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Lo que tenéis entre las manos es el resul-
tado de muchas horas dándole vueltas a 
algo que llevaba tiempo atormentando al 
staff. No sólo es un recopilatorio de al-
gunos de los que consideramos que son 
nuestros artículos más entretenidos, di-
vertidos y bien escritos, además de unos 
cuantos nuevos para la ocasión. No es 
únicamente un fanzine con el que cele-
brar el décimo aniversario del nacimien-
to de la web de SUICIDEBYSTAR. Es mucho 
más. Es un principio y un final, un cierre 
y una nueva puerta que se abre. Una mi-
rada hacia atrás con un ojo puesto en lo 
que nos espera por delante.

Todo esto empezó un 24 de abril de 
2007, cuando un grupo de usuarios de Ocio 
Joven decidieron dar vida a SUICIDEBYSTAR 
para poder compartir la música que les 
hacía vibrar la patata a tope. Pero lo que 
un día empezó como blog de descargas, 
poco a poco fue evolucionando, añadien-
do cada vez más texto a la consiguiente 
entrada con el link al alojamiento del 
disco. 

Hasta que un día se dio el paso ade-
lante definitivo: dejar los links para cen-
trarse únicamente en el texto (reseñas, 
artículos de opinión…). Y los años fueron 
pasando, y con ellos, nosotros, el staff. Al-
gunos se bajaron del barco y otros pasa-
ron a ser simples pasajeros, pero también 
se unieron nuevas voces. Hasta hoy. Hasta 
este 2017. Y ahora nos sentimos más vie-
jos, quizá no tan sabios como nos gustaría, 
pero conscientes de que hemos cambiado. 

Siempre hemos considerado que es ne-
cesario hacer las cosas como a uno le gus-
tan, al ritmo que el cuerpo le pida. De 
cualquier otra manera se puede caer en lo 
mismo, lo de siempre, y la meta en SUICI-
DEBYSTAR ha sido intentar hacerlo origi-
nal, o al menos con toda la pasión posible. 
¿Lo hemos logrado? No lo sabemos, pero 
por el camino hemos disfrutado como 

críos, hemos crecido como personas y he-
mos cambiado de gustos (no siempre para 
bien, para qué engañarnos).

Y precisamente por eso nos encontra-
mos en esta encrucijada. Sentimos que 
SUICIDEBYSTAR necesita un cambio. Ya no 
tenemos la misma motivación que antes, 
sentimos que el mundillo de la crítica 
musical ha entrado en una espiral de in-
mediatez, prisa, que hay un exceso de 
opinión no siempre bien argumentada. 
Y el público también ha cambiado: en 
nuestro nicho musical no es difícil que 
los mismos lectores tengan una opinión 
mucho más formada y coherente de la 
que podemos tener nosotros, los redac-
tores.

Queremos ese cambio. Necesitamos 
ese cambio. Pero no sabemos cuál es el 
camino a escoger, porque para ello te-
nemos que cerrar una etapa. Y esa puer-
ta que vamos a cerrar es, como decía al 
principio, esto que tenéis entre las ma-
nos. Romanticismo puro y duro, una mi-
rada a un pasado del que nunca fuimos 
parte (el formato papel), pero con el que 
tendemos un puente para cerrar el círcu-
lo. Un regalo para nosotros, no os menti-
remos, pero también un regalo para los 
lectores.

Porque al fin y al cabo, aunque todo 
esto gire alrededor de un grupo de amigos 
diciendo chorradas sobre discos y grupos, 
siempre hemos sabido —y sentido— que 
había alguien al otro lado de la pantalla. 
Y esta es nuestra manera de agradecer a 
esas personas que nos han acompañado 
todo este tiempo, también a los que nos 
han ido conociendo más recientemente, 
en definitiva, a todos los que alguna vez 
han hecho un click a algún texto, han in-
teractuado con nosotros de algún modo o 
que nos han dejado un comentario. 

Gracias. 
Mil gracias.
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Sed Non 
Satiata: 
«Le Ciel de 
Notre Enfance»
césar suárez, tharandur
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Sed Non 
Satiata: 
«Le Ciel de 
Notre Enfance»

Grupo de screamo francés, con toques post. Un EP corto, que te dejará con ganas de más :)

Moi Le Premier
Spirit
Fuel

Hypocrisie Des Sentiments
En Attendant L’aube

Urgent D’attendre

INTRODUCCIÓN:
No vemos mejor manera para empezar este fanzine que con la primera reseña que jamás 
se escribió en SBS y, al mismo tiempo, aprovechar para escribir una introducción que es 
más larga que la propia reseña en sí. A continuación os dejamos con esta joya atemporal 
obra de nuestro querido adalid y luminaria del hype, el Tarado, la cual os dejará con ganas 
de más :)

SED NON SATIATA - LE CIEL DE NOTRE ENFANCE (2005)
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De aquellos 
polvos, estos 
chándales: el 
origen del 
nu metal
carlos gordo, "remem0rama"
Publicado originalmente el 3 de abril de 2014
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Dicen que echar la vista atrás es de nos-
tálgicos. Puede que lo sea, pero también 
es una forma de entender mejor el pre-
sente y por supuesto el futuro. Es por ello 
que de lo que aquí escribo está enfocado a 
desentrañar, en la medida de lo posible, el 
proceso de gestación del nu metal de for-
ma que podamos entender el caldo de 
cultivo en que se dieron las condiciones 
para su explosión. De forma paralela, y 
no quiero ocultarlo, pretendo reivindicar 
en su justa medida esta denostada esce-
na, que siempre ha sido mal valorada por 
causas relacionadas con la decadencia de 
los propios grupos que la auparon.

Lector, sé que puede ser chocante, 
pero tenemos que partir de una base clara 
para que nos lleguemos a entender: el nu 
metal nunca existió, o al menos no como 
un estilo ortodoxo y canónico. Lo que sí 
existió fue una especie de sincronización 
entre estas bandas contemporáneas por 

desarrollar en su metal el gusto por cier-
tos dejes y querencias que a continuación 
repasaremos. Bandas tan diferentes como 
Korn, Deftones, Incubus, Slipknot, (Hed) 
P.E., System of a Down o Limp Bizkit 
emergieron al mainstream en un inter-
valo de tiempo muy corto, en una espe-
cie de renovada fiebre juvenil que parecía 
querer retomar el pulso a los fuertes años 
vividos en la ola grunge, otro género que 
tampoco existió y que en el contexto me-
diático se dio por muerta de forma sin-
cronizada con el trágico final de «la rock 
star que nunca quiso serlo».

Todas estas «bandas madre» proce-
dían de distintos ámbitos musicales, y 
de alejados puntos geográficos. No había 
una escena e internet era solo una red de 
comunicaciones en pañales, con apenas 
unos pocos millones de usuarios conec-
tados. A los pocos años de los primeros 
referentes, otros grupos nuevos, o incluso 
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veteranos como Machine Head o In Fla-
mes, generaban una segunda ola de artis-
tas que trataban de unirse a las tendencias 
y coger un tren que iba a toda pastilla en 
cuanto al éxito comercial.

Pero volvamos al principio, a finales 
de los ochenta y principios de los noven-
ta y veamos cuáles fueron los referentes, 
que de forma casi improvisada, sirvieron 
como desencadenantes del sonido nu 
metal.

Hip Hop
En las emisoras de radio, en la MTV, en 
los coches a todo volumen, ya fuera en los 
barrios marginales o en los barrios de 
blanquitos «bien», a principios de los 90 
el rap sonaba en todas partes. Era la Épo-
ca Dorada del Hip Hop. El old school de 
pioneros como Run DMC dejaba paso a 
músicos que, con una creatividad impre-
sionante, daban una vuelta de tuerca en 
cuanto a experimentación, producciones 
y rimas que buscaban (y encontraban) los 
tres pies al gato. A partir de aquí la histo-
ria se escribió sola. Raperos que se hacían 
famosos, llegaba el dinero, las drogas fá-
ciles y las armas automáticas, y cómo no 
podía ser de otro modo, todo acabó des-
embocando en la proliferación de bandas 
de Gangsta Rap que decían ser los más 
chungos del lugar, o que su costa molaba 
más que la tuya.

Considerando la popularidad del hip 
hop en ese tiempo, no podemos sorpren-
dernos de la fuerte herencia recibida por 
unos metaleros que en verdad no se va-
nagloriaban de ser trves. La mezcla con 
el rock ya no era ni una barrera ni un 
estilo avant-garde, era un presente. No 
hablamos ya de éxitos experimentales 
como Anthrax asociándose con Public 
Enemy, o Run DMC tocando el «Walk 
This Way» con Aerosmith; en 1993 ya se 
habían sentado las bases y construido las 
catedrales. Beastie Boys retomaban sus 
raíces del hardcore punk para propulsar 

con más fuerza sus rapeos en Check Your 
Head (1992). La banda sonora de Judge-
ment Night, ideada por el entonces pro-
ductor Happy Walters, se acabaría convir-
tiendo en un disco de culto resultado de 
la asociación de rockeros con raperos, con 
combinaciones tan extrañas como Sonic 
Youth con Cypress Hill. La banda sonora 
acabaría adelantando por la derecha a la 
propia película, y por supuesto en un con-
texto musical en el que el disco debut de 
Rage Against The Machine funcionaba 
como ariete y detonante de lo que estaría 
por llegar.

Sin llegar a entrar en grupos que direc-
tamente incorporaron a su apartado vocal 
buenas dosis de rapeos como por ejemplo 
los debuts de (Hed) P.E. o de Limp Bizkit, 
cantantes más melódicos como Jonathan 
Davis o Chino Moreno reconocen abier-
tamente su amor por el hip hop. Korn no 
tenían vergüenza en mostrar su admira-
ción por N.W.A. o Ice Cube —con el que 
colaboraron frecuentemente— o a los 
propios Cypress Hill —a quienes Korn 
ya samplearon al inicio de «Blind»— y 
quienes no tardaron en incorporar gui-
tarras eléctricas a su música (recordad su 
disco doble Skull And Bones) o formar 
proyectos paralelos más orientados al 
rock como SX-10.

No menos importante que la lírica, el 
hip hop introdujo elementos en el nu me-
tal como el turntablism. Aunque nunca 
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fue requisito para una banda chandalera, 
un DJ era todo elemento cool, aunque a la 
larga muchos de estos pinchadiscos, con 
el paso de la moda, acabaran reciclándo-
se con el uso de sintetizadores como DJ 
Lyfe de Incubus, uno de los mejores en 
integrar inteligentemente las raspaduras 
de la aguja con los riffs de las guitarras.

Era un estilo en el que el groove y la 
cadencia rítmica primaba y lideraba 
las canciones en oposición a las guita-
rras, que contrastaba con el tradicional 
guitar-driven metal de los ochenta. Los 
loops del hip hop dejan su huella en ba-
teristas como Abe Cunningham (Def-
tones) quien, incluso en sus temas más 
duros, tienen ese toque Boom-Clap que 
tan bien supura «Digital Bath». La caja 
de sonido metálico con fuerte resonancia 
se acabó imponiendo como uno de esos 
gadgets imprescindibles en el nu metal y 

para que veáis como son al final las cosas, 
acabó haciendo estragos en el St. Anger de 
Metallica. 

Crossover
Utilizando la fusión como «mínimo 
común múltiplo», numerosos grupos co-
menzaron en los ochenta —mentar a Sui-
cidal Tendencies, S.O.D. o Agnostic Front 
solo como ejemplo— a mezclar el hard-
core punk con el thrash metal, para con-
tinuar en los noventa ahondando en esa 
cultura urbana, propiedad de bandas con 
pañuelos de colores y skaters, de entre los 
cuales se erigen Sick of It All, Madball o 
Biohazard como referentes. Pocos vídeos 
como el de «Shades of Grey» dejan esa 
impronta visual tan potente en cuanto a lo 
que estamos hablando.

No hacer referencia a Urban Dance 
Squad en este artículo podría estar penado 
por el Tribunal de La Haya. Estos holan-
deses fueron capaces de hacer encender 
la bombilla sobre la cabeza del propio 
Zack de la Rocha cuando todavía milita-
ba en su banda de hardcore Inside Out. 
Temas como «Demagogue» chorrean 
flow por los cuatro costados, haciendo 
gala de los elementos clave del estilo de 
Rage Against The Machine: el rap y el 
pedal de wah wah de las guitarras. Este 
grupo, paradigma del crossover, consi-
guió cierta repercusión mediática en 
EEUU gracias a una gira por Norteamé-
rica junto a otros grandes de la fusión, 
Living Colour, una talentosa banda que 
tras Bad Brains o Fishbone consiguió 
atraer las miradas del rock hacia los 
afroamericanos. El propio guitarrista del 
grupo, Vernon Reid, llegaba a quejarse 
sin tapujos de los prejuicios de un pú-
blico que seguía pensando en cajones es-
tancos dentro de la música, olvidándose 
de las raíces negras del rock. De hecho, 
Reid llegó a crear una asociación de mú-
sicos negros, Black Rock Coalition, para 
reivindicar sus ideas.
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Esta destrucción de las etiquetas, de las 
fronteras en la música, es el componente 
básico para el amanecer de las bandas de 
metal alternativo de los noventa. Bandas 
que entendieron esto tan bien y son reco-
nocidas como grandes influencias para el 
nu metal son Faith No More y Red Hot 
Chili Peppers.

Aunque Mike Patton sudara de la es-
cena chandalera (no solo Wolfmother 
han sido objeto de mofa), tiene que ape-
chugar, le guste o no, de haber dejado 
una impronta imborrable sobre cantan-
tes como Serj Tankian o Jonathan Davis 
y, por más que le pese, haber constituido 
una enorme influencia a través de su loca 
banda originaria Mr. Bungle en grupos 
como Incubus o los primeros Slipknot. 
Ese componente funk, esa disparatada rece-
ta llena de requiebros, explosiones y líneas 
de bajo sinuosas, que también desarrollaron 
Red Hot Chili Peppers, fueron los moto-

res del sonido de discos como el debut 
de Incubus, Fungus Amongus, o la pri-
mera demo de los de Des Moines, Mate.
Feed.Kill.Repeat, en los tiempos en los 
que se maquillaban en lugar de utilizar 
máscaras.

Suponiendo que conozcáis a Primus, 
si queréis ahondar en estos campos tan 
poco serios del crossover vacilón, Infec-
tious Grooves debería ser vuestra siguien-
te parada. El grupo que nació de la unión 
de fuerzas entre Mike Muir de Suicidal 
Tendencies y Robert Trujillo (sí, el mis-
mo bajista actual de Metallica), es un todo 
un manjar para los amantes del rock con 
slapping en el bajo, una técnica que tam-
bién acabaría cuajando entre los bajistas 
de grupos nu metaleros, siendo entre 
todos ellos su profeta Fieldy. Pocas for-
mas de tocar te hacen sentir más jefazo 
(confieso que en mi adolescencia he lle-
gado a slappear cualquier tipo de objeto 
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que emitiera vibraciones, y mis preferidas 
eran las gomas de las carpetas).

En el año 1994 con el estallido del 
nu metal a las puertas, aparecen discos 
clave de la escena rapcore como por 
ejemplo el estreno del Orange 9mm, 
con su guitarrista proveniente del grupo 
de hardcore melódico H2O, Dog Eat Dog 
con su segundo disco All Boro Kings que 
contenía su flamante single «Who’s The 
King?» y, por supuesto, Downset, quienes 
con su tercer disco homónimo eran capa-
ces de fichar por una multinacional como 
Mercury Records. En años posteriores, 
con el estilo más consolidado y abierto 
a nuevas miras, aparecerían nuevos gru-
pos que nos sorprenderían con verdade-
ros discazos, pero el metal marca Adidas 
iba paulatinamente ganando adeptos y 
lamentablemente acabó fagocitando este 
tipo de rapcore. Para otro día os hablaré 
de esas joyas perdidas del crossover de los 
90, eso sí, no esperéis que os hable de 
Clawfinger. 

Metal
Escuchaba a algunas bandas de metal, 
pero realmente no tenía ni idea de lo que 
estaba haciendo.

JONATHAN DAVIS

Si tenemos en cuenta que en los ochenta y 
a principios de los noventa, lo que lo peta-
ba en la música dura era el thrash metal, 
no deberíamos sorprendernos de que los 
guitarristas de la primera hornada del nu 
tengan a Dimebag Darrel, Kirk Hammet/
James Heitfield, Kerry King/Jeff Han-
neman o Max Cavalera/Andreas Kisser 
como héroes. El mito del guitarrista far-
dón, melenudo y flipado seguía vigente y 
aún así, eso no tardaría en desaparecer.

Puede que la técnica desarrollada en 
las guitarras del nu nada tenga que ver 
con los principios del thrash. El primero 
explotó la parte más groove de los riffs, y 
de hecho es posible que el groove metal 

comenzara a denominarse así cuando los 
ceros y unos empezaron a copar las ta-
blaturas a mediados de los años noventa. 
Ganchos que incitaban al headbanging 
contagioso de temas como «Territory» 
de Sepultura o partes cadenciosas y aplas-
tantes como el riff de «Walk» de Pantera 
no tardaron en convertirse en auténticos 
mazos como «Davidian» de Machine 
Head. Y de ahí a doblar el espinazo y agi-
tar las rastas solo hay un paso.

De esta forma, el virtuosismo técnico 
del metal de los ochenta, de riffs rápidos 
y solos apabullantes, dejaba de cobrar im-
portancia —es posible que muchos sigan 
achacando esto como un hándicap del nu 
metal— y el objetivo pasó a convertirse 
en ser contundente en los estribillos y so-
fisticado en las estrofas.

Gente como el propio Max Cavalera, 
además de llevar esta evolución del me-
tal sobre sus hombros, no tardaría en ser-
vir como plataforma de promoción para 
las nuevas generaciones de alternativos. 
De verle en el vídeo de «Roots Bloody 
Roots» luciendo su camiseta de Deftones 
con el símbolo de Dickies o de su invita-
ción a Jon Davis para susurrar sus trau-
mas en «Look Away» a su transforma-
ción en abanderado del chándal Kappa y 
la creación de Soulfly como una versión 
más bestia del nu metal con Fred Durst, 
Chino Moreno, Corey Taylor como artistas 
invitados, pocos años median. Lamenta-
blemente, algunos como él o los propios 
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Machine Head parecen ahora renegar de 
un pasado que fue suyo, volviendo a sus 
raíces más metaleras que ya pocos trves 
osan aceptar.

Aparte del thrash, es posiblemente el 
rock/metal industrial el siguiente fertili-
zante de las ideas de los un metaleros. En-
cumbrado The Downward Spiral de Nine 
Inch Nails como inspiración básica para 
casi todos los grupos con un componente 
más oscuro, es seguramente el Soul Of A 
New Machine de Fear Factory, con sus ri-
ffs repetitivos, agresión sonora, atmósfe-
ras pesimistas, voces hoscas, arrebatos de 
ira, y por supuesto innovación, el mayor 
referente del sonido que habría de llegar.

Los trallazos que por aquel enton-
ces se marcaban Ministry, Pitchshifter 
o Filter, y por supuesto unos grandes 
de ayer, hoy y siempre, Killing Joke, son 
imprescindibles para poder entender un 
género que poco tardaría en sacar a la luz 
todas estas filias electrónicas y mecaniza-
das, siendo uno de los primeros ejemplos 
el Strictly Diesel de Spineshank, o bien 
los desaparecidos Ultraspank. 

Las guitarras de 7 cuerdas
En el coche de camino hasta aquí, hablá-
bamos de cómo fuiste una gran influen-
cia para que quisiéramos tocar la guitarra 
y hacer música.

JAMES MUNKY SHAFFER (KORN) JUNTO A 
MIKE EINZIGER (INCUBUS) EN UNA 

ENTREVISTA DE 1998 EN GUITAR WORLD 
FRENTE A STEVE VAI

Algunos podrían llegar a pensar que las 
guitarras de siete cuerdas son un artefac-
to un metalero del demonio cuyo único 
objetivo fue petarnos los oídos con ondas 
bien gordas y saturadas. Nada más lejos de 
la realidad. A poco que busquéis informa-
ción veréis como estas guitarras fueron 
diseñadas muchas décadas atrás. De he-
cho, podríamos remontarnos al siglo XIX 
para tener los primeros diseños.

Lejos de buscar distorsiones y riffs 
contundentes, fueron los guitarristas de 
jazz los primeros en poner de moda este 
tipo de instrumentos. Realizaré una pri-
mera aclaración para los noveles: la adic-
ción de una cuerda más en las guitarras 
tradicionales, las de 6 cuerdas, buscaba 
obtener sonidos más graves sin tener que 
renunciar a rango de notas.

Precisamente, la marca más recono-
cida entre los guitarristas del nuevo me-
tal, Ibanez, fue la primera casa en produ-
cir estas piezas a gran escala. Este primer 
modelo en serie, la Ibanez UV7, se puso 
de moda en manos de un virtuoso como 
Steve Vai durante la gira que realizó junto 
a Whitesnake, y en 1990 ya empleó este 
modelo en su disco Passion and Warfare.

Si bien la figura de Steve Vai queda con-
firmada como pieza clave para su rescate, 
no menos importante es la revolución de 
un grupo como Meshuggah en el ámbito 
del metal a mediados de los años noventa. 
El propio Stephen Carpenter quedó tan 
impresionado por la machacadora de los 
suecos que no tardaría en hacerse con 
una de estas guitarras para llevar más 
lejos la brutalidad sónica de Deftones. 
Fijaos cómo de fuerte debió pegarle que 
consiguió que la propia marca ESP le 
confeccionara una guitarra personaliza-
da. La idea del diseño era clara: mantener 
la claridad y limpieza que necesitaba para 
los acordes de Deftones al tiempo que sa-
cara todos los nuevos horizontes de bru-
talidad de su cabeza. ESP no solo le hizo 
un modelo, sino que posteriormente sacó 
toda una serie de guitarras con su nom-
bre, las STEF, unas guitarras bellísimas 
que además han tenido un éxito total en 
muchos estilos de metal.

Explicada ya la historia, a decir ver-
dad, las guitarras de siete cuerdas no han 
sido siempre un requisito para el nu me-
tal. Son casi un rasgo distintivo de grupos 
como Korn, pero también podemos cla-
sificar como impepinables las afinaciones 
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graves de la sexta cuerda (generalmente 
en Re) que bien podían obtenerse mane-
jando el clavijero de forma tradicional o 
bien utilizando guitarras barítonas de seis 
cuerdas especialmente fabricadas con es-
tos criterios.

El pop y los ochenta
Es la música con la que crecí, mientras 
que los otros miembros de Deftones, 
como Stephen, crecieron con Kiss, Iron 
Maiden y Van Halen. No es que no escu-
chara esa clase de bandas, pero lo que más 
oía era eso. Cuando en Deftones llegó el 
momento de hacer covers, dije: ¿pode-
mos hacer algunas de las que me gustan? 

CHINO MORENO SOBRE DURAN DURAN

 Y DEPECHE MODE

Puede que fuera simplemente una jugada 
comercial, pero incluir una versión de al-

gún clásico de pop de los ochenta era casi 
un must have para cualquier grupo un 
metalero. Combinar las melodías identifi-
cables por el mainstream con guitarrazos, 
gritos y pogos, y si puede ser algún scratch, 
era prácticamente una receta de éxito.

Aunque Marilyn Manson seguramente 
destapara la caja de los truenos con su ver-
sión de «Sweet Dreams» de Eurythmics, 
muchos de los integrantes de las bandas a 
las que analizamos no dudan en remarcar 
a muchos grupos del pop de los ochenta 
como influencias. Depeche Mode son 
prácticamente venerados por Deftones, 
Limp Bizkit o Slipknot, por no hablar de 
otro gurú de la mezcla del rock y los sin-
tetizadores como es Gary Numan.

La actuación de The Cure en la gira 
de Disintegration de 1989, seguramente 
el disco más depresivo del grupo, fue el 
primer concierto para Chino Moreno, 
un chaval que por aquel entonces tenía 
quince años, se vestía de negro, se pinta-
ba la cara y se sentía el chico rarito de la 
clase. El poso que Robert Smith o inclu-
so otros artistas todavía más ñoños como 
Duran Duran, y en general lo que viene a 
denominarse la escena New Romantic, 
acabaría saliendo a la luz no solo en la 
obra más nocturna de los de Sacramen-
to, White Pony, si no que es un punto de 
partida obligado en su proyectos alterna-
tivos: Crosses y Team Sleep.

Aunque lejos —o más bien contra-
puestos— a la estética de rock star del mo-
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vimiento glam/hair metal, la ambigüe-
dad, los looks andróginos, los maquillajes 
de grupos como New Order o Culture 
Club, proyecto liderado por Boy George, 
también guardan una fuerte relación con 
el puntito de tíos raros e inadaptados que 
han tenido muchos de los integrantes del 
movimiento que analizamos. Ahí están 
los gustos cybergoth de Coal Chamber, 
los propios Orgy —quien precisamente 
se hicieron conocidos por su versión de 
«Blue Monday» y muchas veces se ad-
juntan al género— y cómo no, la madre 
de todo travestido un metalero que es el 
guitarrista Wes Borland, quien siempre 
ha tenido un gran apego por la escena in-
dustrial y estos artistas ochenteros antes 
mencionados.

 La escena española
Puede que en España podamos sentirnos 
más castizos en otros ámbitos, pero en lo 
referente a la música, y especialmente en 
el metal, siempre hemos mirado para fue-
ra y desde fuera han entrado siempre las 
nuevas corrientes artísticas. No obstante, 
como en todo, siempre han existido pio-
neros, gente que ha tirado mucho del carro 
y ha servido como ejemplo para otros 
más jóvenes que llegaron después.

La primera hornada de nu metal espa-
ñol se retrasa hasta, por lo menos, el año 
97 y 98, con Zero Records como principal 
fábrica de discos del género y Luis Tárra-
ga, guitarrista de Hamlet, como uno de 

los primeros productores de los nuevos 
sonidos del metal alternativo en España. 
Por supuesto, fueron los propios Hamlet 
los verdaderos puntales de esta entrada de 
nuevos aires en territorio patrio, quienes 
ya en su Sanatorio de Muñecos de 1994 se 
empapaban del crossover callejero en te-
mas como «¿Qué Voy A Hacer?», coque-
teando con el rap y los riffs en palm-mu-
ting, que continuaría evolucionando en 
esa dirección con el gran éxito de Revolu-
ción 12.111, ejemplarizado por su famoso 
single «J.F. (Jodido Facha)».

Siguiendo con la fusión de rock y rap, 
sin duda son Def Con Dos uno de los 
grupos más relevantes entre los precurso-
res del género en España. Sin haber sido 
nunca seguidor suyo, hay que reconocer 
la maestría de Strawberry y los suyos para 
marcarse una fresquísima —para aquel 
momento, estamos hablando de que Pri-
mer Asalto vio la luz en 1989— mezcla 
de rock y rap que arrasaba cualquier es-
tamento social con críticas ácidas prove-
nientes de su gran sentido de la ironía y 
sus certeras rimas. Aupados por el éxito 
en TV y radio, Sindicato del Crimen fue-
ron otros de los primeros proyectos de 
hip-hop en España en incluir guitarras. El 
primer trabajo tras la recomposición del 
grupo en 1994, Que Aproveche, aglutina 
funk, rock, metal y por supuesto, rimas 
con mucho más flow que en sus ortopé-
dicos inicios.

A un nivel mucho menos reconocido 
que los anteriores, y de forma más madu-
ra en lo que se puede denominar crosso-
ver, los barceloneses Afraid To Speak In 
Public sorprendían a principios de los 
noventa con influencias como Faith No 
More, NomeansNo o Today is the Day. 
Aunque como puntos negativos tenemos 
un inglés demasiado de andar por casa, la 
versatilidad de su propuesta y las geniali-
dades en cuanto a las dinámicas y los cam-
bios de ritmo convierten a sus tres discos 
en tres obras más que disfrutables, tanto 
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ahora como en el momento que fueron 
vanguardia.

Otra de las cosas que siempre me 
llamaron la atención fue que en Espa-
ña siempre hubo una orientación muy 
clara del nu metal a la subvariante que 
muchas veces se denomina aggro metal, 
un palo más duro y directo y entroncado 
con el metal más tradicional. En este sen-
tido es necesario nombrar a los catalanes 
Ktulu como pioneros totales del género 
en nuestro país, y de los primeros en aña-
dir elementos electrónicos y samplers a 
sus trallazos. Recuerdo que por aquellos 
momentos era difícil encontrar en nues-
tro país música más contundente que la 
de un disco como Orden Genético. 

Otras influencias
Por supuesto, me he dejado muchas pie-
zas en el tintero y como ya apunté en un 
principio, la heterogeneidad de la escena 
propició una más que variada masa de in-
fluencias. Ni siquiera dentro de los mis-
mos grupos había un consenso general 
sobre gustos, y en grupos como Deftones 
vemos eso mismo un elemento comple-
tamente diferenciador.

Seguramente, entre todos los ele-
mentos del cajón de sastre fueran Tool 
los más destacados. En una posición di-
ferenciada frente a otras propuestas de 
rock progresivo y a años luz de otros pro-
yectos de rock alternativo, el grupo lide-
rado por Maynard James Keenan puede 
considerarse como otro de los mayores 
grupos de culto para cualquier nu meta-
lero y que no puede negarse en los todos 
los trabajos de Deftones, Chevelle, Boy 
Hits Car o Sinch.

El post hardcore y el emo de los 
noventa es otro ingrediente importan-
te también en grupos como Deftones. 
Compañeros y amigos en Sacramento, 
Far siempre fueron una referencia para 
Chino Moreno, así como otros grupos re-
conocidos: Helmet, Jawbox, Quicksand o 

Hum. Éstos últimos fueron una banda de 
Chicago mucho menos relevante que los 
anteriores citados, pero de la que se des-
tila esa característica dualidad de pesadas 
cortinas de ruido guitarrero junto a esas 
voces que varían de los rangos más deli-
cados a ciertas partes casi en slang, domi-
nando un sentimiento general de calidez 
y romanticismo.

La excentricidad y pasión de System 
of a Down siempre se han asociado tanto 
a la música folklórica del Medio Oriente 
como a propuestas transgresoras como el 
último Frank Zappa, o a otras de conte-
nido más ortodoxo como Black Sabbath. 
Siendo, por cierto, Ozzy Osbourne uno de 
los mayores apoyos que tuvo el nu metal 
gracias a los auténticos templos del direc-
to de este movimiento, los Ozzfests, y so-
bre todo por su especial olfato a la hora 
de elegir teloneros que después acabarían 
por explotar. Tal fue el caso, en su época, 
de Mötley Crüe, y en cuanto a bandas de 
nu metal, Korn, P.O.D. o Coal Chamber, 
de los que su mujer, Sharon Osbourne era 
representante, y la cual debió tener bas-
tante mano a la hora de confeccionar las 
parrillas de los festivales.

¿Pobreza musical? ¿Moda pasajera? 
Como hemos visto pocos géneros musi-
cales pueden enorgullecerse de haber au-
nado tantas corrientes musicales como el 
nuevo metal, al menos en su concepción. 
No negaré que el devenir del género, so-
bre todo a partir de los primeros años del 
presente siglo fue lastrado por la deca-
dencia, la falta de ideas, el apego a la co-
mercialidad y el auge de grupos clónicos 
que se limitaban a explotar las señas más 
identificables del género. A día de hoy ni 
los puntales de este estilo (si es que aún 
siguen en activo) consiguen sacar discos 
decentes, y otros, se encuentran tan ale-
jados de sus coordenadas iniciales que 
nadie osa catalogarlos como tal.

¡El nu metal ha muerto, larga vida al 
nu metal!
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Desde portland 
con horror:
especial
vrasubatlat

La ciudad de Portland, encuadrada en la 
llamada Cordillera de las Cascadas del 
noroeste estadounidense, ha sido desde 
hace tiempo cuna de una escena musical 
muy activa y variopinta; hogar de grupos 
míticos como Agalloch y joyas descono-
cidas como L’Acephale, de una incipiente 
y bulliciosa escena post punk (¡de la que 
os hablamos también en este mismo fan-
zine!) y también marco en el que ha cre-
cido una corriente como la del Cascadian 
black metal, que ha puesto el nombre de 
esta cadena montañosa en boca de todos 
los aficionados a la música de Satán.

En relación (si bien tangencial) a este 
último movimiento aparecen un puñado 
de bandas que, reunidas en torno al sello 
Vrasubatlat, han convertido su actividad 
en un secreto a voces y sus obras, casi 
todas ellas limitadas al formato casete 
(amén de a la distribución digital, eso sí), 
en ondas de choque dentro del panorama 
black metal norteamericano más under-
ground. Sus cartas de presentación son 

un gusto por los confines más putrefactos 
del black y el death metal, una homogénea 
y cuidada estética casetera y una habili-
dad incuestionable para repartir ruido en 
píldoras de destrucción concentrada.

A continuación os presentamos un 
recorrido a través de Vrasubatlat, sus 
bandas y la música salida del agujero ne-
gro que se ha abierto en Portland.

Triumvir Foul
Triumvir Foul son sin duda el grupo que 
ha puesto a Vrasubatlat en el radar para 
la mayoría de nosotros; no son la prime-
ra referencia del sello (la demo de Serum 
Dreg se reserva ese honor) pero su LP, que 
lleva el mismo nombre que el propio gru-
po,  es la primera prueba fehaciente del 
horror cósmico capaz de ser desatado por 
este colectivo.

En este debut encontramos un trabajo 
superlativo de black/death metal, del tipo 
que sacrifica  momentos instantánea-
mente memorables (aunque no exento 



20   SUICIDEBYSTAR

de un puñado de riffs casi pegadizos) en 
pos de crear un disco que debe escuchar-
se como un todo, con una producción 
prístina pero ni un ápice más pulida de 
lo que debería y que en ningún momento 
juega en contra de sí misma. Creo que no 
se puede establecer un paralelismo con 
una banda como Teitanblood por los va-
rios niveles a los que operan por encima 
del resto de bandas del género, pero en el 

caso de Triumvir 
Foul la densidad 
sónica y la sen-
sación de preme-
ditación con la 
que ejecutan su 
demente black 
/death parecen 
tener como refe-
rencia directa a 
los madrileños, 
si es que decir 
esto tiene senti-
do. Nueve temas 
que tienden a 
confluir en un 
todo coherente 
donde por enci-

ma de los momentos individuales que 
conforman los 40 minutos de este álbum 
está la atmósfera de opresión y olor a ce-
rrado que Triumvir Foul conjuran.

En el momento de escribir este artí-
culo, la banda se prepara para editar su 
segundo larga duración, después de haber 
experimentado variaciones en su forma-
ción que les ha llevado a replegarse de 
nuevo al formato dúo con el que entre-
garon su primera demo, y utilizando la 
ocasión para abrazar las raíces más death 
metal de sus bastardos himnos de putre-
facción. Spiritual Bloodshed promete 
mostrarnos una faceta de Triumvir Foul 
quizá más clásica pero ni mucho menos 
sosegada en su descenso autodestructivo 
a los confines más primarios del metal 
extremo.

Uškumgallu
Nuestra segunda incursión en el particu-
lar universo de Vrasubatlat es de la mano 
de Uskumgallu, otro de los proyectos tras 
los que se esconde un individuo conoci-
do sólo por las iniciales de R.F, de nuevo 
como instrumentista principal a las cuer-
das y a la voz. Hasta cierto punto el secre-
tismo dirige las operaciones de Vrasubat-
lat, aunque no es complicado deducir que 
de entre todos los implicados, este R.F es 
sin duda el más activo con respecto a la 
música y quizá también el impulsor del 
proyecto y sus bandas, ya que asume el pa-
pel de front man en la mayoría de ellas.

Uškumgallu son, en comparación a 
Triumvir Foul, un giro hacia el black me-
tal más convencional (esto es, desposeído 
en su mayor parte del componente death 
de los primeros). Una de las señas y puntos 
fuertes de Vrasubatlat es la identidad de 
cada banda: reconocibles, como cabe es-
perar cuando el nivel de endogamia es tan 
alto, como parte del colectivo pero hete-
rogéneas y poseedoras de individualidad. 
En este aspecto Uškumgallu se desmar-
ca del resto con unos rasgos propios que 
ahondan en un estilo de black metal que 
recuerda al de bandas como Arizmenda, 
lo que se refleja en unos ambientes mar-
cadamente alucinógenos y empapados de 
cierto horror psicodélico, y poseedores 
también de la atmósfera y la urgencia de 
Ash Borer, todo ello condensado en te-
mas de cinco minutos.

Si bien la andadura de esta banda co-
menzó en 2015, desde este pasado vera-
no cuentan con un debut larga duración, 
Rotten Limbs in Dreams of Blood, que 
para varios de nosotros está llamado a ser 
uno de los discos de black metal de refe-
rencia de este 2016.

Utzalu
Con Utzalu nos trasladamos de nuevo a 
los confines del black metal, en este caso 
en la frontera con el punk. No es un pro-
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yecto tan desarrollado como los dos nom-
brados con anterioridad, en el sentido de 
que se encuentra aún en la fase de demos, 
pero cuenta ya con una pequeña disco-
grafía de tres casetes. A lo largo de ellos 
nos encontramos siempre con lo mismo: 
beats sencillos bajo guitarras crujientes 
cuyos riffs siguen las líneas primigenias 
marcadas por los noruegos Ildjarn, que 
siguen siendo la Piedra Rosetta de la 
aplastante mayoría de bandas dentro del 
crossover entre el black metal y el punk. 
Los elementos propios son algo más de 
variedad a las baterías (tampoco mucha, 
cosa que no es muy difícil) y una dosis de 
la atmósfera agónica que emana del nom-
bre de Vrasubatlat. 

Dagger Lust
Dagger Lust mantienen las directrices 
punk de Utzalu pero subiendo de ampe-
rios hasta el 11 con un acercamiento tro-
glodita al black/death que recuerda tanto 
al war metal primitivo de Blasphemy o los 
Conqueror como al grindcore mostrenco 
de los Carcass del Reek of Putrefaction. 
Pero a diferencia de éstos, Dagger Lust 
prescinden totalmente de guitarras (sola-
mente bajo, batería y ruido de sinte ana-
lógico). Es con esa base instrumental tan 
en extremo minimalista que en ocasiones 
Dagger Lust suenan más cercanos al har-
sh noise con baterías que a black o death 
metal en el sentido más tradicional; con 
canciones de factura tan austera y agreste 
que parecen al borde de la desintegración 
completa mientras la banda machaca los 
instrumentos con un desenfreno cercano 
al trance.

Hasta este momento poseen en su ha-
ber dos demos, editadas este mismo 2016, 
que conforman aproximadamente media 
hora de asalto barbárico a base de riffs 
desposeídos de casi cualquier atisbo de 
melodía, baterías machacantes y un asal-
to vocal triple, feroz como pocos se han 
grabado. Más que cualquier otro de los 

proyectos del sello, Dagger Lust obvian 
todo tipo de sutileza, y en lo simple de sus 
estructuras reside toda la fuerza adrenalí-
nica de unas canciones que te levantan por 
el cuello con ojos inyectados en sangre.

Urzeit
El último nombre en nuestra mirada a 
Vrasubatlat queda, estrictamente hablando, 
fuera de lo que originalmente pretendía 
abarcar este artículo, porque técnicamen-
te no es una banda del sello y nunca ha 
editado en él. Sin embargo el hecho de 
compartir miembros y distribución con 
el resto de las anteriores bandas hace que 
no queden fuera de lugar. Además, su rele-
vancia viene avalada por su debut en larga 
duración, recientemente autoeditado por 
la banda y muy en la línea de black metal 
abrasivo y no-nonsense que nos ocupa.

Bajo el título de Anmoksha, Urzeit 
presentan diez temas situados en la in-
tersección entre el sonido descarnado 
de Under a Funeral Moon, el black me-
tal cacharrero y punk de los propios Ut-
zalu y la melodía serpentina de Mizmor 
(con quien comparte vocalista principal 
y guitarrista). Entre sus grandes aciertos 
está el juego que da el tener dos vocalistas 
principales con registros vocales diferen-
ciados, un recurso poco explotado en el 
black metal y que Urzeit aprovechan muy 
bien: el resultado es un disco de black me-
tal estridente y desbocado que rehuye de 
sutilezas como las que a veces encontra-
mos en Uškumgallu (es un decir) y que 
te escupe toda su furia en la cara desde el 
primer acorde.

Como bonus track para este artículo (su 
publicación fue posterior a esta entrada 
en el blog), os recomendamos  asimis-
mo el primer casete de Pissblood: en ella 
Vrasubatlat ofrecen su versión del d-beat 
más tradicional en cuatro temas de metal 
punk tan a machete como poco preten-
cioso. Poco más hay que añadir.
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El mundo de la música se compone, más 
allá de estrofas irrompibles y melodías 
perennes, de personajes e imágenes que 
trascienden el tiempo y el momento y se 
convierten en iconos que todos recono-
cemos como parte de la cultura popular. 
Algunos de los que han sido elevados a los 
altares de la eternidad han sido persona-
jes cuyo conflicto interior era el maná del 
que alimentaban su talento, pero también 
la misma fuerza que les llevaba posterior-
mente a terminar con todo de manera 
voluntaria o involuntaria, incapaces de 
llevar adelante una vida que no termina-
ban de entender o de poder moldear a su 
gusto.

Esos mismos mártires morían a veces 
de éxito o intentando llegar a el, quizá sin 
comprender del todo el cómo y el porqué 
de las cosas que surgían a su alrededor, o a 
lo mejor por un exceso de comprensión. 
Da igual, puesto que al fin y al cabo el halo 
de romanticismo que se crea a su alrede-

dor tras el deceso distorsiona muchas ve-
ces el verdadero reflejo del personaje.

Adrian Borland formaría a The 
Sound de las cenizas de su anterior ban-
da —The Outsiders— en Inglaterra el 
mismo año que sus compatriotas Joy Di-
vision editaban Unknown Pleasures, en 
1979. Se separarían casi una década des-
pués, en 1988, tras editar cinco discos y 
una docena de singles y EPs, pero sin lo-
grar excesivo reconocimiento en cuan-
to a público. El olvido y los despiadados 
cambios generacionales que fagocitan 
grupos y géneros enteros en función de 
las modas, hicieron el resto y se encarga-
ron de echar capas y capas de polvo sobre 
el nombre de The Sound.

Adrian siguió con su carrera en so-
litario, componiendo temas, editando 
discos bajo distintos nombres y colabo-
rando con otros artistas, pero sobre todo, 
manteniendo una durísima lucha con-
tra un trastorno esquizoafectivo que le 

The sound:
«from the lions 
mouth»
sergi tomsen, "psichoboy"
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sumía en temporadas de profundas y se-
veras depresiones, una enfermedad que 
le causó un tremendo sentimiento de 
culpa al interferir, siempre según él, en 
la carrera de The Sound.

Esa lucha tuvo un final que se puede 
intuir por el tono del texto. Ni los tres 
anteriores avisos en forma de intentos 
de suicidio, ni la reclusión en un centro 
psiquiátrico en una de esas ocasiones, 
disuadieron a Adrian de apartar la medi-
cación que tenía prescrita mientras ulti-
maba la grabación de su nuevo álbum. La 
explicación que dio para ello fue que las 
pastillas le sumían en una nebulosa que 
le impedía pensar con claridad y necesi-
taba estar en plenas facultades para tra-
bajar. Ese intento de buscar lucidez en las 
sombras le condenó de manera definitiva 
al sumergirle en un brote muy agudo de 
depresión. ¿Qué le pasó por la cabeza una 
vez liberado el monstruo de sus cadenas? 
Quizá fue el miedo, quizá fue el dolor, 
pero Borland puso fin a su vida el 26 de 

abril de 1999 lanzándose 
a las vías de la estación 
de Wimbledon durante 
el paso de un convoy.

The Sound son una 
parte importantísima 
de su legado y hasta la 
llegada de internet y 
del sello Renascent (que 
reeditó su catálogo a 
principios de este siglo), 
fueron una de las per-
las ocultas que nos legó 
un género que ahora se 
reivindica tanto como 
el post punk. Es muy fá-
cil establecer entre esta 
banda y Joy Division 
ciertos paralelismos que 
gustan de recrearse en 
las figuras, atormenta-
das y enfermas, que en 
ambos casos dieron vida 

a los entes que les sobrevivieron. Pero 
mientras la banda de Ian Curtis mostró 
siempre un halo que refulgía en tonos 
oscuros y profundamente nihilistas, 
The Sound siguieron una línea con la 
que era más fácil emparentarles en so-
nido y filosofía a bandas como Echo & 
The Bunnymen, The Chameleons UK 
o The Psychedelic Furs.

From The Lions Mouth fue su segun-
do trabajo, editado en 1981 por Korova. 
Precedido por el moderado éxito logrado 
con Jeopardy (también editado en Koro-
va un año antes), este álbum refleja mejor 
que ningún otro la dicotomía que ungía 
el interior de su principal compositor. Es 
cierto que con posterioridad oscurecerían 
y retorcerían su sonido con el sucesor de 
este segundo trabajo (All Fall Down, War-
ner Bros, 1983), pero eso respondía más 
bien a la protesta del grupo por la exigen-
cia del sello para que compusieran temas 
más abiertamente comerciales, precisa-
mente haciendo lo contrario que espera-
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ban de ellos. Por calidad, el segundo tra-
bajo de la banda tenía todas las papeletas 
para convertirse en la catapulta que les 
elevara a los altares del género.

Desgraciadamente no lo fue nunca 
para The Sound y en una de esas crue-
les y extrañas ironías del destino, todo 
fueron parabienes por parte de la crí-
tica pero sin cuajar entre el público y 
el mercado. El trastorno que afectaba 
a Adrian Borland parecía haber toma-
do el mando durante la composición 
de los temas que formarían este From 
The Lions Mouth: Momentos de lú-
gubre lucidez, desesperanza y hastío 
vital que se combinan con lo opuesto, 
con las ganas de ver la luz al final del 
túnel, con la actitud de no rendirse 
ante las adversidades, convirtiéndose 
en la predominancia de un álbum be-
llo y catártico, pero también hiriente y 
punzante. El mejor ejemplo se da nada 
más empezar con los mágicos teclados 
de «Winning» y el estribillo rezando 
«I was going to drown / Then I started 
swimming», dolorosamente premoni-
torio y fatal, ofreciendo la otra cara de 
la moneda en la crudeza y desnudez de 
la demoledora simpleza del estribillo 
de «Skeletons» y su «We’re living like 
skeletons».

Esa dualidad es la seña 
de identidad de un tra-
bajo que se cimenta en la 
base del post punk, donde 
hay bajos que se preñan 
de la herencia de Joy Di-
vision («Posession») pero 
que también galopan ha-
cia adelante, desbocados 
(«The Fire»). En la vertien-
te más abiertamente pop 
y coqueteando con la new 
wave, hay verdaderas obras 
de orfebrería refulgiendo 
melancolía y sencillez («Si-
lent Air»), o perfectos cres-

cendos rebosando épica marcializada 
como el cierre del disco, «New Dark 
Age». Los diez cortes (más uno inclui-
do en la última pista en la reedición de 
2002) que conforman este From The 
Lions Mouth son de una belleza tan 
arrebatadora como lacerante.

Mientras la historia ha ido poniendo 
en lugares de privilegio a discos como 
Unknown Pleasures, Pornography o 
Crocodiles, en cuanto que la adoración 
alrededor de la figura de Curtis ha ido 
engrandeciéndose con el paso del tiem-
po —deformada en parte por un halo 
de romanticismo fatuo e innecesario—, 
en el extremo opuesto tenemos una 
historia de perdedores injustamente 
maltratados por un macabro retruéca-
no del destino. From The Lions Mouth 
pudo haber sido y no fue, pero lo que es 
indudable es que es un disco que pue-
de mirar a los ojos a otros privilegiados, 
tratarles de tú a tú sin miedo, mientras 
que la figura de Adrian Borland es tan 
reivindicable que hasta da cierto miedo 
que, por querer hacerle justicia a uno 
de los mejores compositores de la déca-
da de los 80, se corrompa toda su magia 
por esos excesos que tanto se dan en la 
mitomanía.
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5 discos de 
thrash metal 
para los que 
no nos gusta el 
thrash (o eso 
creemos)
jorge soriano, "jorgenious"
Publicado originalmente el 26 de septiembre de 2016
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Aunque no lo parezca por el título, en 
este artículo intentamos hacer un peque-
ño homenaje al thrash. Y sí, lo dice una 
persona a la que no le gusta especialmente 
el thrash (o eso cree). Hasta donde sabe-
mos, los estudiosos del metal meten al 
género en el saco del extremo, algo que 
puede chocar, ya que la banda más grande 
de metal de la actualidad, con permiso en 
todo caso de Iron Maiden, nació al albor 
de estos sonidos acelerados. Aunque en el 
camino se cortaran el pelo.

Si a título personal me animo a es-
cribir esto es porque noto que es un esti-
lo que no termina de cuajar entre los 
amantes del metal extremo y quizá es 
demasiado estridente para el que escu-
cha heavy más convencional. Tampoco 
llega a festivales o entornos «elevados» 
donde sí lo han hecho géneros como el 
black o el drone, con la excepción de 
Voivod o Coroner. Quizás el revival del 
thrash de los últimos años, aunque ho-
nesto y con buena intención, ha creado 
un sinfín de bandas clon que ha ocul-
tado a propuestas más originales y ha 
reducido el estilo musical a un disfraz 

patrocinado por marcas de ropa y bebi-
da energética.

Dispuesto ya a hacer trampas, aquí tenéis 
una pequeña selección de discos de thrash 
para gente a la que no le gusta el thrash:

Carnivore

Retaliation
Type O Negative es uno de los grupos más 
respetados y queridos en esta casa, y por 
mucha reivindicación que hagamos de 
ellos nos quedaremos cortos. Pero antes 
de ser los darks más sexys del lugar, Pete 
Steele tuvo tiempo de tener unos comien-
zos acelerados, donde se podían intuir los 
cimientos de la banda que le llevó al éxito 
internacional.

No eran los más prodigiosos con sus 
instrumentos y tenían obvias influencias 
del hardcore aun sin ser los más rápidos... 
pero todo el buen saber hacer que les pre-
sume estaba ahí, al igual que las letras po-
lémicas y al límite del humor más negro.

Retaliation tiene un buen puñado de 
clásicos y desde aquí sólo podemos in-
sistir en que escuchéis al volumen 11 te-
mas como «Jesus Hitler» o el loquísimo 
«Race War», con una mención especial a 
ese sonido de bajo distorsionado tan ca-
racterístico.

Spazztic Blurr

before... and after
El caso de Spazztic Blurr es curioso: con 
miembros de bandas respetadas como 
Wermacht y en la onda de toda una es-
cena de crossover interesantísimo con 
ejemplos como Unseen Terror o Cryp-
tic Slaughter, fueron unos auténticos 
pioneros a la hora de extender y fundir 
géneros entre sí.

Debido quizá a que por ser un grupo 
que basaba sus letras y música en el hu-
mor (es posible que la melodía de Popeye 
no sea la base más trve para una canción 
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de metal) no han tenido el reconocimien-
to que sí tuvieron otras bandas coetáneas.

Unos auténticos y demenciales chicos 
acelerados, mezclan en sus composicio-
nes  un millar de géneros que superan el 
disparate musical, y esto lo decimos como 
el mejor de los halagos. Como muestra, el 
batiburrillo que es la canción «Mexica-
li», que pasa del surf al hardcore tocando 
estilos extremos en una broma autorrefe-
rencial que se va de madre y pasa de hablar 
de comida basura a homenajear a Beastie 
Boys. En serio, todo lo que podamos escri-
bir no tiene sentido sin escucharla.

Se dice que en su único disco homó-
nimo fueron más pioneros con los blast 
beats que Napalm Death, y que los toca-
ban mejor y más rápido. Quizá los de Bir-
mingham fueron más respetados por to-
marse a sí mismos más en serio y ser más 
homogéneos dentro de la bola de ruido 
que supusieron.

Insistimos: «Mexicali»

Soziedad Alkoholika

Y ese que tanto habla, está totalmente hue-
co, ya sabéis que el cántaro vacío es el que 
más suena
Entendemos que para un fan de Mega-
deth o Exodus sea casi sacrílego que en 
una lista sobre thrash aparezcan Sozie-
dad Alkohólika, pero el grupo siempre 
ha sido algo más que «los de “Motxa-
lo”» o «los de la camiseta del duende». 
Endiosados por muchos y relegados al 
olvido por otros tantos por motivos que 
seguramente no vengan a cuento, los 
vitorianos han tenido una carrera muy 
heterogénea.

Han acabado haciendo un «metal 
hardcorizado», coquetearon con el nu 
metal, hacían esa palabra extraña lla-
mada groove, siempre han sido más 
punks que tú y en su primera etapa 
eran el máximo exponente del crosso-
ver thrash del Estado. Para esta lista la 

opción que más rápido viene a la cabeza 
es el Intoxiazión Etílika, que tiene al-
gunos momentos de Slayer de gaztetxe 
memorables.

Pero entre esta etapa y el archico-
nocido Ratas hay un disco algo más 
olvidado, el innombrable Y ese ke tan-
to habla..., más melódico, con medios 
tiempos, con arreglos de saxo, la can-
ción de country más polémica del rock 
español y sí, también mucho tu-tu-pá a 
toda velocidad, marca de la casa.
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Nailbomb

Point Blank
Alguna vez hemos bromeado de manera 
interna con que  en un manual de bue-
nas prácticas true  se debe decir que Nail-
bomb es el mejor proyecto musical (y la 
época de su mejor peinado) de Max Ca-
valera. Broma o no, este Point Blank se ha 
convertido en un auténtico disco de cul-
to, si bien es fácil cuando la trayectoria de 

un grupo es tan fugaz. Otro de tantos en-
gendros musicales dentro del metal que 
según los puristas sería de todo menos 
thrash, donde Alex Newport de Fudge 
Tunnel ponía el contrapunto composi-
tivo que siempre ha necesitado el citado 
Max Cavalera a la hora de brillar.

La frontera entre metal y punk ya ha-
bía sido ampliamente explorada por Se-
pultura, pero lo que hace especial a este 
conjunto es sin duda la inclusión a la 
fórmula de sintetizadores, sampleos y rit-
mos industriales con los que ya llevaban 
tiempo jugando bandas como Ministry o 
Godflesh.

Para rematar el halo mítico del asun-
to, la banda únicamente actuó una vez en 
vivo, así que os recomendamos encareci-
damente que veáis la grabación de su paso 
por el Dynamo 95, con gente de Neurosis, 
Front Line Assembly y Dead Kennedys 
apoyando a la banda.

Vektor

Terminal redux
Para el último disco hemos decidido 
dejar nuestros trucos más sucios y ele-
gir una banda genuina de thrash... o algo 
así. Con el primer vistazo a la portada de 
Terminal Redux y el logo del grupo, Vek-
tor apuntan claramente a los canadienses 
Voivod y su thrash de ciencia ficción.

El grupo juega la carta de la nostalgia 
pero lo hace francamente bien, y lo que 
hace aún mejor su apuesta es que esconde 
una mano de influencias bastante varia-
da. Desde los primeros Death al thrash 
más técnico, pasando por una demostra-
ción de blast beats ultrarrápidos y coros 
épicos que muchos grupos de prog quisie-
ran para sí.

Quien quiera encontrar referencias a la 
ciencia ficción se va a hartar, y es que 
la banda cuenta entre su merchandising 
con la camiseta ideal para el perfecto fli-
pao del espacio y el metal tocón.
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Mamá Ladilla: 
...y el verbo se 
hizo punk rock 
progresivo
santiago gómez "S....G", carlos 
gordo "Remem0rama" y sergi 
tomsen "Psichoboy"
Publicado originalmente el 2 de agosto de 2013
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Érase una vez un bicho de tres patas que 
a golpe de fértil verborrea, letras ácidas e 
inteligentes y una exquisita técnica instru-
mental se abrió camino entre hordas de 
grupos patrios con aroma punk empecina-
dos en seguir cociendo en el puchero los 
mismos ingredientes rancios. Desde sus 
cafres inicios hace 20 años el grupo nos ha 
deleitado con discos soberbios, refinando 
su sonido poco a poco y convirtiéndose en 
una de las bandas fetiche de un buen sec-
tor de SBS. Es por ello, y por los prejuicios 
a los que se suele someter a este grupo (típi-
camente calificado como grupo «cutre» o 
«chorra pero graciosete». Nada más lejos), 
por lo que nos sentíamos obligados a hacer 
un repaso de la trayectoria, a modo de ho-
menaje, de Mamá Ladilla.

Directamente a la basura (1994)
No parecía que el grupo tuviera grandes 
expectativas cuando le dio título a esta 

grabación en directo realizada en el año 
1994 en la madrileña sala Gruta 77. Los 
palos y las críticas llegaron. Cómo no 
iban a llegar con un costroso trabajo 
de punk rock con tono humorístico y 
un desmedido componente soez en las 
letras. Aun así, la abyecta cinta grabada 
únicamente como medio de difusión al 
público cumplió su objetivo más allá de 
toda expectativa. La cinta pasó de mano 
en mano, a puñados de 10 o 15 por ami-
go, grabada mil y una veces, empeoran-
do el ya de por sí mediocre sonido ini-
cial, y el milagro del boca a boca volvió 
a suceder.

En esta maqueta Mamá Ladilla ponían 
los puntales básicos de lo que más tarde 
sería la clave de su éxito: espíritu cien por 
cien punk dentro y fuera, temas escato-
lógicos y humor inteligente por doquier. 
¿Cómo no iba a casar esto a la perfección 
con la rebeldía adolescente?
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Arzobispofobia (1996)
Gracias a la buena acogida de la maqueta, 
el grupo empieza a crearse su huequecito 
en el rock español. El mayor número de 
conciertos hace que el grupo gane cierto 
renombre y consiguen que una disco-
gráfica les acoja para crear su primer LP: 
Arzobispofobia. ¿Cómo empieza el dis-
co? Con eructos. ¿Cómo sigue? Con una 
inspirada combinación de letras irónicas 
y guarrerías que son solo el germen de la 
genialidad que adquirirán en posteriores 
trabajos. En el disco hay leña para todos 
y no dejan títere con cabeza. La iglesia, 
los padres protectores hasta la náusea, la 
guardia civil u otros temas a los que pue-
de darse una misma respuesta: «Coño, 
dejadnos un puto rato en paz». Mención 
especial para el tema «Chanquete ha 
muerto», el primero de la actualmente 
larga lista de himnos del grupo.

Parece que quizá no estábamos ante 
el típico «grupo de graciosillos». Este 
trío-engendro tenían potencial. Y si no, 
citando a los propios Mamá Ladilla «si no 
te mola lo que estoy cantando ¿para qué 
cojones lo estás escuchando?»

Naces, creces, te jodes y mueres (1998)
«¿Por qué el disco se llama Naces, cre-
ces, te jodes y mueres si luego no sale 
esa canción?», preguntaba un seguidor 
al grupo, a lo que éste respondió: «Eso es 
como unos que se llamaban Nirvana, que 
tranquilitos lo que se dice tranquilitos, no 
estaban».

El trío produjo su tercer disco con bas-
tante hype interno. Los conciertos cada 
día eran más exitosos —por fortuna mi 
primer recuerdo de un concierto de rock 
fue precisamente ver a Mamá Ladilla en 
esa época— y una discográfica filial de 
Sony se interesó por ellos. Contra todo 
pronóstico, eso no les restó un ápice de 
causticidad en sus letras ni suavizaron su 
personal rock. Con Naces, creces, te jodes 
y mueres, el grupo comenzó a imponer 

su legado de enseñanzas para la vida, ya 
que si me lo permitís, es posiblemente 
la mejor afirmación filosófica conden-
sada en una frase. Varios discos después, 
puedo decir sin miedo a equivocarme 
que Mamá Ladilla tienen una frase per-
fectamente adaptada a cada aspecto de la 
realidad cotidiana. Yo sigo ese camino del 
Tao.«Aquí estamos otra vez con un puña-
do de letras guarras» reza el inicio del dis-
co que nos atañe, un Arzobispofobia 2.0, 
posiblemente el disco que más horroriza 
a tu madre de toda la discografía. El gru-
po conserva su estilo, puliendo y perfec-
cionando los detalles —los últimos cole-
tazos de la costra aparecen en «Ya tardas, 
bastardo»—, despachando himno tras 
himno: el cuñadismo garrulo del «San-
cho Panza del rock», la entrañable balada 
gastrointestinal de «Pobre Principito», la 
infantilmente lujuriosa «Primavera», y 
así hasta llegar al culmen de «Hijo puta», 
la transformación de «El Mesías» de 
Haendel en reivindicación colectiva con-
tra los chorizos.

Con este disco, el dúo Juan Abarca/ 
Llors ha alcanzado un grado de compene-
tración y complementariedad perfecto. 
Si Abarca se desvela como un guitarris-
ta versátil y técnico, en las antípodas del 
clásico guitarrista punk —de hecho, es 
licenciado en guitarra clásica—, y el lá-
tigo que despecha las envenenadas letras 
que brotan de su insatisfacción personal, 
el bajista Llors es el contrapunto perfec-
to de garrulez y swing, el perfecto corista, 
capaz de interpretar mil personalidades 
distintas y con un groove al bajo perfec-
to. Ferro arma todo el conjunto con un 
trabajo a la batería impecable, efectivo y 
ortodoxo.

Requesound (1999)
Tras un cambio de discográfica (no se 
cumplieron las expectativas comercia-
les de BMG), Mamá Ladilla volvió a la 
carga con Requesound, el  que con toda 
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probabilidad sea su disco más completo y 
perfecto hasta la fecha. En primer lugar, 
la producción mejoró con un gran salto 
cualitativo y las guitarras —y esto lo con-
firma el propio grupo— fueron más cui-
dadas que nunca. Temas como «Pastel» 
gozan de unos riffs partecuellos y otros 
como «¿En qué puedo ayudar?» fijan 
nuevos umbrales de agresividad y oscuri-
dad en el sonido del grupo al tiempo que 
se refina y da forma a su estilo instrumen-
tal. Lejos queda ya de ese enfoque efectista 
de los inicios que a veces catalogábamos 
como punk rock. En Requesound hay 
pianos, buenos arreglos, se utilizan fre-
cuentemente compases truncados, más 
propios de una concepción progresiva 
de la música, enfoque que tiene en «Mi 
Nave Mix» su obra cumbre: un combo de 
suites que comienza con un desternillan-
te collage hecho de retazos de petardeo 
español y acaba machacándonos con una 
amenaza de armas nucleares.

Power de mi (2001) / Analfabada (2002)
Tanto en Power de mi como en el posterior 
Analfabada el grupo realiza un nuevo vira-
je en su sonido. Aunque algunas canciones 

siguen siendo retorcidas instrumental-
mente, los temas son ligeramente menos 
agresivos y dejan a un lado las complejas 
guitarras para dar un acompañamiento 
más melódico a las letras. Porque ahora 
las letras se convierten totalmente en el 
protagonista de la película y la instru-
mentación asume el papel de reforzador 
del mensaje.

Un mensaje que, para empezar, se ha 
enriquecido con un lenguaje más cuida-
do que nunca. Las letras de Juan Abarca 
se llenan de figuras literarias, juegos de 
palabras, o incluso canciones extrava-
gantes en que solo se usa una vocal o que 
son una simple sucesión hilarante de pa-
labras como son «El Vergel del Edén» y 
«Risión cumplida». Por otro lado, las le-
tras abandonan ligeramente esa crítica a 
los políticos, a la iglesia y a esos «grandes 
males» que amargan a la sociedad para 
centrarse en el análisis cínico de la pro-
pia sociedad. Lo mundano, el día a día, las 
relaciones sociales proporcionan un nue-
vo compendio de situaciones que todos 
habremos vivido o viviremos algún día y 
que se añaden a las ya tratadas en anterio-
res discos. Los abusos laborales de« Acoso 
sexual», el típico personaje que se cree el 
puto amo de «Pablito clavó un clavito» 
o la multitud de temas que se tratan en 
«Cosas Que Joden», «Fornicio Mix» o 
«Esos sí que son punkis».

Con estos dos últimos discos Mamá 
Ladilla se erigen ya totalmente como los 
filósofos que apuntaban a ser. Un grupo 
que paradójicamente puede ayudarte a 
superar un mal momento con sentido del 
humor o hacer florecer tu frustración e 
impulsarte a cometer algo atroz.

Autorretrete (2005)
Autorretrete sigue los pasos marcados 
por sus predecesores Power de mi y Anal-
fabada en líneas melódicas y líricas. Esta 
senda continuista estaba todavía lejos de 
demostrar signos de desgaste o cansan-
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cio, y se quedó en otro disco repleto de 
melodías efectivas y letras que navegan 
entre el absurdo más descacharrante y 
la genialidad más absoluta. Y aunque 
«Camino De La Ruina» sea el ejercicio 
más serio (y porqué no, también más 
bonito a su manera) a nivel lírico que ja-
más había parido la banda, todo lo que 
viene después, desde la la orgía de lati-
najos de «Cunnilingus Post Mortem» 
y la escatología de «El Mofeta Elías», 
hasta la ducha de testosterona de «Jan-
fri Güein» o la particular crítica social 
de «Me Avergüenzo», todo es Mamá 
Ladilla en estado puro, sin aditivos que 
alteren el conjunto, con lucidez y mor-
diente. Y tampoco se puede pedir más. 
Autorretrete tiene ese equilibrio entre lo 
de siempre y lo bien hecho tan difícil de 
conseguir, sustentado por un trío sólido 
como un coprolito y preciso como un re-
loj suizo en muñeca de banquero de pelo 
engominado.

Jamón Beibe (2010)
El hecho más destacable de Jamón Bei-
be es la pérdida del magnánimo bajista y 
showman que era Llors —a pesar de ello 
hay algún featuring suyo realmente estelar 
en el disco— y su reemplazo por el Tío Ca-
lambres (ex-Super Skunk). Irremediable-
mente el suceso conlleva que Jamón Beibe 
sea el primer disco flojo de su discografía. 
En él Mamá Ladilla saca a flote un reper-
torio con canciones de listón medio-bajo. 
La temática sigue recurriendo a clásicos 
como las ácidas críticas a la masiva llaneza 
e ignorancia popular que abunda por tie-
rras patrias, al tiempo que se ahonda en esa 
obsesión de Juan Abarca por buscarle los 
tres pies al gato (siendo en este caso el gato 
el mismo castellano). Así, tenemos una re-
tahíla de palíndromos en el cuidado libre-
to de 90 páginas del disco, o bien el genial 
tema «Melodías Imposibles» que explora 
el lenguaje sexual rozando la gastro-sodo-
mía.

Otros proyectos abarquianos
De un tiempo a esta parte, los esfuerzos 
de Juan Abarca se han ido diversificando 
entre otras empresas. Por un lado su pro-
yecto de versiones Engendro, con el que 
ya ha grabado tres discos. Generalmen-
te, los grupos de versiones tienen a bien 
hacer convertirse en un homenaje a sus 
referentes pero en este caso pareciera que 
es todo lo contrario. Abarca hace la gran 
mofa con melodías populares y las con-
vierte en el arma perfecta para sabotear 
la boda de su prima. No es su única aven-
tura unipersonal pues en 2012 estrena su 
primer disco poniendo su nombre en la 
portada: La Caja de Nada, donde mezcla 
composiciones originales con versiones à 
la Engendro.

Tampoco debemos olvidar su colabo-
ración el proyecto Dixlesia, un grupo mu-
cho más ortodoxo en el concepto del rock 
pero obsesionado en jugar al tetris con el 
lenguaje. Sorprendentemente, aquí Abar-
ca asume un rol alejado de los micrófo-
nos: el de baterista.

Eso en la parte musical, pues como es-
critístico ha dado gasto a la pluma y a la 
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tinta. Os recomiendo revisar sus peque-
ños extractos de prosa en El Karma, y si 
os convencen quizá podréis interesaros 
por sus publicaciones editadas: Dicciona-
rio jeroglífico, un compendio de «defini-
ciones de coña» y  Dios es chiste, libro de 
cuentos, dislates y reflexiones varias, des-
cendientes naturales de los maravillosos 
relatos y cuentos que en su día albergaba 
la página web del grupo, entre los que des-
tacaría «Los infumables relatos del Tío 
Llors».

Bilis [EP] (2014)
Un título, que es toda una declaración 
de intenciones, da nombre a un traba-
jo que es toda una vuelta al mayor gra-
do de corrosión verbal y mala baba del 
grupo desde tiempos del Naces, creces, 
te jodes y mueres. Algunos temas sue-
nan a producto de la dejadez del Abar-
ca más punk, juglar escatológico, cutre 
y ácido. Hacen su aparición riffs den-
sos, envueltos en halos negativos, que 
nos llevan a las coordenadas más tene-
brosas y metálicas del grupo vistas ya 
en otros discos. Este es un mínimo co-
mún denominador que se repite en el 
EP: Mamá Ladilla están que muerden y 
hacen daño sin necesidad a recurrir a 
gritos ni dramatizaciones, solo es cues-
tión de insultos inteligentes como los 
del «Hombre Blandengue» —intro de El 
Fary mediante— o bien entrando di-
rectamente «al cuello, hijos de puta» 
como  reza «Arrea». Por desgracia, el 
EP queda lastrado por el inexplicable 
uso de elementos demasiado «blan-
cos», como el estribillo de «Todo a 
sien» o los fríos coros de «Crisis».

Coprofonía (2015)
Como el maestro cuñado Roncero di-
ría, Bilis supondría un fin de ciclo para 
el trío, que tras su publicación vuelve a 
renovar su formación. Ferro, miembro 
original, deja las baquetas a Abel del 

Fresno y Javier Rojas es sustituido por 
Sergio González, ex Wild y miembro de 
la banda prog/post metal instrumen-
tal Firmam3nt. A estas alturas, no cabe 
duda que el desgaste y las energías entre-
gadas durante más de 20 años de carre-
tera juegan un papel demasiado pesado 
para cualquier formación underground. 
Por fortuna, el grupo hace gala de una 
actitud renovada que quiere creerse a sí 
misma en el mismo arranque del disco: 
«aquí estamos cociendo a fuego lento 
el material / no está invitado nadie más 
que nuestros huevos / pondremos a gi-
rar el cucharón hasta que salga de la vieja 
podredumbre un guiso nuevo».

A pesar de las buenas intenciones, 
Coprofonía está lejos de ser el guiso po-
drido y de los mejores momentos del 
grupo. De hecho, sufre, ahora sí de for-
ma generalizada, los puntos débiles que 
anteriormente solo habían sido traspiés. 
Cuando el grupo se aleja del cafrerío sale 
perdiendo, por mucho que sus intentos 
de simpático agro rock, coros femeninos, 
momentos melódicos y codas orquesta-
les quieran sonar irónicos.

Curiosamente, Coprofonía es la excu-
sa para que el grupo se comience a pro-
yectar como nunca. En 2014 tendría lugar 
su primera gira internacional, nada más 
ni menos que por Estados Unidos y Lati-
noamérica, con posteriores réplicas. Asi-
mismo, el grupo se lanza a reconvertir su 
directo al formato de teatro musical con 
el título de ¡Arrea!.

¿Qué les deparará el futuro a Mamá 
Ladilla? No lo sabemos. Lo que sí es cierto 
es que el trío sigue pisando los escenarios 
con asiduidad, por lo que os recomen-
damos encarecidamente que si visi-
tan vuestra ciudad y no les habéis visto 
nunca en directo, no desaprovechéis esa 
oportunidad.
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Gris/Sombres 
Forêts
Rodrigo aranguren, "Llanero 
solitario"
Publicado originalmente el 13 de agosto de 2013
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Parte I 

Introducción
Gris y Sombres Forêts son dos proyectos de 
black metal canadiense que sin embargo 
siempre se han mantenido al margen de 
la prolífica escena local. Pese a no contar 
con una discografía muy extensa, nos han 
dejado un par de discos más que memora-
bles, partiendo de sonidos clásicos y poco 
a poco modernizándose sin comprometer 
la calidad de su obra. Este artículo preten-
de ser a la vez homenaje y reseña de los dos 
que más esperaba este año.

Gris
Gris nace de la mano de Icare y Neptu-
ne, concretamente en Quebec. Tras una 
serie de demos sin excesivo interés, edi-
tan Neurasthénie (2006). Si bien el dis-
co no supuso una revolución y se movía 
dentro de unos parámetros demasiado 
estandarizados, ya se podía escuchar una 
clara influencia de Burzum a la que más 
tarde se le sacará mejor provecho. Fue 
en su segundo trabajo cuando Gris real-
mente demostraron que eran capaces de 
grabar el que será uno de los discos más 

relevantes del género jamás grabados, Il 
Était une Forêt… (2007). Y es que, lejos 
del que parecía ser el único interés de 
muchas de las bandas que decían tocar 
black metal depresivo (esto es, llamar la 
atención a cualquier coste, cayendo en 
muchas ocasiones en el ridículo de gra-
bar una música excesivamente histrióni-
ca y antinatural), Gris basaron su sonido 
en el equilibrio de las partes. Il Était une 
Forêt… no solo ahondaba en los temas a 
medio tiempo del Filosofem de Burzum 
(especialmente «Erblicket die Töchter 
des Firmaments») sino que añadía espe-
cial peso en las atormentadas voces y los 
teclados, a la vez que expandía este sonido 
haciendo hincapié en incluir elementos 
acústicos, generalmente guitarras y piano. 
Su sonido personal y único se desarrolla 
al llevar al extremo el contraste entre 
estos nuevos elementos y una distorsión 
que roza el límite. O quizás este sonido no 
sea tan único…

Sombres Forêts
La trayectoria de Sombres Forêts es un 
caso curioso cuando menos, pues es prác-
ticamente idéntica a la de Gris. En este 
caso un solo componente, Annatar, al 
cargo de todos los instrumentos, también 
residente en Quebec, lanzaría su primera 
demo en 2006 y ese mismo año Quintes-
sence (2006), su primer larga duración. 
Pese a ser considerablemente mejor que 
Neurasthénie, el disco de Gris grabado el 
mismo año, era también un trabajo senci-
llo y discreto que en realidad no aportaba 
demasiado a un género muy saturado ya 
por aquellas fechas. Un año después del Il 
Était une Forêt… vería la luz Royaume de 
Glace (2008), que confirmaba que Som-
bres Forêts no tenían nada que envidiar-
les. Si bien el disco no era tan brillante 
como el de sus compatriotas y el estilo era 
prácticamente el mismo, también con-
movía desde los primeros compases, es-
pecialmente en temas como «La Nuit» 
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y sus guitarras acústicas. Por desgracia, 
Sombres Forêts han vivido siempre un 
poco a la sombra de sus compatriotas, 
algo lógico por otra parte pues el salto 
cualitativo entre su primer y su segundo 
trabajo no es tan acusado. Lo cual no res-
ta mérito ni hace que Royaume de Glace 
deje de ser un disco excelente cuya prin-
cipal virtud era la de ser más compacto y 
unitario. Eso sí, con un sonido menos lla-
mativo y vibrante.

Miserere Luminis
Parecía obvio que dos bandas en unas 
condiciones casi idénticas tenían a la 
fuerza que estar vinculadas entre sí. De 
hecho, su amistad se remonta a antes de 
la creación de Gris o Sombres Forêts. Mi-
serere Luminis iba a ser un split pero por 
suerte acabó siendo una estrecha cola-
boración que daría como fruto un único 
disco al año siguiente, germen del sonido 
actual de ambos conjuntos. Miserere Lu-
minis (2009) es un paso adelante en todos 
los sentidos, alejándose del black ambien-
tal de corte clásico y profundizando en la 
vertiente más experimental del sonido de 
Gris y Sombres Forêts: los temas son más 
melódicos, con una tendencia a incluir 
elementos acústicos más barrocos y refi-
nados, que usa tiempos algo más variados 
y de nuevo con unos fragmentos de gui-
tarra acústica tremendamente bellos que 
se intercalaban con algunos riffs ligera-
mente más disonantes respecto a lo que 
venían haciendo. Aparecían además mul-
titud de interludios entre lo ruidoso y lo 
minimalista que servían para encadenar 
los temas. Aunque el álbum no llegaba a 
ser extraordinario, sí demostraban cier-
to interés en no contar la misma historia 
de siempre ni quedarse estancado en un 
sonido primigenio, y contaba con un pu-
ñado de temas magistrales. Es curioso que 
este proyecto haya pasado tan desaperci-
bido, ya que suena tan fresco, original y 
sin renunciar a su pasado ni a sus raíces. 

Además, supondrá un punto de inflexión 
en el desarrollo del material gráfico de la 
banda, que a partir de este disco correrá 
siempre por cuenta de Fursy Teyssier (Les 
Discrets), que vuelve a demostrarse mu-
cho más ducho a la hora de ilustrar que 
de componer.

Parte II 

Gris: À l’Âme Enflammée, l’Äme Constellée…
Pasan dos años desde la edición de Mise-
rere Luminis. Nada se sabe de Gris, aun-
que poco a poco aparecen rumores de que 
están trabajando en algo nuevo, inicial-
mente titulado L’Alchemiste. Con varios 
años de retraso marcados por la falta de 
información acerca del estado del disco, 
llega por fin À l’Âme Enflammée, l’Äme 
Constellée…, el que será la tercera de sus 
siete entregas. La banda ha confirmado en 
varias ocasiones que una vez terminen de 
componer y grabar estos siete discos, se 
disolverán, pues todo ha de tener un co-
mienzo y un final.

El salto compositivo vuelve a ser ex-
cepcional. Pese a ser una continuación 
del sonido de Miserere Luminis, este se 
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adereza con un bajo muy marcado y que 
tiene bastante peso en las composiciones, 
que añade una melodía adicional a las va-
rias guitarras, todas ellas con una clase es-
pectacular. Los elementos acústicos dejan 
de ser un complemento e incluso pasan 
a ser protagonistas en algunos momentos, 
lo que demuestra una evolución a sonidos 
más clásicos aún, e incorporan el uso de 
un violín que, con un timbre vibrante y 
emotivo, es como si el instrumento llora-
se. Las secciones acústicas destacan por su 
complejidad y la multitud de detalles en 
varias capas, pues no se limitan tan solo a 
grabar melodías sino que hay un trabajo 
impecable en la ejecución, aunando varias 
líneas de guitarra y violín y percusiones 
orgánicas con una cierta influencia tribal, 
elementos que nos guían siempre a explo-
siones metálicas en las que varias de estas 
líneas melódicas siguen evolucionando. 
A lo largo de los dos discos encontramos 
temas que pese a no desviarse del hilo con-
ductor presentan la suficiente diversidad 
para justificar los 80 minutos de duración, 
que fusionan y conectan las diferentes pie-
zas de cada canción para formar un todo 
complejo y coherente. A modo de disco 
doble simétrico (À l’Âme Enflammée y 
À l’Äme Constellée respectivamente), los 
cinco temas repiten su estructura en cada 
una de las dos partes, con introducciones 
y temas de duración semejante en un or-
den similar. Por el contrario, las voces se 
mantendrán en su tesitura habitual, algo 
menos viscerales pero igualmente emo-
cionantes, con algún discreto coro a voz 
limpia para embellecer algunos pasajes.

Es remarcable lo bien que funciona 
que cada uno de los temas tenga su refle-
jo, pese a que de primeras puede dar la 
impresión de que le resta sorpresa al con-
junto. Así, cada introducción va de menos 
a más: a medida que «L’Aube» o «Moks-
ha» avanzan, aumenta la complejidad y el 
tono se vuelve más asfixiante y desgarra-
dor para desembocar en última instancia 

en «Les Forges» y «Seizième Prière». 
«Les Forges» incluye algún movimien-
to más orquestal, con cambios de ritmo 
constantes y algún que otro parón muy 
logrado para dividirse en tres apartados. 
Por el contrario, «Seizième Prière» es un 
tema que crece y decrece de manera más 
suave, en cuya primera mitad se presentan 
las melodías de guitarra eléctrica más be-
llas del disco. Después encontramos un 
breve interludio a modo de separación 
en tercera posición, que se reanuda por 
un lado con el tema más lento, «Igneus», 
y por otro con «Une Épitaphe de Suie». 
En «Igneus» destacan algunas sonorida-
des que nos recuerdan al post rock más 
electrizante, aunque no terminan de flo-
recer del todo ni será este un disco que 
apunte en esa dirección, siendo Sombres 
Forêts quien explotará esta vía muchísi-
mo más en la Mort du Soleil (2013). En 
oposición a esto, cuenta también con el 
riff más agresivo, justo al final. «Une Épi-
taphe de Suie» combina momentos eléc-
tricos y cortos con otros acústicos, siendo 
el tema con mayores y más inmediatos 
contrastes. Cada parte finaliza con un 
tema que comienza de forma suave y ter-
mina en catarsis eléctrica, «Dil» y «Na-
dir», siendo los dos que guardan mayores 
semejanzas entre sí.

À l’Âme Enflammée, l’Äme Conste-
llée… definitivamente no es lo esperado y 
pese a ello supone una muy grata sorpresa. 
Aunque la duración y la complejidad del 
disco puede hacer complicado sumergir-
se del todo en sus sugerentes excesos, el 
momento en el que uno conoce los temas 
es cuando más los disfruta, en parte debi-
do a la falta de estructuras o fragmentos 
que se repitan. Lo único que no termina 
de encajar es el hecho de que las guitarras 
eléctricas a veces se encuentren ocultas 
o distantes, o que algunos de los mejores 
pasajes no se repitan y sean tan fugaces. 
No obstante, no me cabe duda de que 
estamos ante uno de los discos de black 
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metal más elegantes y exquisitos que se 
han grabado. Es muy personal e intenso. 
El tono de todo el disco, triste y melancó-
lico, deja un poco de lado la agresividad 
que caracterizaba al dúo canadiense para 
facturar un trabajo más melódico y co-
medido en cuanto a lo musical pero mu-
cho más brillante formalmente. Onírico 
y mágico, con las estrellas y la alquimia 
como motivo principal, el pesimismo a 
veces ve destellos de luz y simboliza esa 
constante búsqueda de equilibrio que 
siempre ha sido el leitmotiv de la ban-
da. Por otra parte, es cierto que no es un 
disco que vaya a gustar a todo el mundo 
y que puede generar reservas a quien se 
espere otro Il Était une Forêt…, como fue 
mi caso en primera instancia. Puede que 
se deba a los prejuicios de escuchar algo 
que no se ciñe en exclusiva a un género, o 
sencillamente que no guste el rumbo que 
han decidido. Por otra parte, quien diga 
que tras los 10 temas que conforman À 
l’Âme Enflammée, l’Äme Constellée… no 
hay trabajo y dedicación, creo que sim-
plemente no sabe lo que dice. No sólo no 
decepciona sino que es mucho más de lo 
que cabría esperar de una banda que no se 
ha repetido y que ha sabido desmarcarse 
del resto de manera amplia.

Parte III

Sombres Forêts: La Mort du Soleil
Teniendo en cuenta la trayectoria hasta la 
fecha de Sombrês Forets… ¿qué se puede 
hacer para no caer de nuevo en la injusta 
(aunque comprensible) comparación con 
Gris? Una de las pocas salidas lógicas pa-
rece ser la propuesta de Annatar: distan-
ciarse de ese sonido tan característico en 
el que Gris se mueven muy cómodos y 
tratar de encontrar unas señas de identi-
dad marcadas que le ayuden a no caer en 
el símil fácil. En parte, creo que ha sido 
una muy buena decisión, pues aunque no 
nos encontramos ante algo radicalmente 

distinto, sí que aparece una cierta perso-
nalidad marcada que antes no estaba ahí.

Bajo la preciosa portada a cargo de 
Fursy Teyssier y con una nueva referen-
cia a las estrellas (tema como ya hemos 
visto recurrente a lo largo de toda la obra 
de unos y otros) La Mort du Soleil bus-
ca una vía de escape en algo que Gris no 
potenció y creo que dejó un poco de lado 
de manera hábil sin darle importancia. 
Algo así como el «elefante en la habi-
tación» de la lengua de Shakespeare, la 
similitud entre Miserere Luminis y al-
gunas de las bandas que han populariza-
do la fusión de black metal con géneros 
como pueden ser el post rock, aunque no 
patente del todo, siempre ha estado ahí. 
Es precisamente esto a lo que suena La 
Mort du Soleil. Tras los primeros soni-
dos ambientales de «Des Épaves» apa-
rece una solemne guitarra acústica que 
poco a poco nos encamina a sonoridades 
de caja musical. A lo lejos, la tormenta 
brama mientras las voces, primero mis-
teriosas y distantes, luego enfermizas y 
tristes se entrecortan por el sonido de la 
percusión grabada al revés. Este recurso, 
con el que ya en su momento trabajaron 
bandas muy alejadas del black metal y 
tan dispares como Sigur Rós o Anathe-
ma es uno de los hilos conductores a lo 
largo del disco, con especial peso en los 
interludios y dota al disco de una cierta 
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sensación de teatralidad. A lo largo de 
toda la extensión del disco, aparecen 
también  en forma de detalles constan-
tes unas melodías imposibles que retro-
ceden en el tiempo y que conforman un 
ambiente difuso y etéreo para dar más 
cuerpo a los temas, con claras influen-
cias del post rock más fantasmagórico 
pero sin alejarse del barroquismo tan 
característico que inunda gran parte de 
las composiciones, en las que el piano es 
también protagonista claro.

Es aquí donde entramos en harina 
de otro costal, pues es difícil determinar 
hasta qué punto Sombres Forêts siguen 
practicando black metal. Mientras que a 
la hora de escuchar a Gris no cabe duda 
de que ese sonido sigue presente, en mul-
titud de ocasiones en segundo plano, aquí 
casi queda relegado a las voces rasgadas y 
a alguna guitarra o ritmo frente a estos 
nuevos elementos. En temas como «Des 
Épaves», «Au Flambeau» o «Effondre-
ment» no son más que algo anecdótico, 
encontrándose a veces en una situación 
similar a la de los también canadien-
ses Skagos y su recientemente editado 
Anarchic (eso sí, con pocos por no decir 

ningún elemento más en común). Las 
guitarras marcan riffs muy melódicos y 
sencillos en los temas más agresivos como 
«Brumes», en oposición a la desmedida 
complejidad de Gris. Sombres Forêts 
apuesta por una sencillez más desnuda e 
inmediata, con crescendos más simples 
y una mayor carga emocional amparada 
por una producción menos nítida y un 
bajo que lógicamente carece de virtuo-
sismo o adornos, pues de lo contrario es-
taría bastante fuera de lugar. Intentando 
dejar claro lo que esto supone, no sería 
desacertado comentar que en vez de un 
disco de black metal nos encontramos 
ante uno de post rock metálico y atmos-
férico con elementos de música clásica 
contemporánea y voces rasgadas, dejan-
do constancia de este dato sencillamente 
para que nadie se sienta engañado al escu-
char La Mort du Soleil.

Un camino diferente, un disco igual-
mente bello, no tan fino ni trabajado 
pero con otras virtudes que ya he remar-
cado, La Mort du Soleil cierra muchas 
puertas y abre otras igualmente intere-
santes. Sin duda, ante vivir a la sombra 
de sus compañeros o de temas propios 
tan soberbios como «Etrangleurs de 
Soleils» o especialmente «L’Ether», yo 
tengo claro que prefiero lo segundo. Es 
decir, un disco único, que pese a hacer 
más accesible el sonido no renuncia del 
todo a la visceralidad de las voces pro-
pias del black metal depresivo. Creo que 
pocas veces la portada había sabido cap-
tar tan bien la esencia de un disco, no 
solo por las imágenes que evoca la músi-
ca sino por esa dualidad de calma y tor-
menta con la que tan bien se ha sabido 
jugar. Sinceramente, no creo que haya 
muchas más bandas capaces de dar un 
salto (algo tardío, todo hay que recono-
cerlo) a un género como es el post rock 
sin caer en la obviedad o en fórmulas ya 
antes repetidas. Con Sombres Forêts lo 
han conseguido.
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Cave  In, 
la banda a la 
que nunca 
amarán los 
conservadores 
carlos gordo, "remem0rama"
Publicado originalmente el 14 de octubre de 2015
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Si hablamos de la escena hardcore de 
Boston lo primero que se nos vendrá a la 
cabeza será el old school: Tipos duros cru-
zados de brazos, ataviados con bandanas, 
equis en las manos y tatuados de la cabeza 
a los pies. Músicos que conservan la idea 
de perpetuar los patrones estilísticos de 
pioneros de la escena local como Negati-
ve FX, SS Decontrol o Gang Green. Pero 
tomar eso como referencia sería quedarse 
solo con una visión descafeinada del her-
videro de tendencias y subgéneros rela-
cionados con el metal y el hardcore que 
siempre ha sido Boston y que ha acabado 
dando como resultado bandas tan genui-
nas y personales como Converge o, como 
los protagonistas de este artículo, Cave In.

La confusión estilística es un factor 
generalmente negativo en la conforma-
ción de la identidad de un grupo. Afor-
tunadamente, ya desde sus inicios, estos 
chicos de los suburbios de Boston pa-

recían estar tocados por una varita que 
le daba coherencia y empaste a sus, por 
entonces, heterodoxas fusiones. Después 
de publicar diversos 7’’, a través de sellos 
como el de Aaron Turner, Hydra Head, 
entre 1995 y 1997, el grupo decidiría 
compilar todos estos temas en un único 
disco bajo la batuta de un viejo conocido de 
la escena, Kurt Ballou. Otro miembro 
de Converge, Jacob Bannon, aportaba su 
talento gráfico a la portada del mismo.

Como podemos esperar, el disco es una 
ensalada de estilos ejecutada por un grupo 
de músicos que, dependiendo de la canción, 
y a tenor de las idas y venidas en el conjun-
to, podían ser distintos. Hardcore cáustico, 
elementos más melódicos apropiados del 
heavy metal, riffs rápidos y tremolados 
que enraizaban con el death o el black 
metal y guiños a las desentonadas melo-
días del emo del Medio Oeste estadouni-
dense. Por si fuera poco, todo concluye 
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con un medley de canciones de Meta-
llica. Queda patente que no es el mejor 
disco de Cave In pero aun así había sufi-
cientes elementos para confiar en su ta-
lento. Una pesadilla hardcore con menos 
accesibilidad que un matorral de zarzas 
de Mordor que, despreciando cualquier 
tipo de hook, nos lleva a lomos del caos, 
preguntas y respuestas gritadas, cambios 
de registro y de tempo, que consigue de 
forma inaudita una coherencia muy ma-
dura. Si hubiera que elegir entre los dos 
vocalistas que comparten presencia, Jau 
Frechette y Dave Scrod (ambos abando-
narían a la postre el grupo), me quedaría 
con el segundo por su registro brutal y sus 
dejes stoner.

Una taza es una taza, y el metalcore es 
el metalcore
Until Your Heart Stops (1998) supone 
la consolidación definitiva del grupo. 
Dos semanas antes de entrar a grabar, el 
abandono de Scrod obliga a una reorga-
nización de funciones que desemboca 
en la reformulación como cuarteto. El 
guitarrista fundador Stephen Brodsky 
asumiría entonces la labor vocal y Caleb 
Scofield la del bajo.

Este primer LP supone el salto cua-
litativo que esperábamos. Si con sus 
anteriores temas el grupo solo conse-
guía despeinar y avasallar pero sin dejar 
suficiente poso, es aquí cuando el grupo 
comienza a componer con más inteligen-
cia y con menos ansias de epatar, aunque 
todavía permanece el desprecio por las 
formas más estructuradas. El grupo sabe 
ganar enteros compactando sus guitarras 
al tiempo que mantiene esa velocidad en 
los trastes tan propia de Slayer.

Tampoco es difícil comprobar la cer-
canía al sonido de la locura controlada y 
claustrofóbica de sus colegas Converge. 
Kurt Ballou seguiría funcionando como 
productor y además aportaría su grani-
to de arena como instrumentista. Jacob 

Bannon nos regalará también diversos 
momentos en los que se desgañita. Lo que 
tendremos como resultado será la conso-
lidación de la etiqueta «metalcore», tal y 
como yo la entiendo, que al poco tiempo 
sería ampliamente degradada por ban-
das clichés más interesadas en los break-
downs y en los estribillos metidos con 
calzador que en una verdadera fusión de 
hardcore y metal.

Apenas posando el pie en la primera 
baldosa firme del camino, el grupo ya 
comienza a poner sus primeras miras 
en futuras innovaciones, y temas como 
«Juggernaut», con ese FX de guitarra 
tan característico, avanzarían en el nuevo 
horizonte evolutivo del grupo: la expe-
rimentación post, la psicodelia y las at-
mósferas del space rock. A medio camino 
de esta evolución, aparecerá un año más 
tarde Creative Eclipses. Este EP incorpora 
los tres temas finales de Until Your Heart 
Stops (los más avezados en cuanto a expe-
rimentación y evolución de dicho álbum) 
y con él, el grupo va preparando el terre-
no para su giro estilístico de 180º.

De apuntar en dirección a las estrellas, 
a ser las estrellas y los satélites del post 
hardcore por venir
Cave In estrenaba la década con un disco 
que acabaría sin lugar a dudas en el pó-
dium del rock alternativo de la misma. 
Con Jupiter (2000), la banda sería tildada 
de ser los Radiohead del hardcore, y por 
mucho que el grupo haya desestimado 
las comparaciones, las razones pesan, y 
mucho. En primer lugar por su capaci-
dad de transmutación. Cave In pasan de 
ser un pollito negro y feo al cisne que 
realmente llevaban dentro, desplegan-
do unas habilidades para el rock que 
hasta ahora ni siquiera habían llegado a 
vislumbrarse: una transformación que 
se manifiesta en todos los aspectos pero 
siendo su primer elemento visible, su vo-
calista y guitarrista Stephen Brodsky, el 
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cual hace añicos todas las fronteras auto 
impuestas.

El segundo factor son los paralelis-
mos de Jupiter con las atmósferas de OK 
Computer y con esos sonidos que asocia-
mos en nuestra cabeza con la tecnología 
de las telecomunicaciones, a esa ambiva-
lencia androide entre la máquina y los 
sentimientos. Y si OK Computer es la ex-
plosión y revelación de Radiohead hacia 
un horizonte más amplio, también lo es 
Jupiter para Cave In, quienes consiguen el 
summum de la excelencia: conseguir una 
gran complejidad sonora con elementos 
tan accesibles que nadie podría verse sor-
prendido de encontrar temas en circuitos 
de música más comercial.

Jupiter es una obra de arte compacta y 
sin fisuras, compuesto por diez temas so-
bresalientes e imprescindibles. Sus armo-
nías vibrantes, las melodías pasionales, los 
vestigios de furia post metalera suponían 
una nueva luz dentro de la escena de me-
tal moderno. Un disco que cogía a con-
trapié a los tradicionales seguidores del 
grupo pero que acabaría siendo un espejo 
en el que se reflejarían las nuevas corrien-
tes evolutivas dentro del post hardcore 
de la época (Codeseven, Hopesfall, etc.), 
así como referente atemporal para otras 

propuestas más modernas como podrían 
ser los últimos Thrice e incluso otro inte-
resante grupo que aprovecho para citar y 
recomendar, Night Verses.

Con su siguiente EP, Tides of Tomo-
rrow, los más conservadores de entre los 
fans del grupo empezaron a entender que 
la transformación de Cave In era irre-
versible. El grupo se cubría hasta la cin-
tura de las aguas que nos habían dejado 
el rock de los 90 (¿alguien habló de la in-
fluencia de Failure?) pero manteniendo 
el regusto por las estructuras progresivas 
y adquiriendo una importante sensibili-
dad indie. Si anteriormente hablábamos 
de que Cave In habían publicado su OK 
Computer, aquí el grupo retrocede hacia 
zonas más seguras, nostálgicas y terrena-
les: en términos estilísticos (ojo, no quie-
ro comparar calidades), podríamos estar 
hablando de su The Bends.

El ascenso a La Liga de las Estrellas o tam-
bién llamado «a ver si crees que en 3ª división 
no se dan patadas»
Llegados a este punto, Cave In debían dar 
el salto a la distribución de altos vuelos 
para completar la evolución desde su po-
sición de grupo de metal underground: 
fichar por una multinacional. RCA fue 
quien se encargaría de editar su siguien-
te disco, Antenna (2003), en que el gru-
po daba otra vuelta de tuerca a favor del 
pop/rock y la accesibilidad que le ponía 
en el mismo campo de batalla que grupos 
como Audioslave, Foo Fighters o Muse 
(con estos dos últimos compartirían gira) 
aunque todavía lejos, de más de un orden 
de magnitud, de otras ratas de rock de ra-
diofórmula que rondaban por la época. 
Manteniendo una gran habilidad para es-
cribir grandes canciones, aunque de una 
forma demasiado inocua o adolescente, 
como arrebatadas de todo aquello que pu-
diera irritar a tu abuela, Antenna podría 
haber sido el disco que habría quemado 
hasta la saciedad mi yo de 16 años.
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Las estructuras ahora sí se adapta-
ban a la fórmula tradicional y todo es-
taba «en el sitio en el que debía estar» 
bajo las formas del rock alternativo y 
post grunge a las maneras de Cave In. 
Sin suponer un pufo o llegar a oler a 
rock de pasto para las masas, Antenna 
supondría el punto más bajo de la ca-
rrera del grupo si lo analizamos como 
conjunto, pero la presencia de grandes 
hits es innegable. Aunque temas como 
«Anchor» alcanzaron un pequeño éxi-
to (el número 34 en el Billboard), otros 
como «Inspire» podrían colocarse 
dentro de un top de las mejores crea-
ciones del grupo.

La experiencia dentro de los meca-
nismos de la avariciosa industria musi-
cal no fue algo que el grupo recordaría 
con satisfacción, pues como ya veni-
mos comentando, lo que más dolía al 
grupo era la reacción de muchos de sus 
seguidores que seguían a la banda desde 
abajo, desde sus inicios. «La gente nos 
está llamando maricones, está utilizan-
do términos despectivos para referir-
se a nosotros» declaraba el guitarrista 
Adam McGarth. «Si no nos quieren 
cerca, que les deje de gustar nuestra 
banda. ¡Que les jodan! Estoy contento 
de habérnoslos extirpado».«Por su-
puesto, cuando vienes del mundo in-
dependiente, las grandes discográficas 
son el diablo» continuaba McGarth 
en su discurso. «Pero nunca hemos 
comenzado diciendo que firmaríamos 
con un gran sello, como así tampoco di-
jimos que nunca lo haríamos. Cuando 
empezamos éramos chicos de 15 años 
sin aspiraciones. También hay sellos 
independientes malvados. Hemos ne-
gociado poder, encontramos un chico 
cool de A&R y estábamos en una buena 
posición. Siempre he querido vivir gra-
cias a la música. No somos ricos, pero al 
menos ahora nos las arreglamos».

La banda que sobrevivió al mainstream y 
volvió para contarlo
Si tenemos en cuenta que el grupo se 
mostró bastante insatisfecho por los 
resultados de Antenna (en parte acha-
cado al control que RCA tenía sobre el 
material), la entrega de nuevas demos 
al sello en 2004 con una vuelta parcial a 
su estilo original acabó derivando en la 
salida de este por parte del grupo. Cave 
In volvían a Hydra Head con un disco 
que gozaba, en esencia, de una virtud: 
yacer en una equilibrada posición a 
medio camino entre sus vigorosos ini-
cios (principalmente por la aportación 
de Caleb Scofield con su brutal regis-
tro hardcore) y la claridad y elegancia 
melódica de sus últimas referencias. 
Perfect Pitch Black (2005) era la última 
oportunidad de poner de acuerdo a los 
seguidores de ambas facetas.

En cuanto al nivel de los temas, el 
disco también permanece en una po-
sición muy alta. El grupo no volvería a 
alcanzar el 10 de Jupiter, pero lo cierto 
es que sus habilidades para confeccio-
nar estructuras inteligentes y malvadas 
no habían desaparecido. Temas como 
«Trepanning» rescatan los tempos ace-
lerados inspirándose en pasadas expe-
riencias frustrantes mientras que otros 
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como «Paranormal» sacan a relucir su 
mejor sonido post psicodélico digno 
de haber aparecido en Jupiter. Otros 
temas a destacar: «Drown The Drain», 
ejemplo de balada capaz de conjugar 
sensibilidad pop y alfombras de dis-
torsión; y «Droned», una inspirada can-
ción punk/post metal con una línea de 
bajo de vértigo y un estribillo que se que-
da a vivir en tu cabeza y en tu corazón, 
que reza: «you’ve made us something 
undefined / you are made of something 
I can’t find».

Los trves dicen sí al nuevo cambio de rumbo
En noviembre de 2006, Cave In anun-
ciaba un hiato que acabaría durando 
tres años. Para quitarse el óxido el gru-
po regresaba con otro EP realmente 
diverso pero en el que podemos con-
firmar la tendencia regresiva hacia sus 
raíces más violentas aunque sin mirar 
con nostalgia al pasado. Planets Of Old 
(2009) es un trabajo en el que se entre-
mezclan hardcore, metal y post metal y 
a la vez mantiene coordenadas melódi-
cas, pero que casi es mejor considerarlo 
como un elemento de transición hacia 
su regreso con mayúsculas, White Si-
lence (2011).

He de reconocer que White Silence 
me pilló más desprevenido que cual-
quier otro giro estilístico del grupo y es 
que si Cave In habían tenido siempre 
una imagen muy nítida de su identidad 
musical, este disco parece respirar a tra-
vés de un cristal opaco en el que al otro 
lado solo intuimos caos, guerra interna 
y ruidismo. Como hardcore pasado por 
un filtro sludge, con Neurosis como es-
trella más cercana, el grupo desata una 
tormenta metalera y urgente tan poco 
predecible como la de sus primeros 
trabajos, aunque aquí los desarrollos, 
las texturas y los engranajes parecen 
estar diseñados con una estrategia to-
talmente brillante. Aún así también 

hay espacio para momentos de gran be-
lleza, atesorada en temas como «Sing 
My Loves», «Heartbeats, Earthquakes» 
(donde escuchamos un sonido más op-
timista y que le saca partido a nuevos 
elementos como los sintetizadores), o 
«Iron Decibels», donde el grupo vuel-
ve a descolocar como si hubieran invita-
do a los retro rockeros The Flying Eyes 
a sumarse a una fiesta post hardcore.

Trabajos recientes
Aunque actualmente no tienen decla-
rado oficialmente el estado de hiato, 
pocas son las noticias de reagrupamien-
to del grupo desde la gira de presentación 
de White Silence. El único aconteci-
miento relevante es posiblemente la 
republicación en 2014 de The Sacrifice 
Poles, un disco editado en 2001 en CD 
(y agotado al poco), que contiene 4 de-
mos instrumentales a modo de jam y 
experimentalidades progresivas que el 
grupo grabó en 2001 en las sesiones de 
composición de Jupiter.

Pero no por este vacío de la banda 
en los últimos años hay que desanimar-
se, si queréis seguir la estela del grupo 
podéis seguir otros proyectos de sus 
miembros. Si ya conocéis la presencia 
de Caleb Scofield en grupos como Zo-
zobra u Old Man Gloom, el resto de mis 
citas tienen a Stephen Brodsky como 
referente: Pet Genius, donde se alía 
con el baterista Conners en clave de 
rock’n’roll jugón y garajero; New Idea 
Society, otro proyecto con coordenadas 
completamente distintas, esta vez en-
raizadas en el indie primaveral; el pro-
pio Brodsky en solitario; y obligatoria-
mente, Mutoid Man, donde Stephen se 
une a Ben Koller de Converge y al ba-
jista Nick Cageao para dar forma a otro 
híbrido completamente infeccioso de 
hardcore, punk y metal progresivo. De 
hecho, su último disco Bleeder acabó 
colándose en el Top 2015.
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babymetal:
las diosas del
metal
césar suárez, "tharandur"



SUICIDEBYSTAR   49

Abres un link de Youtube que te pasa un 
amigo entre exclamaciones. Aparecen 
tres chicas vestidas de lolitas góticas. Mis-
mo vestido negro y rojo, mismas botas ne-
gras. No sabes muy bien si han cumplido 
la mayoría de edad. La que parece mayor 
está en el medio con el pelo recogido en 
una coleta y la flanquean dos niñas que 
parecen gemelas con dos coletitas a los 
lados. Empieza a sonar la música y lo in-
esperado: riffs pesados, batería macha-
cona y un teclado que suma agresividad 
a la escena. Comienza un gutural y ellas 
lo acompañan con una coreografía to-
talmente sincronizada, muy al estilo de 
las bandas idols de j-pop pero adapta-
da a la velocidad de la música. Metal sin 
concesiones que contrasta con su sonri-
sa mirando a la cámara. Mirando tu cara 
de asombro. Y no, ellas no forman parte de 
la ficción de un videoclip, son la propia 
banda: la chica mayor empieza a cantar 
mientras las niñas pequeñas bailan frené-

ticamente, haciendo estridentes coros en-
tre muecas monas. Su-Metal, Moametal y 
Yumetal son la cara visible de Babymetal. 
El tema es «Gimme Chocolate!!» y esta 
es su letra:

¡Dame chocolate!
¡Dame chocolate!
Yo no. No, no, no

Nunca, nunca, nunca
Mirando el chocolate.

¿Puedo tomar un poco de chocolate?
¡Pero espera un momento! ¡Espera, espe-

ra, espera!
¡Dame!

¡Dame chocolate!
Ya, ya, ya, ya

Nunca, nunca, nunca
Mirando el chocolate.

Puedo coger un poco de chocolate, ¿no?
Pero mi peso me preocupa un poco estos 

días.
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Babymetal llegaron a Occidente como 
una medio broma surgida de Youtube en-
tre fans del metal, pero actualmente han 
llenado ellas solitas el Wembley Arena, 
han cantando con leyendas del metal 
como Rob Halford, las hemos podido 
ver teloneando a Lady Gaga o actuando 
en el late night de Stephen Colbert. Pero 
¿de dónde salen Babymetal? ¿Cómo sur-
ge esta estrafalaria idea y dónde radica su 
éxito? La respuesta es compleja y necesita 
introducir algunos conceptos:

En Japón es bastante conocido el lla-
mado fenómeno idol: adolescentes mo-
nas (kawaii, que dirían ellos) reclutadas 
por empresas promotoras que se encar-
gan de exponerlas todo lo posible en re-
vistas, videoclips, programas de TV, cajas 
de quesitos o donde sea. Se suele tratar de 
aspirantes a actrices o cantantes que bus-
can una plataforma de lanzamiento para 
sus carreras. Son dirigidas por agentes que 
conforman un personaje en torno a ellas 

para agradar a futuros fans que las apoyan 
como si fuesen un equipo de fútbol (de 
hecho cuentan con sus propias hinchadas 
o wotagei).

Dentro de la mitología idol hay de 
todo, desde chicas que aparecen en revis-
tas tipo FHM u otras que terminan en el 
soft-porn. Pero lo que aquí nos interesa 
son los grupos musicales formados por 
varias aspirantes a idols. Este es otro uni-
verso lleno de categorías, agrupaciones 
con ramas temáticas, votaciones de po-
pularidad para conseguir ser parte de las 
bandas principales de cada promotora, 
etcétera.

En este complejo submundo se en-
cuentra Amuse, Inc., una compañía que 
dirige un grupo de chicas que van rotan-
do de cuando en cuando llamado Sakura 
Gakuin (traducido: Academia de la Flora-
ción de la Cereza) y que además se dividen 
en otros subgrupos temáticos o, como los 
llaman ellos, clubs. Este ecosistema es el 
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germen de Babymetal, que resulta ser un 
club más entre otros dedicados a temas 
tan diversos como la cocina (Mini-Pati 
o ϝωϏτ) o la ciencia (Kagaku Kyumei 
Kikoh Logica? o Ռָߑؽ໎ڂϫπΩʃ), 
que incluso han llegado a tener en sus fi-
las a las componentes de la banda.

De aquí podemos sacar una conclu-
sión clara: Babymetal es un producto 
totalmente prefabricado, y hay poca 
diferencia entre ellas y algo tipo Spice 
Girls, hecho que ni ellas esconden en 
sus entrevistas, mostrando su total des-
conocimiento del metal antes de for-
mar el grupo, e incluso declarar que les 
asustaba un poco la estética habitual 
del género.

Este origen totalmente sintético cho-
ca de frente con la exaltación de «lo au-
téntico» que suele hacer el fan medio del 
metal. En SuicideByStar hemos critica-

do más de una vez a bandas por ser poco 
creíbles y, de hecho, cada dos por tres nos 
acogemos al calificativo trve para valorar 
positivamente a muchos grupos ¿Qué tie-
ne Babymetal para que en nuestro foro 
salgan bien paradas mientras saltamos a 
la yugular de bandas como Watain? ¿Por 
qué sus vídeos están llenos de valoracio-
nes positivas? Fácil: hemos caído en la 
trampa de un producto comercial diseña-
do especialmente para atrapar a fans del 
metal confusos como nosotros.

Perdonad el cliché, pero los frikis y 
los metaleros son primos hermanos. He 
jugado suficientes torneos de Magic y 
he bebido suficientes macetas de birra 
en garitos heavies como para ignorar 
que esto es así. Y dentro de la cultura nerd 
es difícil escapar de los tentáculos de lo 
japonés. Si te gustan los cómics, habrás 
leído algo de manga. Si te van más los vi-
deojuegos, raro será que no hayas caído 
en las zarpas de un Pokémon o un Final 
Fantasy. La mitad hemos crecido viendo 
Dragon Ball, Ranma ½ o La Familia Cre-
ce, mientras que las nuevas generaciones 
vienen fuerte con One Piece o Naruto. 
Puede que el anime no sea lo tuyo, pero 
si te molan la ciencia ficción y el cyber-
punk, seguramente lo has flipado con 
Ghost in the Shell. Es difícil no tener 
cariño de una manera u otra a la cultura 
japonesa. Aunque sea por esos vídeos tan 
chorras de Youtube. Están locos estos ja-
poneses, pero ¿cómo odiarlos? Parte de la 
popularidad de Babymetal viene de ahí, 
de esa relación ancestral entre lo nerd 
y el metal que tan bien aprovecharon 
las bandas de power metal con su ima-
ginería tolkieniana y que en el siglo XXI 
se actualiza para adaptarse al fenómeno 
manga.

La estética es otro reflejo de esto: bo-
tas y ropa negra con los dedos índice y 
meñique invocando a Satán (o en el caso 
que nos ocupa, al Dios Zorro). La novedad 
viene de otra estética poco ajena: la de las 
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lolitas góticas. Porque si lo nerd y lo metal 
son cercanos, el gótico es casi un apéndice 
de la escena metalera (aparquemos a los 
fans del EBM). Toda esta estética agre-
siva contrasta con el hecho de que sean 
niñas sonrientes e inocentes que bailan, 
haciendo que la ironía sea obvia, desacti-
vando nuestras defensas contra cualquier 
cosa que ose profanar la autenticidad del 
metal.

Además tienen su mérito. Por fin 
una banda de metal de nuevo cuño lle-
nando estadios donde la cara visible son 
féminas, el ingrediente ideal para que 
la demografía metalera sea más equi-
librada en cuanto a género. Podríamos 
discutir si están sexualizadas, pero es un 
tema tan turbio por la edad de las inte-
grantes que me vais a permitir pasar de 
puntillas sobre él. Vamos a suponer que 
no existen cosas como el lolicon, que las 
niñas enseñando carne en las portadas 
de muchos mangas son pura casualidad 
y que los collarines que a veces visten es 

realmente para hacer 
una coña sobre el daño 
que les produce tanto 
headbanging. Porque 
a partir de cierta edad 
no van por ahí los tiros: 
Babymetal no intentan 
apelar a nuestro instin-
to sexual sino al mater-
nal: no hay que sentirse 
culpable al morir de 
amor por escucharlas 
exclamar de la ma-
nera más mona posi-
ble «Are you ready to 
mosh?». Seguramente 
sea otro de los pilares 
de su éxito.

Y seamos sinceros: 
la autenticidad nos 
importa una mierda 
cuando se trata de dar 
espectáculo. Las deca-

pitaciones en los conciertos de Alice 
Cooper, Marilyn Manson rajándose 
en público y supuestamente autofelán-
dose en privado, Slipknot haciendo el 
mono en un concierto y rajando sobre 
cualquier cosa polémica en entrevistas, 
o el cantante de Rammstein sodomi-
zando al teclista mientras lanza fuego 
por la boca. ¿Qué los diferencia de una 
Su-metal apareciendo crucificada en 
el escenario o de las entrevistas donde 
dicen que han sido elegidas por el Dios 
Zorro para transmitir su mensaje? Ab-
solutamente nada. Nos gusta lo autén-
tico, pero también nos gusta pasarlo 
bien y flipamos con estos excesos que 
son fuente infinita de anécdotas a con-
tar. No sé si los agentes de Babymetal 
fueron conscientes desde un principio 
de esto, pero desde luego las han con-
vertido en herederas de esas bandas, y 
no es de extrañar que gente como Rob 
Zombie sea uno de sus mayores defen-
sores.
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Pero todo esto sería inútil sin una 
base musical buena, y los discos de 
Babymetal están muy por encima de la 
media. Su debut BABYMETAL (2014) 
quizá resulte un tanto disperso, pero 
recopila varios singles que empezaron 
a salir en 2010 aparte de añadir bastan-
te material nuevo. No es muy difícil 
adivinar que «Doki Doki � Morning» 
fue su primer tema, más infantil y con 
fragmentos que son puro Dance Dan-
ce Revolution (si ahora las chicas os 
parecen pequeñas, echad un vistazo al 
videoclip). El disco tiende a dejarse lle-
var por sonidos más nu metaleros, a ce-
der fácilmente al estribillo j-pop y está 
abierto a incluir cualquier frikada: reg-
gae, dubstep, rapeos y bastantes partes 
con electrónica que harían las delicias 
de los Enter Shikari más enloquecidos. 
Babymetal resulta divertido, sorpren-
dente y, a pesar de todas sus extravagan-
cias, su núcleo sigue siendo puro metal. 
Tras su salida, su fama empezó a ex-
tenderse por Occidente: giras fuera de 
Japón, fotos con leyendas del metal en 
redes sociales y para demostrar que son 
unas bestias del directo editaron Live at 
Budokan: Red Night Apocalypse. 

Llegado a este punto, la producto-
ra tuvo que ver el filón claro y preparó 

Metal Resistance (título digno de Ma-
nowar), un disco mucho más autocons-
ciente y con tendencia hacia el heavy 
metal clásico: «Road Resistance» es 
pura épica metal, «Tales of the Des-
tinies» y «The One» dan una lección 
de humildad a la pedante escena prog, 
mientras que «No Rain, No Rainbow» 
es heredera de las grandes baladas roc-
keras. También hay momentos nu me-
taleros: si se hubiese editado en 2004, 
«Karate» saldría en MTV entre el vi-
deoclip de «Bring Me To Life» y algu-
no de Lacuna Coil. Y, por supuesto, hay 
locuras: «Awadama Fever» une metal 
y drum and bass, mientras que temas 
como «Yava!» nos recuerda que aquí 
hemos venido a divertirnos.

Si hay un género necesitado de san-
gre nueva en el formato banda de esta-
dio es el metal porque, aunque esté en 
plena ebullición artística (sobretodo 
en su vertiente más extrema),  apenas 
se renueva en el tipo de grupos que sir-
ven de puerta de entrada a los neófitos. 
Muy mal se le tiene que dar a Babyme-
tal para no encabezar festivales en unos 
pocos años, y deberíamos brindar por 
ello con cuernos rebosantes de cerveza.

¡Larga vida al Dios Zorro y a Babymetal!
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Los 80 solo
murieron en 
tu corazón: el 
post punk de 
ayer y, sobre 
todo, el de hoy
"asbestosdeath" y "psichoboy"
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En más de un aspecto, el nacimiento 
del post punk marcó tanto la apertura del 
punk rock hacia ambientes político-cul-
turales distintos a los de la clase trabaja-
dora (blanca y británica principalmente) 
como, posteriormente, el ingreso defini-
tivo del punk rock en el mainstream de 
la época. Mientras la rama más purista 
ahondaba en lo que se acabó conocien-
do como el hardcore o el anarco punk (y 
que a su vez derivaría en subgéneros mu-
cho más extremos y metalizados como el 
crust o el grindcore), el post punk buscó 
un acercamiento a posturas más emi-
nentemente artísticas y elevadas que la 
primitiva forma de rock de la que había 
surgido. Esta afirmación es, en el fondo, 
una aproximación burda al fenómeno 
del post punk, pues el término en sí es un 
cajón de sastre en el que se han engloba-
do a todos los artistas que de algún modo 
u otro han roto las barreras fundaciona-
les del género, ya sea mediante devaneos 

con el pop o a través de excursiones por el 
jazz, el industrial, el krautrock u otras ex-
perimentaciones. Al mismo tiempo que 
ocurría esta transformación en el plano 
musical, se fraguaba un desplazamiento 
hacia posturas más radicales en cuanto a 
lo ideológico, entendiendo la provoca-
ción de los Sex Pistols como vacía, irre-
levante y ya totalmente asimilada por el 
sistema; y los nuevos sonidos como una 
forma de llegar a posiciones más autén-
ticamente subversivas («romperlo todo 
y empezar de nuevo»). Pero de manera 
paralela a todo ello, una nueva corriente, 
la del rock gótico, hace suya esa inquietud 
vanguardista pero enfocándola hacia un 
mundo interior que en general había sido 
poco explorado frente a los temas sociales 
y políticos.

De un tiempo a esta parte y tras un 
largo silencio,  hay un resurgir de esa mú-
sica oscura y reivindicativa. Se trata de 
un retorno al activismo y a la conciencia 
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política con una serie de bandas que han 
aparecido en distintos lugares del globo, y 
sobre todo en una ciudad norteamericana 
concreta (Portland, Oregon), que han in-
suflado aire al anarco goth, desde el death 
hasta el rock pasando por el post punk. En 
algunos casos no se han limitado única-
mente a revivir un sonido, sino que han 
aportado el inevitable —y necesario— to-
que actual que a veces se necesita. 

Dead Cult son un ejemplo arquetípi-
co del sonido del punk oscuro que nos 
llega desde la costa oeste americana en 
los últimos años, un sonido que suena 
al viejo goth de los ochenta pero con un 
giro autóctono de aristas más duras que 
lo separa del simple revival, y cuyo surgi-
miento se entiende de forma meridiana 
al explorar el pasado de la escena local. 
Y es que Portland, dentro del marco más 
global de la Costa Oeste estadounidense, 
ha sido históricamente uno de los más 
fervientes puntos focales de la escena 
hardcore/crust estadounidense de las úl-
timas dos décadas, una escena que al ir 
envejeciendo ha abrazado con creciente 
fuerza sus influencias menos agresivas y 
más melódicas: este proceso queda reco-
gido en palabras de Adam Nauseam, vo-
calista de Deathcharge, quien comenta 
que «llegado a los cuarenta años, ya no 
tengo el mismo entusiasmo para gritar 
como un maníaco que tenía a los veinte». 
Así pues, lo que tenemos es el híbrido de 
un puñado de crusts jugando a ser goths, 
y tocando «demasiado rápido y demasia-
do duro» para ser un grupo de post punk 
al uso, y donde la imaginería propia del 
anarco punk prima sobre la estética dea-
throckera más clásica.

Esto es justo lo que nos encontramos 
en la incipiente discografía de Dead 
Cult, un cóctel que nos trae a la mente 
a unos The Cure si fueran más energéti-
cos y acelerados, al punk  tradicional de 
la Costa Oeste si fuese más melódico o 
a Crass si hicieran algo más parecido a 

música de verdad. El pasado 2016 la ban-
da nos entrega Fall, su debut en forma-
to LP, en el que encontramos una buena 
colección de material nuevo y alguno 
que ya aparecía en sus demos, canciones 
de melodías delicadas, oscuras y franca-
mente pegadizas; y complementadas con 
una actuación vocal poseedora de una 
garra innegable. No es la fórmula más 
novedosa del mundo pero Dead Cult son 
una banda con buen hacer y pasión, así 
que os recomendamos que dejéis de leer 
nuestras diatribas y corráis a  Bandcamp 
a escuchar por vosotros mismos.

Este retorno a la actualidad no es una 
cosa surgida de un día para otro, si no 
más bien una carrera de fondo que se ha 
venido desarrollando a lo largo de los úl-
timos cinco o siete años, y que tiene sus 
raíces en el pasado ya lejano de una esce-
na veterana del punk extremo. Y si bien 
ya en 2012 algunos medios se hicieron 
eco de la existencia de corrientes en el 
underground que retomaban esa tradi-
ción anarco goth, el punto de inflexión, 
el momento en el que en SuicideByStar 
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fuimos conscientes no ya de la existencia 
de según qué grupos, sino de la toda una 
escena/movimiento que estaba teniendo 
lugar, fue a través de un recopilatorio que 
por primera vez puso a varios de sus nom-
bres más relevantes en el mismo lugar.

En octubre de 2015 el sello Saudade 
publicó el 12” YPJ-Support Compilation 
(también distribuido en formato digital a 
través de Bandcamp) para recaudar fon-
dos destinados a ayudar a las Yekîneyên 
Parastina Jin, las Unidades de Protección 
de la Mujer del ejército Kurdo que com-
baten en Rojava (en el Kurdistán Sirio) 
contra el Estado Islámico. Entre los 12 
grupos que participaban aportando algún 
tema para la causa están Dead Cult, Svart 
Magi, Flowers & Fire, Infinite Void y Bel-
grado, pero el espectro sónico que abarca 
el recopilatorio va desde los sintetiza-
dores oscuros de Artificial Monuments 
hasta el death rock de Totenwald. Una 
compilación heterogénea y heterodoxa 
de bandas en su mayoría debutantes, en 
la que destacan ya varios serios candida-
tos a darnos que hablar a quienes segui-

mos este pequeño revival, otros que no 
tanto, y todos ellos dando voz y música a 
una causa por la que merece la pena do-
nar unos pocos euros.

De una banda como Flowers & Fire, 
uno de los puntos fuertes de este recopila-
torio, es difícil hablar extensamente pues-
to que su discografía se reduce a una sola 
demo (publicada en casete y vía Bandcamp 
en 2015), y el grupo no se prodiga dema-
siado en redes sociales más allá de los oca-
sionales anuncios de conciertos alrededor 
de su Vancouver natal. Con el prospecto de 
un primer disco aún  en paradero desco-
nocido, ¿qué se puede decir de Flowers & 
Fire? Pues que el casete de estos canadien-
ses (nos mudamos al norte pero aún nos 
movemos por la Costa Oeste) es un cas-
tañazo de postpunk/goth rock que quita 
el hipo y se te clava en la mente, domina-
do al cien por cien por una voz femenina 
brillante, seductora  e instantáneamente 
memorable. Esto no quiere decir que la 
base instrumental sea digna de despre-
cio, pues de hecho nos presenta un buen 
puñado de líneas de guitarra interesantes 
y pegadizas. Además, la producción tiene 
una crudeza ruidosa e impregnada de 
feedback que sin duda hará las delicias 
de los aficionados a la mugre; pero desde 
el primer minuto de esta demo la voz es la 
protagonista indiscutible y el elemento que 
nos hace volver a por más. Quizá no tenga-
mos tanto que aportar sobre Flowers & Fire 
como del resto de bandas en este artículo, 
pero vemos en ellos un talento y un carisma 
arrolladores que necesitamos compartir 
con vosotros. Desde luego estamos ardien-
do en deseos de escuchar más de ellos.

Por su parte, Belgrado se recrean en el 
ideal del menos es más, el minimalismo 
del post punk que lo despoja de todo lo 
innecesario y evitan cualquier floritura 
que pueda desvirtuar tanto el fondo como 
la forma. En la aparente aridez que aflora 
en cada golpe de batería o riff de guitarra, en 
lo hipnótico y tribal de sus líneas de bajo, 
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existe el mensaje implícito de deconstruir 
su música para poder rehacerlo todo desde 
cero. El cuarteto de Barcelona encarna esa 
especie de «vanguardia» que a veces asoma 
en el género y que busca respuestas a través 
de su sonido. Belgrado tratan de romper le-
yes en apariencia inviolables e inmutables 
con canciones que transmiten dinamismo 
y recrean paisajes de edificios a punto de co-
lapsar, paisajes urbanos para este siglo.

Ese urbanismo, esa búsqueda de la 
verdad a través del dub, el riff afilado y 
puntilloso, se refuerza con la frialdad de 
la voz de Patrycja Proniewska. Desde su 
debut en 2011 con un disco homónimo, 
la evolución ha ido en clara ascenden-
cia, los matices se han ido añadiendo sin 
desvirtuar la esencia y pese a ello desnu-
dando su música de artificios innecesa-
rios. Siglo XXI (2013) establece un puente 
entre su sonido más canónico y las pri-
meras muestras de aridez, y es en Obraz 
(2016) donde dan el vuelco y renuncian a 

la evidencia para adentrarse en la incerti-
dumbre, es donde consiguen esa riqueza 
basada en el menos es más, donde hacen 
totalmente suya esa realidad que tanto 
desean destruir y moldear de nuevo. 

Por norma general, se asocia a todo 
lo relacionado con lo goth a una serie 
de atributos a varios niveles, desde esté-
ticos a culturales. Esta mal llamada sub-
cultura tiene unos rasgos identificativos 
muy marcados que han ido definiendo 
la escena desde sus inicios. Políticamente 
siempre ha sido más difícil poder afirmar 
que el movimiento gótico ha tenido una 
filiación directa a un movimiento con-
creto, quizás apelando demasiadas veces 
al individuo frente al colectivo. Mientras 
el punk y el post punk han tenido una 
relación directa o indirecta (en el post 
punk existía esa tendencia a hacerlo des-
de una perspectiva más académica) con 
movimientos políticos de izquierda, el 
rock gótico, el industrial y demás géneros 
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asociados, han preferido mantener en la 
mayoría de casos una distancia a veces no 
muy bien entendida con estos temas. 

Tomando el nombre de una canción 
de Rubella Ballet, Arctic Flowers son otro 
buen ejemplo del tema principal de este 
artículo: una banda que recoge la herencia 
del anarco punk y la pasa por un filtro más 
oscuro, mostrando el mismo nervio y rai-
gambre punk que tenían los Joy Division 
de Unknown Pleasures, y en los que se 
pueden incluso notar ecos à la Jack Off Jill. 
Este cruce de caminos en el que se sitúan 
Arctic Flowers a la hora de mezclar sus in-
fluencias es un punto del todo interesante: 
en vez de dejar que una de las corrientes 
tenga predominancia sobre las demás, 
todo parece tener una extraña cohesión 
sin demasiadas fisuras evidentes. Más in-
teresante todavía es el background de la 
banda, que si bien es relativamente joven 
(nacieron en 2010), dos de sus miembros 
(el guitarrista y el batería) son viejos cono-
cidos de la escena punk local.

Juntando la veteranía con la frescu-
ra de la juventud del resto del grupo da 
como resultado un sonido tan trabajado 
como espontáneo, dónde se combinan 
los riffs vitamínicos con melodías de he-
rencia ochentera. Como sus compañeros 
Dead Cult, Moral Hex o Bellicose Minds, 

Arctic Flowers también surgen de la ex-
traña y vibrante escena que parece que 
se ha establecido en la ciudad más habi-
tada del estado de Oregon, Portland. Sus 
dos largos publicados hasta la fecha (Re-
veries en 2011 y Weaver en 2014) son dos 
excelentes discos dónde es fácil quedarse 
enganchado, sobre todo con temas tan 
interesantes como «Byzantine», «Anam-
nesis», «Vexed» o «Cri de Coeur».

Al igual que con Flowers & Fire, pue-
de resultar extraño que de entre todas las 
bandas que se mencionen en el artículo 
se destaque a Crimson Scarlet. Sólo han 
publicado hasta la fecha tres referencias, y 
ninguna es un LP, pero de entre todos los 
grupos que están haciendo resurgir tanto 
el post punk como el death rock y el goth 
rock bajo la bandera del activismo, la ban-
da oriunda de Oakland, California, es la 
que muestra una filiación más acusada a 
los clásicos más melódicos. Y sorprende, 
no por este hecho, sino por la consisten-
cia y definición de su sonido y la calidad 
de las pocas canciones que han publicado 
hasta ahora.

Sanctuary (2011) son únicamente dos 
temas —«Sanctuary» y «Two Kinds of 
Red»— donde el quinteto muestra cómo 
tamizan todas esas influencias tomadas 
de los sonidos más oscuros surgidos del 
Reino Unido, el goth rock más melódico 
y las aristas del post punk, sumando las 
atmósferas saturadas de niebla y sombras. 
The Window (2013) también se compone 
de nuevo de dos temas —«The Window» 
y «Rouge Corpse»— y aquí potencian esa 
vertiente más gótica en detrimento del 
ramalazo más punk de la anterior referen-
cia, sobre todo con el tema homónimo. 
Athens Cave Sessions (2014) se compo-
ne de cuatro temas —«June, «Arrows», 
«Dead Parade» y un cover de «Interzo-
ne» de Joy Division— donde aflora por 
primera vez el uso de sintetizadores y, 
quizás afectados por la versión que hacen 
de los mancunianos, dejan que se filtre 
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en sus canciones su esencia gracias sobre 
todo a la predominancia del bajo. Resulta 
difícil no caer en la tentación de hypearse 
un poco después de escuchar el poco ma-
terial que ha publicado Crimson Scarlet, 
y pensar lo bien que les podría quedar un 
LP. Hasta que eso pase, estaremos aquí 
con las antenas bien puestas esperando el 
momento.

Pese a la aparente asepsia política han 
existido corrientes dentro del death rock 
y el goth rock cercanas al pensamiento y 
activismo anarquista, si bien han sido 
siempre minoritarias dentro de mo-
vimientos underground, por lo que su 
esfera de influencia ha sido bastante pe-
queña. La excepción pone a prueba la 
regla, demostrando que ningún movi-
miento resulta totalmente impermeable 
a la filtración de este tipo (o de cualquier 
otro) de ideas. La forma en la que el anar-
quismo penetró en la cultura gótica fue 
a través de la relación que se estableció 
entre grupos como Crass y las primeras 
formaciones de música oscura que sur-
gieron muy a principios de los ochenta, 
sobre todo grupos como Rubella Ballet, 
Blood and Roses, y Rudimentary Peni o 
UK Decay, estos últimos a través del sello 
Corpus Christi, creado por los mismos de 
Crass Records con la idea de distribuir a 
grupos cuya ideología no era tan estricta 
como la del resto de los integrantes del 
sello madre. 

Quizá la banda que más esquiva el 
canon convencional del post punk/goth 
de entre las aquí tratadas, son los holan-
deses Gold, una multitud de ¡siete!  mú-
sicos que desde diferentes backgrounds 
dentro del ámbito del metal y el rock 
se dedican a crear lo que ellos denomi-
nan «post-everything dark rock» a base 
de todas las influencias que les quedan a 
mano. La música de Gold es de contrastes 
entre post punk y psicodelia, new wave y 
drone, fuzz guitarrero y trémolos al más 
puro estilo black metal, y una voz celestial 

cantando las miserias de la vida moderna. 
Su trayectoria, que nos ha dejado de mo-
mento tres álbumes  en los últimos cinco 
años ha corrido en paralelo al deprimente 
panorama sociopolítico actual, en un des-
censo a sonidos cada vez más sombríos y 
lentos: poco o nada queda ya en el conve-
nientemente llamado Optimist (publica-
do este mismo 2017 por Ván Records) del 
hard psych de su primer largo, Interbe-
llum. En su lugar, Gold excavan su propio 
nicho sonoro desde el que regalarnos con 
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sus cavilaciones sobre el mundo y la con-
dición humana a través de una voz, la de 
Milena Eva, que no sólo se integra perfec-
tamente en el rico tejido instrumental de 
sus compañeros sino que eleva a la banda 
a una dimensión aún superior gracias al 
poder emocional que logra transmitir: las 
preocupaciones que expresa la música de 
Gold a través de Eva son sinceras y, gracias 
a ella, nos las creemos del todo.

Otro aspecto en el que Gold juegan 
con los contrastes son los vídeos con los 
que ilustran temas como «Servant» u 
«Old Habits» (ambos de su LP No Ima-
ge). En ellos tiran de archivo internetero 
combinando con máximo cinismo clips 
de gatitos con todo tipo de imagería de 
guerra, violencia e injusticia, emojis soca-
rrones con los rostros sonrientes de Bas-
har al-Assad y los líderes de la ultradere-
cha europea; en «White Noise» Milena 
Eva parodia al triunfal presidente Trump 
(esa corbata roja) mientras una lágrima 
cae por su mejilla. Los vídeos de Gold 
son brillantes ejercicios de ironía negra, 
nihilismo y banalidad que han provoca-
do hasta al mismísimo Varg Vikernes a 
polemizar (o a intentarlo más bien) en los 
comentarios del video de «Servant» en 
Youtube. Os animamos a buscarlo si que-
réis pasar un rato tragicómico. Irónica-

mente, con su pobre intento de proselitis-
mo, Vikernes ha plasmado a la perfección 
la esencia del vídeo (reír por no llorar) en 
un meta chiste que no debería pasar des-
apercibido.

Epílogo
Para cerrar este artículo, en el que para 
no extendernos demasiado (o por simple 
falta de discografía de la que hablar) he-
mos limitado nuestro comentario a un 
puñado de bandas, os presentamos una 
lista de algunos grupos (incluyendo los ya 
mencionados) que mantienen viva la an-
torcha del post punk de ayer y hoy. Espe-
ramos que sigáis indagando si esta lectura 
os ha sido de interés:

· 1991 (Bilbao, Euskal Herria)
· Alaric (Oakland, Estados Unidos)
· Anasazi (New York, Estados Unidos)
· Annex (McAllen, Estados Unidos)
· Arctic Flowers (Portland, Estados Unidos)
· Artificial Monuments (Copenhagen, 
Dinamarca)
· Belgrado (Barcelona, Catalunya)
· Bellicose Minds (Portland, Estados 
Unidos)
· Catholic Spit (Ventura, Estados Unidos)
· Cemetery (Chicago, Estados Unidos)
· Crimson Scarlet (Oakland, Estados 
Unidos)
· Cross Stitched Eyes (Bremen, Alemania)
· Dead Cult (Portland, Estados Unidos)
· Dystopian Society (Firenze, Italia)
· Flowers & Fire (Vancouver, Canadá)
· Gold (Rotterdam, Países Bajos)
· Grey Places (Sidney, Australia)
· Infinite Void (Melbourne, Australia)
· Moral Hex (Portland, Estados Unidos)
· Moth (Copenhagen, Dinamarca)
· Prison (Copenhagen, Dinamarca)
· Sect (Barcelona, Catalunya)
· Stations of the Cross (Melbourne, Aus-
tralia)
· Svart Magi (Gothenburg, Suecia)
· Totenwald (Berlin, Alemania)
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abc’s del punk
jorge soriano, "jorgenious"
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abc’s del punk
jorge soriano, "jorgenious"

Los ABC’s del punk español es otro de los 
tantos proyectos personales que se que-
da a medio camino, con ganas de salir al 
exterior y en estado de letargo, al que la 
publicación de estas páginas da un soplo 
de vida.

Como tantos estudiantes de diseño, 
tuve que presentar un proyecto de fin 
de ciclo y, un poco cansado de reco-
rrer el sistema educativo en todas sus 
variantes, pensé que quizá era mejor 
llevarlo a un terreno conocido como el 
punk y no terminar haciendo la iden-
tidad corporativa para-mi-primo-del-
pueblo-que-ya-verás-cuánta-gente-lo-
va-a-ver-y-te-llegarán-más-trabajos. No 
gracias.

Quizá por demasiado ambicioso, por 
falta de tiempo, o por justificarme con 
una actitud No Future, lo que debería 
ser un conjunto 26 ilustraciones anima-
das y publicadas en Internet en formato 
GIF, se quedaron en nueve, más o menos 

enterradas en el cajón de la vergüenza de 
los proyectos por acabar.

Algunas de ellas las podréis ver en las 
páginas de este fanzine, pero vayamos a lo 
importante, porque aquí hay que hablar 
más de Iosu, Ana, Nacho, Fermín, y Silvia 
que de uno mismo.

A nivel gráfico, ya hay gente que ha 
hecho algo similar con el punk a un ni-
vel global, como el ilustrador y fotógrafo 
malasio Fahmi Reza, que con los vinilos 
de sus grupos de punk y hardcore favori-
tos realizó un abecedario bien majo. Sin 
duda, este, como tantos otros abecedarios 
(también existe uno tipográfico con gru-
pos clásicos de heavy metal, de posturas 
del kamasutra...), animados o no, fueron 
una influencia y una inspiración directa 
para plasmar el mío. Creo que el primer 
impulso para hacer este abecedario, que 
no deja de ser una lista (benditas listas), 
es tratar de superar el reto de asignar 
cada letra a un grupo de punk español 
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La Banda Trapera del Río
La Banda Trapera fue al 
Estado lo que Los Sai-
cos fueron para el punk 
internacional, esto es, 
el punk antes del punk. 
Punk sin ser consciente 

de serlo, si se puede decir así. Más allá de 
las etiquetas: rabia, velocidad y ganas de 
airear la podredumbre de la España y Ca-
taluña de finales de los setenta, que no era 
poca.

Cicatriz
El grupo de Nacho y su 
muleta, otro de los tan-
tos consumidos por una 
época en la que se iba a 
demasiada velocidad. 
Cuantas más anécdotas 

escucho sobre el grupo más fascinante 
me parece su historia. En lo musical, 
es el primer integrante del rock radi-
kal vasco (ortodoxo en apariencia) de 
esta lista y que supo desarrollarse hacia 
otros terrenos que sorprenden más allá 
de la leyenda negra y sus buenos «lo lo 
los».

que tuviera su actividad y apogeo en los 
años ochenta y como muy tarde los pri-
meros noventa y, por último pero no me-
nos importante, que se puedan poner con 
el volumen al 11 con orgullo.

Básicamente estas fueron las restric-
ciones a la hora de articularlo ya que, en 
cuanto al estilo, la intención fue la de 
tratar de abarcar la mayoría de los ten-
táculos que albergaba esa bestia conoci-
da como punk español de los ochenta. 
Aquí hemos jugado con las mismas car-
tas marcadas que la prensa alternativa, las 
del «esto es punk porque yo lo digo», o 
por sintonía, actitud, cercanía... Sin que-
rer evangelizar con la historia del punk 
en el estado porque sobre eso hay mucho 
y muy buen material escrito, el abece-
dario intenta reflejar todas las influen-
cias, cuando no copias, de los diferentes 
grupos y estilos dentro de la maraña que 
fueron esos años en la escena internacio-
nal. Hay punk, rock radikal vasco, movi-
da, afterpunk, hardcore, d-beat, ska, post 
punk, oi!...

Sirva esta justificación de vago como 
introducción a una selección hecha con 
cariño, con la que gracias a ella he des-
cubierto clásicos que no conocía e his-
torias sobre la prehistoria del punk por 
los que vale la pena sorprenderse. Quién 
sabe, quizás un día veáis un montón de 
GIFs punkis, o quizá no porque nuestras 
nuestras vidas se consumen y el cerebro 
se destruye.

Antidogmatikss
Pocos sentimientos 
más puros y sinceros 
que querer prenderle 
fuego a la Moncloa. Fá-
cil de hacerlo realidad, 

si tenemos en cuenta la velocidad a la 
que tocaban este grupo barcelonés de 
formación volátil e influencias vario-
pintas. Anarco punk y hardcore funda-
cional.
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Decibelios
Vacaciones en un pa-
radisíaco pueblo bar-
celonés... Y no estamos 
hablando de Sitges. Con 
los ecos de la «Ciutat 

Podrida» de La Banda Trapera del Río, 
añadiendo un toque de humor a la mez-
cla, Decibelios revolucionaron el panora-
ma del ska estatal y fueron los skins más 
reconocibles de toda la hornada de gru-
pos de los años ochenta.

Eskorbuto
Anti-todo. Un grito con-
tra todo y contra todos, 
aquí no se libra nadie. 
Los hijos bastardos de 

un rock radical que nunca fue suyo, los 
acelerados chicos del margen izquierdo. 
El cerebro destruido como forma de apa-
ciguar un futuro que no quiere darnos 
cobijo.

Farmacia de Guardia
Desde fuera de los nú-
cleos de la Movida tam-
bién se hizo mucho 
punk, y en Murcia tam-
bién se tuvo el gusto 

por empaparse de las enseñanzas de Joe 
Strummer (The Clash) y la facción del so-
nido más rocker. Nunca se le ha cantado a 
una chupa de cuero con tanto estilo.

Gabinete Caligari
Hubo un tiempo en 
que la ambigüedad po-
lítica era más provo-
cativa que la violencia, 

y cantarle a la guerra y a la violencia, 
siempre oscura, una forma de filtrar la 
desidia que se colaba por los poros de 
la juventud del Madrid de la movida. El 
punk siniestro fue una de las corrientes 
más carismáticas de todas las variantes 
que nacieron al calor de los riffs y las 

HHH
Auténticos estandartes 
del hardcore nacional y 
definición absoluta de 
grupo de culto. HHH 
(Harina de Huesos Hu-

manos), como tantas otras bandas de los 
ochenta, hicieron de la velocidad su seña 
de identidad y añadieron a la ecuación let-
ras reivindicativas y puristas. Defensores a 
ultranza de un espíritu hardcore, es curioso 
ver cómo bebieron de mil fuentes sonoras 
internacionales prácticamente sin salir de 
su Banyoles natal. El punk siempre será 
violencia.

IV Reich
Otra de las propuestas 
más extremas del punk 
de los ochenta, tanto en 
lo musical, distorsio-
nando y martilleando 

hasta la náusea; como en las letras, carga-
das de escupitajos contra todo estamen-
to del poder, especialmente el ejército. 
La forma más sencilla de cantarle a la 
destrucción, el genocidio y la falta de fu-
turo más negra.

Juanito Piquete y Los
Mataesquiroles 
Juanito Piquete es un 
conocido de la escena 
punk barcelonesa que 
por suerte no cayó en 

esa tendencia. Aunque en su carrera 
ha tenido muchos proyectos de estilos 
variados nos quedamos con su primera 
etapa de punk rock pegadizo con esas 
melodías que tan bien pegan con un li-
tro de kalimotxo.

crestas. Y la época más interesante de 
Gabinete, si no, que venga el Káiser y lo 
desmienta.
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Parálisis Permanente
Con permiso de Eva-
risto, la letra P la de-
dicamos al grupo que 
más fetiche y leyenda 
ha provocado de todo 

el punk español. La repentina muerte 
de Eduardo Benavente truncó la carre-
ra de un conjunto que en unos pocos años 
de existencia logró dejar un legado pla-
gado de referencias al cine del terror, 
odas al sexo, tabúes religiosos… Todo 
lo que se pueda decir en estas líneas se 
quedará corto, la única recomendación 
desde aquí es abrazar la oscuridad y la 
autosuficiencia.

Qloaqa Letal
Casi desde una pers-
pectiva artística, Qloaqa 
Letal fue el proyecto de 
Roucky, un entusiasta 
del punk vallisoletano 

que trató de dar teatralidad a una pro-
puesta oscura y machacona. La distorsión 
y las cajas de ritmos eran una colchón so-
bre el que adaptar poemas existencialistas 

Kortatu
La corta historia de 
Kortatu es la historia 
de la pasión más pura 
por la música y todo su 
contexto por parte de 

los hermanos Muguruza. Desde prácti-
camente ser un grupo tributo a bandas 
jamaicanas, a ser un auténtico aparato po-
lítico de la izquierda abertzale, la banda 
fue un cóctel de influencias. The Clash, 
Stiff Little Fingers… Todo el que haya lle-
vado una bomber, sin saberlo, le debe un 
poquito a Fermín Muguruza

Larsen
Máquina engrasada de 
himnos, pilotada por 
chavales insultante-
mente jóvenes. Como 
muchos después, em-

pezaron a tocar sin tener la más remota 
idea de música. Larsen fueron pioneros, 
una auténtica definición de cómo debía 
sonar el punk más puro.

MG15
Ritmos primitivos sa-
cados de un paisaje pos-
tapocalíptico. Más rápi-
dos y bestias que nadie 
en su época, no extraña 

entonces que fueran un grupo de culto en 
escenas como la japonesa. Decir que 
son los Discharge españoles sería re-
dundante. MG15 son el crust más pri-
migenio, las cenizas del tráfico de pan y 
no de las armas.

Los Nikis
Pijos confesos, pero 
no derechones, como 
siempre se les ha queri-
do tildar por gente que 
interpretaba de forma 

demasiado literal sus letras. Los Ramo-
nes de Algete representan a ese punk 

hedonista y más cómodo que siempre 
ha existido al margen de propuestas más 
políticas. Tomarse demasiado en serio 
suele estar contraindicado si se quieren 
componer himnos como los de Los Ni-
kis. Quizá la tortilla de patatas no triunfó, 
pero ellos sí.

Odio 
De entre las mil varian-
tes que tuvo el punk, solo 
unos cuantos eran capa-
ces de bajar a las cloacas, 
hacerse uno con ellas 

y devolver la suciedad a la superficie. 
Odio, unas de las bandas seminales del 
punk rock vasco, entendió que el punk 
se trataba de gritar más que nadie y tocar 
más fuerte que el resto.
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en sus letras. Que de tu grupo digan que 
hace «black punk» en los ochenta sólo 
puede significar algo bueno.

RIP
Qué duro comprobar 
que la muerte, siempre 
seductora, se acaba aba-
lanzando sobre el que le 
canta y le lanza piropos. 

El amor por la Parca de RIP al final se 
cobró unas vidas que se fueron jóvenes 
en un tiempo marcado por el caos y la 
velocidad. Tanto a nivel visual (¿caben 
más pistolas en una portada?) como mu-
sical, sigo pensando que «Brigada Crimi-
nal» es de las canciones que pueden dar 
más miedo que el más malvado grupo de 
black metal en su sesión de fotos por el 
bosque.

Siniestro Total
Coppini, Costas y Her-
nández. Un grupo con 
una carrera muy dilata-
da (demasiado, seguro) 
que tiene etapas muy 

definidas por quién tomaba el timón en 
cada una. Con un comienzo casi dadá la 
mayor contribución de Siniestro Total 
al punk es añadir el humor absurdo a un 
estilo musical que ya de por sí a muchos 
le sonaba estrafalario. Bueno, eso y matar 
hippies en las Cíes.

Toreros After Olé
Cuando se reivindican 
los ochenta y la movida, a 
mucha gente se le olvida 
comentar las peleas en-
tre tribus urbanas y que 

la delincuencia no era algo ajeno a la mú-
sica. Bandas que en la actualidad roman-
tizan los tirones de bolso y el menudeo 
quedan como un chiste al lado de Toreros 
After Olé. Escuchar «Chicos de la Calle» 
hace automáticamente que te entren ganas 

Último Resorte
Seguramente sea el úni-
co grupo que suene en 
bucle en las raves del 
Viña durante varios días 
sin que nadie se queje. 

ÚItimo Resorte, y su alma máter, Silvia 
Escario, es una auténtica eminencia del 
punk barcelonés más nihilista. Cuanto 
peor suene, más rápido y más destructi-
vo sea, mucho mejor.

de cruzar de acera. Hardcore ultra rápido al 
servicio del barrio y, por qué no, de la copla.

Vulpess
El revuelo que formaron 
estas chicas en el año 83 
debió de ser tibio. Resul-
ta entrañable ver cómo 
la primera oleada de 

punk en España no deja de ser gente que, 
con admiración sincera, copia lo que más 
suena en países anglosajones. La enésima 
versión de «I Wanna Be Your Dog» de 
Iggy Pop necesita poca o ninguna expli-
cación. A todas nos gusta ser unas zorras, 
y hay que estar orgulloso de ello.
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Yellow Pixoliñas
El grupo «trampa» para 
lograr el tirabuzón de 
meter en la lista un gru-
po que empiece por la 
letra Y. Se escapan por 

poco de las restricciones que antes listé, 
pero esta banda gallega estará en el re-
cuerdo de mucha gente que creció viendo 
al simpático jabalí de Xabarín Club. Esta-
mos por la reivindicación de la turuta.

Wipeout Skaters
Es difícil globalizar una 
estética de manera ins-
tantánea sin el acceso 
a herramientas como 
internet en las redes 

sociales. Por eso, en una época de fanzi-
nes pre Tony Hawk resulta casi heroico 
tocar skate punk con unas pintas tan ca-
rismáticas. Bajar por el half pipe a toda 
velocidad y chapurrear inglés nunca fue 
tan divertido.

Zarama
Sin Zarama ahora mis-
mo no habría un tipo 
que nació a 800 Km 
del País Vasco con va-
rios grupos que cantan 

en euskera entre sus favoritos. La banda 
pionera en cantar en aquel idioma más 
reconocida, cuyo su nombre significa 
«basura», ese lugar al que mucha gente 
hubiera querido tirar todos y cada uno de 
los nombres de esta lista. Por suerte, entre 
las ratas y la suciedad se está muy a gusto.

Xeerox
La entrada más extraña 
e inclasificable de la lis-
ta tenía que ser para la 
letra X. Xeerox fue una 
banda barcelonesa al 

margen de todo, un constante zumbar de 
ruidos y disonancias que adelantaban a 
los Pere Ubu más pasados de vuelta. Hip-
nóticos e inclasificables, más cercanos al 
industrial y la new wave que a cualquier 
ritmo tu-pa tu-tu-pa.
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oriente:
laboratorio
post rock
césar suárez, "tharandur" y 
carlos gordo, "remem0rama"
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El post rock es un género muy especial 
para SuicideByStar ya que está ligado 
profundamente a la historia de la web. 
Corrían los dos mil, y todo el staff origi-
nal poblaba el foro de metal alternativo 
de Ociojoven, principalmente dedicado 
al nu metal, pero por esa época empezá-
bamos a tener otras inquietudes por gé-
neros alejados de la temática general del 
foro. Aunque el post rock no fue el único 
género que nos llevó a este punto, el des-
cubrimiento de bandas como Mogwai, 
Godspeed You! Black Emperor, Explo-
sions in the Sky o Sigur Rós nos impactó 
lo suficiente como para querer buscar un 
espacio donde poder hablar sobre todos 
estos sonidos. Así que decidimos crear 
una web de descargas «comentadas» para 
dar a conocer este tipo de bandas y que 
bautizamos como SuicideByStar, toman-
do el nombre de un tema de los post roc-
keros God is an Astronaut.

Un año más tarde crearíamos un 
foro con la idea de montar un espacio 
donde charlar de todos estos sonidos, y 
los más viejos del lugar se acordarán que 
bandas como 65daysofstatic, This Will 
Destroy You, Maybeshewill o unos toda-
vía desconocidos Toundra salían a cola-
ción de manera continuada.

En estos años todo ha cambiado bas-
tante: el post rock perdió su momentum 
y la mayoría de bandas que nos hacían 
perder la cabeza derivan hacia experi-
mentos extraños ante la imposibilidad de 
hacer evolucionar las fórmulas que ellos 
mismos crearon y agotaron. Pero todavía 
queda un rayo de esperanza: Oriente.

En Oriente las cosas siempre han sido 
diferentes, y con el post rock el caso no ha 
sido distinto, teniendo su interpretación 
del género una serie de características 
propias bien definidas. La más notable es 
la hibridación con otros géneros de una 
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manera orgánica, especialmente con es-
tilos más técnicos como el math o el jazz. 
Esta naturalidad contrasta con el gusto por 
experimentos más radicales, que van desde 
el uso vanguardista de elementos como el 
glitch a la fusión con la música tradicional.

Por la importancia del género para 
nosotros, y por la importancia de Oriente 
para el género, creemos necesario un re-
paso a las bandas más destacadas del post 
rock oriental.

Mono
Hablar del post rock japonés es hablar de 
Mono. No son sólo la cabeza visible del 
género en su país, sino una de las figuras 
más relevantes del estilo, que suelen apa-
recer nombrados junto a bandas tan fun-
damentales como Explosions in the Sky. 
Sin duda, les ha ayudado el ser una de las 
bandas japonesas más abiertas a Occidente, 
gracias a sus continuas giras por E.E.U.U. 

y Europa, o a firmar con sellos tan impor-
tantes para el post rock como Temporary 
Residence o al tener colaboradores tan 
influyentes como Steve Albini. Mientras 
que las giras por España del resto de ban-
das que aparecen en este artículo son casi 
testimoniales, Mono son unos habituales 
en los festivales más cercanos a los soni-
dos post. Pero su presencia no es la única 
garante de su estatus: es difícil no dejarse 
llevar por sus enérgicos conciertos, que 
se convierten en una experiencia única 
incluso para los menos versados en su so-
nido, garantizándoles un especial cariño 
entre los fans del género.

La estructura de sus temas es la clá-
sica del post rock de segunda ola: cres-
cendos de larga duración que empiezan 
tranquilos e intimistas, pero que van es-
calando en intensidad hasta explotar en-
tre ruidosas guitarras. Su sello distintivo 
se basa en llevar todos estos momentos al 
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extremo, apuntalados con los inconfun-
dibles trémolos de Taka. Las escenas más 
tranquilas son de una belleza que roza lo 
lacrimógeno, casi siempre adornadas por 
violines y pianos. Los momentos épicos, 
sin embargo, son un vendaval de guita-
rras distorsionadas que llevan los motivos 
iniciales hasta el paroxismo. Pocas bandas 
hay que exageren tanto la pena y alegría 
que destilan los temas de Mono, que son 
capaces de hilar lo suficientemente fino 
para no ser etiquetados de artificiosos. 

Este histrionismo ha ido acentuán-
dose durante una carrera que nos ha de-
jado discos tan indiscutibles como You 
Are There, Walking Cloud and Deep Red 
Sky, Flag Fluttered and the Sun Shined o 
Hymn to Immortal Wind. Tras For My 
Parents, un disco en el que claramente 
se les fue la mano con el azúcar, parecen 
estar sumidos en una búsqueda de esa fór-
mula tan exacta que parecen haber olvi-

dado para resultar emocionantes sin caer 
en el empacho.

Estos ligeros tropiezos poco importan: 
su sonido ya es inmortal entre los que nos 
hemos emocionado en algún momento 
con su capacidad para transitar entre lo 
delicado y lo majestuoso.

Envy �ΦϱϲΡʖ�
Envy son una banda capital dentro del 
screamo y el post harcore, aparte de pa-
dres de todas las bandas que tuvieron su 
auge en los dos mil mezclando sonidos 
hardcore con post rock. Esta fusión le-
jos de ser la ocurrencia puntual de una 
banda, surge poco a poco en paralelo 
a la evolución de Envy, que se terminó 
de cristalizar en su imprescindible In-
somniac Doze. Y es que a pesar de no ser 
estrictamente una banda de post rock, 
es fundamental si repasamos el género 
dentro de Japón.
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Al igual que sus compatriotas Mono, 
sus momentos álgidos derivan a la épica 
más desaforada, elemento habitual del 
post rock facturado en Japón. Pero si algo 
caracteriza a Envy es la belleza y emoción 
que crean a partir de la violencia de sus 
temas y de la desgarradora voz de Tetsuya 
Fukagawa.

En obras como A Dead Sinking Story 
los elementos post rockeros son menos 
obvios al estar diluidos entre la intensi-
dad típica del hardcore pero en sus úl-
timos discos, donde el tono general es 
más luminoso y menos distorsionado, 
las estructuras del género son evidentes. 
Por desgracia, esta deriva hacia los están-
dares del género sabe a paso hacia atrás 
para una banda considerada vanguardista 
dentro del mundo hardcore.

En 2017 el futuro de Envy está, como 
en sus paisajes sonoros, lleno de claroscuros. 
A pesar de su notable Atheist’s Cornea, 
donde parecen recuperar parte de la ga-
rra que nos emocionó en discos como All 
the Footprints You’ve Ever Left and the 
Fear Expecting Ahead, el abandono de 
Fukugawa en 2016 nos hace dudar de su 
futuro, aunque la banda acaba de firmar 
un contrato con Hostess Entertainment y 
han prometido nueva gira y disco.

Hagan lo que hagan, su vigencia sigue 
hoy en día a pesar de que el hardcore post 
rockero esté en clara decadencia. Sin ellos 
no se podría explicar el hype metalero del 
momento: los Deafheaven del Sunbather 
y todo el llamado post black metal.

Jambinai (잠비나이)
Jambinai es una joven banda de Corea del 
Sur que despuntaron con su debut Diffe-
rance y que en 2016 confirmaron las ex-
pectativas puestas en ellos con el maravi-
lloso A Hermitage. El sello de identidad 
de la banda es el uso de instrumentos 
tradicionales coreanos como el haegeum 
(una especie de violín de dos cuerdas), el 
piri (una pequeña flauta) y el geomungo 

(una cítara oriental), que lejos de ser un 
gimmick son parte del corpus de su so-
nido. Esto ya sería motivo suficiente para 
destacarlos, pero Jambinai no sólo se li-
mitan a tomar las estructuras clásicas del 
post rock, sino que un considerable por-
centaje de sus temas se dejan querer por 
géneros tan diversos como el noise rock, 
el hardcore, el metal o el folclore tradicio-
nal de su país.

Sorprende que una banda tan joven 
haya sabido ir más allá del post rock fol-
kie, que hubiese sido lo evidente. Además 
no sólo su paleta estilística es amplia, sino 
también lo son los sentimientos que evo-
can con ella: tenemos la típica épica y be-
lleza extrema de las bandas orientales (el 
final de «Connection», su tema más co-
nocido, es puro Stendhal), sino que tam-
bién tienen temas inquietantes, oscuros y 
agresivos, adjetivos que no suelen ir casa-
dos con el post rock.

En el momento de escribir esto es difí-
cil saber dónde está el techo de Jambinai, 
pero ahora mismo son la banda con más 
proyección dentro del género.

World End’s Girlfriend
�ϭʖϩθʀΦϱχʀΪʖϩϓϪϱχ��
Katshuhiko Maeda lleva respirando música 
toda su vida. Ya siendo un niño vivía sumer-
gido en la colección de música clásica de 
su padre, y lleva desde los 12 años compo-
niendo y experimentando con ordenadores. 
Quizá esto explique su prolífica carrera con 
el nombre de World End’s Girlfriend (a día 
de hoy, 11 discos, otra decena de EPs y ban-
das sonoras y colaboraciones a granel) y su 
particular visión de la música, que nos ha 
dejado alguno alguno de los discos más ex-
perimentales del post rock.

Sus canciones nacen del contraste que 
surge al mezclar bellas bases que deambu-
lan entre los clásicos arpegios post rocke-
ros y la música clásica, con glitches y otros 
elementos típicos de la música electrónica 
experimental. Lo interesante de esto es que 
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la evolución de los temas, aunque enreve-
sada, siempre sigue un hilo bastante distin-
guible. De todas maneras, esta descripción 
se queda bastante corta ante su abruma-
dora parte instrumental: pianos, violines, 
saxos, clarinetes, arpas, cellos, baterías, 
platillos y casi cualquier cosa que puedas 
escuchar en una orquesta sinfónica. Quizá 
los dos discos que mejor ejemplifican su 
sonido sean la dupla formada por Hurt-
break Wonderland y The Lie Lay Land. El 
primero es un trabajo barroco, que sepulta 
cualquier silencio entre de glitches y ele-
mentos propios del breakbeat. Y The Lie 
Lay Land, aunque esté más cercano al post 
rock, enturbia su belleza con jazz experi-
mental y samples de niños que no se saben 
si chillan de terror o alegría.

World End’s Girlfriend es un proyecto 
difícil de seguir, pero que premia el es-
fuerzo de sus oyentes. Bien se merece al 
menos una escucha. 

NATSUMEN �ψςϟϱ�
Aunque hasta ahora hemos hablado de 
sonidos bellos, épicos y emocionantes, 
el género en Oriente tiene otra vertiente 
post rockera que hace menos énfasis en 

estos términos pero que es igual de in-
teresante. En este caso nos encontramos 
con una serie de bandas más alejadas de 
los cánones del género y centradas en la 
improvisación, las guitarras de corte más 
math rock y dinámicas propias del jazz.

Dentro de estas bandas merece la pena 
destacar y reivindicar a Natsumen, a pe-
sar de tener una relación algo tangencial 
con el post rock. Se trata es un grupo ins-
trumental bastante poblado (a saber: dos 
saxofonistas, un trompetista, un teclista, 
un baterista, dos guitarras y un bajista) 
cuyo elemento natural es el directo, y que 
practican un alegre post rock progresi-
vo muy cercano al jazz rock (o más bien 
al revés). Tanto Endless Summer Record 
(su único trabajo de estudio) como Never 
Wear Out Your Summer XXX!!! (grabado 
del tirón en directo) son discos que ema-
nan buen rollo y, tal como sugieren sus 
títulos, suenan a puro verano, la estación 
más asociada al disfrute y la diversión.

Por desgracia es complicado saber 
qué ocurre con Natsumen en la actuali-
dad (casi todas las webs con información 
de ellos están en japonés), pero se supone 
que siguen dando conciertos, y que en el 
algún momento publicarán su segundo 
trabajo, Fracture, un disco cuya salida lle-
va pospuesta desde 2011 con sus miem-
bros sumidos en una interminable etapa 
de posproducción obsesivo compulsiva.

Toe��φʖ�
Si me permitís la tonta comparación, 
suelo pensar que cierto tipo de post rock 
es como el mar. Nadie duda de que con-
templarlo es muy bonito. A veces, nos 
mece cuando está en calma; otras, desata 
su furia y puede llegar a formar tsuna-
mis devastadores. Cinemático y expan-
sivo son dos adjetivos comunes a ambos 
mundos. El caso es que esta contempla-
ción, a la larga, nos puede llegar a cansar. 
Toe son el remedio ante ese abotarga-
miento.
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Este cuarteto japonés es como una ex-
plosión de mil colores. El quid de su diná-
mica receta radica en practicar un estilo 
que bebe del jazz y del math rock. Es cu-
rioso porque originalmente el género fue 
así concebido por bandas como Tortoise, 
y hoy en día tomaríamos como referentes a 
grupos de crescendos y capas de acordes 
del palo de Mono.

Su sección de cuerdas se suele mover 
en torno a sonidos poco saturados, en 
constante busca del cambio, que juegan a 
entrelazarse y complementarse. La bate-
ría es posiblemente su instrumento más 
carismático y redobla la riqueza de los 
temas con recursos jazzísticos y mil y un 
ritmos fuera de los patrones cliché. Las 
aportaciones vocales son frecuentes en 
los últimos trabajos y son realizadas por 
el guitarrista Yamazaki Hirokazu o por 
artistas invitados. La elegancia que sue-
len destilar podéis comprobarla oyendo a 
Toki Asako en el tema «Goodbye».

Con esta divertida fórmula Toe han 
escrito todos sus discos, obteniendo en 
todos ellos un resultado impecable. Su 
último trabajo, Hear You, ha consegui-
do oxigenar más todavía su propuesta, 
abriendo los brazos hacia nuevos concep-
tos más propios del j-pop o del trip hop, 
lo que supone una vía perfecta de entrada 
a su música.

Sgt.
Si hablamos de Oriente como un labora-
torio del post rock es porque sus bandas 
han expandido el género hacia todas las 
vertientes posibles. Sgt. se han encargado 
de hacerlo fundiéndolo con la música clá-
sica y con el espíritu jazz. Estos japoneses 
destacan por el continuado uso del violín, 
verdadero lead guitar de los temas que en 
sus primeros trabajos proporciona un so-
nido bastante bucólico al conjunto. En 
sus últimos trabajos, el grupo ha ido con-
tagiándose por ese espíritu técnico y prog 
más propio de otros compatriotas como 

Rovo (otro grupo del que no os hablamos 
directamente pero que también podéis 
investigar). De esa etapa vale la pena des-
tacar álbumes como Stylus Fantasticus o 
Capital of Gravity. Como muchas otras 
bandas, en su país natal tienen una gran 
presencia en directo y en colaboraciones 
con otros grupos pero, lamentablemente, 
a Europa no suelen llegarnos muchas no-
vedades y menos aún sus giras.

Otras bandas a tener en cuenta

Mouse on the keys �ᮭ伶೯૑�: Una banda con 
una composición muy curiosa: dos pianos 
y una batería que nos dejan un post rock 
jazzy realmente especial.

Disco a escuchar: Machinic Phylum.

3nd �ౕࢀ�: Claros representantes de la 
ya comentada fusión entre post rock 
y math que impera en Japón, con un 
gusto especial a la hora de alternar mo-
mentos llenos de distorsión con otros 
más introspectivos sin que las guitarras 
pierdan en ningún momento el prota-
gonismo.

Disco a escuchar: World Tour.
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Anoice: Aunque aparezcan casi al final del 
artículo, Anoice son uno de los proyectos 
más interesantes del post rock japonés. Se 
trata más de una banda de música clási-
ca moderna que de post rock, aunque las 
dinámicas del género están fuertemente 
enraizadas en sus temas. Y es normal que 
no sean una banda al uso viendo la can-
tidad de instrumentos que que llegan a 
usar en sus temas: pianos, glockenspiels, 
theremins, flautas, címbalos, etc. 

Disco a escuchar: Remmings (aunque 
toda su discografía es muy recomendable).

RuRuRu �ϩϩϩ�: Los one-hit wonder de 
la lista. En 2013 publicaron un disco ho-
mónimo corto pero lleno de ideas muy 
interesantes, con elementos electrónicos, 
canciones de corte más indie (incluso con 
estribillos) y en general un sonido mucho 
más abierto al acostumbrado. Por desgra-
cia no se ha vuelto a saber nada más de 
ellos, pero nos quedan temazos suficien-
tes para seguir recordándolos.

Disco a escuchar: ϩϩϩ.

downy �ξΤωʖ�: Imaginad que Radio-
head hubiesen tenido sus orígenes en el 
post rock y que luego evolucionasen de 
manera similar: apertura a la electrónica 
experimental, exploración en el uso de 

los instrumentos y una discografía total-
mente impredecible. Pues eso es downy.

Disco a escuchar: No Title 6.

Lite: Toda una institución del math ja-
ponés, que como ya hemos visto siem-
pre bordea los terrenos del post rock. 
Música tan técnica como alegre ideal 
para escuchar mientras tomas una cer-
veza al sol.

Disco a escuchar: For All the Innocence.

té �τ�: Post rock muy enérgico, influen-
ciado por el típico sonido de bandas occi-
dentales como Mogwai o 65daysofstatic, 
que destaca por la habilidad de sus miem-
bros con los instrumentos. 

Disco a escuchar: Ή͢ ͱɼৼͳ͗״ޔ
Ҳ஗ͤΖ͵Δસͱ࠹৏͹̡ Խֺ ͶrรͥΖ.

Mutyumu �ໂ஦ໂ�: Su mezcla de música 
clásica, metal y avant garde junto al con-
traste que forman la voz soprano de su 
cantante con eventuales gritos hacen que 
Mutyumu sean una banda bastante pecu-
liar. Por desgracia es difícil encontrar más 
información sobre su estado actual, lle-
van sin editar nada desde 2008, aunque se 
supone que están trabajando en un nuevo 
disco desde al menos 2013.

Disco a escuchar:  Il y a. 

nenem: Otra banda que tras su primer larga 
duración parece haber desaparecido, pero 
que en su día llamó nuestra atención por 
sus canciones relajantes, más cercanas al 
jazz ligero que al post rock.

Disco a escuchar: Cool Dawn Place.
 
Arakoi �͍Δ͖ͣΌ݀ΌΔΗͪ࿂ਕͪͬ
΃�: ¿Quién dijo que la melódica no tie-
ne cabida en el post rock? Post rock ale-
gre que se atreve con todo: desde can-
ciones cantadas de corte más comercial 
al reggae.  

Disco a escuchar: After Dance / Befo-
re Sunrise.
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entry 
level shit:
noise
césar suárez, "tharandur" y 
Javier Fernández, 
"asbestosdeath"
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entry 
level shit:
noise
césar suárez, "tharandur" y 
Javier Fernández, 
"asbestosdeath"

Este artículo, cuando fue originalmente 
publicado en el blog, tenía el propósito 
de ser el primero de una serie  llamada 
«Entry Level Shit», dedicada a recopilar 
discos que sirviesen de introducción a di-
versos géneros musicales. Aunque al final, 
como casi siempre en SBS, la cosa no lle-
gó a cuajar en más  entregas, en esta pri-
mera nos metemos de cabeza en el peor 
de los fangos: el noise. ¿Música extrema? 
¿Timo? ¿Arte conceptual? ¿Banda sonora 
para tarados? Generalmente una combi-
nación lineal de las cuatro cosas; el noise 
es un estilo abrasivo y abstracto donde, 
como casi siempre que se empujan los lí-
mites de lo que es música y lo que no, la 
frontera entre brillantez y tomadura de 
pelo acaba desdibujándose. Así pues, en 
este artículo os presentamos cinco discos 
con el objetivo de que vosotros mismo 
podáis decidirlo, si es que os acercáis al 
noise con vuestra hoja en blanco. Cinco 
discos que en la medida de nuestra expe-

riencia y conocimiento hemos considera-
do que suponen el mejor primer acerca-
miento a este género musical bien por su 
fácil digestión (relativamente hablando) 
o por pintar una imagen global y variada 
del noise, y de artistas tanto emergentes 
como consolidados. No pretendemos dar 
una visión rigurosa de un estilo tan am-
plio como este, pero sí una introducción 
guiada que, esperamos, os sea interesante.

Pharmakon: Bestial Burden
Pharmakon, el alias de la neoyorkina 
Margaret Chardiet, quizás sea la adalid 
del entry level shit de noise. En 2013 
se dio a conocer con Abandon, que me-
diante un pitchforkazo salió de los mar-
ginales y herméticos círculos del género, 
llegando a cosechar gran cantidad de ala-
banzas y entradas en listas de lo mejor del 
año. Abandon es un disco de noise ligero 
(dentro de lo que puede ser el género), 
con temas de estructuras diferenciadas 
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y distinguibles, y por ello fácilmente pro-
cesable, aunque lejos de resultar «comer-
cial». Y aunque acaba de editar su tercer 
album, Contact, vamos a recomendar su 
anterior trabajo: Bestial Burden, un disco 
más elaborado y rico, pero lo suficiente 
áspero para despellejarte los tímpanos. 
Conceptualmente enfermo y brutalmen-
te personal, está inspirado en una opera-
ción que la propia Chardiet sufrió. Como 
postre, el disco termina con una deliciosa 
versión de «Bang Bang» de Cher, que a lo 
mejor ayuda comprender un poco mejor 
esto del noise.

Fuck Buttons: Street Horrrsing
El debut de Fuck Buttons quizás sea uno 
de los mejores discos para entender el gé-
nero. Si generalmente la mayoría de pro-
yectos noise cogen al oyente y le meten 
un bate de béisbol por la oreja sin pre-
vio aviso, Fuck Buttons va preparándote 

poco a poco, derrochando esmero en los 
preliminares: la violación de tu tímpano 
va a ser la misma, pero al menos cuando 
llegue lo gordo ya vas a estar presto. Este 
concepto de progresión junto a una ma-
yor riqueza instrumental (magnífico y 
más que adecuado uso de percusiones 
tribales) hace más fácil comprender que 
el noise no es ruido sin sentido, sino un 
mantra de la era moderna que funciona a 
través de la saturación sensorial.

Theologian: The Chasms of my Heart
Puede que Theologian no sean la banda 
más accesible del género (ni la más co-
nocida), pero su aproximación al ruido 
desde el industrial los hace interesantes 
a la hora de intentar romper las barrera 
de entrada al noise. Ritmos machaco-
nes, percusiones metálicas y ruido está-
tico dominan sus temas, pero sus pocas 
canciones cantadas son una bocanada 
de aire fresco que hacen más llevadero 
ese descenso a los infiernos que supone 
escuchar cualquiera de sus discos. Quizá 
The Chasms Of My Heart no sea su me-
jor obra, pero se me ocurren pocos temas 
noise más accesibles que ese «All The 
Hope Is Gone» que abre el disco.

Croatian Amor: Love Means Taking Action
La muy hypeada escena danesa de noise, 
cristalizada en torno al sello Posh Isola-
tion y su creador, el multifacético Loke 
Rahbek, es responsable de popularizar 
un sonido y una estética que, si bien no 
especialmente original, sí que al menos 
se ha vuelto reconocible para seguidores 
y outsiders.

A la cabeza de todo nos encontramos 
a Croatian Amor, uno de los alter egos de 
Rahbek. A lo largo de los años su sonido 
ha experimentado una evolución para-
lela a la del propio sello , con unas raíces 
hundidas en el industrial casetero que en 
cada sucesivo lanzamiento se ha ido refi-
nando en lo que el propio músico llama 
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«bubblegum industrial», una amalgama 
de ambient y techno difuminado que 
captura la atmósfera sensual y apenas re-
cordada de una noche de copas, humo y 
luces de neón por la ciudad. Puede argu-
mentarse que nada queda de noise en la 
propuesta actual de Croatian Amor, pero 
los ambientes permanecen.

Prurient: Frozen Niagara Falls
Despachar en un par de párrafos a un 
proyecto como Prurient y un músico 
como Dominick Fernow es imposible no 
sólo por su estatus como uno de los nom-
bres más relevantes del género sino por la 
inabarcable y diversa discografía que ha 
cultivado en los últimos 20 años, tanto 
bajo el nombre Prurient como bajo otra 
miríada de apodos.

Sin embargo, a lo largo de los años, en 
especial durante esta última década, Pru-
rient ha experimentado una evolución 
hacia sonidos más convencionales (o in-
cluso bailables), lo que no sólo lo ha pues-
to en el punto de mira de los medios mu-
sicales más mainstream, sino que coloca 
su música en una posición idónea como 
punto de entrada a los entresijos del noi-

se más duro desde su acercamiento a los 
sonidos del techno, bajo los cuales la as-
pereza y agresión de sus orígenes siguen 
revolviéndose de forma más o menos 
contenida.

Dejando para más tarde algunas de 
sus obras más decisivas de harsh noise y 
power electronics más convencional, ta-
les como The History of AIDS o Cocaine 
Death, creemos que merece la pena re-
comendar su última época, representada 
en trabajos como Frozen Niagara Falls, 
como primer contacto con Prurient. Este 
disco en concreto, si bien imponente en 
su duración cercana a la hora y media, 
es un compendio enciclopédico de casi 
todos los estilos que Prurient ha tocado 
a lo largo de su carrera, en el que encon-
tramos noise puro y duro tamizado por 
beats techno bajo capas de gritos distor-
sionados o momentos de ambient (hasta 
algún resquicio de luminosidad) en los 
que recuperar el aliento. Un disco com-
plejo y profundamente personal que ha 
traído para Fernow el reconocimiento 
fuera de los cerrados círculos de la músi-
ca noise y, en nuestra opinión, de forma 
muy merecida.
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ROCK Y METAL 
INDUSTRIAL EN 
ESPAÑA: 
EL ARTÍCULO 
INNECESARIO QUE 
NADIE ESPERABA
sergi tomsen, "psichoboy"
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El rock y el metal industrial en España 
nunca tuvieron una relevancia demasia-
do evidente más allá del underground. 
Aunque hay una lista de grupos surgi-
dos entre 1997 y 2007 bastante extensa, 
afirmar que hubo una escena del género 
resulta bastante complicado. Partamos 
de la premisa de la definición de «esce-
na» como espacio local donde surge un 
estilo musical o se apropia de uno exis-
tente. Hubo una apropiación, es evidente, 
de todas las influencias que dan nombre 
a este género, las de más éxito comercial 
en la mayoría de casos, pero una escena 
es también una unidad cultural, una co-
munidad. Y del rock/metal industrial a 
nivel general no se puede decir que hu-
biera algo con suficiente entidad propia 
como para disociarlo del movimiento 
que, prácticamente, lo absorbió desde sus 
inicios como una parcela más de la vasta 
cultura que lo formaba: el movimiento 
gótico.

En sus más de treinta años de histo-
ria global, el rock y el metal industrial 
han tenido una relevancia muy limita-
da. Hubo un momento, unos años (más o 
menos entre 1987 y 1994), en los que el 
rock industrial alcanzó cierta notoriedad 
comercial. Al metal industrial, en cam-
bio, le costó más salir del pequeño nicho 
que ocupó como subgénero del metal ex-
tremo. Pero en general, resulta fácil con-
fundir sus caminos ya que las líneas que 
han trazado han convergido en alguna 
ocasión, pese a que en sus acepciones más 
exactas y puras existen diferencias bas-
tante pronunciadas.

Como decía, la cultura gótica incor-
poró el sonido del rock industrial como 
parte de su vasta biblioteca musical, algo 
que también hizo con varios géneros de 
lo que algunos llaman post industrial 
(toda música derivada del industrial pri-
migenio de finales de los setenta y prin-
cipios de los ochenta). Esto supuso una 
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influencia bidireccional que en algunos 
momentos podía ser bastante confusa, 
tanto que a principios de la década de los 
dos mil era muy normal ver formaciones 
mezclando toda influencia gótica posible 
a varios niveles, desde el sonido hasta la 
estética y la temática. 

En España todo sucedió a su ritmo. 
Como pasó con muchas corrientes mu-
sicales foráneas, aquí se instaló cuando 
en los países de alrededor ya llevaba un 
tiempo funcionando. Y como sucedió 
a nivel global en esos años, en realidad 
fue el resurgimiento de la escena gótica 
la que  dominó el panorama en el rock/
metal industrial. Y obviamente, al estar 
tan intrínsecamente asociado a lo gótico, 
cuando pasó la moda y fue menguando su 
popularidad, perdió cualquier tipo de re-
levancia que pudiera tener y volvió al per-
fil más underground posible. Esto hizo 
que la mayoría de las bandas nacidas du-
rante ese auge de lo gótico se vieran muy 
influenciadas por los sonidos más en boga 
para los seguidores de las New Rock: en 
su mayoría casi todo lo facturado entre 
principios de la década pasada y finales de 
la misma bebía mucho de la Neue Deuts-
che Härte, el Marilyn Manson post-Anti-
christ Superstar y el EBM de nuevo cuño.

Entonces, ¿por qué un artículo sobre 
una no-escena? No hay mucha historia 
que contar, en verdad. Nacieron grupos, 
murieron algunos de esos grupos, y otros 
sobrevivieron para poder seguir contán-
dolo. Nada nuevo, nada que no suceda 
constantemente. Tampoco tenemos una 
perspectiva histórica ante nosotros que 
nos permita poner en su justo lugar nom-
bres, grupos y discos. El poco impacto que 
tuvo el rock y el metal industrial más allá 
del momento ha hecho que sea un per-
fecto candidato a coger polvo en nuestras 
estanterías, a perderse en alguno de los 
vericuetos de la memoria colectiva, y en 
definitiva, a ser rescatado casi nunca por 
nadie. Y no es que sea una injusticia que 

clame al cielo por ser reparada, pero precisa-
mente porque ya nunca escucho esos dis-
cos, porque sé que muchos de ellos están 
demasiado anclados a un momento con-
creto, precisamente por ello escribo esto. 

1. APOCALIPSIS 25D
En 1995 Álex de la Iglesia estrenaba El 
día de la Bestia, su segundo largometraje 
como director y una de sus películas de 
mayor éxito hasta la fecha. Para ambientar 
la historia del padre Ángel y su epopeya 
para evitar el nacimiento del Anticristo 
en Madrid, la película contaba en la ban-
da sonora con grupos internacionales 
como Ministry y Pantera, y formaciones 
locales del calibre de Def Con Dos, Negu 
Gorriak, Eskorbuto o Soziedad Alkohóli-
ka. Entre la lista de temas aparecía «Apo-
calipsis 25D» de Ktulu, una pieza que no 
llegaba a los tres minutos de duración re-
pleta de samplers y riffs mecánicos supu-
rando ácido.

Curiosamente, el tema no pertenecía a 
ningún disco del grupo y fue compuesto 
expresamente para la película. De hecho 
«Apocalipsis 25D» se hizo tan popular 
que en una reedición de Orden Genéti-
co, segundo disco de Ktulu publicado en 
1994, fue incluido en el track list. Y cu-
riosamente, fue un punto de inflexión de 
vital importancia para la banda: cuando 
debutaron en 1991 con Involución eran 
un prometedor grupo de thrash metal y 
nada parecía indicar que fueran a tomar 
otro camino. El mencionado Orden Ge-
nético confirmó esa promesa, pero ahí 
apareció Álex de la Iglesia. Y en 1997 Ktu-
lu publicaban su tercer disco y el primer 
disco de metal industrial hecho por una 
banda estatal: Confrontación. 

El álbum recogía dos influencias bien 
definidas (el sonido denso de los Minis-
try de Psalm69 y los riffs vanguardistas 
del Demanufacture de Fear Factory) que 
mezclaban con parte del sonido thrash 
metal que venían practicando, dando 
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como resultado un disco novedoso y fresco 
que les colocó en el punto de mira. Al año 
siguiente decidieron darle una vuelta de 
tuerca a Confrontación usando algunos 
de sus temas en disco de remixes bautiza-
do como El latido del Miedo (algo similar 
a lo que hizo años antes Fear Factory con 
Fear Is The Mindkiller, disco de remez-
clas de Soul of a New Machine), siendo en 
este caso también la primera banda de me-
tal estatal que se prestaba a un experimen-
to de este tipo. 

El segundo punto de inflexión de la 
banda se produjo justo entonces cuando 
el bajista y el guitarrista de la formación 
decidían abandonar el barco para formar 
su propio proyecto, al que bautizaron 
como Freak XXI.  Ktulu, después de pu-
blicar un disco homónimo en 1999 y un 
EP de versiones en 2000 (titulado 2078”), 
anunciaron que se tomaban un descan-
so en 2002, volviendo en 2008 con Show 
Caníbal. En 2012 publicaban la que hasta 
ahora es su última referencia, Makinal.

Freak XXI destacaron enseguida por 
meterse más de lleno en un terreno mu-
sical más complejo que el de su banda 
origen. Por un lado la influencia del EBM 
se hacía patente con la evidente predomi-
nancia de bases electrónicas, y en la otra 
cara estaba la influencia del metal de corte 
más contemporáneo, el nu metal que tan 
en boga estaba entonces, y del que pidie-
ron prestados el estilo de los fraseos y el 
groove de las guitarras. El resultado era 
menos agreste que el de Ktulu y más me-
lódico, accesible incluso. Debutaron en 
1999 con El anfitrión, un EP con el que 
pretendían dejar las cartas sobre la mesa 
de la manera más clara posible. Le siguie-
ron su primer LP, Semihumanos (2000), 
el EP Música ordenada (2002) y su última 
referencia hasta ahora, Recycle (2003). 
Nunca pasaron de un estatus under-
ground y su nombre ha quedado un poco 
oculto bajo la alargada sombra de Ktulu, 
a lo que tampoco ayuda el hecho de tener 

un sonido muy bien trabajado, sí, pero de-
masiado anclado a las coordenadas de la 
época en la que fue facturado.

2.  EL CAMINO CORTO 
Es probable que esté mintiendo a medias 
al afirmar que el primer disco de metal 
industrial realizado al sur de los pirineos 
fue Confrontación. Si bien Ktulu se lleva-
ron el nombre, habría que ir hasta Zarautz 
para encontrarnos con 2 Kate, un dúo 
formado por Izaskun Forkada y Mikel 
Kazalis. Durante su —desgraciadamen-
te— corta carrera sólo publicaron dos 
discos, Bide Laburra en 1997, y Birzikla-
tu en 1999, para poco después disolverse 
y desaparecer de la escena. 2Kate tenían 
un sonido muy ambicioso en el que los 
riffs thrashers se mezclaban sin tapujos 
con loops, bases electrónicas, y un toque 
KMFDM que venía de los ramalazos más 
bailables de algunos de sus temas y de la 
voz de Izaskun. Pese a que su propuesta 
se alejaba bastante de lo que venía siendo 
llamado rock radical vasco, a 2 Kate se les 
acabó ensacando en esa etiqueta fuera de 
Euskadi por el mero hecho de usar el eus-
kera como lengua vehicular para las letras 
y, obviamente, por su fuerte componente 
social. Esto, lejos de beneficiarles, les su-
puso quedarse encasillados en su ámbi-
to geográfico provocando que sean unos 
grandes desconocidos para el público del 
resto del estado.

Cuando comentaba anteriormente 
que el surgimiento de los primeros dis-
cos a nivel estatal era algo peculiar, no me 
refería únicamente al origen de Ktulu 
como banda de thrash que descubre un 
buen día este tipo de música. En 1998 los 
granadinos Lagartija Nick ya estaban con-
siderados una de las bandas referencia del 
indie nacional cuando decidieron hacer 
una incursión en terrenos industriales 
publicando Val del Omar.  El disco, ins-
pirado en la obra del director/inventor 
José Val del Omar, entraba a fondo en el 
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metal industrial con un sonido lleno de 
loops y riffs que se reflejaban en los Mi-
nistry más veloces, y dónde usaron por 
primera y única vez una caja de ritmos 
para la batería. El resultado es un traba-
jo atípico, tanto por la desacomplejada 
aproximación que hicieron a un sonido 
completamente ajeno, como por el re-
sultado global, inclasificable en su disco-
grafía pero una de las grandes referencias 
del género en España. 

Y pese a que no es estrictamente lo 
que llamaríamos un disco de rock in-
dustrial, hay que mencionar un trabajo 
que estuvo rodeado de polémica muy 
a su pesar: Radical Sonora (1997). El de-
but de Enrique Bunbury tras la dolorosa 
separación de Héroes del Silencio fue di-
fícil, aunque a la larga algunos de sus te-
mas  —«Salomé», «Alicia (Expulsada al 
país de las Maravillas)»— han terminado 
siendo clásicos del repertorio del com-
positor. La culpa la tuvo el viraje sonoro 
realizado, dónde se dejaba completamen-
te atrás cualquier referencia a Héroes del 
Silencio y se entraba de lleno en un rock 
electrónico cuyas claras referencias eran 
el David Bowie de Outside, y los Nine 
Inch Nails más melódicos y accesibles. 
Quizá el único nexo que este debut man-
tenía con el anterior proyecto eran los de-
jes arabescos de algunas canciones, que ya 
asomaban en la última referencia de los 
zaragozanos, Avalancha (1996). Tras Radi-
cal Sonora, Bunbury no volvió a este soni-
do, quedando el debut como una ruptura 
radical, obviamente, y un necesario bo-
rrón y cuenta nueva para el compositor.

3. INTERMEDIO
Hablar de una primera oleada de grupos 
(situada entre 1997 y 2000) y una segunda 
oleada (de 2001 en adelante) no sería del 
todo correcto, pero nos sirve para estable-
cer unas diferencias existentes, tanto en 
la forma como el fondo. Entre una y otra 
cambiaba las influencias tomadas, cada 

vez más contemporáneas, pero también 
las herramientas de trabajo y difusión: 
con la normalización de internet como 
caja de resonancia cultural, cualquier 
banda disponía de un mecanismo que 
le permitía tanto darse a conocer como 
poner su música a disposición de cual-
quiera. En lo que concierne al artículo, 
la mayor parte de proyectos de rock/me-
tal industrial explotaron paralelamente 
a la implantación de internet, aunque 
también sufrieron en sus carnes la di-
cotomía del todo gratis y la necesidad 
de obtener algún beneficio para poder 
seguir adelante.

En medio de toda esta vorágine hubo 
un grupo que podríamos considerar 
«puente» entre una etapa y otra. Nacie-
ron cuando prendió la mecha y desapa-
recieron cuando la mayoría de grupos de 
lo que llamamos «segunda oleada» esta-
ban debutando o dando sus primeros pa-
sos. Hablamos de Bad F-Line, nacidos en 
Arrasate en 1997.  El cuarteto formado 
por Rakel, Iñaki, Txema y Tadeos no con-
taba con la presencia de bajo ni batería, y 
en su lugar la base rítmica era totalmen-
te electrónica. Su sonido combinaba esa 
querencia por el ruido a lo Atari Teenage 
Riot con una parte más melódica muy en 
la línea de KMFDM, y de ambos grupos 
también podríamos decir que tomaba 
prestado el fuerte componente político y 
social de sus letras, algo que dejaron bien 
patente desde el principio con Naranja.  
Al EP, que supuso su debut en 1997, le 
siguieron los LP’s Verde (1999), Amari-
llo (2000) y Rojo (2002), disolviéndose en 
2004 tras publicar Gris Perla. Bad F-Line 
tuvieron una carrera discográfica tan in-
tensa como su música, desgraciadamente 
nunca fueron demasiado conocidos más 
allá del ámbito local pese a lo vanguar-
dista y ambicioso de su sonido, exacta-
mente igual que pasó con 2 Kate. 

Para los amantes de los sonidos más 
góticos/electrónicos queda una referencia 
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bastante oculta por el hecho de que sólo 
llegaron a publicar un disco antes de desa-
parecer, como si nunca hubieran existido. 
Jennifer In Latex nacieron en Valladolid 
en 1996, y ellos mismos se definían como 
banda de rock industrial con influencias 
de Misery Loves Co. y Marilyn Manson. 
Autoeditaron una maqueta en casete en 
1997, con más ganas que medios, y no fue 
hasta el año 2000 que vio la luz su primer y 
único disco, titulado como el grupo. Pese 
al gran nivel mostrado en el debut nunca 
terminaron de despegar por varias razo-
nes, entre ellas la dispersión geográfica de 
sus componentes y el inicio de la expan-
sión de las plataformas de intercambio de 
mp3, lo que llevó al grupo a separarse en 
2002 con un segundo disco en prepara-
ción, que nunca llegó a publicarse.

4. X-CULTURA
Tenemos pues, una base formada a raíz 
de unos pocos proyectos que se abrieron 
paso en una tierra poco fértil para este 

tipo de sonidos. La escena gótica ya se ha 
instalado, y empieza a ser corriente que 
los medios de comunicación generalis-
tas se fijen en esa tribu urbana que está 
calando entre los adolescentes. Marilyn 
Manson está dejando de ser el miedo de 
muchos padres para empezar a ser un pe-
sado que saca discos aburridos, mientras 
que Rammstein alcanzan techo con Mu-
tter y Reise, Reise. El power metal con to-
ques góticos (Nightwish, Within Tempta-
tion…) y el meloso rock oscuro para llorar 
el primer amor de HIM o The 69 Eyes se 
hacen fuertes. El EBM lo peta en las listas 
de baile con Apoptygma Berzerk, VNV 
Nation, BlutEngel o Covenant. El nu me-
tal empieza su desconexión territorial y 
su declive, lento pero inexorable, ya no 
tiene marcha atrás. La relación entre lo 
gótico y lo industrial es más fuerte que 
nunca, como demuestra el hecho que tres 
de las bandas que más dieron que hablar 
(Blood, =Ratio= y Killus) cuidaron tanto su 
estética como la conexión con ese público 
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hambriento de música con el que satisfa-
cer su angst adolescente y la crisis exis-
tencial de intentar encajar poco a poco en 
el mundo de los adultos.

Los que mejor lo entendieron fue-
ron los alicantinos Blood, tan polémi-
cos como capaces de mantenerse firmes 
ante las críticas. Nacieron como banda de 
heavy metal bajo el nombre de Capitán 
Blood de la mano de Javi, Mado y José, 
pero como ellos mismos afirmaban cuan-
do se les preguntaba, el descubrimiento de 
Rammstein supuso una revelación y un 
giro estilístico que les llevó a acortar el 
nombre a Blood y a pasarse al riff monolí-
tico y repetitivo. Debutaron con el nuevo 
nombre en 2001 con 0.08 ATM, un disco 
en el que querían parecerse tanto a Ram-
mstein, querían tomárselo tan en serio, 
que se pasaban de frenada. Esta tendencia 
a imitar a los germanos estuvo presente 
durante toda su discografía, pero como 
dije, al ir calando entre el público gótico 
fueron añadiendo a cada disco más ele-
mentos prestados del EBM, conscientes 
de que en ese nicho es donde más éxito 
podrían tener. Al debut le siguieron Psike 
(2004), G.E.N. EP (2006), Seppuku (2008), 
y poco después de publicar X-Cultura 
(2011), el grupo dio por finalizada su carre-
ra. Aunque  en cada disco pulían un poco 
más la fórmula, nunca se pudieron quitar 
la losa del excesivo parecido con Ramm-
stein. Pese a ello, gozaron de una fan base 
sólida, también en parte por el trato de fa-
vor del que gozaron en muchos webzines 
musicales, pero también porque —siendo 
honestos— no dudaron en ningún mo-
mento de cuál era el camino que querían 
seguir.

De las cenizas de Blood surgieron Mind 
Driller, que básicamente seguía la fórmula 
patentada sólo que ampliada en varios as-
pectos: tres vocalistas, dos guitarras y el uso 
del alemán, inglés y castellano para sus te-
mas. Hasta la fecha han publicado dos dis-
cos, Red Industrial (2012) y Zirkus (2016).

Menos polémicos, pero también con 
una repercusión menor, fueron los ma-
drileños =Ratio=. Como Blood, nacieron 
en los estertores del siglo XX de la mano 
de Miguel Enjuto, Paco Valiente y Carlos 
Robles, influenciados por el binomio for-
mado por Marilyn Manson y Rammstein. 
Su debut Interface (2003) les dio repercu-
sión suficiente para poder tener conti-
nuidad y publicar Unreal un año después. 
El cambio más significativo entre ambos 
era el sonido más pesado, denso y oscuro 
de este segundo disco. Con Reset (2005) 
el grupo intentaba desmarcarse un poco 
de los cánones del género añadiendo a 
una vocalista (Kimberly) que inevitable-
mente les daba un toque a lo KMFDM. 
Empezaron a asomar entonces pequeños 
destellos más electro punk, con temas 
menos complejos y más directos, pero 
desgraciadamente la discográfica quebró 
y se quedaron sin promoción y sin dis-
tribución del disco. Esto hizo que pasa-
ran dos años hasta que volvieron con (E)
Static(A), encontrándose entonces una 
situación de difícil solución al tener que 
empezar de cero en tareas de promoción 
y habiendo sido un poco olvidados por 
la escena. Además, esta nueva referencia 
ya se alejaba del todo de lo industrial pa-
sando definitivamente al punk y el synth 
pop, y cambiando el inglés de las letras al 
castellano. (E)Static(A) era un disco dema-
siado luminoso para el fan de lo gótico y 
para los días más grises de la banda, abo-
cada a un limbo del que no pudieron salir. 
Anunciaron su separación en 2008, pero 
en 2013 se reactivaron para autoeditarse 
V en 2015, un disco que continuaba la 
senda marcada por su antecesor.

Killus fueron la última en nacer de las 
tres bandas más reseñables de esta época. 
Lo hicieron en 2003 en la ciudad de Vi-
llarreal de la mano de Supersixx, Premu-
toxx, Ruk, Nano y Kun. En 2006 lograban 
debutar con God Bless Us, y como era lo 
habitual, las canciones que lo componían 
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tenían todos los tics habidos y por haber 
del Manson de Holy Wood y los Ramm-
stein de Mutter. La sorpresa de su conti-
nuación, Extinción (2009), fue el cambio 
de idioma de las letras, pero el experimen-
to no cuajó y para Never Something Was 
So Real (2011) volvieron de nuevo al in-
glés. Killus poco a poco fueron amplian-
do las miras de manera evidente y con el 
tiempo se empezaron a notar influencias 
de bandas como Dope o Godhead, pero 
también retazos a lo Wednesday 13/Mur-
derdolls, sobre todo a nivel estético y de 
temática lírica, algo ya evidente en Feel 
The Monster (2013) y su última referen-
cia hasta la fecha Ultrazombies (2016). 
Mucho más centrados en el riff que en 
las influencias electro góticas, Killus son 
ahora mismo una de las bandas más des-
tacables del género en nuestro país.

5. SIGO TENIENDO FRÍO
Que las mencionadas formaciones go-
zaran de algo más de popularidad o re-
conocimiento no significa que la esce-
na estatal se limitara sólo a lo que ellos 
ofrecieron. Al contrario, hubo propues-
tas interesantes, otras más tópicas, pero 
lo cierto es que hasta prácticamente el 
final de la década de los dos mil iban 
surgiendo grupos afiliados al género, se 
podría decir que en cantidad suficiente 
para hacer pensar en algo estable o con 
más continuidad en el tiempo. Pero no 
fue así. Cuando la escena gótica empezó 
a languidecer arrastró consigo a todo lo 
que iba asociado a esta: webzines, disco-
tecas… y la «popularidad» de algunas de 
las bandas surgidas bajo el ala de lo goth. 
Si bien toda música perteneciente a géne-
ros oscuros siempre estará limitada a la 
esfera underground, el hecho de la pér-
dida de notoriedad y empuje de la escena 
hizo que muchos de ellos vieran reducida 
su capacidad para atraer a gente o para en-
contrar sitios para tocar, en un país ya de 
por sí bastante complicado en este aspecto. 

Pero como digo, durante un tiempo 
hubo bastantes bandas que se movían 
en la esfera de los sonidos más orgánicos 
de lo industrial. Los valencianos Code 
Name se formaron en 1999 de la mano 
de Kemao, Betty, Crazy, Mo-Zombie, 
Fuck-un, Krow y Henry W y durante sus 
diez años de carrera, fueron perfilando 
un sonido que empezó estando muy in-
fluenciado por el nu metal (Here Comes 
a New Challenger, 2004), y que a partir 
del segundo disco (Bizarre Action Figures, 
2007) fue poco a poco derivando a una 
combinación de la herencia de la Ruta 
del Bakalao, The Misfits y KMFDM que 
culminó con su tercer y último trabajo 
(Nitro Monsters, 2009). 

Bastante más difíciles de encasillar, y 
siempre dando esa sensación de ir muy 
por libre, están los Brutalizzed Kids. De 
todos los grupos habidos y por haber, 
los tinerfeños han sido los más peculia-
res por su enfoque musical: demasiado 
punks para ser rock industrial, y dema-
siado electrónicos para ser únicamente 
punks. A veces caóticos, a veces melódi-
cos, el hecho de vivir aislados en las islas 
les ha perjudicado más de la cuenta para 
darse a conocer fuera de ellas, y han pu-
blicado únicamente tres discos (Hoy de 
noche sale el sol en 2005, Soy muñeco en 
2009 y El Diablo es Devil en 2014) en ape-
nas diez años, y sufriendo la ya mencio-
nada dificultad para darse a conocer en la 
península.

Los zaragozanos The Closer optaron 
por la faceta más melódica de Nine Inch 
Nails y el rock industrial noventero de 
otros grupos como Stabbing Westward 
para tomarlos como base para su primer 
y único disco, Gliesse581 (2010). Notes 
From The Underground empezaron fuer-
te desde Madrid con NFU (2008), Cros-
sing The Rubicon (2009) y Radio Static 
(2013), con un rock industrial muy cuida-
do y trabajado que a ratos puede recordar 
a los Front Line Assembly más guitarreros, 
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pero también a Ministry, o incluso a re-
ferencias más modernas como Static-X 
(sobre todo en las voces). Los donostia-
rras Kudai apostaban por la parte más un 
metalera del metal industrial, la que iba 
a caballo entre Crosbreed y Fear Factory, 
mientras que Los vigueses Minim se acer-
can al rock industrial por la vía de la ele-
gancia y la melodía.

La lista sigue con grupos desapare-
cidos ya como Symawrath, Low Haze, 
Wormparade o Noesis, y grupos todavía 
en activo como Psideralica. Como podéis 
apreciar y tal y como comenté al princi-
pio del artículo, no es para nada desde-
ñable la cantidad de bandas que optaron 
por acercarse al rock y al metal industrial.  
En 2007 entrevisté a =Ratio= para Terror 
Industrial con motivo de la presentación 
de su cuarto disco, e hice la inevitable 
pregunta sobre el estado de la escena: el 
vocalista se quejaba de lo difícil que era 
salir adelante si no se hacía piña y se re-
maba en la misma dirección. Dos años 
después, en la misma web se entrevista-
ba a Blood y el cantante también hacía 
unas declaraciones similares al respecto. 
La sensación que tenían era de abandono 
por parte los sellos —lógico por otra par-
te, en un momento en el que publicar dis-
cos no era nada rentable—, pero tampo-
co había una unión interna que supliera 
la falta de medios. Y las pocas iniciativas 
DIY que pudieron existir se encontraron 
con un tema todavía demasiado verde y 
sin la aceptación que tiene hoy en día este 
método de trabajo. 

Faltó ese punto para terminar de cua-
jar del que sí disfrutaron en países an-
glosajones y del norte de Europa. Faltó 
el hecho de que a nivel estatal la excesi-
va endogamia, en parte inherente, de la 
escena oscura lo complicara todo más 
todavía. Los núcleos surgidos en ciuda-
des como Madrid, Barcelona y Valencia 
eran prácticamente impermeables a 
cualquier elemento externo, y pese a la 

expansión propiciada por internet, la 
atomización persistente no ayudaba en 
nada a ninguna banda. Esto no significa 
que se hicieran las cosas mal, simplemen-
te se hicieron con el conocimiento de 
los medios que se disponía entonces. Ni 
más ni menos.

Los que siguen de pie actualmente se 
enfrentan a las dificultades de tocar un 
género muy menor y sin apenas tradi-
ción, pese a los años que lleva en marcha, 
además de los problemas mencionados 
en los párrafos anteriores. Por ello resul-
ta bastante sorprendente cómo surgió el 
género en España y lo atrevido de alguna 
de sus propuestas, que quedan para la pos-
teridad como ejemplo de unos años de 
transición de la era del formato físico a la 
digital.

6. ANEXO: LISTA DE BANDAS, DISCOGRAFÍA

2 Kate (Zarautz, 1997 - 1999) 
- Bide laburra ( 1997)
- Birziklatu (1999)

=RATIO= (Madrid, 1999 - 2008 / 2013 - )
- Interface (2003)
- Unreal (2004)
- Reset (2005)
- (E)static(A) (2007)
- V (2015)

Bad F-Line (Arrasate, 1997-2004)
- Naranja Mini EP (1997)
- Verde (1999)
- Amarillo (2000)
- Rojo (2002)
- Gris Perla (2004)

Blood (Alicante, 1999 - 2013 ) 
- 0.08 atm (2001)
- Psike (2004)
- G.E.N. EP (2006)
- Seppuku (2008)
- X-Cultura (2011)
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Brutalizzed Kids (Tenerife y Gran Canaria, 
2002 - ) 
- Hoy de noche sale el sol (2005)
- Soy muñeco (2009)
- El Diablo es Devil (2014)

Closers, The (Zaragoza, 2007 - ? )
- Gliesse581 (2010)
- Devil’s Day EP (2012)

Code Name (Valencia, 1999 - 2009) 
- Here Comes a New Challenger (2004)
- Bizarre Action Figures (2007)
- Nitro Monsters (2009)

Enrique Bunbury (Zaragoza, 1997 - ) 
- Radical Sonora (1997)

Freak XXI (Hospitalet de Llobregat, 1998 - 
2004) 
- El anfitrión EP (1999)
- Semihumanos (2000)
- Música ordenada EP (2002)
- Re-Cycle (2003)

Jennifer in Latex (Valladolid, 1996 - 2002) 
- Maqueta (1997)
- Jennifer in Latex (2000)

Killus (Villareal, 2003 - ) 
- God Bless Us (2006)
- Extinción (2009)
- Never Something Was So Real (2011)
- Feel The Monster (2013)
- Ultrazombies (2016)

Ktulu (Hospitalet de Llobregat, 1986 - 2000 
/ 2008 - ) 
- Involución (1991)
- Orden qenético (1994)
- Confrontación (1997)
- El latido del miedo - Remixes (1998)
- Ktulu (1999)
- 2078” EP (2000)
- Show caníbal (2008)
-Visión en la casa del caníbal (2011)
- Makinal (2012)

Kudai (Donostia, 2004 - ) 
- Hutsa (2004)
- Arima Eroslea (2006)
- Shah Mat (2009)
- Arezko Dorreak (2013)

Lagartija Nick (Granada, 1991 - )
- Val del Omar (1997)

Mind Driller (Alicante, 2011 - ) 
- Red Industrial (2012)
- Zirkus (2016)

Minim (Vigo, 2006 - ) 
- 22:22 EP (2006)
- 9567: Here Even It’s Yesterday (2010)
- 0001: Yesterday I Was in The Room of 
Thought (2011)

Noesis (Santander, 2006 - 2016) 
- When All Colours Are Dead (2006)
- EP (2008)
- Fiesta Vacía Para Tres EP (2011)
- Miedo Siempre EP (20013)

Notes From Underground (Madrid, 2008 - )
- NFU (2008)
- Crossing The Rubicon (2009)
- Radio Static (2013)

Psideralica (Mallorca, 2002 - ) 
- Engel Der Nacht (2005)
- Neophobia? (2010)
- Trinitite (2016)

Symawrath (Tarragona, 2002 - 2009) 
- Chemical Psicodrama EP (2002)
- Hellnesis (2009) 

Wormparade (Murcia, 2003 - )
- Tragedy in The City of Horroria (2008)
- GOSSIP!! (2010)
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Oda a 
tom morello
milton ruddy, "El chamán"
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Te empecé a conocer en los noventa
cuando tocabas en Rage Against The Machine.
Toda la década haciendo ruidicos
dando botes junto a un cantante parlanchín.

Os pensasteis que os ibais a comer el mundo,
y nadie se percató que era todo el rato la 
misma canción.
Sacrificios de rock y comunismo como fal-
sos druidas,
pero pasan los años y te metes en otras mo-
vidas.

Ahora escucho el primero de Audioslave,
Cornell canta «por favor ayudadme, estoy 
fatal»
y tú todo el rato haciendo ruidicos
como si fueras marsupial.

¿Requieren todas las canciones tu puto solo 
de ruidicos?
A quién cojones le importa, quizá pensarías,
lo importante es que lo hagas y lo metas
aunque no venga a cuento 
y seas incapaz de dejar las manos quietas.
Otra vez, otro solo de ruidicos.

Pero macho,
¿todo el rato lo mismo?
Parece que te domine la codicia.
Menos mal que el disco lo salva 
Cornell con su legendaria pericia.

Escuchar el primer disco de Audioslave
es como si os contara esta historia: «ayer 
conocí a una chica, muy guapa ella.
Nos fuimos a su casa y allí me tocó la
pa-ti-ti-wua-wua-wua-pa-pa-pa-ati-we-ahaa.
Entonces apareció su padre, 
ti-riiiiiiiiiiii-ti-bui-bui-raaa-tooo-piribiiiiiii-
iiii-bui-bui.
Los cazavampiros nos rodearon,
pa-ra-pa-pa-paaaau-riiii-
ii-twa-twa-twa-twa-wiiiiiiiiiiiiiii.
Y se murió». Fin.

Eso es todo lo que pienso de tu arte.
Pero no me queda otra que respetarte,
porque eres calvo
como yo.
Y eres negro,
también como yo.
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WHO IS WHO?
Remem0rama (Carlos Gordo)
Alguien una vez definió SuicideByStar como «una reunión de borrachos en un 100 
Montaditos», algo con lo que estamos completamente de acuerdo. Pero ahí en medio del 
tinglado, entre gritos y chistes de dudosa sensibilidad, emergería la figura (y no sólo por 
ser muy alta) del Reme: el oasis de calma en el desierto, la voz de la conciencia, el único 
ser del staff que piensa antes de actuar y con poder marcial suficiente para matarnos a 
todos si quisiese. Curtido a base de nu metal, rock alternativo e Indie, sin él la web hace 
muuucho tiempo que hubiera caído en el olvido.

Tharandur (César Suárez)
El departamento de IT de SBS, pero también el más ecléctico de todo el staff: lo mismo te 
rapea al oído una rima de Yung Beef como luego se rompe las cervicales al ritmo de riffs 
blackers o se hincha a perrear escuchando grupos japoneses de post rock. El adalid del 
hype, capaz de decirte «este disco es una pasada» y dos horas después decir lo contrario… 
del mismo disco. Y actualmente la única persona capaz de convencer a Psichoboy para ir 
a un concierto de trap. Bueno, no: tres conciertos.

Asbestosdeath (Javier Fernández)
Nuestro Señor de la Mvgre. Un oyente del podcast dijo de él «es el único que parece estar 
hablando desde una cloaca o una cueva muy húmeda». Black, crust, death, punk, noise... 
todo lo extremo, sucio y perverso tiene sitio en su biblioteca musical (amén de poder 
afirmar tranquilamente ser un erudito del post punk). Pero no os dejéis engañar: bajo esa 
coraza de berridos, riffs partecuellos, atmósferas viciadas y blastbeats, se esconde el peor 
jugador que os vais a encontrar en el Rocket League.  

Jorgenious (Jorge Soriano)
Dealer de miguelitos y atascaburras, la voz más sexy del podcast. Jorgenyuss afirma que 
todo empezó cuando descubrió a Satán y su música, y nosotros le damos las gracias por 
ello. Superviviente nato, JG ha pasado por pruebas que ningún ser humano normal 
aguantaría: diez años de Viña Rock lo atestiguan. Criado a base de punk, rock en euskera, 
fiestas rave, kalimotxo y todo lo demás, ahora es un hombre de provecho que lo mismo te 
hace un vídeo repasando la historia del corpse paint como te diseña una camiseta la mar 
de molona.

Psichoboy (Sergi Tomsen)
Voz de youtuber adolescente y alma de señor mayor, cuando no está intentando vender 
las bondades de los Ministry de la etapa 1987-1991, Psichoboy se dedica a seguir inda-
gando en todo lo relacionado con el post punk, lo gótico y lo industrial. Y cuando no, está 
haciendo penosos juegos de palabras en alguna red social o en Steam enganchado al Euro 
Truck Simulator 2. Es, después de Asbestosdeath, el peor jugador que os vais a encontrar 
en el Rocket League.
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