
otra muestra, «porque la obra de la Violeta Paz es enor-
me, así que tenemos varios proyectos».
 
El recinto dedicado a Violeta no es el único lazo de su 
obra con la casa de estudios. En enero recién pasado se 
hizo el lanzamiento ofi cial de Recuerdos de Violeta Parra, 
un libro que agrupa escritos dejados por la creadora en 
un cuaderno que estaba en poder de Isabel, hojas que 
recorrieron muchos países, a veces bajo la clandestini-
dad, y que fi nalmente fueron publicados bajo Ediciones 
UC. «Este cuaderno también dio la vuelta al mundo en 
diferentes manos en diferentes personas amorosas que 
lo guardaron, que lo cuidaron. El cuaderno original andu-
vo guardado de mano en mano, de país en país, ni siquie-
ra conozco el itinerario. De repente en Estados Unidos 
una persona que nosotros conocíamos nos entregó el 
cuaderno a mi hermano y a mí», recuerda.
 
¿Qué nos puede contar del camino que 
terminó en la publicación de Recuerdos de 
Violeta Parra?
Mi mamá quería que yo fuera su secretaria, que le 
contestara todas las cartas, por ejemplo. No teníamos ni 
máquina de escribir y tenía que hacer mi vida también y 

mis cosas. Entonces ocurre esta tragedia que nos mató a 
todos. Y ella era una persona muy dispersa y muy desor-
denada, si tú quieres. Tenía la pintura acá, estaba bordan-
do, estaba haciendo muchas cosas al mismo tiempo. No 
solamente quedó todo desordenado, sino que después 
vino el Golpe de Estado. Perdí mi casa, perdí todo lo 
poco que tenía y tuve que recurrir a la embajada para 
que no me mataran.
 
Este 2026 se avizoran más actividades para Isabel Parra. 
Semanas atrás se volvió a realizar el espectáculo Canto 
Para Una Semilla, la obra de Luis Advis sobre textos de 
Violeta Parra. En octubre ya están agendadas dos pre-
sentaciones, en la Gran Sala Sinfónica Nacional, con la 
Orquesta Sinfónica Nacional de Chile. Ahí, Isabel ofi ciará 
de relatora, tal como lo hizo en diversos conciertos del 
2025.
 
Tiene una larga carrera dedicándose a su pa-
sión. No mucha gente puede decir lo mismo.
Claro, exactamente. No mucha gente lo puede hacer y, 
además, hay que tener una fórmula que uno no la tiene. 
Eso se va dando con la vida misma. Por ejemplo, yo tenía 
muy claro que si cantaba no lo iba a hacer nunca como 
mi mamá. Eso no se me pasaba por la mente. Sabía que 
tenía que ser distinta, y ser distinta era ser yo. Las copias 
son fatales. Ya estuvo Víctor Jara, Ángel Parra, la Violeta, 
la Mercedes (Sosa), Los Chalchaleros, los tangueros, los 
boleristas. Tiene que surgir un canto y una voz distinta. Y 
eso es muy difícil. La originalidad es lo más difícil.



https://www.fender.cl/


https://www.instagram.com/hardrockcafesantiago/
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A razón del regreso de los ideólogos 
del synthpop británico, conversamos 

con Verónica Calabi, Marcelo 
Contreras, Fonosida y El Significado 

de las Flores, sobre su vínculo con 
la banda, influencias, el esperado 

concierto en el Movistar Arena y más. 

Karin Ramírez
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«Cuando los vi, pensé, “la cagó, esto es 
un parque de diversiones, es Fan-
tasilandia”». Cuando los sonidos se 
conectan con emociones por primera 
vez, pareciera ser un verdadero acto 
de magia, porque las sensibilidades se 
encargan de actuar en espacios donde 

la alquimia no tiene margen de acción, porque la música 
jamás será una experiencia aislada, sino que es el inicio de 
una historia que no se termina de contar. Así, podemos 
decir que la memoria se puede escribir desde la música, 
desde quienes sienten, viven y trabajan por ella. El recuer-
do es de la periodista y locutora radial Verónica Calabi, 
en donde su memoria biográfica se conecta con Pet Shop 
Boys con esa primera vez que los pudo ver en vivo.

Distinto camino, mismo destino. María Bruma de El Signi-
ficado de las Flores, conoció al dúo conformado por Neil 
Tennant y Chris Lowe escuchándolos por la radio. «Es 
una banda que sonó muchísimo, al menos en la música de 
mi infancia. Yo soy de Antofagasta y allá hay una radio que 
se llama FM Plus, que toca mucha música de los ochenta 
y noventa. Además, tengo un hermano que es 15 años 
mayor que yo, entonces cuando era muy chica él estaba 
en la etapa de salir, carretear, y esa música sonaba harto 
en la casa. Creo que por ahí va también mi vínculo con la 
banda».

Esa misma suerte corrió Francisco Soto, bajista de Fono-
sida, quien ad portas de su presentación en Lollapalooza, 
reconoce el profundo impacto que el pop de Pet Shop 
Boys tuvo en su formación musical. «Era chico y estaba 
viendo un festival que se llamaba Live Aid. Ahí aparecían 
los “dinosaurios” de siempre, pero también había escena-
rios en lugares como Rusia, con recintos cerrados, y fue 
ahí donde los conocí, alrededor del año 2005. Fue muy 
interesante ver todo ese pop y la puesta en escena que 
tenían, en contraste con otros artistas. A partir de ahí 
empecé a conocer mucho del pop de los ochenta gracias 
a ellos».

Desde una perspectiva crítica, el periodista cultural y crí-
tico de música Marcelo Contreras entrega claves nítidas 
sobre el impacto de la banda en el espacio personal de 
la memoria social. «Para mucha gente representan ‘West 
end girls’ o ‘It’s a sin’, a pesar de que fácilmente tienen 
entre 15 y 20 hits. Construyen su capital principalmen-
te en los años ochenta y noventa, y luego viene lo que 
ocurre con los grandes artistas: la administración de ese 
legado, editando discos que están a la altura de su propia 

historia. Neil Tennant, además, es un cantante extremada-
mente elegante, casi un crooner. No es alguien que nece-
site gritar ni forzar el registro. Mantiene la voz, y cuando 
lo escuchas en vivo, cierras los ojos y suena prácticamen-
te igual a los discos. Eso es fidelidad artística»

Capital cultural, 
legitimidad estética 
y política de la 
representación
Uno de los rasgos que permite comprender la perdu-
rabilidad y singularidad de Pet Shop Boys dentro del 
paisaje del pop contemporáneo es la consistencia de su 
proyecto estético, entendido no solo como una suma de 
canciones exitosas, sino como la construcción sostenida 
de un universo simbólico propio. En palabras de Veró-
nica Calabi, «la diferencia con otras bandas de la época 
está en la coherencia estética que tienen. Es una banda 
que construye universos: más allá de tener una enorme 
cantidad de hits, cada era tiene su propia narrativa visual, 
su propio concepto, su gráfica y su sonido».

Esa construcción estética, lejos de ser un mero adorno 
visual, se inscribe en una comprensión sofisticada del 
pop como lenguaje cultural. En este sentido, la banda 
logra tensionar los límites tradicionales entre centro y 
margen, incorporando discursos que históricamente han 
sido desplazados o silenciados, particularmente aquellos 
vinculados a la disidencia sexual y la cultura queer, sin re-
currir a la explicitación directa. Según Marcelo Contreras, 
«siempre han sido muy elegantes y sutiles al desplegar la 
idea de libertad. Hay un traspaso del tema de los géneros, 
por supuesto, considerando la condición declarada de 
Neil Tennant, pero nunca lo convirtieron en una bandera 
explícita. Esa sutileza era muy habitual en la música de los 
años ochenta. A veces hoy se dice que antes no existía 
libertad de expresión en términos de género o sexuali-
dad, pero basta revisar a artistas como George Michael, 
Queen o Blondie. En el caso de Pet Shop Boys, esa 
libertad siempre fue más implícita, más elegante, menos 
explícita que en otros casos, y eso también es parte de 
su identidad».

Desde una perspectiva histórica, la apuesta creativa e 
implícitamente política de la banda, se manifiesta en la 
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manera en que Pet Shop Boys comprendió temprana-
mente el entramado de la industria cultural como un dis-
positivo global, donde la imagen, el relato y la circulación 
mediática son tan relevantes como la música misma. La 
decisión de no realizar giras durante sus primeros años 
de mayor éxito y destinar esos recursos a la producción 
de videoclips de alta factura cinematográfica evidencia 
una lectura adelantada de los mecanismos de visibilidad 
y consumo cultural. Sobre esto, Contreras comenta que 
«lo primero es que es un grupo que, cuando debutan 
en 1985 con ‘West end girls’ –un single fabuloso– ocu-
rrió algo muy particular: entre 1985 y 1989 no hicieron 
ninguna gira. El dinero que el sello les entregaba lo 
invirtieron íntegramente en videos promocionales. Eso 
demuestra algo interesante, sobre todo cuando hoy nos 
sorprendemos diciendo que esta época está sosteniendo 
fenómenos que nunca antes habían ocurrido. Ellos fueron 
reyes del synthpop durante esos años sin salir de gira, 
porque destinaron esos recursos a producir videoclips 
extraordinarios. Tenían una forma completamente distinta 
de entender la promoción musical y la relación con el 
público, basada no solo en la música, sino también en la 
estética».

Temporalidad 
social y factor 
nostalgia 
La vigencia y trascendencia de los británicos se explican, 
en parte, por su capacidad de activar la nostalgia como 
un recurso social compartido, al mismo tiempo que sus 
canciones continúan circulando, resignificándose a través 
de covers, relecturas e intertextualidades que las mantie-
nen vivas en distintas escenas musicales. 

«Su vigencia radica en que siempre supieron leer su 
época. En sus letras hablaron de política, sexualidad, 
identidad, consumo, calle y ciudad, en tiempos en que no 
muchas bandas abordaban estas temáticas. Otro punto 
muy importante es que nunca se han quedado atrapados 
en la nostalgia, sino que han sabido trabajar con pro-
ductores y sonidos más contemporáneos, incorporando 
nuevas lecturas del synthpop», subraya Verónica Calabi al 
respecto. 

En anexión a la perdurabilidad de su propuesta como 
enclave de vigencia, esta misma se articula desde la 

nostalgia, como si el tiempo funcionara como dimensio-
nes de construcción de una historia. Marcelo Contreras 
enfatiza en que «Pet Shop Boys representa, por un lado, 
la nostalgia, pero al mismo tiempo es una banda creativa-
mente persistente. Siguen editando material interesante, 
siguen haciendo giras visualmente atractivas y no ofrecen 
una mirada nostálgica del pasado, sino una celebración de 
su música a través del tiempo. A estas alturas, su música 
suena atemporal: no depende del calendario ni de antici-
par tendencias del pop electrónico, sino que ya existe un 
lenguaje propio de Pet Shop Boys. Y hoy, que llevan años 
haciendo giras, tienen un montaje que es súper entreteni-
do, que es una verdadera fiesta».

Bajo esta construcción conceptual de temporalidad 
como lectura propia de la trayectoria de Pet Shop Boys, 
también se adiciona el factor de replicabilidad de Pet 
Shop Boys en artistas de distintos espacios enunciativos. 
«Me encanta la influencia que tienen en distintos estilos. 
Por ejemplo, Ghost –esa banda medio hard rock, medio 
metalera– tiene un cover de ‘It’s a sin’ que me gusta 
mucho. Esa canción, en general, me encanta. También me 
llama la atención cómo logran esa trascendencia entre 
distintos géneros. Incluso Chayanne, en los noventa, 
cuando vino al Festival de Viña, hizo un cover de ‘Domino 
dancing’. Me gusta mucho cuando las bandas alcanzan ese 
nivel de cruce estilístico», sostiene Cristóbal Faúndez, de 
Fonosida.

Por su parte, la trascendencia de los británicos también 
se expresa en la capacidad de reproducibilidad, entendi-
dos como una forma de influencia cultural sostenida en 
el tiempo. En este sentido, María Bruma señala que el dúo 
«forma parte de nuestro inconsciente colectivo, no solo 
como banda, sino también a nivel generacional. Haber na-
cido en los ochenta o en los noventa implica crecer con 
esa musicalidad de la que Pet Shop Boys es parte: una 
sonoridad muy característica de su época, especialmente 
de su momento más mainstream. Pero, al mismo tiempo, 
como banda han sabido mutar, adaptarse a los tiempos. 
Entonces siento que por ahí va un poco su influencia, en 
cómo se han ido adaptando».

Ante el impacto de la banda en la memoria social y cul-
tural, Contreras aporta una arista clave al análisis de su 
éxito y perdurabilidad a lo largo del tiempo, porque Pet 
Shop Boys ha sabido sostener una relación particular con 
el escenario: «hay una fidelidad absoluta a lo que registra-
ron, pero con una voluntad escénica que contrasta con 
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sus personalidades más contenidas. Aun así, les gusta la 
fi esta, el disfrute, y eso se nota en escena».

Regreso a Chile y 
presentación en 
Viña del Mar
El regreso de la banda a suelo nacional por partida doble 
instala a Pet Shop Boys en un lugar central de la conver-
sación cultural y mediática, especialmente en el marco de 
un evento transversal y de alta visibilidad como el Festival 
de Viña del Mar. Para Marcelo Contreras, la confi rmación 
del dúo en la Quinta Vergara responde en gran medida 
a la nostalgia y la necesidad del certamen de contar 
con una presentación anglo de gran envergadura. En sus 
palabras, «me parece fantástico que se concrete su pre-
sentación en el Festival de Viña, porque un evento como 
el certamen de la Ciudad Jardín necesitaba un número 
internacional absolutamente validado, que no obedezca 
solo a la nostalgia –aunque esta siempre es un gran atrac-
tivo–, considerando además que ese público es súper 
heterogéneo en términos etarios y generacionales».

En esa misma línea, el periodista subraya que la presen-
cia de un espectáculo de esta envergadura contribuye a 
reforzar la vigencia simbólica del festival, cuestionando 
los discursos recurrentes que anuncian su desgaste. «La 

posibilidad de que un espectáculo así se presente en el 
Festival de Viña defi nitivamente le da realce al evento. 
Muchas veces se instala el lugar común de que el festival 
está en decadencia o que ya no le importa a nadie, pero 
esas ideas se desmienten año a año cuando aparecen 
las estadísticas de audiencia y de impacto: el Festival de 
Viña sigue siendo, sistemáticamente, lo que más marca en 
Chile», concluye.

En efecto, Pet Shop Boys aparece aquí como un disposi-
tivo de memoria compartida, como la posibilidad de re-
conocer que la música se recuerda y se habita de forma 
constante. En los relatos acá compartidos, se evidencia la 
diversifi cación de conexión con la banda, reconociendo 
primeras escuchas ancladas a la radio de infancia, a la casa 
familiar, a la pista de baile, a espacios donde la experien-
cia individual se vuelve social. Desde ahí, Pet Shop Boys 
iza bandera como refl ejo de vigencia, pero no una que 
reconoce solo hits, sino por la capacidad de activar una 
memoria emotiva que sigue en movimiento.

En este sentido, la memoria no opera como un archivo 
cerrado ni como una defi nición fi ja, sino como una prác-
tica viva, porque se construye en conjunto, en diálogo, en 
el cruce entre biografía, cultura y tiempo histórico, por lo 
mismo, Pet Shop Boys importa porque permite ese gesto 
colectivo (recordar, sentir y celebrar), donde la memo-
ria no se hereda intacta, se construye, se comparte y se 
vuelve presente cada vez que su música vuelve a poner-
nos los pelos de punta.



https://www.audiomusica.com/


https://www.movistararena.cl/




https://www.ticketmaster.cl/event/acdc-2026-scl
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La llamada por Zoom se abre suave, 
como cualquier día de enero. Apare-
ce primero Tom Dowse, encuadrado 
por la geometría tranquila de su li-
ving, y un momento después se suma 
Nick Buxton, también desde su casa. 
Los dos quedan un poco a contraluz, 

en un ambiente doméstico y sin poses. La conversación 
liviana fluye de inmediato: todos poniéndose al día, to-
dos amables, con ese tono medio lento de después de 
las fiestas, a comienzos del mes. Afuera de mi ventana 
es verano, hace un calor incómodo, y confieso que 
siento una nostalgia rara por el invierno. Ambos se ríen 
y por un segundo la distancia entre hemisferios, entre 
piezas, se vuelve casi palpable.

Partimos por donde tiene sentido comenzar: el nuevo 
disco de Dry Cleaning, “Secret Love”. Los felicito, quizá 
con demasiado entusiasmo. Recién estamos en enero, 
digo, pero ya es uno de mis favoritos del año. «Muchas 
gracias», dicen los dos, casi al mismo tiempo. Modestos, 
pero claramente contentos.

El álbum se grabó en una serie de lugares cargados 
de mitología musical, desde el estudio de Jeff Tweedy, 
The Loft, en Chicago, hasta Black Box en Francia. Les 
pregunto si esos espacios influyen en cómo se escu-
chan a sí mismos, o si esa mitología se disuelve apenas 
empieza el trabajo. Tom responde primero, con cuidado: 
«es imposible que no influyan», dice. Black Box, explica, 
es tan aislado que roza lo abstracto. «Apenas salías 
estabas completamente solo… fuera de salir a correr, 

nadar o tomarte un vino, no había mucho más que 
hacer». El efecto fue foco total, inmersión completa.

Chicago, en cambio, fue lo opuesto. «Sales del estudio 
y estás en Chicago», dice Tom, con una sonrisa leve. 
«Eso es súper estimulante, porque dan ganas de salir, 
recorrer, juntarse con personas». Dry Cleaning, agrega, 
responde bien a cualquier situación, pero si pueden 
elegir, prefieren el campo, un lugar lo bastante apartado 
como para que la única opción real sea trabajar. Los 
demos son otra cosa. «Ahí uno quiere absorber todo 
lo posible –dice–, meterlo todo y ver qué pasa. El disco, 
en cambio, tiene más que ver con pulir».

Les comento que la geografía de esos lugares como 
Chicago, Dublín, el campo francés, parece empujar el 
disco hacia direcciones emocionales distintas, aunque 
sea de manera sutil. ¿Eso lo pone el oyente después, 
cuando conoce la historia, o de verdad se escucha? 
«Creo que las dos cosas –dice Nick–. Si hubiéramos 
grabado el disco en otro lado, sonaría distinto». Suena 
obvio, admite, pero las razones son bien concretas: 
los instrumentos disponibles, la forma de la sala, esos 
detalles chicos de interior en los que no piensas hasta 
que ya no están.

Chicago, sobre todo, se sintió indulgente. Nick mencio-
na una entrevista anterior donde alguien lo describió 
como “un lujo”, y está de acuerdo. El estudio de Jeff 
Tweedy, explica, no es realmente un estudio: «es más 
bien una base de operaciones para todo lo que hace su 
banda… no hay paredes. Es un espacio grande y abier-

Una conversación por Zoom, en pleno cruce de estaciones, 
se transforma en una reflexión íntima sobre espacios, 
control y confianza creativa. Nick Buxton y Tom Dowse 
hablan del nuevo disco de Dry Cleaning, de grabar entre 
estudios cargados de historia y aislamientos totales, de 
soltar canciones para volver a empezar y de aceptar que 
un álbum nunca es un punto final. Un adelanto a un diálogo 
donde el proceso importa tanto como el resultado.
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to». Se queda un segundo buscando la metáfora justa. 
«Es como un club», dice. El efecto fue desarmante. «Te 
relaja, te hace sentir en casa. Y eso, obviamente, termina 
influyendo en el trabajo».

Sentirse en casa, coincidimos, es una forma de control, 
o quizás la ausencia de la necesidad de tenerlo. Saco un 
tema del que han hablado antes: un período de incerti-
dumbre, mientras probaban productores, incluso bro-
meando con la idea de soltar el control por completo. 
¿Cómo distinguen ahora entre estar abiertos creati-
vamente y estar a la deriva? «No creo que “perdidos” 
sea la palabra», dice Tom. En vez de conceptualizar con 
eso, usa una imagen. «Es como ir en un barco. Zarpas 
buscando algo, pero no sabes dónde está». Estar per-
dido, sugiere, implica saber a dónde quieres llegar y no 
poder hacerlo. Esto era distinto. Después de sus dos 
discos anteriores, Dry Cleaning quería una forma nueva 
de trabajar, sin abandonar su proceso central de tocar 
juntos, «que siempre trae resultados interesantes», 
pero ampliando el campo antes de decidir.

Pasaron por varios estudios, sin saber bien si esta-
ban haciendo el disco o solo explorando. «Mirado en 
retrospectiva, funcionó perfecto», dice Tom. Al final, te-
nían demos tan fuertes que casi podían funcionar como 
un disco terminado, lo que hizo más fácil elegir pro-
ductor. «Te da un poco de libertad. Deberíamos hacer 
eso otra vez», agrega. Esa libertad, eso sí, tuvo un costo. 
Existían varias versiones tempranas de canciones antes 
de que la productora Kate Le Bon propusiera partir 
de cero. Les pregunto si soltar ese trabajo, en el que ya 
habían puesto carga emocional, fue difícil. Nick no lo 
piensa y fue tajante en su respuesta: «sí, es bastante… 
hay que hacerse cargo de eso». El trabajo de demos, 
dice, suele desaparecer sin dejar rastro, pero cuando 
de verdad te gusta algo, abandonarlo puede sentirse 
como «una montaña emocional que hay que subir».

Kate, cuenta, fue firme. Y llega un punto en que la con-
fianza no se negocia. «Si antes de grabar cualquier cosa 
ya estás pensando “no estoy tan seguro de esto”, no es 
un buen comienzo –dice Nick–, tienes que soportarlos, 
a los productores. Tienes que mostrarles confianza». Es 
un ejercicio de compromiso, algo que ya habían vivido 
antes con John Parish en discos anteriores. «Es difícil, 
pero al final las cosas siempre salen bien», admite.

La conversación deriva hacia la idea de los discos como 
planos más que como declaraciones finales, una frase 

que Dry Cleaning ha usado antes. ¿Esa mirada los libera 
del perfeccionismo, le pregunto, o sólo lo desplaza a 
otro lado? «Diría que lo lleva al vivo. Un disco queda 
congelado en el tiempo, pero las canciones no. Cam-
bian mientras se tocan. Aun así, duda, y se corrige. Este 
disco se siente más cerrado que los anteriores», dice 
Tom. De tal manera, lo define en sus propias palabras 
como «una obra completamente realizada». Y, aun así, 
las canciones ya mutan en el show en vivo. «Es más 
bien como que tienen una relación entre ellas», agrega, 
el álbum y el directo. Nick se ríe, identificado. «Tengo 
que volver a escuchar algunos de nuestros discos para 
acordarme de cómo van las cosas».

Eso lleva, inevitablemente, a la idea rara de que algún 
día puede que no les gusten sus propios discos, o que 
ni siquiera los escuchen. ¿Ese pensamiento libera o per-
sigue el proceso? Nick suelta el aire: «es complicado». 
No escucha mucho los discos de Dry Cleaning, dice, no 
porque no le gusten, sino porque tocarlos se volvió la 
relación principal. Incluso las canciones del disco nuevo 
ya le suenan ajenas. Han cambiado.

Tom va más allá. «Parte de la relación que tienes con 
hacer cualquier cosa es que no te gusta cuando la 
terminas», dice. Antes de cerrarla, todo es potencial. 
Después, lo único que escuchas es lo que no hiciste. 
Aun así, este disco se siente distinto. «No creo en la 
perfección –menciona con cuidado–, pero sí creo en 
haber hecho lo mejor posible». Lo describe como 
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llegar al máximo de creatividad en ese momento, 
empujar hasta donde podían. Que te guste o no, agrega 
Nick, tampoco alcanza como lenguaje. «Es como decir 
que no te gustan tus hijos», dice, sonriendo. «Te gustan 
algunos aspectos de tus hijos». La llamada se llena de 
risas.

El tiempo se acaba como siempre en Zoom, de golpe 
y sin ceremonia. Hablamos un poco de Chile, de un 

concierto pasado que les encantó, de lo bonita que es 
la ciudad. «Ojalá podamos volver en algún momento», 
dice Nick. Les digo que les vamos a cobrar la palabra, 
y seguido vienen los saludos, las manos al aire y varios 
agradecimientos encimados. Alguien se sale de la lla-
mada y la pantalla queda en silencio otra vez. Invierno 
y verano todavía separados por miles de kilómetros, 
el disco ya terminado, y ya, de alguna forma, siguiendo 
adelante.



https://festivalrec.cl/


https://promusic.cl/pages/academia


https://feriapulsar.cl/
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Bárbara Henríquez 

Un verdadero rescate patrimonial significó la remasterización 
del disco debut de La Ley, que llega en formato en vinilo gracias 
a un rescate técnico y una reedición definitiva. Un relanzamiento 
no llega solo: es también el cierre de un ciclo emocional tras el 
recuerdo de Andrés Bobe y la partida de Carlos Fonseca, quien tuvo 
estas grabaciones bajo su cuidado hasta sus últimos días, y un 
diálogo entre épocas que incluye remixes de artistas actuales. De 
esto y más hablamos con uno de sus gestores, Germán Bobe.
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En la historia del rock chileno hay 
mitos que, hasta hoy, solo existían 
en el boca a boca que se traspasaba 
en casetes pirateados o en fotos de 
mala calidad de alguna web perdida 
por el espacio-tiempo. El debut de La 
Ley, titulado “1988” y editado bajo 

el sello Fusión, permaneció por casi cuatro décadas en 
el exilio de lo inconcluso, como una pieza de culto ex-
perimental grabada por la tríada fundacional de Andrés 
Bobe, Rodrigo Coti Aboitiz y Shía Arbulú. Lo que para 
muchos fue por años solo una leyenda, hoy se revela 
como un verdadero big bang de sofisticación sonora 
que cambió el pop chileno para siempre.

El rescate de este material fue, ante todo, un acto 
de justicia. Tras dar con los masters originales en la 
Biblioteca Nacional, se inició una “labor de joyería” 
liderada por Germán Bobe (hermano de Andrés) para 
que el disco abandonara por fin el siseo de la cinta. El 
resultado es un vinilo doble que le devuelve al álbum 
su cuerpo físico y un sonido que Germán define como 
«un tesoro que estaba perdido y que ahora tiene un 
cuerpo físico disponible para el mundo». Aquí no hay 
solo nostalgia por el pasado; es el choque frontal entre 

la urgencia creativa de una generación que dejaba atrás 
la dictadura y la pulcritud europea de un Andrés Bobe 
que ya era un genio temprano del sonido.

En el marco de su lanzamiento, conversamos con Ger-
mán Bobe, el cineasta y gestor patrimonial desglosa es-
tas seis canciones, entre recuerdos de la herencia visual, 
detalles técnicos de la obra y el anuncio que ya se hacía 
presagiar: el regreso de Shía Arbulú a los escenarios 
chilenos para saldar, por fin, una deuda con el presente.

Para quienes no crecimos sincrónicamente 
con esa historia, redescubrir esta etapa con 
Shía Arbulú ha sido fascinante. ¿Cómo era La 
Ley en ese 1988? ¿Cómo recuerdas la energía 
interna de esa primera etapa de la banda 
antes de que todo explotara?
Era una etapa súper creativa y experimental. Había todo 
un movimiento; toda la juventud en ese momento esta-
ba lista para explotar y expresarse porque estábamos 
terminando la dictadura. Y bueno, la democracia viene 
también –aparte de todo el tema político–, con una 
cosa propia de las personas: queremos un cambio, no 
queremos seguir hablando de Pinochet ni cantando “a 
la batea”. Esta generación quería hablar de otras cosas, 
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y La Ley con este álbum representan muy bien eso, en 
el sentido de que ya empiezan a mirar hacia el futuro, 
hacia otro lado. “1988” es un disco electrónico, que 
tiene dos teclados, guitarra y voz, nada más. Al mismo 
tiempo, es un disco de pop pulcro, muy bien trabajado, 
donde los sonidos tienen una calidad y un rango muy 
especial. Eso lo convierte en una pieza adelantada para 
su época por cómo está pensado, cómo se produce y lo 
que proyectaba. Más allá de que quisieran o no, la banda 
se deshace porque Shía se va a España, pero quedó 
una proyección muy fuerte para ese álbum. Si ella se 
quedaba acá, te aseguro que hubiese crecido de todas 
maneras.

Mencionas a Shía, que al menos para mí 
siempre fue una especie de figura mitológica. 
A la distancia, ¿cómo defines su aporte en la 
construcción de este imaginario de Andrés? 
¿Qué tenía que encajó tan bien con esa pro-
puesta, teniendo una estética distinta a la de 
Beto?
Es que son dos etapas distintas de la banda. La etapa 
donde está Shía es mucho más experimental; Andrés 
y Coti se juntan y empiezan a crear música de una 
manera casi espontánea, porque ya venían trabajan-
do en otros proyectos juntos. Cuando necesitan una 
vocalista, Carlos Fonseca les sugiere a Shía, la conocen 
y les encantó altiro. Shía venía del grupo Nadie y fíjate 
que hoy ella tiene escritos como siete libros; se maneja 
increíble con las letras y escribió todas las canciones de 
este disco. Ella encajó perfecto con ellos dos. Si uno es-
cucha el álbum, la voz de Shía es espectacular. No siguió 
adelante por situaciones personales de ella, pero le dio 
un sentido muy especial a todo.

Considerando que tú también contribuiste a 
la imaginería visual de la época, en un Chile 
complejo, ¿cómo se nutrían creativamente? 
¿Qué escuchaban y qué veían para construir 
esa estética en un Santiago todavía tan gris?
Yo no trabajé con La Ley, era el hermano chico de An-
drés y fan de lo que él hacía, pero nunca hice videos ni 
nada con su imagen. Lo mío era experimental y Andrés 
tenía un camino pulcro, muy bien pensado y estructu-
rado hacia la industria, más allá de que fuera algo muy 
innato y natural en él. Pero ellos sí se preocuparon 
desde un principio. Por ejemplo, cuando hacen este 
disco, hacen un brainstorming de nombres; Shía tenía una 
lista y eligen “La Ley”. A todos les gustó. Pero además se 
proyectan de una manera muy distinta al resto porque 

el logo, por ejemplo, se lo piden a Arturo Duclós –que 
ya era un pintor de renombre– y a Vicente Vargas –un 
gran diseñador– que en esa época trabajaban juntos. 
Hicieron el logo en offset, o sea, diseñaron y pintaron a 
mano. Eso ya casi no se ve hoy.

Carlos Fonseca tuvo un rol importante en 
este proyecto. Me imagino el peso emocional 
doble que trae recuperar el sonido de An-
drés y, al mismo tiempo, cerrar un ciclo con 
Carlos. ¿Cómo fue ese proceso de trabajar 
con él en este rescate?
Con Carlos teníamos una amistad muy linda. Él era 
amigo de Andrés, siempre lo fueron durante todos los 
noventa. En 2008 lo contacté para que hiciéramos el 
disco, porque Carlos tenía ciertas canciones que yo 
quería que estuvieran ahí. Y luego, en el 2012, lo vuelvo 
a buscar para que armáramos este proyecto, justamente 
porque él tenía los masters. Fue un trabajo que hicimos 
en conjunto desde ahí hasta que él falleció. Y bueno, 
pasó justo antes de que empezáramos a hacer toda la 
parte musical. Fue difícil seguir sin él porque era quien 
llevaba toda la batuta, pero fue un privilegio trabajar a 
su lado. Pude adquirir conocimientos y experiencia a 
través de cómo él hacía las cosas. Fue un aprendizaje 
tremendo.

Ahora que tienen el vinilo listo, remasteri-
zado, ¿qué te pasa a ti al escucharlo con esa 
calidad después de tanto tiempo?
Fue una felicidad muy grande llegar a escuchar los test 
pressing. Siento que hay todo un camino recorrido que 
concluye y comienza al mismo tiempo; finalmente te-
nemos los discos que hace tanto rato queríamos tener. 
Escucharlos fue muy emocionante. No hay nada que se 
compare con el sonido del vinilo. Trabajamos mucho el 
sonido para que tuviera esa calidad. Es muy emocionan-
te y creo que es lo que va a pasar con estos álbumes: 
son el sueño de toda la gente que era fan de La Ley. Y 
también para los que quieran conocerlo ahora, se van a 
encontrar con un sonido espectacular.

¿Te pasó que te encontraste con detalles que 
antes no se apreciaban? ¿Algo que te sor-
prendiera al escucharlo con la tecnología de 
ahora?
Claro que sí, la gama de audio cambia totalmente. Apa-
recen montones de soniditos y ruiditos que alguna vez 
escuché cuando Andrés y Coti grababan. Pero esto va 
más allá, porque ya dices: «finalmente este tesoro que 
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estaba perdido tiene un cuerpo físico y está disponible 
para ser apreciado por todos». Es el comienzo y es una 
felicidad. Pero sí, el sonido evidentemente cambió.

La edición incluye material inédito, fotos que 
no conocíamos... cuéntanos también de eso.
Claro, tenemos un material fotográfico amplísimo y esa 
fue la base para poder crear todo esto. Piensa que el 
original era un casete que tenía un par de fotos y nada 
más. Nosotros tuvimos que crear algo de cero, porque 
el vinilo y el CD nunca existieron en ese momento. 
Con ese material fotográfico pudimos seleccionar fotos 
inéditas muy lindas para un booklet que viene con un 
texto de Marisol García. Es un texto que está muy, muy 
bueno, enfocado totalmente en este disco. La gente lo 
va a disfrutar mucho porque ahí la historia está contada 
de forma súper clara; Marisol entrevistó a Shía, a Coti... 
está todo documentado.

Escuché el single y quedé sorprendida con 
lo moderno que suena. También vi el clip de 
Instagram que subiste de María Bonobo. Los 
vi haciendo el lip sync y recreando toda esta 
estética de “1988” con una caracterización 
que quedó perfecta. ¿Cómo fue el criterio 
para seleccionar a estos artistas del segundo 
vinilo?
Mira, el disco del 88 traía seis canciones originales y 
para llegar al estándar de diez, le pusieron un instru-
mental y tres versiones extendidas. Para esta versión 
nueva, quise hacer remixes, pero pidiéndole cada uno a 
una persona distinta. Investigué mucho, no quería tomar 
el camino obvio. Pregunté, escuché y elegí a María 
Bonobo porque su sonido me parecía muy fresco, muy 
joven. Hicieron lo que yo llamo un rework, porque es 
más que un remix; es una versión distinta. Le dan una 
instrumentación nueva y musicalmente hicieron algo 
increíble, una especie de “Rapsodia Bohemia” pop. El 
criterio, claro, fue buscar a alguien que fuera parte de 
este mundo de alguna manera porque no queríamos 
cambiar el sonido, sino darle un sello distinto.

También vi que participan Sokio y Cristián 
Heyne.
Sí, Sokio hizo una versión espectacular con cuerdas; es 
muy electrónico, muy distinto. Es casi otra canción. ‘Solo 
un juego’ ahora tiene un beat arriba, mientras que lo 
original es calmo y te lleva para otros lados. Y también 
está Cristián Heyne, que hizo una versión increíble de 
‘A veces’, preciosa. Y lo mejor es que todos tienen un 

nexo con este álbum. Sokio siempre amó este disco y 
Cristián dice que es de sus favoritos de la música chile-
na. Él, cuando tenía unos 16 o 17 años, fue a un ensayo 
de la banda en el 88; fue de los pocos que los vio tocar 
en una sala, porque La Ley con Shía nunca tocaron en 
vivo. Dice que cuando estuvo ahí se inspiró para su 
propia carrera. Yo no sabía esa historia, pero cuando lo 
contacto y me la cuenta, se produce una especie de ma-
gia. Le estaba pidiendo que hiciera la canción que más le 
gustaba sin yo saber todo eso. Así se han ido producien-
do estos puntos cardinales lindos en el disco, hay como 
una mística ahí.

El foco en este disco está 100% enfocado en 
la composición de Andrés. A 30 años de su 
partida, ¿qué rasgo de su forma de compo-
ner crees que se revela con más fuerza en 
este disco, que quizás se perdió en otras 
producciones un poco más pulidas?
Creo que hay un sentido pop muy fuerte. La Ley que 
vino después sigue siendo pop –y para mí eso es algo 
muy bueno–, pero también es más rock. Este álbum 
tiene algo ingenuo, algo prístino, donde la guitarra de 
Andrés suena preciosa. No es el mismo sonido que vino 
después, porque él trabajó su sonido para que fuera 
evolucionando hasta lo que tocó con Beto, pero en esta 
etapa la guitarra suena distinta y es espectacular. Para la 
gente que ama escuchar a Andrés tocar, esto va a ser un 
placer. Andrés amaba el pop. De hecho, cuando falleció, 
estaba trabajando en canciones para un eventual disco 
solista, y esas canciones eran muy pop de nuevo, distin-
tas a lo que estaba haciendo con La Ley en ese momen-
to. Te diría que ese material se acercaba más al disco del 
88. Había una especie de retorno.

¿Y qué escuchaba Andrés para inspirarse en 
esa época? ¿Qué era lo que más le gustaba?
De más chico Andrés era muy rockero. Le encantaba 
Rainbow, su gran ídolo era Ritchie Blackmore; de hecho, 
él tocaba una Fender Stratocaster igual que él. Lo 
fuimos a ver en vivo y todo. También Steve Hackett, el 
guitarrista de Genesis, los escuchaba mucho. Esos fue-
ron sus grandes amores en una primera etapa. Después 
fue escuchando otras cosas, pero en el fondo lo que 
siempre buscaba era la guitarra. Se fijaba en esos guita-
rristas que trabajaban con un sonido particular. Andrés 
trabajó muchísimo para llegar a un sonido propio; buscó 
y buscó con las pedaleras hasta que le dio un sello a su 
guitarra. Eso es lo especial que la gente que aprecia el 
instrumento puede descubrir en este disco. Y cualquier 
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oyente también, porque los sonidos que logró son muy 
especiales, muy lindos.

Con la reedición de este disco se empieza a 
trazar una nueva hoja de ruta. El sitio web y 
las redes se activaron. ¿Qué es lo que sigue 
ahora?
Después viene “Desiertos”, más adelante, eso va a ser 
en abril. Y después, en agosto, viene Shía Arbulú a Chile. 

Así que vamos a tener conciertos con Shía en vivo 
tocando el material del 88. Las dos cosas que te estoy 
diciendo están confi rmadas. Vamos a tener a Shía para 
dos shows en agosto que se van a publicitar con tiempo. 
Y para el lanzamiento de “Desiertos” se vienen cosas 
similares, pero van a ser sorpresas; ese también es un 
disco muy, muy esperado. Pero era importante partir 
con este álbum porque así contamos la historia bien. Los 
que no lo conocían, ahora van a poder escucharlo.



https://www.puntoticket.com/evento/pulp


https://www.puntoticket.com/gilberto-gil-2026


https://www.ticketmaster.cl/event/pomme-teatro-oriente


https://www.puntoticket.com/macy-gray
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Bastián Fernández

El evento, que se realizará este 7 de marzo en el coliseo de Ñuñoa, 
presenta un cartel que incluye nombres como Ana Tijoux, Javiera 
Mena e Inti-Illimani, quienes no solo llevan música, también 
conciencia social. Este no es solo un festival: es un espacio para 
pensar, sentir y mirar de frente nuestra historia.
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El arte vive de recuerdos, de momen-
tos que se quedan dando vueltas 
en la cabeza, que nos marcan, nos 
inspiran y nos enseñan cuáles son 
nuestros espacios: los lugares a los 
que no debemos volver, los que nos 
entregan consuelo y paz, y también 

esas situaciones que nunca deberían repetirse. Las distin-
tas expresiones artísticas funcionan como huellas de lo 
que fuimos y como señales de lo que podemos ser. Con 
ese espíritu nace el Festival MUDA, un espacio enfocado 
en la memoria y en la importancia de no olvidar.

Este evento, organizado por la Corporación Estadio Na-
cional Memoria Nacional, busca transformar el arte en 
una experiencia compartida: levantar una jornada donde 
se cruzan generaciones, donde la música sirva para unir 
historias y el recuerdo se convierta en algo vivo, capaz 
de generar conciencia sobre la comunidad y los Dere-
chos Humanos.

Marcelo Acevedo, presidente de la Corporación Estadio 

Nacional Memoria Nacional, cuenta que la idea del festi-
val viene rondando hace años. En un comienzo se pensó 
para la conmemoración de los 50 años del Golpe de 
Estado, pero la construcción del Parque Estadio Nacio-
nal y otros factores obligaron a mover las fechas. El gran 
referente al momento de imaginar este encuentro fue 
el concierto de Amnistía Internacional realizado en el 
mismo lugar en 1990. Más que organizar un evento, la in-
tención es levantar un hito cultural que dialogue con esa 
tradición donde la música se encuentra con la memoria 
social y la experiencia colectiva.

La fecha escogida, 7 de marzo de 2026, a solo cuatro 
días del cambio de mando presidencial, no es casual. «El 
mensaje no es para el gobierno entrante ni saliente, es 
más bien para la sociedad completa», afirma, apuntando 
a que la memoria y los valores democráticos no pueden 
depender de quiénes estén en La Moneda. «Como 
sociedad civil siempre hemos estado educando y pro-
moviendo; el problema es que el Estado de Chile no lo 
ha tomado en serio. Si el Estado no va de la mano con 
nosotros es muy difícil permear a la sociedad comple-
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ta. Los jóvenes, efectivamente, se han alejado de estos 
principios que son tan importantes para la convivencia 
humana y la democracia. Se ha perdido esa batalla. El 
festival, al ser masivo y convocante a través del arte, nos 
permite permear a los jóvenes. Transmitir la memoria 
para nosotros es muy relevante», manifiesta Acevedo.

Desde el dúo Metalengua, quienes forman parte del car-
tel, señalan que el arte casi siempre ha estado del lado 
de quienes luchan y de quienes han sido empujados a los 
márgenes, y por eso sigue siendo una herramienta pode-
rosa para unir personas. En ese cruce entre creación y 
conciencia social, la música encuentra un sentido que va 
más allá del escenario.
Rodrigo Medel, vocalista de Tomo Como Rey, lo dice 
sin rodeos: hay que tomar posición más allá de la foto 
bonita. «No basta con poner un pañuelo de colores 
para cierta fecha o ponerse una polera que diga tal cosa; 
nosotros, los músicos, también debemos hablar de esto», 
sentencia.

El camino natural
El cartel de MUDA: Festival de la Memoria, es un cruce 
de épocas, estilos y trayectorias. Artistas de distintas 

generaciones y orígenes se encuentran en un mismo es-
cenario como prueba de que la memoria no pertenece a 
una sola edad ni a una sola estética. En su programación 
aparecen nombres como Ana Tijoux, Javiera Mena, Tomo 
Como Rey, Alain Johannes, Metalengua, Mauricio Durán, 
Isabel y Tita Parra, todas y todos dialogando con la histo-
ria del país desde lugares distintos.

La relación entre arte, memoria y movimiento de masas 
es de larga data. No existe uno sin el otro. El mundo 
cultural necesita resonancia, así como la memoria es 
clave para generar sentimientos o estados mentales que 
funcionan como dispositivos creativos, los que llegan a 
una audiencia, que luego los hace suyos bajo sus propios 
códigos y se apropia de esa memoria creando también 
la suya.

El multi-instrumentista Alain Johannes lo explica así: 
«el arte tiene a la memoria como viento que lo mueve 
adelante, a continuar y enriquecer con nuevas dimensio-
nes y direcciones que se disuelven dentro de la memoria 
colectiva». Para Mauricio Redolés, en tanto, la presencia 
cultural no es casual, sino parte fundamental de cómo 
se forma una sociedad. Desde su mirada, la cultura no es 
solo arte o literatura, sino también «la forma en cómo 
vivimos la vida».



Rodrigo Medel lo resume desde otro ángulo: la cultura 
sin memoria no existe. Para él, ambas cosas caminan 
juntas y las obras nacen desde lo vivido. «El arte es una 
forma muy bonita de plasmar nuestras vivencias. Yo no 
concibo al arte sin contenido ni sin memoria», explica.

¿Por qué ir al 
Festival MUDA?
No es solo una buena excusa para volver al Estadio 
Nacional: es una oportunidad para vivir una jornada dis-
tinta. Según explica Marcelo Acevedo, el festival tendrá 
bloques pensados para públicos diversos, incluyendo 
espacios dedicados especialmente a niños y niñas desde 
el mediodía. La idea es que el encuentro se extienda 
durante todo el día, mezclando música, artes visuales y 

expresiones escénicas. El evento entiende la lógica de 
festival no como un lugar al que hay que ir porque está 
de moda, sino como el espacio idóneo donde muchas 
personas pueden compartir una catarsis colectiva que 
les entregue una visión sobre el mundo. Es por eso 
también que la recaudación obtenida será destinada a 
fi nanciar el trabajo de la Corporación Estadio Nacional 
Memoria Nacional y otros sitios de memoria.
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Además de su programación artística, el Festival 
MUDA quiere ser un punto de encuentro ciuda-
dano, donde la música funcione como puerta de 
entrada para mirar el pasado reciente desde el 
presente. No como una clase moral, sino como 
una experiencia compartida, donde cada canción 
puede transformarse en una pregunta o en un 
recuerdo.
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