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P
ara su noveno disco, BBS Paranoicos quiso dar 
un salto. En un acto inédito, viajaron a Colorado, 
Estados Unidos, para trabajar con Bill Steven-
son, quien además de ser baterista y fundador de 
Descendents, cuenta con una amplia trayectoria 

como productor. Una vez llegados a The Blasting Room, es-
tudio perteneciente a Stevenson y por donde han desfilado 
reconocidos nombres como NOFX, Rise Against, Lagwagon 
y No Use for a Name, comenzó la concepción del que sería 
el sucesor de “Cruces” (2014). Allá, en dos semanas, graba-
ron, mezclaron y masterizaron el disco. Por si fuera poco, se 
dieron el tiempo de presentarse en vivo. El resultado no po-
día ser menor: “Delusional”, con 12 cortes y casi sin puntos 
bajos, está dentro de lo mejor que el cuarteto ha conseguido 
en sus 27 años de trayectoria.
Los 35 minutos de la propuesta 2018 del cuarteto arrancan 
con ‘Mis demonios’, que huele a hit desde el minuto 1. El 
track parte con un riff de escuela hardcore en tempo mode-
rado, que luego es acelerado por los tambores de Juan He-
rrera. Es en este camino, el del punk melódico, cultivado y 
macerado desde que Omar Acosta se hizo con la voz princi-
pal, donde el grupo maneja todos sus hilos. Justo en esa vía, 
entre tempos que se aceleran y bajan su intensidad y ritmos 

marcados, arremete la mayor parte del álbum. Quizás en 
esto Stevenson -considerado por la Rolling Stone como uno 
de los 100 más grandes bateristas de todos los tiempos- fue 
fundamental. Después de todo, el ítem ritmos es uno de los 
puntos más altos del trabajo.
La canción que da nombre al disco no solo porta electricidad, 
sino que también ideas bien resueltas en materia composi-
tiva. Es ejemplo de todas las claves que el grupo ha podido 
alcanzar con sus extensos años de circo. ‘Sanatorio’, ofrece 
un intermedio que amenaza con explotar, pero no lo hace. 
‘Eterno retorno’, otra destacada, es un sacudón punkeado, 
mientras ‘Enemigo mío’ tiene una estrofa sumergida en 
emoción, acentuada por la melódica voz de Acosta. ‘No lo 
veo como tú’ está concebida pensando en boliches cervece-
ros lúgubres, con el tridente de cuerdas formado por Acosta 
(guitarra), Pedro López (guitarra) y Carlos Kretschmer (bajo), 
poniendo un manto golpeador. 
Siguiendo con una fórmula de hacer discos de duración cor-
ta, el cuarteto muestra composiciones frescas, maduras y, 
por sobre todo, reafirma su condición de líder en el género. 
27 años no podían quedar registrados de otra forma.

Juan Pablo Andrews
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P
ese a la sensible y notoria salida del bajista 
Eric Claridge, el ahora trío estadounidense, 
no ha perdido su esencia compositiva ni su 
sensibilidad tan particular, dada por aquella 
manera de entender el indie-pop, propia 

del cantante y guitarrista rítmico, Sam Prekop. En “Any 
Day” no se disipa una pisca el encanto melódico y el 
sonido depurado que ha caracterizado a la banda en 
estos casi 25 años de carrera. Sin embargo, se extraña la 
sonoridad única en las cuatro cuerdas que le imponía 
Claridge al resultado final. Aquello no puede negarse. 
“Any Day” es el undécimo disco de la súper banda de Chica-
go y el primero que editan desde “Runner” de 2012. Se trata 
de una colección de diez canciones de calidad pareja, que 
no se alejan demasiado de ese denominado avant-pop, con 
elementos del post-rock –pequeñas exploraciones de sonido, 
guitarras minuciosamente enlazadas- e inflexiones de un jazz 
liviano, pero en sumo refinado.
Prekop se mantiene de extraordinaria forma, no solo como un 
cantante idiosincrático -que expresa intimidad y cercanía- y 
único en su especie, sino que también, como compositor de 
melodías vocales de flemática expresividad. John McEntire, 

por su parte, es como siempre certero en sus líneas de batería, 
en todos los tracks poniendo lo justo en el contexto de una 
canción de formato pop. Finalmente, Archer Prewitt es sabio 
y tranquilo en sus partes de guitarra acústica y eléctrica, que 
van desde riffs, detalles, acordes y armónicos, que nunca caen 
en solos autoindulgentes. 
The Sea and Cake es un todo en sí mismo, que por su forma-
to intrínseco, no permite lucimientos personales, sino que 
todos están allí en pro de un producto artístico unitario. A 
los titulares de la banda, se les unen Nick Macri en bajo y, 
en determinadas piezas, Paul Von Mertens en flauta y cla-
rinete, además de los mismos Prewitt en órgano y McEntire 
en sintetizador, quienes completan la paleta sonora de estos 
The Sea And Cake versión 2018.   
No podría decir que “Any Day” es mejor o peor que sus tra-
bajos anteriores. Por lo demás, ese no es el objetivo de una 
reseña o crítica, sino más bien guiar, explicar, dar un contexto 
y entregar herramientas para que cada uno pueda hacerse un 
juicio informado bajo su propia perspectiva. Es, simplemen-
te, un disco tan bueno como The Sea and Cake lo ha sido, al 
menos, desde sus trabajos de principios de los 2000. 

Héctor Aravena A.

THE SEA AND CAKE
Any Day
THRILL JOCKEY



62

No se necesita mucha perspectiva para otor-
gar la razón a Josh Tillman en su decisión 
de dejar Fleet Foxes y dar rienda suelta a 
sus inquietudes solistas, palpadas por esos 
años en discos como “Vacilando Territory 

Blues” (2009) y “Singing Ax” (2010) -ambas bajo el seudó-
nimo J. Tillman. Mientras su ex banda recibió comenta-
rios dispares en su reciente esfuerzo -”Crack-Up” (2017)-, 
él, bajo el nombre de Father John Misty, continúa enca-
minándose hacia la parte superior de la pirámide de cali-
dad. El flamante “God’s Favourite Customer” es un pun-
to y aparte de esta temporada, añadiendo bonos a una 
envidiable racha de buenos discos del estadounidense. 
Para esta cuarta producción nos encontramos con sus 
ideas cronistas intactas, pero con otro enfoque. ‘Hangout 
at the Gallows” da un aviso: Tillman está en aprietos, doli-
do. La fatalidad ha sido ingrediente en varias de sus piezas. 
La diferencia es que acá le ocurre a él. ¿Será que la sole-
dad de la fama ha tocado su puerta o es sólo paranoia lo 
de ‘Mr. Tillman’? ‘The Palace’ sensibiliza por su desnudez. 
Sólo en piano, se disfraza de Lennon en una especie de lla-
mado de auxilio, pero mientras el británico lo hacía desde 
la crudeza, una extraña emocionalidad brota de la voz del 
estadounidense. En la previa al lanzamiento, Father John 
Misty haber experimentado un período “desgraciado” por 

algunas semanas en un hotel (¿acaso su propio “lost wee-
kend”?), alejado de su esposa. Son 38 minutos en que las 
reflexiones oscuras y angustiosas le ganan la carrera a la 
ironía. “Oh, Dios. Deberías haberme despertado diciendo 
que ya es demasiado / Me tomaré las cosas morbosas con 
calma”, afirma en ‘Please Don’t Die’, que nos recuerda lo 
cerca de los 40 años que se encuentra el artista, quizás la 
sensación funesta es el reflejo de una crisis de la mediana 
edad en ciernes. Como buen relator, deja una parte a la 
imaginación y nada puede tomarse muy literal.
¿Y la música de este testimonio sombrío? Fantástica, como 
se esperaba. Se respira Elton John por varios costados: las 
canciones acusan una confección a piano y voz. ‘The Son-
gwriter’ y la balada ‘Just Dumb Enough to Try’ son buenos 
ejemplos. El track titular es un paraíso integrado por el gos-
pel, reminiscencias de George Harrison y Harry Nilsson. 
Pop clásico y un falsete dramático pueblan ‘Disappoiting 
Diamonds Are the Rarest of Them All’. A la altura de su 
cuarto título, Father John Misty dio con una forma brillante 
de plantear un asunto manoseado hasta el hartazgo en el 
arte: el éxito y la posterior crisis/consecuencia reflexiva 
personal (o el descalabro total). Si fue real o no, salió de ahí 
con una colección de canciones tremenda.

Jean Parraguez

FATHER JOHN MISTY
God’s Favourite Customer
SUB POP



Hace algunos años vientos negros soplaron 
sobre las blancas montañas, cuando se de-
sató una verdadera batalla en el norte entre 
los miembros fundadores Abbath y Demon-
az, quienes rompieron un vínculo -hasta ese 

entonces- eterno. Demonaz finalmente mantuvo el nombre 
y Abbath formó su propio proyecto homónimo, y el primer 
golpe lo dio este último con su debut de 2016, pero faltaba 
un nuevo capítulo por escribir. Luego de casi nueve años, 
Immortal vuelve a la vida con un disco realmente demole-
dor ya que “Northern Chaos Gods” quiebra una paz ficticia y 
enciende una llama añorada. Es una lástima que Abbath no 
sea de la partida en esta nueva aventura, porque el talento 
es indiscutible, pero Demonaz y Horgh hacen un trabajo so-
brecogedor, con pocas variantes, sin experimentación, sólo 
furia del norte con un tinte muy tradicional y entrañable.
Es volver al reino del frío y la oscuridad: Blashyrkh, como lo 
llama su progenitor, es retornar a los gélidos bosques noruegos 
donde reina la noche y la luna ilumina los pálidos rostros, eso 
hace Immortal, en pocas palabras construir una experiencia 
que está por sobre la música. Recordemos que Demonaz, pesé 
a sufrir una seria tendinitis en su brazo izquierdo que le impo-
sibilitó tocar sus veloces riffs en vivo -por décadas-, siempre 
estuvo presente en la composición y la mística de la banda, por 
lo que nunca dejó de lado ese profundo estímulo provocado 
por el ecosistema de su región. Ese amor se mantiene y en 
“Northern Chaos Gods” no es la excepción. “Es una inspira-
ción sin fin del lado más oscuro y frío de la naturaleza. Una 
fuerza misteriosa que nos rodea y borra todo lentamente. Es 
atemporal, sin reglas y nadie tiene que ganar algo al final. Es 
una extrema fascinación y respeto por la naturaleza basada 
en el instinto. Me siento orgulloso de esta grandeza desde una 

perspectiva oscura”, así lo retrata el mismo Demonaz. 
Musicalmente el disco contiene todos los elementos esperados, 
con agresiva violencia y frialdad en un comienzo con ‘Northern 
Chaos Gods’ e ‘Into Battle Ride’, donde se desata el caos sin 
respiro y esa batería de riffs que recuerdan la época de oro 
del black metal. Lo mejor, es que suena como un verdadero 
álbum de Immortal, de principio a fin. El trabajo de Horgh es 
extremo y preciso, para qué decir las líneas de bajo a cargo de 
Peter Tagtgren, que son el complemento perfecto de un músico 
talentoso y que ayuda a lograr un sonido más limpio y no tan 
grim como antaño. En ese sentido, a no ilusionarse, porque no 
es un “Battles In The North”, sino más bien un “At The Heart Of 
Winter”. Es por lo mismo que ‘Gates To Blashyrkh’ refleja el lado 
más épico y melódico, siendo ‘Grim and Dark’ una muestra de 
ese riff más ganchero y pegajoso, al igual que ‘Called To Ice’, con 
una velocidad más técnica y pausada. ‘Where Mountains Rise’ 
también absorbe esa llama melódica más primigenia, para casi 
rematar con la extrema ‘Blacker Of Worlds’ y la consumación 
final a cargo de ‘Mighty Ravendark’, que posee la completa 
poesía de Immortal remarcada en nueve minutos que dejan 
un sabor de boca muy suculento en oscura frialdad. 
En un contexto más universal, todos los temas se conectan 
entre sí, partiendo por su lírica. Quizás no sea un trabajo con-
ceptual, pero mantiene una línea muy marcada con un sello 
propio reconocido en sus trabajos que ya tienen más de veinte 
años. El grupo, este 2018, vuelve en despiadada gloría y majes-
tad, y es cierto que dentro del estilo más oscuro hay muchos 
soberanos que -con justa razón- demandan el trono pero, sin 
embargo, ellos no necesitan reclamar nada, porque su reino 
imperecedero sólo obedece a Immortal.

Claudio Torres

IMMORTAL
Northern Chaos Gods
NUCLEAR BLAST
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“Gracias por ser mi guía espiritual, una luz en la os-
curidad. Las palabras no pueden expresar lo que 
esto significa para mí”, escribió Florence Welch 
hace unos días. ¿La destinataria? Patti Smith, quien 
describió ‘Patricia’ como una canción hermosa, en 

pleno Instagram de la cantante. El asunto es que esta pieza 
incluida en “High as Hope”, el flamante álbum de Florence + 
The Machine, fue inspirado de punta a cabo por la creadora 
de “Horses”, a quien le canta “siempre has sido mi estrella 
del norte”, en versos convertidos en su firma, una mezcla de 
devoción, preguntas, ilusión y miedo. “Y es difícil escribir 
sobre ser feliz”, lanza a capella en ‘No Choir’, el tema que 
cierra la obra. ¿Pesimista? Para nada, es sólo una arista más 
de las que surcan en su mente. A sus 31 años, Welch ha ad-
quirido mucha experiencia, pero lo mismo ha sucedido con 
sus fantasmas.
“High as Hope” no podía ser otra cosa que la exteriorización 
en letras y música de situaciones personales. Existe cierta 
intimidad ya en títulos como ‘June’, ‘Hunger’, ‘Grace’ o ‘The 
End of Love’, pero el contenido es mucho más sustancioso 
que su vestimenta, y a Florence no le molesta usar el es-
tudio como un confesionario y sus discos como diario de 
vida. ‘South London Forever’ podría ser un relato de cómo 
recurría al alcohol para lidiar con la notoriedad masiva sien-

do una persona muy tímida, mientras que el track número 
juega es de una confesión perturbadora: “A los 17 comencé 
a morir de hambre / Pensé que el amor era una especie de 
vacío”, un espejo del desorden alimenticio -al que se refiere 
por primera vez- y la carencia de amor. También, hay reden-
ción. ‘Grace’ es una carta en que pide perdón a otra mujer 
importante en su vida, su hermana menor.
A la altura de su cuarto álbum, la voz de Florence ha adqui-
rido más sabiduría cuando se trata de emocionar. La pro-
ducción de Emile Hayne le ha ayudado a encontrar nuevas 
posibilidades de expansión (el coro en la sugerente ‘Big God’ 
lo explica mejor), pero también la ha dejado expuesta como 
nunca antes (‘100 Years’, ‘June’, ‘No Choir’), pero al final, más 
libre. Las apariciones musicales de Kamashi Washington 
-notables arreglos de bronces, como el cierre arrullador en 
la mencionada ‘Big God’, Jamie xx, Tobias Jesso Jr. -también 
en composición- y Josh Tillman, ayudan a contribuir en esta 
nueva catarsis de Florence + The Machine. Los fantasmas 
permanecen, pero ha sabido cómo dominarlos. Sí, salió en 
la misma semana que “Scorpion” de Drake, pero a no dudar: 
a fin de año estaremos hablando de “High as Hope” en la 
parte alta.

Jean Parraguez

FLORENCE + THE MACHINE
High as Hope
UNIVERSAL MUSIC



La violencia institucional y brutales negligen-
cias del SENAME construyen, en parte, el 
colérico regreso de Intenta Detenerme, otro 
espejo referencial para realzar la importancia 
de los esquemas políticos y mensaje dentro del 

hardcore. Para los seguidores de esta activa banda capitali-
na “Niñxs Muertos, Nunca Jamás” no debería ser ninguna 
sorpresa. 17 minutos total y absolutamente al grano, espar-
cidos en 12 (furiosas) pistas sin respiro alguno, hechas para 
fans del más intenso punk y crossover.
Fiel a sus raíces formativas, Alejandro Figueroa (cantante) 
perfila a Intenta Detenerme como un vehículo expresivo 
más amplio que el expuesto en su clásica banda Fuerza de 
Voluntad. Este cuarto disco en estudio potencia el rol social 
del cuarteto, siempre involucrado en causas y encuentros de 
su interés, el más reciente de ellos, una toma feminista en 
la Universidad Central. Hay varios tracks elocuentes en ese 
sentido y ‘Tras las rejas’ es un buen caso, apuntando a los 

simbolismos con los entornos carcelarios de varios estable-
cimientos educacionales; también hay espacio para validar 
al straight edge (‘Tomando Libres Decisiones’) y condenar 
los graves maltratos en estos “centros de protección” desig-
nados por las autoridades.
Musicalmente, Intenta Detenerme luce super emparenta-
do con los holandeses de Vitamin X, también hay huellas 
de SSD y ese circuito más clásico de Boston. El homenaje a 
Life´s Halt (América) no es ninguna casualidad y extiende 
la preocupación del grupo por condenar cualquier señal de 
racismo en nuestro entorno, algo tristemente amplificado 
entre noticias falsas y algunas (absurdas) concepciones del 
fenómeno migratorio en Chile.
“Niñxs Muertos, Nunca Jamás” resalta las cualidades y con-
ciencia de Intenta Detenerme. Una buena dosis de fastcore 
con altura de miras para recargar energías en tiempos tan 
nefastos.

Francisco Reinoso

INTENTA DETENERME
Niñxs Muertos, Nunca Jamás
AUDIOSLAM
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Uno podrá tener sus apreciaciones, a favor o en 
contra, acerca de Cristóbal Briceño, una voz 
opinante que sobresale en un medio lleno de 
gente que se calla para encajar, pero lo cierto 
es que se trata de uno de los más fructíferos 

cantautores del panorama local. Guste o no, los números lo 
respaldan: publica material con inusitada frecuencia, a ve-
ces con meses de diferencia. Semanas antes de este “Para 
hondo”, sacó junto a Gonzalo Núñez el parrandero “Cum-
bias guitarreadas”. Por ahora, detengámonos en el sucesor 
de “Cuerpo a cuerpo”, que, por si fuera poco, es un álbum 
doble. La constancia de Briceño no hace más que acentuar 
la polarización que genera su nombre: los seguidores ce-
lebran su creatividad mientras los detractores encuentran 
nuevos motivos para seguir en su contra.
Cuando los Ases Falsos lanzaron “El hombre puede” en la 
Blondie, Cristóbal Briceño dejó en claro que realmente lo 
afectó el aluvión de críticas y malas energías que le cayó en-
cima a propósito de sus provocativos dichos, un ritual que 
se repite cada tantos meses. Prácticamente entre medio de 
cada canción que tocó esa noche en Blondie se refirió a la 
forma en que lo descueraban en las redes sociales, e hizo 
hincapié en que le dolía pensar en todo lo que entregaba 
como artista versus el trato que recibía. Quizás por eso las 
letras de “Para hondo” están marcadas por la autocrítica, 
aunque, la que más se repite es una de las menos justifica-
das. Disfrazando la culpa con ingenio, en varias canciones el 

fértil Briceño se refiere, curiosamente, a su supuesta falta de 
productividad, pese a que el disco fue lanzado pocos antes 
de “Mala Fama”, cuarto álbum de los Ases Falsos. Sus há-
bitos procastinadores son los protagonistas de ‘Una noche 
conmigo’, genial transcripción de una noche perdida entre 
youtubazos y miradas al reloj para constatar que cada vez 
quedan menos minutos para dormir. Como es habitual, uti-
liza imágenes muy vívidas, del tipo “voy a comerme un pan 
para ver si es hambre lo que tengo”.
En ‘Llegaremos a ser árbol’, Briceño se refiere de forma hila-
rante a la flojera máxima: “Intenté mover cosas esta mañana 
desde mi cama utilizando mi mente”. No caben dudas de que 
es un asunto que le da vueltas con frecuencia por la cabeza 
y que le provoca algo de culpa, aunque también lo usa como 
inspiración. El mejor abordaje del problema ocurre en tres 
cortes repartidos a lo largo del tracklist en los que se explora 
el déficit atencional. Primero ‘40.1’, una nota de voz grabada 
con el celular en plena calle mientras suena la locomoción 
colectiva de fondo. Segundo, ‘40.2’, la idea de la nota de voz, 
pero ahora con guitarra, un work in progress. Tercero, ‘40 
veces la misma línea’, la canción terminada. Aquí va lo que 
dice la letra: “Leo cuarenta veces la misma linea. No avanza-
ré en el libro, pero avanzo en algo más. Que no sé lo que es 
ni sé adónde va, solo sé que se trata de algo más”. Al final del 
tema, Briceño da envidia: ojalá todos pudiésemos concretar 
cosas sacando la vuelta al mismo tiempo.

Andrés Panes

CRISTÓBAL BRICEÑO
Para Hondo
AUTOEDICIÓN
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presenta disco chileno del mes:
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Morris Garages presentó el fl amante SUV MG RX5. Modelo que promete revolucionar las calles del país
Junlong Li, Ding Huí, Jia Yuyang

Morris Garages presentó el fl amante SUV MG RX5. Modelo que promete revolucionar las calles del país
Joaquín Rivera, Marcelo Ríos, Daniela Del Campo, Jaime Araya

Morris Garages presentó el fl amante SUV MG RX5. Modelo que promete revolucionar las calles del país
Héctor Cabezas, Raúl Menjibar, Roberto Wittig

Morris Garages presentó el fl amante SUV MG RX5. Modelo que promete revolucionar las calles del país
Francisco Leone, Guillermo Verdugo

Morris Garages presentó el fl amante SUV MG RX5. Modelo que promete revolucionar las calles del país
Cristián Salas, Guillermo Morales, Eduardo Pons

Morris Garages presentó el fl amante SUV MG RX5. Modelo que promete revolucionar las calles del país
César Campos

Morris Garages presentó el fl amante SUV MG RX5. Modelo que promete revolucionar las calles del país
Carla Ballero

Morris Garages presentó el fl amante SUV MG RX5. Modelo que promete revolucionar las calles del país
Carla Mestrovic
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Morris Garages presentó el fl amante SUV MG RX5. Modelo que promete revolucionar las calles del país
César Caillet, Djnnii

Morris Garages presentó el fl amante SUV MG RX5. Modelo que promete revolucionar las calles del país
Lisandra Silva, Leandro Penna

Morris Garages presentó el fl amante SUV MG RX5. Modelo que promete revolucionar las calles del país
María Jesús Matthei

Morris Garages presentó el fl amante SUV MG RX5. Modelo que promete revolucionar las calles del país
Matías Kosznik

Morris Garages presentó el fl amante SUV MG RX5. Modelo que promete revolucionar las calles del país
Miguel Álvarez

Morris Garages presentó el fl amante SUV MG RX5. Modelo que promete revolucionar las calles del país
Tatiana Guiloff 

Morris Garages presentó el fl amante SUV MG RX5. Modelo que promete revolucionar las calles del país
Clara Edwards, Ismael Prieto

Morris Garages presentó el fl amante SUV MG RX5. Modelo que promete revolucionar las calles del país
Dominique Lattimore

73








