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Ahora y sin más preámbulos os ofrecemos este ensayo de música dedicado a ho-
menajear el disco "Animals" en su 40º Aniversario. Con el sano propósito que sea del 
agrado tanto de nuestros lectores como de los millones de fans y sesguidores del grupo 
Pink Floyd.

Animals fue el décimo álbum de estudio de la banda británica de rock progresivo 
Pink Floyd, lanzado al mercado en enero de 1977 a través de la compañía discográfi-
ca Harvest/EMI en el Reino Unido y de Columbia Records en Estados Unidos. Es un 
álbum conceptual que critica de forma mordaz las condiciones sociopolíticas de Ingla-
terra y la decadencia del mundo industrializado de la década de 1970. El disco supone 
además un cambio en el estilo musical respecto a su anterior trabajo, Wish You Were 
Here. La grabación se llevó a cabo en los estudios de la banda, Britannia Row, en Lon-
dres. La producción del álbum se vio salpicada por los primeros signos de discordia que 
varios años después culminarían con la marcha de Roger Waters de la banda. 

La imagen de la portada del álbum -un cerdo flotando entre dos de las chimeneas 
de la estación eléctrica Battersea Power Station- fue diseñada por el compositor y ba-
jista Roger Waters, y producido por el colaborador habitual de Pink Floyd, Hipgnosis. 
Obtuvo reseñas positivas en el Reino Unido, y alcanzó el puesto número dos de ventas. 
También fue un éxito de ventas en Estados Unidos, en donde llegó al puesto número 
tres de la lista Billboard 200. A pesar de solo permanecer en las listas estadounidenses 
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seis meses, las ventas constantes han conseguido que sea certificado platino en cuatro 
ocasiones por la RIAA. El tamaño de los recintos de su gira promocional In the Flesh, 
sumado a un incidente en el cual el comporta-miento de los seguidores hizo que Waters 
escupiese a uno de ellos, sirvió de temática para que el bajista compusiese el siguiente 
álbum de estudio de la banda, The Wall. 

El décimo álbum de estudio del grupo inglés de rock progresivo no tuvo mismo 
éxito comercial que los anteriores, pero es considerado como una de sus obras más bri-
llantes. En el momento en el que se sentaron a preparar Animals, la banda estaba en la 
cúspide de su carrera y las expectativas puestas sobre Pink Floyd eran tan altas como las 
ventas que habían conseguido con The Dark Side of the Moon (1973) y Wish You Were 
Here (1975), sus dos anteriores discos. La década de los setenta era suya: habían conse-
guido, desde su debut en 1967 crear un sonido propio, arriesgado e imperecedero: una 
fórmula envidiable por todo aquel que quisiera ser una estrella del rock. Sin embargo, 
como si se tratara de ese globo que vuela en la portada de Animals, la buena racha estaba 
a punto de explotar hacia su inevitable final. El ego de Roger Waters, en las nubes, lejos 
de aquella fábrica, empezaba a ser un problema imposible de salvar. Rick Wright, que 
acabaría siendo el primer damnificado por la situación, lo explicaba así: “Con Animals 
tuvimos que sudar tinta. No fue una grabación divertida, y es que por aquel entonces 
Roger comenzó a pensar que era el único escritor de la banda. Se creyó que era el único 
responsable de que el grupo siguiera 
adelante”.

Una crítica feroz sin solucio-
nes

La Inglaterra de 1976 era una 
época dominada por la industria, el al-
tísimo desempleo y la violencia racista 
extrema. Fue en ese periodo cuando el 
punk comenzó a surgir como movi-
miento contestatario que buscaba ser 
la competencia al rock que imperaba 
en la sociedad y que protestaba por las 
condiciones políticas y sociales. “Ani-
mals” está relacionado directamente 
con la fábula política de George Orwe-
ll, Rebelión en la Granja, en la que se 
identifican a los diferentes estratos 
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sociales con la animalización. Roger Wa-
ters, que había tomado el control creativo 
del grupo para este álbum, componiendo 
la mayor parte de las canciones, clasifica a 
todos los seres humanos en tres clases dis-
tintas: los perros, representantes de la ley 
y empresarios; los cerdos, mandatarios y 
moralistas; y las ovejas, peones sin cerebro 
siguen ciegamente a los otros dos tipos de 
animales. La novela se enfoca en el comu-
nismo, mientras que el álbum es una críti-
ca directa a la sociedad de consumo. 

Algo que se ha criticado durante 
muchas décadas es que Pink Floyd ataca 
abiertamente al sistema, pero no ofrece 
ideas constructivas como posibles alterna-
tivas. El tono del disco es oscuro, e incluso 
puede llegar a considerarse deprimente. 
Las canciones suenan opresivas y algo per-
turbadoras, con efectos sonoros que re-
cuerdan a los animales protagonistas que 
se escuchan de vez en cuando entre la mú-
sica. Animals, más que una evolución del 
sonido de Pink Floyd es un asentamiento 
definitivo de su rock progresivo, una con-
solidación de lo que ya habían hecho en 
The Dark Side of the Moon y que termi-
narían de rematar después en “The Wall”.

Una portada para la historia

Para la elaboración de la portada 
del disco, el grupo se puso a trabajar con 
la empresa que ya se encargó de sus an-
teriores trabajos, Hipgnosis. Sin embargo, 
y a pesar de los proyectos que estos ofre-
cieron, el concepto final fue una idea de 
Waters, que pasaba muy a menudo por la 
Battersea Power Station de Londres y vio 

en esta fábrica todo lo que quería transmi-
tir con la imagen. La compañía alemana 
Ballon Fabrik fue la encargada de la cons-
trucción de un globo de helio con forma 
de cerdo de unos nueve metros llamado 
Algie. Fue contratado un experto tirador 
listo para disparar si se escapaba, pero el 
animal terminó soltándose de las amarras 
y se escapó, aterrizando casualmente en 
una granja. Un avión de pasajeros avisó de 
haberlo visto, haciendo que todos los vue-
los del Aeropuerto de Heathrow de Lon-
dres fueran retrasados. Una leyenda dice 
que, una vez que el avión aterrizó, al piloto 
se le hicieron pruebas para ver si se encon-
traba ebrio. El disco llegó a vender más de 
cuatro millones de copias sólo en EEUU. 
Algie también pasó a formar parte de la 
iconografía de la banda en sus giras, que 
anunciaron en mismo día que sacaron el 
álbum, y aparecería en varias formas flo-
tando por encima del público. 

Antecedentes.

En 1975 Pink Floyd compró un edi-
ficio de tres pisos en 35 Britannia Row en 
Islington. Su trato con EMI de tiempo ili-
mitado de estudio a cambio de un peque-
ño porcentaje de las ventas había expirado, 
así que convirtieron el edificio en un estu-
dio de grabación y almacén. Su remodela-
ción llevó la mayor parte de 1975, y para 
abril de 1976 la banda comenzó a trabajar 
en su décimo álbum de estudio, Animals, 
en su nuevo estudio. En Inglaterra, 1976 
fue un período dominado por la industria, 
la violencia racial, la alta inflación y el des-
empleo. 
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Durante esta época, apareció un nuevo movimiento musical llamado punk rock 
—en parte una declaración nihilista contra las condiciones políticas y sociales reinantes, 
además de una reacción hacia la complacencia generalizada y la nostalgia que rodeaba 
la música rock— que comenzó a crecer en popularidad. Pink Floyd era un objetivo 
obvio para los músicos de este nuevo movimiento, notablemente para Johnny Rotten, 
quien vistió una camiseta de Pink Floyd en la que había añadido “I HATE” (ODIO) 
anteponiéndolo al nombre de la banda. El baterista Nick Mason, después llegó a decir 
que recibió de buen grado la “insurrección del punk rock” y lo vio como un regreso a la 
escena underground de la que Pink Floyd había manado (en 1977 produjo el segundo 
álbum de The Damned en los Estudios Britannia Row).

Concepto.

En el libro biográfico de Pink Floyd Comfortably Numb (2008), el escritor Mark 
Blake argumenta que la canción “Dogs” es uno de los trabajos más finos de David Gil-
mour, si bien el guitarrista solo interpreta vocalmente una de las canciones, su actua-
ción es “explosiva”. La canción contiene una notable contribución del teclista Richard 
Wright, haciendo uso de los sonidos funerarios de sintetizadores usados en el álbum 



308

previo de la banda, Wish You Were Here. “Pigs (Three Different Ones)” tiene un sonido 
similar a “Have a Cigar”, con rellenos de guitarra de blues por parte de Gilmour, y refe-
rencias a la defensora de la censura (y una de los cerdos en el álbum) Mary Whitehouse 
son evidentes en la letra. “Sheep” contiene una versión modificada del Salmo 23. Hacia 
el final de la canción, las epónimas ovejas se rebelan y matan a los perros, aunque luego 
se retiran a sus casas. El álbum concluye con “Pigs on the Wing”, una simple canción de 
amor en la cual se ve un atisbo de esperanza a pesar de la rabia expresada en las otras 
tres canciones del disco. 

La canción está fuertemente influenciada en la relación de Waters con su por 
entonces novia.A pesar de que para este nuevo movimiento musical el éxito de Waters 
podía jugar en su contra, sus preocupaciones sobre las desigualdades, los prejuicios, y 
las actitudes sociopolíticas de la época no estaban muy alejadas de las que expresaban 
las nuevas bandas. Animals está basado en términos generales, en la fábula política de 
George Orwell, Animal Farm, donde varias castas de la sociedad están representadas 
a través de diferentes animales: perros como los representantes de la ley, cerdos como 
implacables mandatarios y ovejas como peones descerebrados. Mientras la novela se 
enfoca en el comunismo, el álbum es una crítica directa a la sociedad de consumo.

Los años 70 no fueron una época fácil para Reino Unido. A mediados de déca-
da el país sufrió una fuerte crisis económica debido al deterioro de su industria. Esto 
provocó un elevado número de trabajadores parados y, para colmo, en la calle se vivían 
incidentes racistas. Los aires de paz y amor que el movimiento hippy había insuflado en 
el nacimiento de Pink Floyd, a finales de los 60, ya no soplaban. El grupo no se quedó 
al margen de las manifestaciones y protestas que se vivían en la calle. Golpeados por su 
entorno se acercaron a la vida de sus seguidores con algunas letras que resultaron ser de 
las más políticas de su carrera. 

Su postura ante el momento quedó recogida en Animals, un disco que salió en 
1977 y que sostiene una hiriente crítica hacia la clase política y los empresarios. Este 
trabajo es la siguiente entrega de la colección Pink Floyd, que cada domingo llega a los 
quioscos con EL PAÍS y está también disponible en la página web de colecciones. El 
rock evasivo estaba bajando en número de adeptos. Muchos consideraban que la mú-
sica debía dar también una respuesta a la situación que atravesaba el país; así, el punk 
más contestatario comenzó a ganar seguidores. Mientras, Pink Floyd venía de vivir sus 
mayores éxitos con The Dark Side of the Moon, en 1973, y Wish You Were Here, dos 
años después, trabajos mucho más comerciales que los anteriores. Roger Waters empe-
zó a fraguar otro giro motivado por la crisis del país, pero también por la que atravesaba 
personalmente ante tanta popularidad. Inspirado por la novela de George Orwell, Rebe-
lión en la granja, en la que los animales toman atributos humanos, Waters extrapoló la 



309

crítica comunista del escritor a la sociedad 
de consumo. 

Así, en Animals los cerdos son los 
mandatarios; los perros, empresarios y las 
ovejas, peones. Estos animales dan nom-
bre a las canciones —Sheep, Dog, etcéte-
ra— que mantienen sus largos tiempos y 
la experimentación con sonidos atípicos. 
La portada del disco refleja este cosmos 
con un gran cerdo gigante sobrevolando 
la central eléctrica de Battersea, por la que 
Waters pasaba habitualmente. La banda se 
empeñó en que esta imagen fuese real y no 
un montaje fotográfico. Así nació Algie, 
como se le llamó al cerdo. Era un inflable 
de nueve metros diseñado por Jeffrey Shaw 

y Theo Botschuijver. La estampa venía a 
simbolizar la respuesta a una pregunta: 
¿cuándo se iba a arreglar aquella situa-
ción de crisis? Cuando los cerdos volasen. 
Su imagen se convirtió en un icono de la 
banda, que hoy en día, paradójicamente, 
sigue estampándose en camisetas y otros 
productos de venta del grupo. Después de 
este trabajo el ánimo de Waters respecto a 
su posición en la banda fue decayendo y, 
aunque no fue lo último que hizo con Pink 
Floyd, la responsabilidad creativa recayó 
sobre David Gilmour.

Grabación.

La banda había trabajado en varias 
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ocasiones con el ingeniero Brian Humphries y se le llamó para trabajar nuevamente en 
este álbum. La grabación se hizo en los Estudios Britannia Row, entre abril y diciembre 
de 1976, y a principios de 1977. Dos pistas que ya habían tocado en directo y que fueron 
consideradas para formar parte de Wish You Were Here —”Raving and Drooling” y 
“Gotta Be Crazy”— reaparecieron como “Sheep” y “Dogs”, respectivamente. Se trabajó 
con ellas para que pudiesen adaptarse al nuevo concepto y fueron separadas entre sí por 
una nueva composición de Waters, “Pigs (Three Different Ones)”. 

Con la excepción de “Dogs”, coescrita por Gilmour, las cinco pistas fueron com-
puestas por Roger Waters. “Pigs On the Wing” se dividió en dos partes, y ya que las 
regalías se calculaban por canción, Waters recibiría más dinero que Gilmour, a pesar de 
que “Dogs” ocupa casi toda la primera cara del álbum. La canción contiene referencias 
a la vida privada de Waters — su nuevo interés romántico era Carolyne Anne Christie 
(casada con Rock Scully, mánager de Grateful Dead). Gilmour también se distrajo con 
el nacimiento de su primer hijo y contribuyó poco hacia el final del proceso de graba-
ción. De igual manera, ni Mason ni Wright contribuyeron mucho en Animals, en com-
paración con álbumes anteriores. Animals es el primer álbum de la banda que no cuenta 
con ninguna canción compuesta por Wright. 
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A pesar de no tener contribucio-
nes tan notables como en Wish You Were 
Here, se nota claramente su influencia en 
los arreglos, que incluyen solos en “Dogs” 
y “Sheep”.La banda había discutido so-
bre contratar a otro guitarrista para las 
siguientes giras, por lo cual invitaron a 
Snowy White al estudio. Después de que 
Waters y Mason borraran sin querer un 
solo de guitarra que había terminado Gil-
mour, le pidieron a White que grabase un 
solo de guitarra para “Pigs on the Wing”, 
que aunque no aparece en el lanzamiento 
en LP, sí se incluyó en la versión cartucho 
8-track del álbum. También participó en la 
gira de promoción de Animals. 

Presentación.

La temática de la portada también 
se incluye en las pegatinas centrales del 
mismo LP. En la Cara A se muestra una 
vista de objetivo ojo de pez de un perro en 
un paisaje campestre típicamente inglés, 
mientras que la Cara B muestra un cerdo 
y una oveja, en la misma localización. Uti-
lizaron la letra de Nick Mason como tipo 
de letra a lo largo de todo el álbum. En el 
interior del empaquetado usaron fotogra-
fías monocromáticas sobre las ruinas al-
rededor de la estación eléctrica. Una vez 
terminado el álbum, se comenzó a trabajar 
en la portada. Hipgnosis, que diseñó las 
portadas de los álbumes previos, ofreció 
tres ideas, siendo una de ellas la imagen 
de un niño entrando en la habitación de 
sus padres para encontrarles mantenien-
do relaciones sexuales —”¡copulando 
como animales!”—, aun que finalmente el 
concepto que se utilizó fue diseñado por 

Waters, quien en esos momentos vivía en 
Clapham Common y pasaba con cierta 
frecuencia frente a Battersea Power Sta-
tion, que en aquella época estaba a punto 
de terminar su vida útil. Eligieron el edifi-
cio como contenido principal de la porta-
da, mientras que encargaron a la compañía 
alemana Ballon Fabrik (que había cons-
truido previamente aeronaves dirigibles) y 
al artista australiano Jeffrey Shaw la cons-
trucción de un globo con forma de cerdo 
de unos nueve metros (llamado Algie). 
El globo fue llenado con helio y colocado 
frente al edificio el 2 de diciembre, con un 
tirador entrenado listo para disparar si se 
escapaba. Por desgracia, las inclemencias 
del tiempo retrasaron la sesión de fotos 
y el mánager de la banda Steve O’Rourke 
no había previsto contratar al tirador más 
días. El globo se soltó de sus amarras y as-
cendió, aterrizando finalmente en Kent, 
siendo recuperado por un granjero local, 
enfadado porque aparentemente “había 
asustado a sus vacas”. 

Recuperaron el globo y dedicaron 
un tercer día a la sesión de fotos, aunque 
finalmente se superpuso la imagen del cer-
do delante de la estación eléctrica, ya que 
consideraron que eran mejores fotogra-
fías.

Lanzamiento.

Animals se lanzó al mercado el 23 
de enero de 1977, y el 12 de febrero en 
Estados Unidos. Llegó al puesto número 
dos en las listas británicas, y al número 
tres en las estadounidenses. Dos días antes 
del lanzamiento, Capital Radio emitió The 
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Pink Floyd Story y dos días antes de eso la 
banda organizó una conferencia de prensa 
en la estación eléctrica. La emisión del pro-
grama radiofónico estaba pensado para el 
área de Londres —desde donde se había 
estado emitiendo desde mediados de di-
ciembre—, pero John Peel recibió una co-
pia y la emitió para todo el país, además de 
tocar la cara A al completo el día anterior. 
NME llamó el álbum “uno de los pedazos 
iconoclásticos de música más extremos, 
implacables, desgarradores y francos en 
salir a este lado del sol”, mientras que Karl 
Dallas de Melody Maker escribió: “Es una 
prueba inconfor-mista de realidad en un 
medio que se ha vuelto con los años, cada 
vez más soporífico”. Frank Rose de Rolling 
Stone escribió que “el Floyd de 1977 se ha 
tornado amargo y taciturno. Se quejan de 
la duplicidad del comportamiento huma-
no (y después titulan sus canciones como 
animales .Animals fue premidado 4 veces 
platino por la RIAA el 31 de enero de 1995.

Reediciones

Animals se lanzó originalmente a 
través de Harvest Records en el Reino 
Unido y de Columbia Records en Esta-
dos Unidos, aunque fue reeditado en CD 
en 1985, y en Estados Unidos en 1987 En 
1994 se volvió a reeditar con una remas-
terización digital (CD) y nueva presenta-
ción, y como LP digitalmente remasteriza-
do en 1997. Ese mismo año se lanzó una 
edición especial por el 20º aniversario de 
su lanzamiento en Estados Unidos, segui-
do de una reedición de Capitol Records en 
el año 2000. El álbum también se incluye 
en las cajas recopilatorias Shine On y Oh, 

By the Way.

Gira.

Las canciones del álbum se convir-
tieron en el objeto principal de la gira In 
the Flesh, que dio comienzo el mismo día 
del lanzamiento del álbum, en Dortmund. 
La gira continuó por Europa en febrero, 
por el Reino Unido en marzo y por Es-
tados Unidos tres semanas entre abril y 
mayo, y entre junio y julio otras tres sema-
nas. Algie se convirtió en la inspiración de 
mucha de la temática sobre cerdos utiliza-
da en la gira. Un cerdo inflable se colgaba 
por encima del público, para después ser 
sustituido por una versión más barata que 
hacían explotar. En una ocasión se cambió 
el gas propano por una mezcla de acetile-
no y oxígeno, produciendo una enorme 
(y peligrosa) explosión. El promotor de 
la banda, Marcel Avram, les llevó un cer-
dito en Múnich, que causó destrozos por 
toda la habitación del hotel, dejando al 
mánager O’Rourke lidiar con el desastre. 
En los conciertos se hacían acompañar de 
otros artistas invitados como Dick Parry 
y Snowy White. Los conflictos internos 
amenazaban con terminar con la banda. 

Waters acostumbraba a llegar a los 
conciertos solo y se marchaba de inme-
diato. En una ocasión, Wright voló de re-
greso a Inglaterra amenazando con aban-
donar la banda. El asunto del tamaño de 
los recintos también era un problema: en 
Chicago, los promotores dijeron haber 
vendido 67.000 localidades en el estadio 
Soldier Field, pero Waters y O’Rourke sos-
pecharon. Alquilaron un helicóptero, un 
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fotógrafo y un abogado, y descubrieron que la asistencia final fue de 95.000 personas, 
dejando unas pérdidas de $640.000. El final de la gira fue un momento flojo para Gil-
mour, quien pensaba que la banda ya había alcanzado el éxito que buscaba y que no ha-
bía nada más que hacer. En julio de 1977 —en el último concierto de la gira en el Esta-
dio Olímpico de Montreal— un pequeño grupo de seguidores en primera fila irritaron 
a Waters hasta el punto en que les escupió. Waters no era el único al que no le gustaba 
tocar ante públicos tan grandes, ya que Gilmour también llegó a negarse a tocar el bis 
habitual de la banda. Waters después habló con el productor Bob Ezrin y le contó lo raro 
que se sintió en la gira, diciendo que en ocasiones sentía que quería construir una pared 
entre el público y él mismo. El incidente del escupitajo se convirtió en la base de un 
nuevo concepto, basado en la separación del público del grupo durante las actuaciones, 
que luego se convertiría en uno de los álbumes más exitosos de la banda, “The Wall”. 

Roger Waters ha hablado sobre su intento fallido de entendimiento con sus an-
tiguos compañeros de Pink Floyd en referencia a una nueva reedición en vinilo del 
clásico álbum del grupo «Animals» de 1977 . Le ha contado a Rolling Stone ese intento 
de reunión de paz que no tuvo el resultado que él esperaba. Waters dice que escribió 
una especie de plan y que tanto David Gilmour como Nick Mason, presentes en una 
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sala para dialogar, se mostraron impasi-
bles. Presionado sobre si su plan de paz 
era parte de una discusión de reunión más 
grande de Pink Floyd, Waters ha sido claro 
y determinante: «No, una reunión no sería 
agradable. Sería horrible».

— Adriano Pérez
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Hace 20 años alguien despegó 
de "GATTACA".

Durante el año 1997, hace ahora 20 años, se estrenó una película de ciencia fic-
ción seria llamada "Gattaca". El título de este filme hace referencia a las cuatro letas que 
conforman la cadena del A.D.N.: A,C,G,T. Por si fuera poco se estrenó tres años antes 
de que se produjera la descodificación completa del A.D.N. humano en el año 2000. 
Nada de todo esto fue fruto de la casualidad ya que la película trata, precisamente, de 
los abusos que se podrían producir en un futuro no demasiado lejano debido a la mala 
aplicación a nivel social de los conocimientos de la ingeniería genética respaldada por 
leyes abusivas en ese sentido. El tema central desarrollado en "Gattaca" no puede ser 
mas actual y ejemplifica todos los temores del público en general sobre la manipulación 
a escala global de los descubrimientos y las técnicas de la ingeniería genética aplicados 
a finalidades sociales y económicas.

Gattaca es una película estadounidense de ciencia ficción y drama de 1997, escrita 
y dirigida por Andrew Niccol y protagonizada por Ethan Hawke, Uma Thurman y Jude 
Law. Producida por Danny DeVito, Michael Shamberg y Stacey Sher, la cinta fue candi-
data ese año a un Óscar a la mejor dirección artística. Gattaca es considerada como una 
película de culto y la historia ha sido descrita como una distopía transhumanista. Am-
bientada en una sociedad futura, en la que la mayor parte de los niños son concebidos 
in vitro y con técnicas de selección genética. Vincent (Ethan Hawke), uno de los últimos 
niños concebidos de modo natural, nace con una deficiencia cardíaca y no le auguran 
más de treinta años de vida. 

Se le considera un inválido y, como tal, está condenado a realizar los trabajos 
más desagradables. Su hermano Anton, en cambio, ha recibido una espléndida heren-
cia genética que le garantiza múltiples oportunidades. Desde niño, Vincent sueña con 
viajar al espacio, pero sabe muy bien que nunca será seleccionado. Durante años ejerce 
toda clase de trabajos hasta que un día conoce a un hombre que le proporciona la clave 
para formar parte de la élite: suplantar a Jerome (Jude Law), un deportista que se quedó 
paralítico por culpa de un accidente. De este modo, Vincent ingresa en la Corporación 
Gattaca, una industria aeroespacial, que lo selecciona para realizar una misión en Titán. 
Todo irá bien, gracias a la ayuda de Jerome, hasta que el director del proyecto es asesi-
nado y la consiguiente investigación pone en peligro los planes de Vincent.
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Argumento.

En un futuro no tan lejano, los pa-
dres deciden tener hijos con la ayuda de 
la ingeniería genética para que tengan más 
salud y mejores oportunidades de conse-
guir buenos trabajos, ganar más dinero y 
tener éxito en la vida, frente a la posibi-
lidad de que tengan que competir contra 
otras personas que fueron mejoradas al 
nacer, con los adelantos de la ingeniería 
genética y así poder cumplir sus sueños, 
con todos los dones necesarios para poder 
participar incluso en la conquista de otros 
planetas. Para ser seleccionados como as-
tronautas y colonos espaciales, deben te-
ner inteligencia superior, alta resistencia 
física, buena visión y estar libres de en-
fermedades que puedan comprometer la 
misión (como enfermedades genéticas o 
problemas cardíacos). Tan grande se vuel-

ve la competitividad, que la sociedad se di-
vide entre los concebidos en laboratorios, 
“genéticamente superiores”, predestinados 
a hacer grandes cosas en la vida, y los naci-
dos de manera natural, generalmente por 
error y predestinados según la propia so-
ciedad a trabajos menos gratificantes. Con 
la selección de niños más sanos desde el 
momento de la concepción, los padres se-
leccionan cómo quieren tener a sus hijos, 
desde el sexo del niño, hasta especificar el 
color de ojos, cabello y piel. 

La película cuenta la historia de un 
niño llamado Vincent Anton Freeman que 
nace en forma natural y debe luchar para 
competir contra los otros niños que reci-
bieron la ayuda genética para mejorar su 
salud desde antes de nacer, incluso con-
tra su propio hermano que es el favorito 
de sus padres. Para poder hacer realidad 
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sus sueños y ganarse la vida, el niño crece 
y solamente puede conseguir trabajos de 
limpieza y asistencia en empresas, pero un 
día trabajando en la limpieza de una aca-
demia privada de formación de astronau-
tas, se inscribe en la academia para for-
mar astronautas y viajar al espacio con un 
elaborado esquema de fraudes y engaños, 
para poder esquivar los controles del siste-
ma, que buscan descartar a cualquier per-
sona que no sea perfecta y no tenga bue-
nos genes en la sociedad. Un día alguien es 
asesinado cerca de su entorno y entonces 
su tapadera se vuelve más difícil a causa 
de la policía investigando el crimen. Fi-
nalmente descubren al asesino, él descu-
bre que los genes no marcan la diferencia 
entre capacidad y no capacidad mientras 
que también puede ver cumplido su sueño 
de ir al espacio. El rodaje duró apenas tres 
meses, desde el 22 de abril hasta el 16 de 

julio de 1996.

Hay unos cuantos motivos transpa-
rentes por los que parece no haber pasado 
el tiempo para una película como ‘Gat-
taca’, perteneciente a un género en el que 
unos pocos meses pueden suponer la dife-
rencia entre ser clasificada como distopía 
revolucionaria o como fantasía camp. Lo 
atemporal de su diseño de producción, su 
ausencia de efectos especiales o sus citas 
a clásicos del género a prueba de crono-
crímenes son algunos de los elementos 
que, manejados con maestría por Andrew 
Niccol, hacen que más de dos décadas des-
pués de su estreno, sigamos dejándonos 
atrapar por su propuesta.Pero por encima 
de recursos argumentales y escenarios im-
pecables, quizás el secreto de su carencia 
de fecha de caducidad esté en cómo trata 
un tema universal. Uno que poetas y ar-
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tistas llevan discutiendo desde el principio 
de los tiempos y que, como buena disqui-
sición sin respuesta clara, nos encanta re-
tomar, reformular y dejarnos fascinar por 
su insondable grandeza: ¿qué nos hace hu-
manos, qué nos hace individuos diferen-
tes? ¿Hay un elemento químico que defina 
el -llamémosle- alma, se puede destilar el 
componente que nos hace únicos?. ‘Gatta-
ca’ plantea todo esto, pero no desde la op-
ción de la ciencia-ficción metafísica, a lo 
‘2001: Una odisea en el espacio’, o como en 
el último tramo de ‘Interstellar’, sino con 
ropajes de cine negro. La obvia inspiración 
en los personajes icónicos del género (los 
detectives con gabardina, una Uma Thur-
man que algo bebe de las típicas femme fa-
tales) y su abierto robo de la estética de los 
años cincuenta (del siglo XX, se entiende), 
además de su intriga de suplantación de 
identidades y falsos culpables, hacen que 
la trama discurra similar a las historias de 
intriga cuyos tropos conocemos de sobra.

De hecho, salvo los inevitables deta-
lles circunstanciales propios de historia de 
ciencia-ficción, una leve sinopsis podría 
llevar a pensar al espectador no avisado 
que su historia puede transcurrir en cual-
quier época. Un joven -Vincent (Ethan 
Hawke)- que, físicamente no entra en los 
requerimientos para cumplir su sueño de 
ser astronauta, deja atrás su familia y una 
eterna competencia con su hermano cuan-
do encuentra el modo de engañar al siste-
ma: suplantando la identidad de un joven 
en silla de ruedas, Jerome (Jude Law) con 
el consentimiento de éste. Pero cuando en 
la base donde se preparan los viajes espa-

ciales alguien comete un asesinato, su ta-
padera y el romance que está viviendo con 
una compañera, Irene (Uma Thurman) 
comienza a correr peligro. Claro, que el 
diablo está en los detalles: de lo que esta-
mos hablando aquí es de que esos privile-
giados lo son por haber sido manipulados 
genéticamente y tener unas condiciones 
físicas que se acercan a la perfección. Ellos 
serán quienes accedan a los mejores pues-
tos de trabajo, mientras que los nacidos de 
forma “natural” y con las inevitables taras 
que les ha otorgado el sorteo genético na-
tural, les limpiarán la basura (literalmente: 
ocupan plazas de mantenimiento). Solo 
alguna rareza circunstancial como el caso 
de Jerome, perfecto genéticamente pero 
confinado a una silla de ruedas tras un ac-
cidente, permitirá saltarse las normas.

El dilema de la ruleta genética.

‘Gattaca’ plantea los dilemas de la 
manipulación genética de forma sutil y 
sin necesidad de excesivos subrayados (al 
final de la película el espectador tiene la 
sensación de que esos ciudadanos mejora-
dos genéticamente controlan la sociedad y 
la manejan social y económicamente, pero 
la película nos muestra solo el caso de 
Vincent y Jerome, no un retrato más am-
plio tipo ‘The Handmaid’s Tale’ o ‘1984’). 
¿Es éticamente defendible la mejora en 
laboratorios de nuestros genes para con-
vertirnos en humanos más perfectos?. Y 
aunque la opinión de ‘Gattaca’ no está cla-
ra (aunque puede aventurarse), el simbo-
lismo está claro, al menos en lo visual. La 
escalera de casa de Jerome es básicamente 
una espiral de ADN. El segundo nombre 
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de Jerome es Eugene, que viene del griego “el bien nacido”, pero que tiene una conno-
tación más siniestra: la eugenesia es una filosofía social que defiende la mejora de los 
rasgos hereditarios mediante la intervención manipulada y métodos selectivos.

Y ese es el auténtico tema de la película: aunque la eugenesia nació con el darwi-
nismo social de finales del siglo XIX en un plano estrictamente teórico, en términos 
prácticos se ha usado como justificación para la discriminación en formas que hoy se 
consideran absolutamente inhumanas. Entre otras, la eugenesia ha llegado a desarro-
llarse en el siglo XX incluyendo esterilizaciones forzosas para huir de defectos genéticos 
o genocidio de razas consideradas inferiores. Claramente, ‘Gattaca’ se ha inspirado para 
visualizar su mundo en la idealizada e inhumana sociedad aria de los nazis, con sus 
pulcros, rubios y asépticos ciudadanos, genéticamente perfectos. Sin embargo, ‘Gattaca’ 
no opta por el simbolismo fácil y retrata una sociedad cruel y competitiva en la médula, 
más allá de explosiones de violencia. Por ejemplo, de los dos policías que se ocupan del 
caso, el más joven y genéticamente modificado es el que dirige la investigación pese a 
la experiencia y sin duda mayor intuición y carácter resolutivo de su compañero (Alan 
Arkin), no modificado. 
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También hay deta-
lles por los que solo se pasa 
por encima, pero que defi-
nen bien una sociedad a la 
que nos acercamos a pasos 
agigantados: por ejemplo, 
es posible a través de una 
muestra de ADN robada 
furtivamente obtener da-
tos -a sus espaldas- de la 
identidad y perfección ge-
nética de un tercero. Algo 
no muy lejos de la paranoia 
y el culto a las apariencias 
donde vivimos sumergidos 
a causa de las redes socia-
les. Aunque el futuro que 
plantea, desde un punto 
de vista práctico aún está 
lejos, ‘Gattaca’ triunfa al 
hablar de todo ello con 
claridad y exponiendo las 
contradicciones del siste-
ma: es una sociedad futura 
despiadada pero creíble, 
limpia pero desalmada, y 
‘Gattaca’ lo cuenta a través 
de los pequeños detalles de 
sus habitantes: el metódi-
co sistema de recolección 
de residuos orgánicos que 
Jerome hace a diario para 
ayudar a Vincent a suplan-
tarlo se rueda con primerí-
simos planos que ponen a 
la misma escala el univer-
so microscópico del ADN 
y ese laborioso engaño 
diario. La mentira de una 

sociedad perfecta frente 
a una minuciosa mentira 
que hackea el sistema des-
de dentro.

Andrew Niccol, el arqui-
tecto de ‘Gattaca’.

El neozelandés An-
drew Niccol debutó como 
director con esta visión del 
futuro ante la sorpresa de 
los aficionados, que esta-
ban a punto de ver cómo 
el género se pondría patas 
arriba con ‘Matrix’ solo dos 
años más tarde. A finales 
de los noventa, Niccol azu-
zaría una pequeña revolu-
ción del cine más o menos 
fantástico en una época en 
la que Hollywood aún se 
permitía producir pelícu-
las de género con mensajes 
combativos, como ‘Plea-
santville’, de 1998. ‘Matrix’ 
sería en 1999 un poco la 
cima y el verdugo de esa 
breve tendencia. 

Pero antes de todo 
ello estuvo Niccol. ‘Gattaca’ 
fue su debut en la dirección 
y la escritura, y solo un año 
después alcanzaría reco-
nocimiento internacional 
con el guión de ‘El show 
de Truman’, dirigida por 
Peter Weir -otro australia-

no ilustre y extravagante-. 
‘Truman’ no vibra en una 
onda de ciencia-ficción tan 
pura como ‘Gattaca’, pero la 
base argumental enraizada 
en el género, su simbolis-
mo (muy afín en su mensa-
je de advertencia sobre los 
peligros de la tecnología, 
en este caso más a lo Gran 
Hermano), su naturaleza 
como pseudo episodio de 
‘Twilight Zone’ convierten 
a la película protagonizada 
por Jim Carrey en un per-
fecto programa doble con 
‘Gattaca’. Incluso maneja 
metáforas similares, como 
la del oceano abierto como 
un lugar de liberación y 
donde todos, liberados de 
los condicionantes socia-
les, podemos ser, para em-
pezar, seres humanos. 

Aunque el resto de 
la filmografia de Niccol to-
caría temas en ocasiones 
afines a este espléndido 
arranque de su carrera, no 
llegaría en ningún caso a 
afinar tanto el tiro. Es inte-
resante la inmediatamente 
posterior ‘Simone’, adelan-
tada en su tiempo en lo que 
respecta al tratamiento del 
romance con una IA, aun-
que la mucho más reciente 
‘Her’ hablaría de lo mismo 
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con más sutilidad. Más inmersa en el género (y decididamente inferior) está ‘In time’, 
una distopía en la que los jóvenes llegan a los 25 años de edad y un fugitivo decide en-
frentarse al sistema, en una aventura con más estilo que sustancia. Orientada al público 
juvenil y basada en una novela de la autora de ‘Crepúsculo’ estuvo en 2013 la flojísima 
‘The Host: La huésped’. 

Finalmente, un buen regreso a los orígenes ha supuesto su última película hasta 
la fecha, ‘Anon’, y en la que volvió a un ambiente comparable al de ‘Gattaca’, mezcla de 
ciencia-ficción y serie negra, pero con la pérdida de la privacidad como telón de fondo. 
Fuera del género, escribió el guión de ‘La terminal’ de Spielberg y firmó el interesante 
drama ambientado en el mundo del tráfico ilegal de armas ‘El señor de la guerra’. Pese a 
su irregular carrera posterior, está claro que Niccol fue la genuina fuerza creativa detrás 
de ‘Gattaca’, aunque nunca después volvió a afinar tanto el tiro como aquí. Su mezcla de 
géneros, su asombrosa capacidad para anticiparse a muchas inquietudes de la sociedad 
actual y un diseño de producción que no pasa de moda la han acabado convirtiendo en 
un clásico moderno, una pieza de ciencia-ficción llamada a definir una buena parte del 
género en el siglo XXI.

Localizaciones.

Toda la película fue rodada en diversas localizaciones del estado estadouniden-
se de California: para los exteriores y algunas de las escenas en interiores se utilizó el 
Marin County Civic Center de San Rafael, obra del arquitecto Frank Lloyd Wright; los 
exteriores de la casa del protagonista se filmaron en la Universidad Politécnica Estatal; 
y las escenas en el aparcamiento corresponden al Otis College of Art and Design. Otras 
localizaciones incluyen la presa Sepúlveda, el instituto de Culver City, el recinto depor-
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tivo The Forum, en Inglewood, la playa de 
La Jolla, en San Diego, y las instalaciones 
de la estación de generación de energía so-
lar KJC Solar Farm, además de otros luga-
res de Los Ángeles como el ayuntamiento 
o el teatro de la calle Broadway. 

Se considera que la historia de Gat-
taca alberga un razonable parecido con la 
novela Un mundo feliz, de Aldous Huxley, 
en lo referente a la manipulación genética; 
creando válidos e inválidos, a los que se les 
preasigna un trabajo u otro por su condi-
ción genética. No se debe confundir con 
el libro Gataca, de Franck Thilliez, ya que 
solo tienen en común el tema genético.Te-
mas. El título de la película es una secuen-
cia de ADN (Guanina, Adenina, Timina, 
Timina, Adenina, Citosina, Adenina). La 
simbología genética es omnipresente, y 
el principal exponente de esto es la gran 
escalera espiral del apartamento del pro-
tagonista, que si bien se la observa de otra 
forma es similar a un ADN, o también en 
el segundo nombre de Jerome, Eugene, 

que significa “el bien creado” en griego.

Reparto.

•	 Ethan Hawke como Vincent An-
ton Freeman. 
•	 Uma Thurman como Irene Cassi-
ni. 
•	 Jude Law como Jerome Eugene 
Morrow. 
•	 Gore Vidal como Director Josef. 
•	 Loren Dean como Anton Free-
man. 
•	 Xander Berkeley como el Dr. La-
mar 
•	 Jayne Brook como Marie Free-
man. 
•	 Elias Koteas como Antonio Free-
man. 
•	 Blair Underwood como el médico 
genetista. 
•	 Ernest Borgnine como el jefe de 
“Caesar”. 
•	 Tony Shalhoub como el vendedor. 
•	 Alan Arkin como el Detective 
Hugo. 
•	 Mason Gamble como Vincent de 
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pequeño. 
•	 Vincent Nielson como Anton de pequeño. 
•	 Chad Christ como Vincent adolescente. 
•	 William Lee Scott como Anton adolescente.

— Juliano Martínez.
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"Seconds Out" (1977) by Génesis.
En el año 1977, hace ahora cuarenta años, se editó el álbum doble del espectacular 

concierto en directo del grupo británico de Rock sinfónico Génesis que lleva por título 
"Seconds Out", expresión inglesa que significa: "Segundos fuera". Se trata de un reco-
pilatorio de canciones que fueron grabadas en directo en la ciudad de Paris durante las 
giras de conciertos promoicionales que dieron en esta ciudad durante 1976 y 1977. No 
fue el primer disco en directo publicado por la banda Génesis. Aunque si que fue el pri-
mero cuando el grupo ya estaba bajo el liderazgo de Phil Collins, tras la separación de 
su primer líder Peter Gabriel en el año 1974. Por tales motivos la Redacción de la revista 
cultural Atenea XXI ha tomado la acertada decisión de incluirlo en su selección de Ani-
versrios culturales destinados a engrosar nuestro Anuario 2017. Resulta justo el hecho 
de reconocer que se trata de unas decisión de última hora. Aunque también podemos 
afirmar que esta decisión contará, sin lugar a dudas, con el beneplácito no solo de nues-
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tros fieles lectores sino también de todos los numerosos seguidores de este importante 
grupo británico de rock sinfónico llamado Genesis. 'Seconds Out' fue el segundo disco 
en directo de Genesis tras 'Genesis Live' (1973) y estaba pensado como un álbum 'de 
facto' de la banda, un documento en vivo ya con Phil Collins como nueva cara del gru-
po y vocalista principal. Todas las canciones del mismo fueron grabadas en París entre 
1976 y 1977. Para asistir a Collins como batería estuvieron Bill Bruford en 'The Cinema 
Show' y Chester Thompson en el resto. Era el primer registro donde se puede escuchar 
a Collins cantando los temas de Gabriel. Es también la última oportunidad de escuchar 
a Steve Hackett como guitarrista del grupo.

 Formación:

Phil Collins: Voz principal, batería y percusión 
Tony Banks: Teclados y coros 
Steve Hackett: Guitarras 
Mike Rutherford: Bajo 
Chester Thompson: Batería y percusión (excepto en 'The Cinema Show') 
Bill Bruford: - Batería y percusión (en 'The Cinema Show')
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Seconds Out —en español: Segun-
dos fuera— es el segundo álbum en vivo 
del grupo inglés de rock progresivo Ge-
nesis. Mientras que su primer directo, 
“Genesis Live”, había sido publicado por 
la compañía discográfica de la banda du-
rante la grabación de su álbum “Selling 
England by the Pound”, en 1973, “Seconds 
Out” estaba pensado como un álbum “de 
facto” de la banda, un documento en vivo 
de Genesis con Phil Collins como nueva 
cara del grupo y vocalista principal. Todas 
las canciones del mismo fueron grabadas 
en París, Francia entre 1976 y 1977, du-
rante la gira de sus álbumes A Trick of the 
Tail y Wind & Wuthering.

Título del álbum.

El título del álbum “Segundos Afue-
ra” es una referencia a la habitual frase 
utilizada en el boxeo: durante los instantes 
previos al asalto, está permitido que ingre-
sen al cuadrilátero los segundos del púgil 
(directores técnicos, médicos, masajistas 
etc.), pero el tañido de la campana impli-
ca “Segundos Afuera”, es decir, que todos 
deben salir y sólo permanecerán en el ring 
los contendientes.

Hay una serie de posibles interpre-
taciones adicionales que se han dado al tí-
tulo del álbum, pero nunca han sido con-
firmadas por nadie del grupo:

•	Este segundo álbum en vivo de 
Genesis se llama “Seconds Out” (Second 
= segundo) y el tercer álbum en vivo se 
llama “Three Sides Live” (Three = tres), 
aunque “Live” (el primer álbum en vivo de 

Genesis) no fue numerado com un uno y 
“The Way We Walk” (el cuarto álbum en 
vivo) tampoco tiene ningún cuatro en el 
título.

•	El primer álbum, “Live”, tiene una 
sola palabra en el título, el segundo “Se-
conds Out” tiene dos palabras en el títu-
lo, el tercero “Three Sides Live” tiene tres 
palabras en el título y finalmente el cuarto 
álbum en vivo “The Way We Walk” tiene 
cuatro palabras en el título.

•	El segundo miembro de la forma-
ción clásica de Genesis (Steve Hackett) 
estaba dejando la banda y probablemente 
por eso decidieron elegir el nombre de su 
próximo álbum como “And Then There 
Were Three” (en castellano “Y Entonces 
Quedaron Tres”).

Historia.

Inmediatamente tras la aparición 
de “Wind & Wuthering”. Genesis realiza 
una gira mundial que incluye hasta Bra-
sil, donde comienzan a registrar los temas 
para su próximo álbum en vivo. El nuevo 
espectáculo de Genesis centra nuevamen-
te su fuerte en la iluminación, incluyendo 
48 luces de aterrizaje de Boeing 747, de 
gran potencia, y rayos láser especialmen-
te creados para el show. Cuando estaban 
realizando las mezclas del disco, Steve 
Hackett comunica su decisión de abando-
nar la banda. El disco en vivo, reúne las 
actuaciones en París de 1976 y 1977 inclu-
yendo una versión completa de “Supper´s 
Ready” interpretado a dos baterías y con 
Phil Collins en la voz. 
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El trabajo de batería queda reparti-
do, en una grabación participó Bill Bru-
ford (Cinema Show) y en las restantes can-
ciones Chester Thompson. Con Bruford 
les paso algo similar a lo que había ocurri-
do antes con Yes, cuando estos grabaron 
su triple “Yessongs”, donde no participó en 
todos los temas, ya que fue sustituido por 
Alan White. “La gran ventaja de este LP es 
que habíamos incluido “Supper´s Ready”, 
a diferencia de “Genesis Live”, y estábamos 
tocando mucho mejor” (Banks). “El que 
Phil haya cantado hizo que las canciones 
viejas sonaran muy diferentes” (Ruther-
ford). Una versión remasterizada digital-
mente de “Seconds Out” fue lanzada en 
CD en 1994 por la compañía discográfica 
Virgin en Europa y por Atlantic Records 
en Canadá y Estados Unidos. No pode-
mos dejar de mencionar el estupendo tra-
bajo del bajista Mike Rutherford, quien se 

desdobla tocando tambien guitarra, un rol 
que asumiría en el siguiente disco en es-
tudio. Seconds Out fue un rotundo éxito 
comercial pero sería la culminación del 
Genesis de Hackett, cuya guitarra en esta 
grabación parecía relegada frecuentemen-
te a generar atmósferas, en ocasiones es-
pectrales.

Al abrir el doble LP podía uno ver 
las excelentes imágenes que capturaban el 
espíritu de lo que suele ser una presenta-
ción en vivo. No tomaré el riesgo de tra-
ducir un título que en ocasiones es usado 
en el boxeo. Tampoco literalmente. Si diré 
que este álbum se convirtió casi de un 
modo instantáneo en uno de mis favori-
tos. Ya en ese momento en el que la an-
siedad se desborda cuando la aguja toca 
el vinilo y esperas el primer sonido, un 
público no menos ansioso deja escuchar 
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su zumbido y tras tres golpes de baquetas 
estalla “Squonk”, la canción ideal para co-
menzar a desgranar un repertorio perfecto 
que inteligentemente resumía la turbulen-
ta historia de una banda siempre caracte-
rizada por el histrionismo de sus perfor-
mances otrora con Peter Gabriel y pare 
este momento con Phil Collins. “Squonk”, 
mítica y horrenda figura que habitaba en 
los bosques de Pennsilvania durante el 
auge maderero a finales del siglo 19 y cuya 
referencia para el mundo hispano está en 
El libro de los seres imaginarios de Jorge 
Luis Borges y Margarita Guerrero (1957), 
inicia el relato con estos versos: “tal cual el 
hijo al padre, sin piel, sin pío, sin hueso, un 
trapo rojo cuelga de una boca abierta, vivo 
en los extremos, moribundo en el centro, 
ahí va dando tumbos”. La letra es, de algún 
modo, una metáfora sobre el rechazo a la 
fealdad, el prejuicio y la amistad. La pie-
za, como es característico en Genesis, tie-
ne esos hermosos pasajes instrumentales 
contrastando con moderados estallidos.

La banda nos lleva entonces a uno 
de sus más brillantes episodios con “Car-
pet Crawlers” del álbum The Lamb Lies 
Down on Broadway (1974). Banks inicia el 
tema y Phil canta: “Hay lana bajo mis pies 
desnudos, la lana es tibia y suave, emana 
cierto tipo de calor…Una salamandra se 
escabulle hacia la flama para ser destruida, 
creaturas imaginarias, atrapadas en el na-
cimiento en celuloide”. El tempo, algo me-
nos rápido que la versión en estudio, tiene 
un atractivo especial que recrea la expe-
riencia en estudio pero carece de la  pro-
fundidad que tenía la voz de Gabriel y que 

de algún modo, dado el carácter biográfi-
co de la historia en el personaje de Rael, 
pierde contundencia. A este tema le sigue 
la divertida “Robbery, Assault and Bat-
tery” (Robo, asalto y agresión): “Las calles 
desiertas aunque la policía fue alertada, 
consideraron que la llamada telefónica era 
una broma, mirando furtivamente, luego 
airosamente, pavoneando, el joven agarra 
fuera de guardia al vigilante”. 

Destaca el excelente solo de Tony 
Banks en las teclas. Tanto el primer tema 
como este pertenecen a A Trick of the Tail 
de 1976, el primer álbum sin Gabriel, pero 
sin dudas uno de los más asombrosos y 
relevantes trabajos de la banda. La hermo-
sa “Afterglow” y la dramática y compleja 
“Firth of Fifth” continúan este magnífico 
álbum. En la primera, “Resplandor cre-
puscular”, Collins relata: “Como el polvo 
que a mi alrededor cae, debo encontrar un 
nuevo hogar, los caminos y agujeros que 
solían darme cobijo, son ahora como uno 
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para mí. Pero yo, yo buscaría donde fuera 
para escuchar tu llamado y caminar sen-
deros más extraños que este, en un mun-
do que solía conocer. Te extraño más”. La 
acompasada y tierna melodía se mantiene 
como su versión en estudio, decisión sabia. 
El tema es de Wind & Wuthering (Viento y 
borrasca) lanzado a finales de 1976, álbum 
que en definitiva cerró una época gloriosa 
para la banda, ya que fue el último LP en 
estudio que contó con la maravillosa gui-
tarra de Steve Hackett, quien se despidió 
en esta gira que recoge Seconds Out.

En “Firth of Fifth”, posiblemente 
una neptuniana historia, la banda elimi-
na el hermoso intro de piano, que bajo mi 
perspectiva hace a la pieza junto al seduc-
tor y hechicero segmento del canto de las 
sirenas y los inolvidables solos de Banks 
y Hackett. Sin embargo, dicen cuentos 
de camino que Banks decidió eliminar 
el intro durante la gira del álbum Selling 
England by the Pound de 1973 ya que el 
piano eléctrico para la época no recreaba 
efectivamente el feeling clásico que segu-
ro estoy hizo a más de uno estudiar pia-
no. De ese mismo álbum, “I Know What I 
Like” continua el set: “Es la una y hora de 
almuerzo, cuando abate el sol y me acues-
to en el banco, puedo escucharles hablar”. 
Son los versos narrados de este tema clási-
co de Genesis que además evoca fragmen-
tos de Tresspass (1970). En un segmento 
previo Phil ejecuta un inolvidable solo de 
pandereta que le dejó moretones en uno 
de sus muslos. No puedo ocultar mi cla-
ra preferencia por Selling England.. al que 
considero el más completo álbum de la 

banda junto a la conceptual obra que lo si-
guió y que protagoniza Rael en The lamb 
Lies Down on Broadway,  que además de 
ser el título del álbum, es el del tema que 
sigue en Seconds Out  y que inteligente-
mente la banda diluye en “Musical Box”, 
la hiperbólica pieza de Nursery Cryme de 
1971.

La cara tres del doble LP es la apo-
calíptica “Supper’s Ready”, ya ampliamen-
te descrita en la reseña del álbum Foxtrot. 
La extensa obra es seguida por “Cinema 
Show” una de las más atractivas y com-
pletas piezas del quinteto. Destaca aquí la 
participación del extraordinario baterista 
Bill Bruford, admirado por Colllins, quien 
acompanó a Genesis en la gira de 1976 pero 
que por sus mútiples proyectos no siguió y 
cedió su puesto a Chester Thompson (ex 
baterista de Weahter Report y Frank Za-
ppa), quien se encargaría de compartir el 
rol de baterista con Collins solo en con-
ciertos. Ambos harían estupendos solos 
de batería. “Toma un viajecito de regreso 
con el padre Tiresias, escucha al viejo ha-
blar sobre todo cuanto ha vivido, he cru-
zado entre los polos, no hay misterios para 
mí, una vez un hombre, como el mar que 
enfurecí, una vez una mujer, como la Tie-
rra que di, pero de hecho hay más tierra 
que mar”. 

La estrofa repite y tras ella uno de 
los más inspiradores solos de teclados del 
progrock que va desde el minuto 6’18” has-
ta pasados los 8’00” momento en el cual 
Bruford y Collins comparten créditos. Esa 
toma pertenece a la gira de 1976 en la cual 
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Bruford, como dijimos, fue el baterista de 
Genesis. “Dance on a Volcano” es otra de 
las composiciones de A Trick of the Tail, 
incluida en este álbum parcialmente gra-
bado con tomas de la tercera noche de 
cuatro conciertos en Palais des Sports de 
París. Presentada con ligeras diferencias 
respecto a su original en estudio, “La dan-
za sobre el volcán” es ligeramente pausada 
en esta versión. Hackett y Banks recrean la 
experiencia y Collins dice: “A tu izquierda 
y a tu derecha, las cruces son verdes, las 
cruces son azules, tus amigos no lo logra-
ron, de la noche, de la oscuridad, dentro 
del fuego, en la batalla, bien, es así como 
van los héroes”. 

Al final un único verso “Deja que 
comience la danza”…. y es entonces cuan-
do Phil Collins, quien reafirmaba su rol 
de showman como cantante y baterista en 
este álbum, y Chester Thompson, entablan 
un memorable solo de batería que fue uno 
de los tantos temas de conversación de 
aquella muchachada de los 70 ávida y des-
enfrenada por conocer más sobre detalles 
afines al género. Al final del estruendoso y 
prolongado solo las notas de «Los Endos«, 
uno especie de suite instrumental con 
fragmentos de varios temas de A Trick of 
the Tail.

— Adriano Pérez.
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1947: nace el fenómeno O.V.N.I.
Durante el año 1947, hace ahora 70 años, nació el fenómeno O.V.N.I dentro del 

marco de la Historia contemporánea. A escasos dos años del final de la Segunda Guerra 
Mundial (1939-45) y del lanzamientos de las dos primeras bombas atómicas contra 
las ciudades japonesas de Hiroshima y Nagasaki (6 y 9 de agosto de 1945). Dentro del 
desolador contexto de la primera etapa de la guerra fría entre las dos superpotencias 
vencedoras de la II Guerra Mundial: Estados Unidos y la Unión Soviética (o U.R.S.S.).

Fueron dos sucesos los que dieron el pistoletazo de salida en el año 1947 al mo-
derno fenómeno O.V.N.I.. El primero de ellos estuvo protagonizado por un piloto pri-
vado estadounidense llamado Kenneth Arnold (1915-84). Fue el testimonio del primer 
avistamiento O.V.N.I. de la edad contemporánea y el primer hombre en acuñar el tér-
mino de "platillo volante". Término que, a partir de entonces, acabaría siendo uno de 
los mas conocidos de la cultura popular de la 2ª mitad del pasado siglo veinte. De todo 
ello hablaremos en la primera parte de este ensayo histórico después de concluir esta 
vrebe Introducción. El segundo incidente más destacado que dio origen a este polémi-
co y popular tema fue el Caso Roswell. Se trata del primer caso documentado y poco 
después encubierto del estrellamiento de una nave espacial de origen extraterrestre a las 
afueras de la pequeña localidad de Roswell en el Estado de Nuevo México (EE.UU). De 
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este segundo caso nos disponemos a ha-
blar con mucho más detalle en la segunda 
parte de este ensayo histórico titulada "El 
caso Roswell (1947)".

Kenneth A. Arnold (29 de marzo de 
1915 - 16 de enero de 1984) fue un piloto 
privado de Boise, Idaho que contempló el 
que está considerado como el primer avis-
tamiento de un ovni en los Estados Uni-
dos, a pesar de haber sido precedido por 
otros incidentes similares aunque menos 
divulgados. La historia de Arnold fue am-
pliamente divulgada por Associated Press 
y por otras agencias de noticias.El 24 de 
junio de 1947 Arnold aseguró haber visto 
9 objetos inusuales volando en cadena cer-
ca de Mount Rainier, Washington, mien-
tras se encontraba buscando una aeronave 
militar extraviada a bordo de un CallAir 
A-2. Describió los objetos como suma-
mente brillantes por el reflejo de la luz so-
lar, con un vuelo errático (“como la cola de 
una cometa china”) y con una “tremenda 
velocidad”. 

Los reportes de prensa y los 
orígenes del término “platillo vola-
dor”.

El 24 de junio de 1947, mientras vo-
laba cerca del Monte Rainier en el estado 
de Washington, Arnold afirmó haber visto 
nueve objetos inusuales que vuelan en el 
cielo. Después de su avistamiento Arnold 
aterrizó en Yakima, Washington, donde 
hizo un informe de rutina al representa-
tivo de la Administración de Aeronáutica 
Civil. En su camino de regreso a Boise se 

detuvo en Pendleton, Oregon, donde repi-
tió su historia a un grupo de personas en el 
que se encontraba un reportero de perió-
dico. Varios años después, Arnold afirmó 
haber dicho al reportero que los objetos 
“volaban erráticamente, como un plato 
lanzado al agua”, y así fue como nació el 
término “platillo volador”. Otro término 
común para describir lo que Arnold vio es 
“discos voladores”. Arnold se sintio malin-
terpretado ya que su descripción se refería 
más al movimiento de los objetos que a su 
forma.

Arnold describió originalmente la 
forma de los objetos como “plana como 
una tarta de pan”, “la forma de un mol-
de para pastel”, “en forma de media luna, 
oval delante y convexa en la parte trasera”, 
“algo así como un molde para pastel que 
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fue cortado en la mitad con una especie 
de triángulo convexo en la parte trasera “, 
o simplemente” como un platillo “o” como 
un disco plano grande “, y también se des-
cribe su movimiento errático ser” como 
un volteo pescado al sol “o un platillo sal-
tado a través del agua. De estos, la prensa 
acuñó rápidamente los nuevos términos 
“platillo volante” y “Disco de vuelo” para 
describir este tipo de objetos, muchos de 
los cuales fueron reportados en cuestión 
de días después de avistamiento de Ar-
nold. Más tarde Arnold añadiría que uno 
de los objetos en realidad se parecía a un 
ala media luna o de vuelo. La Fuerza Aé-
rea de EE.UU. considera el caso de Arnold 
como un espejismo; esta es una de las ex-
plicaciones que han sido formuladas por 
los críticos.

Después de su avistamiento OVNI, 

Arnold se convirtió en una celebridad 
menor, y por cerca de una década des-
pués, fue algo complicada en entrevistar a 
otros testigos OVNI o contactados. Cabe 
destacar, que investigó las afirmaciones 
de Samuel Eaton Thompson, uno de los 
primeros contactados. Arnold escribió un 
libro y varios artículos de revistas sobre su 
avistamiento OVNI y su posterior inves-
tigación. Por la década de 1960, Arnold 
tenía poco que ver con los ovnis, y, final-
mente, se negó todas las entrevistas. El 24 
de junio de 1977, sin embargo, asistió al 
Primer Congreso Internacional OVNI en 
Chicago. Algunos de sus comentarios en 
el evento reflejó su descontento por la ig-
norancia general en relación con el asun-
to: “... Bueno, aquí hemos visto algo, he 
visto algo, cientos de pilotos han visto algo 
... en el cielo. Hemos informado cumpli-
damente estas cosas. Y tenemos que tener 
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15 millones de testigos antes de que nadie 
analice en el problema ... en serio? Bueno, 
esto es absolutamente fantástico. Esto es 
más fantástica que los platillos volantes o 
personas de Venus o nada en lo que a mí 
respecta.”

 El caso Roswell (1947).

En esta segunda parte del ensayo 
histórico que nos ocupa vamos a relatar 
con mas detalle el caso Roswell, suceso 
ocurrido durante el mismo año 1947 y 
que conforma un verdadero díptico temá-
tico con el que arranca el actual fenómeno 
O.V.N.I. Aunque por desgracia también 
debemos señalar que también se trató del 
primer gran caso de encubrimiento de 
este polémico fenómeno por parte de las 
autoridades militares y gubernamentales 
de Estados Unidos. No fue el único caso 
de este tipo pero si el primero.

El caso Roswell,  también llamado 
incidente OVNI de Roswell, del inglés 
(Roswell UFO incident) fue un hecho ocu-
rrido el 2 de julio de 1947, cuando un ob-
jeto desconocido se estrelló en un rancho 
cerca de Roswell (Nuevo México). Tras un 
amplio interés inicial en el “disco volador” 
estrellado, el ejército de los Estados Uni-
dos declaró que era simplemente un globo 
meteorológico convencional. Posterior-
mente, el interés se desvaneció hasta fina-
les de los años 1970, cuando sus ufólogos 
comenza-ron a promover una variedad de 
teorías de conspiración cada vez más ela-
boradas, afirmando que una o más naves 
espaciales extraterrestres habían aterriza-
do y que el ejército había recuperado a los 

alienígenas.

Historia.

El 2 de julio de 1947, Mac Brazel, 
un granjero de Nuevo México, descubrió 
unos restos dispersos por su rancho, co-
municándoselo al sheriff el 5 de julio, se-
gún lo describió Mac Brazel al Roswell 
Daily Record en su edición del 8 de julio. 
Esta descripción coincide con la dada por 
Charles B. Moore, profesor emérito de Fí-
sica de la New York University, que desa-
rrolló los globos con los que los Estados 
Unidos pretendían espiar a la URSS. En 
los periódicos del 8 de julio se dio el si-
guiente titular: “Las fuerzas aéreas captu-
ran un platillo volante en un rancho de la 
región de Roswell”. Se avisó al comandante 
Jesse Marcel de la base aérea del Ejército 
en Roswell, que fue personalmente al lu-
gar. El 9 de julio el titular decía: “Ramey 
desmiente lo del platillo volante”. Ramey 
era general de brigada en la base militar de 
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Fort Worth, Texas, y se desplazó, a petición de Brazel, para ver los restos, que identificó 
inmediatamente como un globo meteorológico. Después la prensa fotografió los restos.

En otro artículo se relata cómo Brazel y su hijo encontraron el material el 2 de 
julio, que estaba formado principalmente por tiras de goma, papel de aluminio, cartón 
y varillas de madera, aunque se dice que los verdaderos restos fueron sustituidos por la 
brigada cuando ésta llevó el material a la base de Fort Worth.

Posteriores informes de la Fuerza Aérea de los Estados Unidos de septiembre de 
1994 y junio de 1997 afirmaban que lo estrellado en Roswell eran los restos de un vuelo 
del «Proyecto Mogul». También hubo una investigación sobre el asunto a petición de un 
congresista de Nuevo México. Fue realizada por el secretario de las Fuerzas Aéreas y el 
Departamento de Defensa. En ella se identifican los residuos de Roswell como restos de 
un sistema de detección acústica de baja frecuencia que llevaban los globos, de largo al-
cance y altamente secretos, llamados “Proyecto Mogul”: un intento de captar explosio-
nes nucleares soviéticas a altitudes de la tropopausa. Los investigadores de las Fuerzas 
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Aéreas, tras registrar meticulosamente los 
archivos secretos de 1947, no encontraron 
pruebas de un aumento de tráfico de men-
sajes.

Polémica.

Los partidarios de la hipótesis ex-
traterrestre consideran el caso Roswell 
como uno de los acontecimientos ufoló-
gicos más importantes, ya que a partir de 
este suceso comenzó la historia de la ufo-
logía moderna. Los escépticos alegan que 
la hipótesis, que afirma que en Roswell 
cayó una nave extraterrestre, se apoya en 
pruebas insuficientes, poco fiables, otras 
supuestamente destruidas y que presenta 
demasiadas incoherencias. Sostienen asi-
mismo que existen otras explicaciones a 
los sucesos de Roswell que resultan mu-
cho más admisibles que la hipótesis de 
naves extraterrestres. Además se debe to-
mar en consideración el lucro comercial, 
a través de la venta de libros, entrevistas, 
etc., que obtienen varios de los principa-
les involucrados que apoyan la hipótesis 
extraterrestre. Las descripciones de testi-
gos, análisis realizados por personas que 

participaron en el diseño de los globos del 
proyecto Mogul, y sobre todo los informes 
desclasificados de la Fuerza Aérea de los 
Estados Unidos en los años 1990, apuntan 
según los escépticos a que lo estrellado 
en Roswell fue el vuelo n.º 4 del proyecto 
Mogul y que la necesidad de mantener el 
secreto de dicho proyecto provocó el su-
puesto incidente ufológico.

El interés renovado

Hasta 1978, el incidente de Roswell 
recibió poca atención, hasta que los inves-
tigadores Stanton T. Friedman y William 
L. Moore compararon los resultados de 
una serie de entrevistas que cada uno ha-
bía llevado a cabo por separado. El astro-
nauta del Apolo 14, Dr. Edgar Mitchell, 
aunque no fue testigo directo, también 
ha afirmado en numerosas ocasiones que 
Roswell fue un verdadero incidente rela-
cionado con extraterrestres, basado en sus 
contactos de alto nivel dentro del gobier-
no. “Yo he visto los expedientes secretos 
OVNI, y no hay duda de que hubo con-
tacto con extraterrestres”. Este astronauta 
opina igualmente que hay una organiza-
ción gubernamental paralela e indepen-
diente al gobierno que realiza experimen-
tos con tecnología extraterrestre y por eso 
no se pueden sacar a la luz todos estos in-
cidentes. Un incidente similar que implicó 
a mucho personal de la Fuerza Aérea en 
el Reino Unido en 1980, conocido como 
el incidente Rendlesham, aumentó el in-
terés por Roswell. Para muchos ufólogos, 
el caso Roswell es considerado uno de los 
acontecimientos ufológicos más impor-
tantes y el inicio de los encubrimientos, 
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mientras que para los escépticos es sola-
mente el caso más popular. La posición 
oficial del gobierno de los Estados Unidos, 
desde 2005, es que no había ocurrido nada 
de naturaleza paranormal o extraterrestre. 
El informe definitivo de la Fuerza Aérea 
en cuanto al caso Roswell está disponible, 
así como la respuesta a dicho informe por 
parte de ufólogos, que insisten en que el 
informe es falso.

Hipótesis.

Algunos ufólogos han argumentado 
que una nave alienígena se estrelló cerca 
de Roswell y que se recuperaron varios ca-
dáveres de origen extraterrestre.

Igualmente se ha postulado que si 
Roswell fuera de verdad un accidente ex-
traterrestre, como muchos insisten, algu-
nos especialistas OVNI argumentarían lo 
que sigue:

•	El gobierno de los Estados Unidos 
sabe que los extraterrestres han visitado 
nuestro planeta desde al menos 1947, pero 
todavía no lo admiten, e incluso algunos 
grupos postulan que habría una conspira-
ción del ocultamiento extraterrestre.

•	El gobierno estadounidense está 
actualmente en posesión de tecnología 
alienígena.

Por eso los motivos que tenía el go-
bierno para guardar el secreto inicialmen-
te serían evidentes. Los altos funcionarios 
del gobierno probablemente temerían una 
situación de pánico general al dar a cono-

cer que existía una posible amenaza extra-
terrestre (como ocurrió en 1938 con una 
emisión de radio de La guerra de los mun-
dos). Esta hipótesis barajaba como real la 
autopsia realizada supuestamente en 1947 
a los extraterrestres capturados defendien-
do que el gobierno quería ocultar datos 
por estar desarrollando nuevas tecnolo-
gías y aseguraban que los extraterrestres 
estaban vivos antes y durante la autopsia.

La información de las entrevistas 
de Friedman y Moore

Un dato importante es que esta ver-
sión se basa exclusivamente en el testimo-
nio de personas, con mucho tiempo de 
diferencia entre la fecha de lo ocurrido y 
la realización de las declaraciones (aproxi-
madamente 30 años), que en muchos ca-
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sos no fueron testigos directos y que a dife-
rencia de otras hipótesis no tiene ninguna 
investigación, análisis objetivo o terceras 
fuentes que demuestren la veracidad con 
la que comparar lo dicho. Hay que desta-
car que la información dada por Marcel a 
Friedman y Moore se contradice con sus 
propias declaraciones y con la versión de 
los hechos relatada por la prensa de la lo-
calidad: Friedman y Moore entrevistaron 
a Lydia Sleppy, que trabajó en una emisora 
de radio de Albuquerque, Nuevo México, 
en 1947, y al mayor de la Fuerza Aérea Jes-
se A. Marcel, el principal responsable de la 
Fuerza Aérea en Roswell en 1947. Sleppy 
denunció que el FBI le habría censurado.

Hipótesis escépticas.

Aquí están algunas explicaciones 
propuestas por el escéptico Karl T. Pflock 
en su libro Roswell: Inconvenient Facts 
and the Will to Believe.

•	El informe inicial del incidente 
fue en realidad un fraude creado por un 
oficial que sufrió un ataque de orgullo y 
quiso crear a su manera una gran historia, 
que explicaría el número creciente de avis-
tamientos OVNI. Ver Kenneth Arnold.

•	Que lo que se estrelló en el desierto 
era un globo con un sofisticado equipo, y 
este globo era un proyecto secreto, concre-
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tamente el Proyecto Mogul.

•	Varios años más tarde, un avión de abastecimiento se estrelló cerca de Roswell 
y los cuerpos de la tripulación fueron recuperados. Pflock sugiere que este accidente 
se mezcló con las informaciones posteriores en la imaginación de algunos testigos, de 
modo que sirvió como base para las conspiraciones.

La hipótesis del Proyecto Mogul

La mayoría de los que rechazan cualquier explicación ufológica creen en la se-
gunda teoría, según la cual los restos eran los de un globo de observación usado en el 
Proyecto Mogul, una iniciativa de alto secreto para examinar la actividad nuclear de la 
Unión Soviética. Además la localización coincide con el vuelo nº 4 del proyecto Mogul, 
del cual se perdió comunicación el día 5 de junio. Como se ha comprobado, la descrip-
ción que dio Brazelt al periódico local al encontrar el globo coincidía con la de Moore, 
diseñador de los mismos, y los materiales que formaban los restos eran normales (papel 
de plata, cinta aislante, cintas adhesivas con diseños florales) ,y que no vio ningún tipo 
de metal que sirviera para un motor, cosa que contradice la versión de los ufólogos que 
dicen que Brazelt aseguró haber visto metales desconocidos.

Sucesivos informes de la Fuerza Aérea coinciden con Brazel y no señalan nada 
extraño en los restos. La propia Fuerza Aérea tampoco lo atribuyó a extraterrestres, 
como queda demostrado en una carta desclasificada enviada un año después del ac-
cidente por el general de división C.B. Cabell, entonces director de Inteligencia de las 
Fuerzas Aéreas, que pide informes sobre qué datos disponen y de si barajan la hipótesis 
de que sea un OVNI. En una respuesta emitida el 11 de octubre de 1948, que incluía 
información explícita en posesión del Comando de Material Aéreo, se dice al director 
de inteligencia que nadie de las Fuerzas Aéreas tiene ninguna pista al respecto. Esto 
hace improbable que el año anterior hubieran llegado fragmentos de un OVNI y de sus 
ocupantes a Wright-Patterson.

Esta hipótesis es la más plausible, ya que, habiendo demostrado que no había 
cuerpos alienígenas, y con recientes informes desclasificados que señalan al vuelo nº 
4 como causante del accidente, se contrasta con la idea de un accidente extraterrestre. 
Moore además analizó, a petición de un ufólogo, el clima del día del lanzamiento del 
vuelo nº 4 y los sucesivos. Calculando el lugar donde se estrellaron algunos, calculó 
también el sentido en el cual deberían haberse esparcido los restos (ángulo suroeste-no-
reste), cosa que coincide exactamente con lo dicho por el mayor Jesse Marcel. Asimismo 
identificó varios restos de lo encontrado como parte del equipamiento de los globos 
pertenecientes al proyecto Mogul. Otro dato curioso que muchos ufólogos tergiversan 
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es que Brazel, en su descripción, dijo ver 
cintas adhesivas con diseños florales, cosa 
que los ufólogos han interpretado como 
jeroglíficos. Pero la realidad es otra: real-
mente eran motivos florales, ya que esas 
cintas adhesivas eran fabricadas por una 
empresa de juguetes de Nueva York para 
los globos del proyecto Mogul. La Fuerza 
Aérea lo dio como un simple globo me-
teorológico intentando ocultar el proyec-
to. Como es normal, los globos del pro-
yecto Mogul no eran del todo parecidos a 
los meteorológicos. Además en el verano 
de 1947 se utilizó una nueva variante de 
polietileno que, según palabras de Moore, 
hubiera sido algo extraño, incluso para un 
experto en globos meteorológicos.

Acontecimientos recientes.

En 1995 en un programa de televi-
sión argentino llamado Siglo 20 Camba-

lache se muestran documentos sobre a la 
autenticidad del film. Según los documen-
tos, el film podría corresponder a los años 
1927, 1947 (año del accidente) y 1967. 

•	Recientemente se ha intentado leer 
el texto de un trozo de papel que sostenía 
el general Ramey en una foto tomada con 
el coronel Dubose y los restos de globo. 
Un investigador llamado David Rudiak, 
así como algunos otros que examinaron el 
mensaje, han dicho haber leído varias fra-
ses importantes, incluyendo algunas como 
“las víctimas de los restos”, una referencia 
al objeto de choque como “el disco” (Ru-
diak cree que pone “tripulantes del dis-
co”). Este supuesto descubrimiento se cita 
como prueba de que el incidente Roswell 
fue en realidad el aterrizaje de una nave 
espacial alienígena y que unos cuerpos 
extraterrestres fueron recuperados. Ru-
diak también reclama haber refutado las 
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especulaciones hechas por algunos parti-
darios de la hipótesis del globo Mogul que 
el viento habría hecho estrellarse exacta-
mente en el rancho Brazel. Sin embargo, 
también hay que tener en consideración 
que otras personas no han mencionado 
haber podido leer este texto.

•	A su vez Moore en 2005, profesor 
emérito de Física, y que participó en el 
proyecto Mogul, realizó cálculos para los 
vuelos nº 4, nº 5 y nº 6 del proyecto con 
los datos de vientos del Servicio Climático 
Nacional de principios de junio de 1947 y 
para los vuelos nº5 y nº6 de los cuales se 
sabe su lugar de caída. El análisis de Moo-
re resultó acertado: en el caso del nº 4, los 

cálculos indicaban que, curiosamente, si 
lo que en Roswell se había encontrado no 
era el vuelo nº 4, los restos de éste deberían 
seguir allí, porque los datos apuntaban al 
lugar del impacto donde supuestamente lo 
había hecho una nave extraterrestre. 

•	En 2002, el canal Sci-Fi financió 
una excavación en el rancho de Brazel con 
la esperanza de encontrar cualquier res-
to oculto que los militares no recogieran. 
Aunque estos resultados hasta ahora ha-
yan sido infructuosos, el equipo arqueo-
lógico de la Universidad de Nuevo México 
verificó una alteración del terreno reciente 
en el lugar exacto donde algunos testigos 
afirmaron ver un surco largo debido a un 
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impacto.

•	El gobernador Bill Richardson de 
Nuevo México, que asumió el departa-
mento de energía bajo la presidencia de 
Clinton, al parecer se interesó por el asun-
to. En 2004 escribió en The Roswell Dig 
Diaries que “el misterio que rodea este 
impacto nunca ha sido suficientemente 
explicado - ni por investigadores indepen-
dientes, ni por el gobierno estadouniden-
se”.

•	En octubre de 2000 antes de la emi-
sión de su documental sobre Roswell, el 
canal Sci-Fi dio una rueda de prensa sobre 
OVNI en Washington. John Podesta, jefe 
de personal de Clinton, se dio a conocer 
como miembro de la firma de relaciones 
públicas contratada por Sci-Fi para inten-
tar conseguir documentos sobre el asun-
to. Podesta indicó que “ya es hora de que 
el gobierno desclasifique los documentos 
oficiales que tienen más de 25 años y así 
suministrar a los científicos los datos para 
determinar la verdadera naturaleza de los 
fenómenos”. 

•	En febrero de 2007, el canal de 
televisión ABC emitió un especial OVNI 
presentado por Peter Jennings. Jennings 
habló del caso Roswell como “un mito sin 
una sola prueba”. ABC usó la explicación 
de un globo Mogul accidentado. 

•	2006, los autores de la cinta de la 
autopsia extraterrestre reconocen que ha 
sido un fraude. 

•	2010, Discovery Channel emitió 

un documental sobre el incidente Roswell.

2011: los documentos del FBI y el 
testimonio de un agente.

El 11 de abril de 2011 el FBI descla-
sificó una serie de documentos. En uno de 
ellos (UFO16.pdf, pág. 40 y ss.) el agente 
Paul Ryan del FBI dejó constancia de que 
un agente residente en Roswell le comentó 
que habían estallado uno o varios “platillos 
volantes” (“Flying saucers” en el original) 
y se habían diseminado por una exten-
sa área en Roswell, Nuevo México. El Dr. 
Lincoln La Paz (meteorólogo) llegó a esta 
área para investigar este inusual fenóme-
no aéreo. Esto es lo que dice el documento 
‘Ufo16.pdf ’, págs 40 y ss. En el documento 
se cita otros incidentes sucedidos en Ten-
nessee (Pág 48), en los cuales se vieron y 
localizaron por RADAR tres objetos, en 
una ocasión, y otros en múltiples ocasio-
nes en diferentes años, sin relación ningu-
na con el Incidente Roswell, pero signifi-
cativos en sí mismos como evidencias:

•	Junio de 1947: Mr. W. R. Pressley 
fotografió un objeto volador sobre Oak 
Ridge. La calle del fondo de la foto fue 
identificada como Avenida Illinois en Oak 
Ridge, Tennessee.

•	20 de junio de 1949: a las 19:00 ho-
ras, Mr y Mrs. K. H. Anderson y Mr. John 
A. White vieron tres objetos sobre Oak Ri-
dge, Tennessee, similares al sujeto.

•	Francis J. Miller, contacto visual. 
1,2,3,4,5,6 de marzo de 1950, Mr. Stuart 
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Adcock informa de una peculiar señal en 
sus pantallas de RADAR aproximadamen-
te al mismo tiempo, y similares al sujeto 
(investigado). El documento llamado Ho-
ttel_guy_part02 es la información de la 
primera teoría del supuesto globo sonda 
hexagonal.

Sin embargo, el documento Hot-
tel_guy_part01.pdf dice: “Un investigador 
de las fuerzas aéreas constata que tres así 
llamados ‘platillos voladores’ (‘so-called fl-
ying saucers’ en el original) han sido recu-
perados en Nuevo México. Se les describe 
como circulares con una parte saliente en 
el centro, de aproximadamente 50 pies de 
diámetro. Cada uno estaba ocupado por 
tres cuerpos de forma humana pero de 
solamente 3 pies de estatura vestidos con 
tela metálica de muy fina textura. Cada 

cuerpo estaba sujeto de una manera simi-
lar a los sistemas de eyección usados por 
voladores rápidos y pilotos. Según Mr. xxx 
el informador, los platillos se encontraron 
en Nuevo México debido al hecho de que 
el gobierno posee un muy poderoso RA-
DAR en el área y se cree que eso interfirió 
con los controles de los platillos. No se ha 
intentado nueva evaluación concerniente 
al hecho. 162-83894-209, 28 de marzo de 
1950”.

— Constantino Rodríguez.
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"Un médico rural" 
de Franz Kafka.

Durante este apretado en Aniversa-
rios y homenajes culturales año 2017 tam-
bién celebramos el primer centenario de 
la publicación de un cuento titulado “Un 
médico rural”. Fue obra del escritor checo 
de origen judío en lengua alemana Franz 
Kafka (1883-1924). Se trata de uno de sus 
cuentos más celebrados y que suele figurar 
en casi todas las selecciones y antologías 
de cuentos de este importante autor de la 

primera mitad del pasado siglo XX.  

Kafka es un hombre que escribe. La 
escritura es un proceso natural en él. Estoy 
sobre la plataforma del tranvía eléctrico, 
totalmente inseguro en lo que atañe a mi 
posición en este mundo, en esta ciudad, en 
mi familia. Es el comienzo de una de sus 
Percepciones, y es el punto de vista desde 
el que escribe. Para él, la literatura cum-
ple funciones colectivas en ausencia de un 
pueblo. Esa ausencia de pueblo produce un 
extrañamiento tan difícil de soportar que 
en su caso, contarlo, parece la única salida. 
La primera parte de este libro, maravillo-
samente editado- así acabarán siendo las 
ediciones en papel, espacios que ofrezcan 
al lector la posibilidad de intimidar con 
una obra- tiene catorce relatos. La segun-
da parte corresponde a Percepciones, bajo 
mi punto de vista, una joya literaria. Es-
tas percepciones son visiones que llevan a 
significados no aparentes, una ventana a 
la calle, por ejemplo, intermedia entre el 
mundo y el que habita en el interior, un 
vestido es un adorno, pero también una 
prueba de la experiencia, el deseo de ser 
piel roja una imagen para encarnar la li-
bertad. La literatura europea tiene como 
propio el enfrentarse a la condición huma-
na fuera del canon, del modelo de escritu-
ra que ya funciona. El estado espiritual del 
escritor le lleva a la necesidad de contar 
algo y lo cuenta como puede. Unas veces 
le sirven las formas narrativas ya existen-
tes y las deforma en la medida en que lo 
necesita y otras se salta incluso el formato. 
Este es el valor fundamental de la Litera-
tura europea, valor que los americanos en 
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general admiran y llaman «profundizar».

Kafka, un hombre mínimo en tanto que judío, de lengua alemana que vive en un 
país esquinado en un imperio, siente el mundo como algo lejano al que resulta imposi-
ble acceder. Desde ahí, sus escenarios son siempre oscuros y cerrados, incluso cuando 
los sitúa al aire libre, siempre hay una frontera infranqueable que le obliga a utilizar 
una frase más bien corta y una inconexión de imágenes para representar un mundo 
inconexo. Las cosas aparecen de repente, ¿dónde va a contextualizarlas si no hay con-
texto? Los personajes, también desubicados, da igual ser chica que pasea, médico rural, 
guardián de la ley o padre de familia. Nadie se mueve desde lo que representa porque 
en realidad no sabe qué representa, la oscuridad del fondo diluye los limites para con-
tar la falta de rumbo. ¿Qué haremos estos días de primavera que ahora ya están tan 
próximos?. En El médico rural, el protagonista actúa como médico, sin actuar desde 
su libertad de pensamiento. Así sacrifica a una joven buena por una urgencia nocturna 
que responde al egoísmo de una familia que ha perdido su antigua fe. De la lectura de 
estas percepciones y narraciones, lo que queda es una necesidad de libertad sólo posible 
desde la realidad de volvernos individuos partícipes del mundo. El narrador de Kafka 
es un hombre consciente y libre atrapado en un mundo que le niega la participación.

Un médico rural es un relato del autor checo Franz Kafka. Apareció por publi-
cado por primera vez como parte de Ein Landarzt: Kleine Erzaehlungen, durante1919. 
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De acuerdo con el ensayo bibliográfico del Biography Resource Center (GALE Group, 
2005), esta obra es reflejo de las propias vivencias del escritor. Pues, en agosto de 1917 
se le confirmó un diagnóstico de tuberculosis, enfermedad que terminaría por llevarlo 
a su muerte en 1924. Un médico rural contiene todos los rasgos distintivos de los de-
nominados “cuentos kafkianos”. En ellos, su protagonista suele meterse él mismo den-
tro de situaciones tensas sin explicación aparente y sin escapatoria. Los argumentos de 
Kafka con frecuencia reflejan la desconcertante alienación de la sociedad moderna y 
la reflexión eterna en torno a la divinidad y la injusticia humana. A pesar del peso de 
su obra, el escritor está en la lista de autores que fueron reconocidos luego de morir. 
Imaginen lo bueno de su obra, que Borges lo recomienda como autor a ser leído. Sín-
tesis bibliográfica de Franz Kafka. František Kafka nació el 3 de julio de 1883 en Praga, 
Bohemia (actual República Checa). Murió a causa de una tuberculosis en la laringe el 3 
de junio de 1924, en Kierling, Klosterneuburg, Austria. Fue enterrado en el cementerio 
judío de Praga – Straschnitz. Su padre fue Hermann Kafka, un comerciante y manufac-
turero; su madre, Julie (Loewy) Kafka. Sus familiares, tanto maternos como maternos, 
fueron intelectuales y profesionales.

Franz Kafka, la psique de un genio atormentado. Tuvo un hijo con Grete Bloch, 
pero nunca llegó a concretar matrimonio con ninguna de las mujeres con quien se re-
lacionó. Según Miguel Ángel Flores de la Universidad Autónoma Metropolitana Az-
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capotzalco (México), “Las mujeres estaban a su alcance, pero él inventaba obstáculos 
a cualquier relación. El padre tiránico, que lo despreciaba, comerciante de éxito, con 
sus actitudes le acentuaba su sentimiento de fracaso y desubicación”. Su última pare-
ja conocida fue Dora Diamond, quien lo acercó al judaísmo hacia el final de su vida. 
Franz Kafka fue un hombre enfermizo, atormentado, ansioso, cuyo diagnóstico clínico 
nunca ha sido concertado. No obstante, en la actualidad se cree que padeció un tras-
torno esquizoide de la personalidad. Educación y carrera de Kafka En 1906, obtuvo un 
doctorado en leyes en la Universidad Ferdinand-Karls de Praga. Trabajó como escritor 
de noticias legales para Richard Loewy en Praga durante 1906. Entre 1908 y 1922 fue 
integrante del Instituto de Aseguramiento de Accidentes Laborales del Reino de Bo-
hemia, Praga, como especialista en prevención de accidentes. También, trabajó para la 
manufacturera Asbestos Works Hermann & Co., en Zizkov, Bohemia. Un médico rural 
y los cortos de ficción de Franz Kafka Ein Landarzt: Kleine Erzaehlungen (Un médico 
rural: relatos breves), fue publicado durante 1919 en Austria, dentro de una colección 
de catorce historias cortas. Su lectura es rápida y fluida, puede completarse en quince 
minutos (o menos). Después de la muerte de Kafka, han aparecido más de una docena 
de publicaciones de series de relatos de ficción. Igualmente, Kafka elaboró un número 
considerable de novelas, diarios y su legado ha originado varios trabajos de colección. 
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Esto ha ocurrido así porque el escritor checo no publicó muchas de sus obras en vida. 
Asimismo, sus amigos y familiares hicieron caso omiso de sus deseos y no quemaron sus 
cuadernos ni sus notas tras su fallecimiento. Hoy en día, aún se buscan muchos de los 
manuscritos de Kafka perdidos a causa del nazismo.

Análisis de Un médico rural. Jorge Alberto Álvarez-Díaz de la Universidad Com-
plutense de Madrid, describe a Un médico rural como una posible lectura ética. En la 
publicación de la Gaceta Médica Mexicana (2008), Álvarez-Díaz explica que, a pesar 
de la brevedad de la historia su interpretación “Fue, es y seguirá siendo tan interesante 
como desafiante”. La responsabilidad bajo la perspectiva de los axiomas kafkianos. En 
Un médico rural, Kafka desglosa la noción de responsabilidad y la aborda desde distintas 
perspectivas. Por supuesto, en este punto se manifiestan los famosos cuatro axiomas kaf-
kianos explicados en la revista Authors and Artists for Young Adults (Vol. 31, 2000). En 
los primeros dos, se enfrentan la teología contra la etología humana. Allí, por más que lo 
aparente, la ley divina nunca será tan injusta como el comportamiento de las personas. 
Los otros dos axiomas son complementarios: existe una forma correcta de vivir la vida. 
Su descubrimiento depende en el poder individual de descubrir poderes que le resultan 
casi siempre desconocidos a las personas. Para Franz Kafka, la peor circunstancia final 
de un ser humano era la pérdida de su dignidad. Su amigo Max Brod —quien conservó 
gran parte de sus papeles— señaló, “Kafka atrajo mujeres durante toda su vida. Él lo no 
creía, pero es indudablemente verdad”.

En Un médico rural, el protagonista se mete en una situación sin salida —típica 
de los relatos kafkianos— y “sacrifica” a Rosa, su fiel ayudante. En medio del relato es 
implícito el profundo respeto que el autor profiere hacia las mujeres. La pobre compa-
ñera es dejada a merced del mismo abusador que hace posible el traslado del médico 
hasta la casa del paciente. A medida que transcurre la angustiante situación, es evidente 
el cariño que el médico siente por su colaboradora. La ansiedad va en aumento porque 
el protagonista entiende que las desventuras que podría sufrir Rosa fueron causadas por 
él. Un médico rural y Franz Kafka, el paciente. La fuerza del argumento y los diálogos 
de Un médico rural probablemente se deben a la factibilidad de los mismos. Si bien, la 
situación caótica y contradictoria puede parecer totalmente ficticia, la narración se ins-
pira en las experiencias del propio Kafka y de sus familiares. Esto quedó patente en sus 
Diarios escritos en 1912, así como en la recopilación editada por Heller, Pocket Books, 
The Basic Kafka (1983).

— Justiniano López
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"Even in the Quietest Moments" 
(1977).

En 2017 también se cumplió el 40 Aniversario del álbum de estudio del popu-
lar grupo de rock progresivo británico Supertramp que llevaba por título "Even in the 
Quietest Moments". Editado en el año 1977 en formato de disco de vinilo y que ayudó a 
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consolidar la carrera musical de esta ban-
da británica que alcanzó altas cuotas de 
popularidad y de éxito comercial durante 
la segunda mitad de los años 70 y a prin-
cipios de los años 80 del pasado siglo XX. 
Dedicamos este ensayo de música a home-
najear este magnífico álbum al cumplirse 
40 años de su lanzamiento al mercado mu-
sical. Once grabaciones en estudio, cuatro 
en vivo, cuatro álbumes recopilatorios, 
nueve videos y casi treinta sencillos son, 
grosso modo, el legado de Supertramp, 
banda inglesa de rock progresivo y aires 
pop que encontró en Aún en los momen-
tos más calmos –Even In The Quietest 
Moments (1977) -una de sus dos obras 
magnas. Even In The Quietest Moments 
suena, aún hoy, fresco, placentero y accesi-
ble. Es también un punto de inflexión en la 
historia de Supertramp, banda que a pesar 
de las intermitencias y la salida de Hogd-
son en 1983, aún se mantiene activa de la 
mano de Rick Davis.

Even in the Quietest Moments... 
es el quinto álbum de estudio del grupo 
británico Supertramp, publicado por la 
compañía discográfica A&M Records en 
abril de 1977. El álbum fue grabado prin-
cipalmente en los Caribou Ranch Studios 
de Colorado, con sobregrabaciones y mez-
clas añadidas en el Records Plant de Los 
Ángeles. Fue el primer trabajo de Super-
tramp en el que participó el ingeniero Pe-
ter Henderson, quien trabajó con el grupo 
durante sus tres siguientes discos. Even in 
the Quietest Moments... alcanzó el puesto 
dieciséis en la lista estadounidense Bill-
board 200, y pocos meses después de su 

lanzamiento, se convirtió en el primer dis-
co de Supertramp en ser certificado como 
disco de oro por la RIAA al superar el me-
dio millón de copias vendidas. Además, el 
sencillo «Give a Little Bit» se convirtió en 
un top 20 en los Estados Unidos y alcanzó 
el puesto veintinueve en la lista UK Singles 
Chart. En 1978, el álbum fue situado en el 
puesto 63 de la lista The World Critic Lists, 
que reconocía los doscientos mejores ál-
bumes de todos los tiempos según el cri-
terio de críticos musicales y pinchadiscos.

La banda grabó este álbum entre 
noviembre de 1976 y enero de 1977, lan-
zándolo al mercado el 10 de abril de ese 
mismo año. Conformado por siete temas, 
Even  In The Quietest Moments represen-
ta una clara movida hacia un sonido más 
pop y un tanto deslindado del progrock 
recio. La agrupación estaba conformada 
entonces por el bajista Doug Thompson 
y el percusionista Bob Siebenberg, ade-
más de los ya mencionados, y la adición 
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de Gary Mielke como programador del 
sintetizador de moda para la época, el 
Oberheim. Ellos iniciaron este trabajo 
discográfico con un sencillo tema basado 
en cuatro acordes simples y una letra di-
recta sin pretensiones poéticas pero con 
una música melodiosa lo suficiente para 
trascender a lo largo de estos años. “Give 
A Little Bit” (Da un poco), escrita por Ho-
dgson con tan solo unos versos de amor 
simples… Fue una sabia escogencia para 
abrir el álbum. El segundo tema lo com-
puso Rick Davies y lo tituló “Lover Boy” 
(Amante). Piano, percusión y voz ini-
cian este tema de alegre temperamento 
que se va desarrollando hacia un sonido 
más denso. Letra y música están mejor 
balanceadas que la anterior y los sonidos 
incidentales con las voces de los coros en 
falsetto, la hacen placentera. La guitarra 
eléctrica de Hodgson va punteando detrás 
del coro siguiendo la melodía. Un breve 
silencio nos invita a la reflexión antes de 
explotar con telúrica y moderada fuerza. 
El tema título es el tercero. Compuesto por 
Hodgson, inicia con sonidos de pajarillos, 
clarinete y guitarra acústica. A lo largo del 
tema, se evidencia una riqueza sonora de 
gran belleza. El hermoso intro da paso a 
la voz de Roger: Rick Davies, retorna con 
“Downstream” (Río abajo). Tan solo te-
clados y voz, esta pieza es una de las más 
hermosas del repertorio de Supertramp. 
En aquellos años de LP, debíamos dar la 
vuelta al disco para escuchar sólo o con 
los panas melómanos a “Babaji”, tema de 
Hodgson cargado de un dramatismo hasta 
ese momento no presentado en el álbum. 
El título probablemente aluda a Mahava-

tar Babaji, un indio santo, lo cual da ade-
más un cierto misticismo. 

“From Now On” (De ahora en ade-
lante), compuesta por Rick Davies, co-
mienza con una frase al piano muy dis-
tintiva y subyugante antes de entrar con 
su voz y luego el resto de la banda. En su 
primera estrofa: “El lunes ha llegado de 
nuevo / Y estoy en el mismo lugar / Con 
las mismas caras viéndome / ¿Quién sabe 
cuánto tiempo estaré? / Puede ser cien 
años / De sudor y lágrimas / Al ritmo de lo 
que me pagan”. La sección media del tema 
nos prepara para una reiteración rítmica. 
El hermoso sonido de la melódica le añade 
un toque de calidez a un candoroso y sua-
ve tambor que marca el ritmo de la pieza 
sobre la que se deja colar el saxo alto de 
Helliwell antes que los coros repitan difu-
minándose hacia el final donde escucha-
mos cíclicamente

“Fool’s Overture” (Obertura del ton-
to) es la obra cumbre del álbum. Con casi 
once minutos, más de la mitad de la pieza 
es instrumental con un breve fragmento 
de Winston Churchill y uno de sus famo-
sos discursos: “Debemos ir hasta el final / 
debemos luchar en mares y océanos / De-
bemos defender nuestra isla sea cual sea el 
costo / No debemos rendirnos nunca”. El 
tema fue compuesto por Hodgson quien 
tomó fragmentos que había tocado en el 
Oberheim. La pieza tiene todo el carácter 
sinfónico necesario para haber empleado 
una orquesta pero prevaleció la tecnolo-
gía. Hacia el último segmento nos encon-
tramos con un pasaje de “Jerusalem”, ins-
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tante que hace inevitable 
recordar a Emerson, Lake 
& Palmer. El pasaje va 
acompañado del sonido 
del viento. 

Trasfondo

Aunque todas las 
canciones están acredita-
das como escritas por Rick 
Davies y Roger Hodgson, 
solo «Even in the Quietest 
Moments» fue una cola-
boración real entre ambos 
músicos. Davies escribió 
«Lover Boy», «Downs-
tream» y «From Now 
On», mientras que Hodg-
son compuso «Give a Litt-
le Bit», «Babaji» y «Fool’s 
Overture». Sobre «Lover 
Boy», Davies comentó: 
«Me inspiré en anuncios 
de revistas de hombres que 
te decían cómo conquistar 
a las mujeres. Si no te has 
acostado con al menos cinco mujeres en 
dos semanas, te podemos devolver tu di-
nero». Bob Siebenberg relató que «Rick 
había estado trabajando en “Lover Boy” 
durante bastante tiempo y finalmente se 
le ocurrió esa larga parte intermedia».” La 
mayor parte de la canción «Even in the 
Quietest Moments» fue escrita durante 
una prueba de sonido para el concierto en 
el Tivoli Gardens de Copenhague. Davies 
y Hodgson trabajaron las distintas partes 
de la canción con Hodgson sentado en un 
sintetizador Oberheim y con Davies to-

cando la batería. Davies comentó sobre la 
música: «Comienza con una melodía muy 
estándar y luego entalla en una especie de 
progresión de un solo acorde o quizás de-
beríamos llamarlo una digresión. Es algo 
donde hay cientos de sonidos que entran 
y salen, una especie de collage». Sobre la 
letra, Hodgson comentó: «Es una especie 
de canción de amor dual. Podía ser para 
una mujer o para Dios». «Downstream» 
está interpretada únicamente por Davies, 
cantando y tocando el piano en una úni-
ca toma. Siebenberg describió la canción 
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como su favorita en el álbum «porque es muy personal y muy pura». Por otra parte, 
«Fool’s Overture» tenía como título provisional «The String Machine Epic», y según 
John Helliwell, «surgió principalmente de unas pocas melodías en las que Roger había 
trabajado con la máquina de cuerdas que usábamos en el escenario». El álbum se con-
virtió en el único trabajo de Supertramp en el que ninguna canción contó con un piano 
eléctrico Wurlitzer, instrumento característico de discos anteriores. No obstante, la can-
ción «From Now On» incluyó un Fender Rhodes en la sección intermedia.

Recepción.

Lista de canciones.En una reseña de 1981, Robert Christgau comentó de forma 
jocosa que,a diferencia de la mayoría del rock progresivo, que es «un ruido de fondo 
pretencioso muy difícil de ignorar», el álbum es «un ruido modesto que suena bien 
cuando se desliza en los oídos».En una reseña retrospectiva, Stephen Thomas Erlewine 
definió el álbum como «elegante y ligeramente absurdo, ingenioso pero un poco oscu-
ro», aunque también afirmó que «pone un mayor énfasis en las melodías y en texturas 
suaves que cualquier publicación anterior de Supertramp». Erlewine criticó el álbum 
por no estar «completamente formado», pero destacó «Give a Little Bit», «Fool’s Over-
ture» y «From Now On» como dignos de alabanza. En junio de 2002, A&M Records 
reeditó una versión remasterizada de Even in the Quietest Moments... junto al resto del 
catálogo musical del grupo entre 1974 y 1987. Todas las canciones escritas y compuestas 
por Rick Davies y Roger Hodgson.

— Adriano Pérez.


