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Resumen 

 

El presente trabajo investigativo tiene como finalidad abordar y documentar el desarrollo 

del circuito del garage rock bogotano desde el año 2010 al 2018. Se analizará el proceso 

de difusión mediática que permitió el desarrollo de este circuito, y el rol que significó la 

explosión de las redes sociales como plataforma para el fortalecimiento de bandas 

destacadas de este género en la capital colombiana. A lo largo de esta investigación me 

concentro en el estudio de caso de bandas de garage rock bogotano como The Kitsch, 

Nanook El Último Esquimal o Nicolás y los Fumadores, actos que se destacan junto a una 

generación de bandas que contribuyeron a la formación de una audiencia creciente a 

través de expresiones estéticas y estrategias de divulgación innovadoras, que tuvo como 

resultado la visibilidad del género en medios de comunicación, festivales internacionales 

y comunidades digitales de alto impacto e interacción. Se estudiará el rol que tuvieron en 

esos casos los formatos de difusión, comparando formatos tradicionales con los 

pertenecientes a las nuevas tecnologías. De esta manera se evidenciarán los retos y las 

oportunidades que cada tipo de mediatización produce, dentro de un marco orientado al 

fortalecimiento de este circuito. En el nuevo milenio, se generaron nuevas plataformas 

para que las bandas bogotanas transmitieran su mensaje paralelamente a lo que ocurría 

en los medios tradicionales y en las performances en vivo. Es mi intención comprobar si 

estas nuevas plataformas contribuyeron al resurgir de la tradición estética asociada al 

garage rock que, para el caso bogotano, tuvo su esplendor en la última década del siglo 

XX con bandas como Aterciopelados y 1280 Almas. Para apuntar a este objetivo, este 

trabajo se diseñó como una investigación con un perfil mixto, con elementos de 

investigación documental y de campo, en la que su principal insumo es el desarrollo de 

entrevistas a diferentes actores involucrados en este creciente circuito. 

 

 

Palabras clave: Rock, Garage, Bogotá, Redes, Plataformas, Performances, Difusión  
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Abstract 

The present investigative work aims to address and document the development of the 

Bogotá garage rock circuit from 2010 to 2018. The media diffusion process that allowed 

the development of this circuit will be analyzed, and the role that the explosion of social 

networks meant as a platform for strengthening prominent bands of this genre in the 

Colombian capital. Throughout this research I focus on the case study of Bogota garage 

rock bands such as The Kitsch, Nanook El Último Esquimal or Nicolás y los Fumadores, 

acts that stand out alongside a generation of bands that contributed to the formation of a 

growing audience through aesthetic expressions and innovative dissemination strategies, 

which resulted in the visibility of the genre in the media, international festivals and digital 

communities of high impact and interaction. The role that broadcast formats had in these 

cases will be studied, comparing traditional formats with those belonging to new 

technologies. In this way, the challenges and opportunities that each type of mediatization 

produces will become evident, within a framework aimed at strengthening this circuit. In the 

new millennium, new platforms were generated for the Bogota bands to transmit their 

message in parallel with what was happening in the traditional media and in live 

performances. It is my intention to check if these new platforms contributed to the 

resurgence of the aesthetic tradition associated with garage rock, which, in the case of 

Bogotá, had its splendor in the last decade of the 20th century with bands such as 

Aterciopelados and 1280 Almas. To aim at this objective, this work was designed as an 

investigation with a mixed profile, with elements of documentary and field research, in 

which its main input is the development of interviews with different actors involved in this 

growing circuit. 

 

 

Keywords: Rock, Garage, Bogotá, Networks, Platforms, Performances, Diffusion 
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Introducción 

Este trabajo de grado magisterial tiene como objetivo estudiar el desarrollo del garage rock 

en Bogotá, en cuanto manifestación cultural impulsada por principios de autogestión y 

autenticidad, todo enmarcado en su desarrollo desde 2010 hasta 2018. En este periodo 

cronológico la música independiente y urbana adquirió una gran repercusión en el 

panorama nacional, y en este marco el garage rock se destaca como una de las 

manifestaciones más relevantes. 

 

El desarrollo y popularización del rock en Colombia es un fenómeno de interés sociológico 

y mediático en la medida en que se ha transformado en un proceso de transculturación1. 

Por esto se busca revisar el proceso genealógico que lleva a la conformación del circuito 

garage rock bogotano, y los cambios que se han producido durante las últimas décadas a 

partir del análisis de músicos y periodistas.  

 

En este recorrido se dedicará una especial atención a algunas de las bandas más 

representativas de este circuito, que vienen aumentando su relevancia y su audiencia, 

como ocurre con casos como Nanook El Último Esquimal, The Kitsch, y Nicolas y Los 

Fumadores. Su música se ha etiquetado de diversas maneras (indie rock, garage, rock 

alternativo), pero lo que se puede afirmar es que la decisión de enmarcarlos bajo la 

etiqueta de garage rock responde a que no los caracteriza únicamente su propuesta 

musical, sino también un “espíritu” y una estética asociadas a lo underground2, a lo 

independiente, a lo crudo, que podemos identificar como rasgos estilísticos dentro de los 

límites de este género. 

 
1 Neologismo propuesto por Fernando Ortiz (1987) como sustituto de “aculturación”: por aculturación se 
quiere significar el proceso de tránsito de una cultura a otra y sus repercusiones sociales de todo género. 
Pero transculturación es vocablo más apropiado. Hemos escogido el vocablo transculturación para 
expresar los variadísimos fenómenos que se originan (…) por las complejísimas transmutaciones de 
culturas. (p. 93). 
2 En concordancia con la definición de Urán (1997) “el movimiento subterráneo, como su mismo nombre lo 
indica, es algo que se debe desarrollar al margen del gran comercio discográfico y al margen también de la 
gran industria publicitaria que convierte todo en un mero producto de consumo”. (p. 21-22). 
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Dentro de los objetivos de este trabajo destacaría la contribución que se busca aportar a 

los estudios sobre este género en Colombia, en tanto fenómeno cultural y mediático, así 

como documentar el proceso artístico y comunicativo de algunas de las bandas más 

relevantes del panorama propuesto, y mostrar qué papel tiene en tiempos actuales la 

irrupción constante de las nuevas tecnologías, y qué posibilidades abren en materia de 

divulgación musical, para finalmente identificar qué retos plantea ese constante devenir de 

nuevas herramientas y estrategias para la consolidación de audiencias. 
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Descripción del estudio 

Objetivos de la investigación: 

Objetivo general 

Caracterizar el rol que tiene el auge de las redes sociales dentro de la consolidación del 

circuito bogotano de garage rock entre 2010 y 2018.  

Objetivos específicos 

● Construir memoria sobre el crecimiento del circuito garage rock en Bogotá a través de 

entrevistas a músicos y figuras claves dentro del entorno musical de la ciudad. 

● Elaborar una descripción detallada del entorno cultural asociado a la música de la 

sociedad bogotana desde 2010 hasta 2018, evidenciando su desarrollo. 

● Identificar el impacto que tuvo la llegada de redes sociales en el desarrollo de 

audiencias, utilizando para este propósito el caso de las bandas de garage rock de 

Bogotá. 

● Determinar bajo qué parámetros se puede hablar de un auge en el rock bogotano a 

partir de 2010. 

● Investigar las causas detrás de la consolidación de un circuito alrededor garage rock en 

Bogotá. 
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Metodologías y muestras 

La investigación será de tipo descriptiva, pues es aquella que “comprende la descripción, 

registro, análisis e interpretación de la naturaleza actual, composición o procesos de los 

fenómenos. El enfoque se hace sobre conclusiones dominantes o sobre cómo una 

persona, grupo o cosa, se conduce o funciona en el presente. La investigación descriptiva 

trabaja sobre realidades y su característica fundamental es presentarnos una 

interpretación correcta” (Rodríguez, 2015. p. 24-25).  

 

En la medida en que la investigación se centra en la construcción de memoria alrededor 

del circuito de garage rock, valiéndose de las entrevistas con músicos y periodistas como 

principal insumo, con el apoyo de una revisión netnográfica y la experiencia propia del 

investigador como actor partícipe de este circuito, esta metodología se adecua a las 

fronteras, alcance y propósitos del trabajo propuesto. 

Tipo de diseño:  

El diseño de la investigación será no experimental, pues "en la investigación no 

experimental no es posible manipular las variables o asignar aleatoriamente a los 

participantes o los tratamientos" (Kerlinger & Lee, 2015: p. 68). 

 

Aunque los objetivos planteados apuntan a la comprobación de unas hipótesis 

relacionadas con el impacto de las redes sociales y la comunicación digital en el circuito 

de garage rock bogotano, se busca dar respuesta a estas a través de herramientas y 

metodologías no experimentales dentro de las que se reitera el papel central que tienen 

las entrevistas, enriquecidas a través de una revisión del trabajo narrativo, gráfico y 

divulgativo de las bandas de rock ubicadas dentro del marco propuesto. 

Población: 

Esta investigación estará enfocada en diferentes poblaciones:  
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Músicos: integrantes de las bandas en las que se enmarca la investigación en el segmento 

de tiempo definido. 

Periodistas: figuras destacadas de medios de comunicación que han contribuido al 

crecimiento garage rock desde su trabajo en medios. 

Gestores: Personas que han trabajado en la organización de conciertos, festivales y/o 

cubrimiento de eventos. 

Muestra:  

El insumo fundamental para esta investigación es la selección de 10 entrevistas con 

músicos, periodistas y gestores de este circuito, con cuyos hallazgos se busca contribuir 

la construcción de una memoria en este marco temporal de 8 años, y a la vez ofrecer 

insumos que dieran respuesta al impacto de redes sociales dentro de este circuito.  

 

Las entrevistas seleccionadas son: Albert Medina (Guitarrista y cantante de The Kitsch), 

Daniela Parra (Guitarrista y cantante de Las Yumbeñas), Álvaro González (Director de 

Radiónica), Juan Antonio Carulla (Periodista musical y creador del canal El Enemigo), 

Juan Carlos Sánchez (Baterista de Nicolás y los Fumadores), Oscar Gómez (Guitarrista y 

cantante de Nerds), Pablo Chilito (Gestor cultural de Noise Noise), Sebastián Rosas 

(Guitarrista de La Radio Flyer), Eduardo Rendón (Periodista musical en Radiónica) y 

Daniel Zambrano (Cantante de Nanook, El Último Esquimal). 

Instrumento de medición:  

La presente investigación no cuenta con un instrumento de medición. La técnica utilizada 

para recolectar los datos en todas las unidades de análisis: músicos, periodistas y gestores 

fue la entrevista semi-estructurada, ya que esta permite un conocimiento primario y directo 

de la realidad (Sabino, 2014. p. 102). De igual manera, esta entrevista se caracteriza por 

ser la producción de un discurso continuo dotado de una cierta línea argumental, aunque 

esencialmente fragmentario.  
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Es decir, la entrevista se adecua a las respuestas que el sujeto entrevistado proporciona 

y se orientan según los intereses de estudio. Mediante este instrumento se logró recabar 

información sobre la percepción que tienen los músicos, periodistas y gestores con 

respecto a las transformaciones que ha vivido el garage rock en Bogotá, y el impacto que 

tuvo el auge de las redes sociales en este circuito. 

 

La guía de entrevista, instrumento utilizado en la totalidad de los casos, posee una 

cantidad base de diez preguntas, aunque en todas las entrevistas no se utilizaron todas 

estas, ya que dependiendo de las respuestas de entrevistados surgían nuevas 

interrogantes y se descartaban cuestionamientos que en un principio se creían 

convenientes y que luego parecían irrelevantes. 

 

En consecuencia, al aplicar el instrumento algunas preguntas variaron dependiendo del 

entrevistado, ya que la perspectiva que iba ofreciendo cada uno de ellos variaba 

dependiendo de su especialidad o rama del circuito en el que estaba involucrado. Es por 

esto que el instrumento, si bien tenía una base de preguntas, se reinventaba 

constantemente dependiendo de la persona entrevistada y el desarrollo del ejercicio. 

 

De manera complementaria, es importante mencionar como aporte a la propuesta 

metodológica de esta investigación mi papel como investigador frente al objeto de estudio 

propuesto, ya que por más de 10 años he participado de este circuito como músico, gestor 

y asistente recurrente a conciertos de este circuito local. Durante el desarrollo de esta 

investigación asistí a eventos de música en vivo con una periodicidad semanal, llevando a 

cabo una interacción con músicos, asistentes y periodistas guiada por los principios de la 

investigación acción participativa, y el acompañamiento de un diario de campo. 

 

Como evidencia de esto, acompaño los hallazgos y la línea narrativa ofrecida por las 

entrevistas con apoyo audiovisual tomado del canal Noisur, plataforma independiente 

dedicada a la divulgación de actos musicales a través de Youtube, del cual he sido 
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productor. Aunque este canal propone un marco de bandas latinoamericanas, con 

participación de actos de México, Argentina, Chile o Brasil, se destaca el especial énfasis 

en música bogotana, dentro del cual se encuentran varias de las bandas tratadas en esta 

investigación. 

 

Justificación del estudio 

 

El garage rock es una vertiente musical y estética que ha logrado instaurarse en múltiples 

contextos históricos y sociales diferentes a los que propiciaron su surgimiento. Ejemplo de 

esto es que en una ciudad como Bogotá, este género ha tenido asiento y ha llegado a 

convertirse en una expresión artística, considerada por sus intérpretes y escuchas como 

un estilo musical propio. 

 

Por su misma naturaleza, históricamente las agrupaciones de garage rock han debido 

ingeniárselas para difundir sus propuestas artísticas y promover sus conciertos, al margen 

de la industria musical. Esto ha incentivado el desarrollo de mecanismos de divulgación 

novedosos y de bajo presupuesto. Trabajos genealógicos e históricos sobre el rock hecho 

en Bogotá, como “Bogotá, epicentro del rock colombiano” de Umberto Perez, o “Rock 

Colombiano” de Pablito Wilson (2013), ponen en evidencia el uso de algunas herramientas 

usadas para estos fines.  

 

La mayoría de bandas enmarcadas en esta etiqueta se han caracterizado por una gran 

dependencia de los volantes o flyers para transmitir información sobre conciertos o 

festivales. Sin embargo, desde la aparición y desarrollo de Internet, este se ha convertido 

en la principal vía de divulgación, ofreciendo múltiples plataformas y permitiendo el 

desarrollo de nuevos mecanismos. Tal ha sido el caso de las bandas del circuito garage 

rock en Bogotá, cuyos mecanismos de comunicación son el interés de esta investigación, 

no sólo en sí mismos, sino también en la medida en que contribuyen a la construcción de 

una audiencia. 



 

14 Garage Rock Bogotano: Detrás de la formación de una escena local entre 2010 y 2018 

 
 

 
 

 

De esta forma, el desarrollo tecnológico y la apertura hacia todo un universo virtual ha 

ocasionado que los grupos musicales “underground” y su público se familiaricen con estas 

herramientas y se apropien de ellas, poniéndolas al servicio de sus objetivos. Pero ¿qué 

ofrece Internet que la hace tan atractiva para la cultura del garage rock?, ¿qué tipo de 

información sobre el garage rock bogotano se muestra y a quiénes está dirigida? y 

finalmente, ¿el Internet está funcionando como un medio de difusión cultural para el garage 

rock, o existen elementos que intervienen para dar cabida a otro modelo de acción cultural 

que implique una relación emisor-receptor más compleja que la meramente difusiva? 

 

Las respuestas a las interrogantes planteadas abren un campo de estudio inherente a 

múltiples disciplinas de las ciencias sociales, pero especialmente para los estudios en 

comunicación que, por su enfoque interdisciplinario, permite ver el fenómeno de forma 

integral. El trabajo en conjunto conlleva al enriquecimiento del proceso investigativo y, 

finalmente, a la búsqueda de soluciones a problemas de investigación. 

 

Resulta interesante, desde el punto de vista del gestor cultural, conocer las implicaciones 

que tiene para el garage rock la capacidad de integración de las bandas caracterizadas, a 

través de redes “underground” que constituyen universos enteros donde obtener y poner 

a circular música e información, así como interconectar a los grupos en redes emergentes. 

 

El análisis de las redes sociales y la comunicación digital como medios de comunicación 

en el ámbito cultural, la identificación de los rasgos específicos de la comunicación 

empleada por los grupos culturales en estudio, el análisis de los modelos representativos 

de la comunicación que puedan existir en este fenómeno, e incluso el análisis del lenguaje 

utilizado por estos grupos, son algunos de los aportes que desde la aproximación 

comunicativa se ofrecen para el estudio de este fenómeno en particular. 
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En resumen, el trabajo que se propone realizar comprende la recopilación de información 

sobre el uso de las tecnologías, específicamente de Internet, por agrupaciones de garage 

rock bogotano. La propuesta contempla un acercamiento a este fenómeno mediante el 

contacto directo y el registro documental de la experiencia desde las propias vivencias, 

necesidades y expectativas de los involucrados.  

 

Estado del arte 

Una de las principales categorías propuestas a lo largo de la investigación es la de circuito, 

para referirse al marco en el que se agrupan bandas, periodistas y gestores. El punto de 

partida para esta categoría es el concepto de “escena musical”, un modelo alternativo a la 

propuesta de “subcultura” de la Escuela de Birmingham.   

La escena musical ofrece otra perspectiva para la juventud y el significado de la música 

en la vida cotidiana. Will Straw propone a las escenas en la revista Cultural Studies (1991) 

como “un estado particular de las relaciones entre las poblaciones y los grupos sociales 

que se reúnen entorno de las condiciones específicas de un estilo musical”.3 

En esta definición, la escena constituye un espacio cultural que apunta al relacionamiento 

social a partir de la música, desde la interacción cara a cara en un concierto, un club, o en 

tiempos más recientes, un festival. En el planteamiento de Straw, la escena es el 

establecimiento de una serie de relaciones sociales que no necesariamente están 

restringidas a la clase, al género o a un grupo étnico, pero que puede atravesar a estas. 

A partir de este concepto surgen posturas como la de Bennett (2004), quien propone que 

a partir de las escenas musicales es posible examinar la vida musical en sus formas de 

producción y sus dinámicas de consumo. Estas se presentan en el acontecer cotidiano en 

contextos locales, pero también en contextos virtuales, como se propone en esta 

investigación. 

 
3 Straw,W. (1991) “Systems of articulation logics of change: communities and scenes in popular music” en 
Cultural Studies, Número 5, Volumen 3, Reino Unido. p. 379. 
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Ejemplos de los contextos locales se encuentran definidos en trabajos como “Rock Culture 

in Liverpool” de Sarah Cohen (1991), “Meet Me in The Bathroom”, sobre la escena indie 

en Nueva York en la década del 2000, de Lizzie Goodman (2017), y “Please, Kill Me”, 

sobre la escena punk en Detroit y Nueva York de los 70s y 80s, de Legs Mcnail y Gillian 

McCain (2006). 

 
En estos ejemplos se evidencia la existencia de una red local de relaciones sociales 

alrededor de la música en la que no sólo participan los músicos y sus consumidores, sino 

que además se involucran DJ’s, diseñadores, fotógrafos, emprendedores, periodistas, 

entre otros. Para el caso presentado en esta investigación propongo la categoría de 

“circuito”, debido a que el concepto de escena apunta directamente a un fenómeno de 

relacionamiento social que involucra también a la comunidad de seguidores. 

 

Al hablar de circuito busco establecer un marco más limitado que únicamente apunta a los 

actores productores de contenido (bandas, periodistas), como contraparte a una audiencia 

o un grupo de seguidores. En este orden de ideas, la propuesta conceptual de circuito 

consiste en una de las partes que constituyen a una escena. Cabe mencionar que la 

importancia de la construcción de sentido dentro del concepto de escena no es de especial 

interés para este ejercicio. Esta es la razón por la que se propone una nueva categoría. 

 

Además de los contextos locales, también se identifican los contextos virtuales en trabajos 

como “Nuevas tecnologías, música y experiencia” de George Yúdice (2008) o “Rock 

Urbano, comunicación y autenticidad en el entorno digital actual” de Igor Velasco (2013) 

en el que se advierte el papel cada vez más relevante que Internet tiene dentro las 

diferentes dimensiones de la vida social, siendo la música una de ellas. A pesar de que 

este tipo de escena no transcurre en espacios físicos, sino en espacios virtuales que no 

requieren interacción cara-a-cara, logran desplegar numerosas redes interconectadas con 

su propia lógica y funcionamiento. 
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Es debido a este contexto virtual que se generan, no solo nuevas formas de 

relacionamiento, sino nuevas formas de medir el éxito o la relevancia de una propuesta 

musical. Esto se evidencia en proyectos aplicados como “Músicos, sellos y fans en la era 

digital” dirigido por Arturo Arriagada (2017). 

 

En la medida en que se busca rastrear el proceso de construcción de una audiencia 

mediada por lo digital dentro de un contexto urbano específico, surge como sustento 

teórico y conceptual el trabajo desde la semiótica e historia de las mediatizaciones 

realizado por el profesor Jose Luis Fernández, director de este trabajo, y su grupo de 

investigación en la Universidad de Buenos Aires. 

 

La propuesta conceptual encontrada en trabajos como “Música, músicas y redes en el 

espacio urbano” (2015), “Paisajes sonoros y plataformas de mediatización” (2016), y “Las 

vidas de lo musical: transformaciones mediáticas” (2017), entre otros, ofrecen 

herramientas para pensar en una evolución de los sistemas de intercambio, pensada 

desde las mediatizaciones. 

 

Esto permite la posibilidad de ubicarnos en un momento actual de postbroadcasting en el 

que “conviven las nuevas mediatizaciones en networking con prácticas y adaptaciones 

propias del broadcasting” (Fernández; 2017. p. 12) desde el que podemos realizar una 

revisión retrospectiva de cómo se lleva a cabo la consolidación del circuito garage rock 

bogotano, desde una perspectiva de las mediatizaciones, que incluye propuestas 

conceptuales como las plataformas mediáticas o las vidas de lo musical. 

 

Dentro del desarrollo de esta investigación se ha tenido como referencia otros trabajos de 

grado que exploran casos similares, en torno a la música rock y al movimiento “indie”, 

como es el caso de “Música e identidad juvenil post año 2000: el indie en Buenos Aires” 

de Victoria Peña (2010), “La música como texto, el indie como subcultura: Un 
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acercamiento, desde la teoría subcultural, a la escena Indie en México” de David González 

(2013), o “Rock en Bogotá: La música que busca y resiste ser industria” (2008). 

 

La aproximación directa al caso colombiano se da a través de trabajos de corte histórico y 

cronológico, los cuales ofrecen contexto para identificar la proveniencia y los antecedentes 

del circuito garage rock en el segmento temporal propuesto. Tal es el caso de “Rock 

Nacional” de Eduardo Arias (2010), “Rock Colombiano” de Pablito Wilson (2013), “Bogotá, 

epicentro del rock colombiano entre 1957 y 1975” de Umberto Pérez, o “Rock al Parque: 

15 años guapeando de Margarita Posada” (2009).  

 

Si esta perspectiva se amplía a un nivel internacional podemos encontrar trabajos que, si 

bien no nos hablan del caso puntual, dan luces sobre cómo la música rock ha sido piedra 

angular en procesos políticos y de resistencia. Aunque esto no es el interés puntual de 

esta investigación, el abordaje teórico y el componente sociológico que allí se encuentra 

contribuyen a enriquecer el panorama temático. 

 

“El rock argentino como generador de espacios de resistencia” de Gabriel Correa (2002), 

“Rock y dictadura en la Argentina: reflexiones sobre una relación contradictoria” de Lisa Di 

Cione (2015), o “La influencia de la cultura rock sobre los movimientos de protesta 

gestados en la década de los sesenta en los Estados Unidos” de Juan Pablo Landinez 

(2014) son ejercicios representativos de esta relación música y política, o música y 

sociedad, que imprimen una alta carga teórica, y que exaltan su importancia en el mundo 

contemporáneo. 
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Capítulo I. Garage rock bogotano: bandas de rock y mediatizaciones 

1.1. Primero entendamos qué es y de dónde viene el Garage Rock  

 

“Hay un monstruo en mi casa, que se come 

mi comida. No lo quiero molestar. Creo que me va a 

aniquilar, porque yo no quiero seguir viviendo así” 

(Hay un monstruo en mi casa - The Kitsch, 2015). 

  

El Garage Rock nace en varias ciudades de Estados Unidos como una respuesta a la 

llamada invasión británica, etiqueta que distinguía al éxito comercial en Norteamérica de 

bandas inglesas como The Beatles, Rolling Stones o The Who. El término Garage Rock 

viene dado por ser los garages los lugares de ensayo más recurrentes para las bandas de 

rock en formación y crecimiento. Musicalmente, la propuesta constituyó una aproximación 

muy básica y rudimentaria al sonido británico, eso sí supliendo deficiencias técnicas con 

una mayor energía, volumen y fuerza. 

 

Las primeras bandas catalogadas como Garage Rock apenas si gozaron de una reducida 

popularidad local, mientras que el género con el transcurrir de la década de los setenta fue 

teniendo una transformación hacia un sonido cada vez más crudo y estridente, que fue 

piedra fundacional para nuevos subgéneros como el punk, el surf y el hard-rock.  

 

Con la aparición del punk hacia finales de la década de los setenta, el garage rock empezó 

a revestirse de mayor relevancia como cultura juvenil, particularmente a través de bandas 

como MC5 y The Stooges en Detroit, y New York Dolls en Nueva York, que hoy son 

considerados de manera retrospectiva como “protopunk”, que no viene a ser más que la 

evolución natural del garage rock.  

 

https://youtu.be/6tHFrBN0Boc
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Las principales características sonoras de este estilo son el uso de los gritos, voces 

rasgadas y guitarras distorsionadas como recurso usual. Sumado a esto, las bandas de 

garage rock desarrollaron la importancia de controlar la distorsión para lograr efectos 

ambientales, lo que contribuirá más adelante al desarrollo de nuevos subgéneros como el 

“noise”, el rock alternativo, e incluso música académica y arte sonoro. 

 

La primera oleada de garage rock se ubica alrededor de 1965 y se opaca pronto, debido 

al proceso de enlistamiento de numerosos jóvenes para la guerra de Vietnam. Sin 

embargo, la explosión del Punk estadounidense le otorga una nueva vitalidad comercial y 

cultural. Más allá de las características musicales o estética de esta oleada de bandas, lo 

que parecía ser una firma característica era un muy bajo nivel de profesionalismo 

representado en presentaciones muy cortas, muy accidentadas, atravesadas por errores 

de interpretación. 

  

Tras la explosión de punk, la etiqueta de garage rock no desapareció, sino que al contrario 

logró un renacimiento a través de la influencia que el movimiento punk le dio a las bandas 

arraigadas en una influencia mayoritariamente “garage”. De esta manera se llegó a un 

sonido tan ruidoso y crudo como el punk podría lograr, pero manteniendo un componente 

melódico arraigado a esa influencia británica de los sesenta.  

 

Artistas como Patti Smith, Iggy Pop y The Ramones, apostaron por mantener el sonido 

sucio, crudo y amateur característico del garage incluso luego de haber llegado al 

mainstream o al destacado desempeño comercial. Sin embargo, la mayoría de bandas 

mantuvieron un seguimiento muy localizado, o de culto, buscando incluso no rebasar la 

categoría de underground como parte de una manifestación ética. 

 

No fue hasta el comienzo del nuevo milenio que la industria musical experimentó un 

resurgimiento del estilo garage rock a través del gran éxito comercial de bandas como The 

White Stripes y The Strokes en Estados Unidos, The Hives en Suecia, The Vines en 
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Australia, estos catalogados como los “4 grandes del Garage Rock Revival”. Frente a este 

resurgir, Abbey (2006) plantea en su trabajo sobre el género, que estas bandas lejos de 

ser sucias, crudas y sin preparación estética, como sus antecesoras, representaron una 

versión más comercial, que apuntaba a la nostalgia del público masivo.  

 

El principal motivo para esta posición crítica es que se identifica al garage rock como una 

corriente no comercial de la música rock, tanto por su proveniencia, como por su visión 

estética.4 En este sentido, se ha identificado históricamente que la corriente garage rock 

no está ligada a la gran industria musical, sino que se suscribe a nichos y pequeños grupos 

independientes. Esto evidencia un puente muy importante entre el garage rock como 

género con otro concepto perteneciente a las corrientes alternativas de la música rock: el 

indie. 

 

El término indie se puede abordar principalmente desde una visión ética dentro de la 

cultura rock, aunque en ocasiones se utiliza como forma de nombrar un género musical 

asociado a esta ética. Su principal característica es la asociación con una distribución a 

través de sellos discográficos independientes, que surgieron gracias al principio de “hazlo-

tú-mismo”, asociado a la explosión punk.  

 

Blánquez y Freire (2004) destacan que el indie:  

indica alguna de las características que cualquier clase de arte debería 

perseguir a toda costa: la autonomía (con respecto a los intereses comerciales), el 

rechazo al canon establecido, la libertad para construir nuevos marcos en los que 

desarrollar formas de expresión todavía desconocidas. (p.11). 

 

 
4 Como lo plantea Abbey (2006): “Many of the participants in this first appearance of the contemporary 

garage scene were influenced by the desire to grasp a type of music that asserted a strong force against 
the typically capitalist construction of contemporary popular music.”/ “Muchos de los participantes en esta 
primera aparición de la escena contemporánea del garage fueron influenciados por el deseo de captar un 
tipo de música que afirmara una fuerza contra la construcción típicamente capitalista de la música popular 
contemporánea.”. (p. 24). 
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Dentro de este concepto se enmarca también una composición más pura e inmediata, lo 

que contrasta con la lógica comercial o mainstream, que tiene un proceso más elaborado 

y controlado. En esta misma línea, el indie se asocia a una ética de rechazo a la industria 

musical comercial. Dentro del indie se conciben las manifestaciones musicales, y 

específicamente el rock, como arte o expresión, no como producto.  

 

Esto se evidencia en investigaciones que exploran el indie, como es el caso de Peña 

(2010) que para el caso de músicos de Buenos Aires concluye que “la identidad que 

construyen de sí mismos ligada al arte y la independencia artística debe respetar el 

mandato de no someter a la música exclusivamente a la lógica de la mercancía”. 

 

De esta manera se valora con mayor énfasis a las propuestas orientadas hacia la 

originalidad y manifestación humana, restando importancia a la concepción de la música 

como un objeto de carácter comercial. Las definiciones alcanzadas hasta este momento 

nos permiten dar el salto y entrar a revisar cual es la relación entre este género y el 

contexto bogotano. 

 

1.2. El garage rock echa raíces en la capital: Bogotá 

 

“Hoy no se si ya llovió, los andenes rotos. Bogotá 

esconde todos sus despojos. Hoy no sé qué te pasó, 

estabas tan nerviosa. Apareciste como si estuvieras loca” 

(Despojos - Juliana Quédate Otro Día. 2019) 

 

La historia del rock colombiano no tiene una tradición tan fuerte como otras vertientes del 

género en la región, como es el caso de Argentina, Brasil o México, en donde se 

encuentran unas raíces más fuertes, mayor popularidad e impacto. Sin embargo, el caso 

colombiano es valioso en la medida que presenta particularidades que nos permiten 

encontrar hallazgos de garage rock como unidad social de análisis. 

 

https://open.spotify.com/track/7IqbT75bfXyCvg6Nq90nRA?si=ns0zqIIFQbufvS0qtxzkjw
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A diferencia de otros casos como los mencionados, el rock colombiano no tiene una 

tradición mayor, ya que nunca llegó a ser un género orientado a grandes audiencias, ni 

llegó a tener amplio apoyo por parte de grandes medios de comunicación. Aunque existen 

antecedentes claves como la presentación de Bill Halley en Bogotá5 o el Festival de Ancón 

en Antioquía6, son pocas las bandas con un legado que llegue hasta nuestros días. Por 

supuesto hubo referentes como Los Yetis, Los Speakers y Los Flippers en los años 

sesenta, pero ninguno de ellos se destaca como un gran hito o una gran influencia para 

bandas posteriores en el país. 

 

A mediados de los años ochenta, Medellín empezó a ser el principal caldo de cultivo para 

diversas manifestaciones del rock colombiano, a través de sus subgéneros más extremos 

como el metal y el punk. Muchas formaciones encontraron en estos sonidos, un elemento 

de catarsis y de escape frente a un ambiente hostil y violento, como lo fue Medellín en esta 

década. Más allá del legado que deja la película punk de Víctor Gaviria Rodrigo D, No 

Futuro (1990), es difícil pensar en estos géneros más allá de manifestaciones barriales, 

orientadas a audiencias de nicho, pero en muy pocos casos adoptadas por la gran 

industria. 

 

Es apenas en la década de los noventa, en Bogotá, cuando empezamos a ver una 

intromisión de la música rock dentro de una audiencia masiva y respaldo de grandes 

medios de comunicación. Una camada de bandas bogotanas como Aterciopelados, La 

Derecha y 1280 Almas, empiezan a consolidar una audiencia numerosa y una aparición 

recurrente en radio y prensa, de manera casi paralela al desarrollo de “Rock al Parque”, 

uno de los principales hitos del género en Colombia: el festival gratuito y al aire libre más 

 
5 Tal como lo reseña la crónica “Así llegó el rock and roll a Colombia hace cincuenta años, provocando 
alegría y desdén” del diario El Tiempo, publicado en 2007. Disponible en: 
https://www.eltiempo.com/archivo/documento/CMS-3443498 
6 El medio Vice Colombia publicó en 2015 un artículo por Juan Sebastián Barriga titulado “Festival de 
Ancón: Sexo, drogas y rocanrol en el Woodstock criollo”. Disponible en: 
https://www.vice.com/es_co/article/r7vjkz/festival-de-ancon-los-tres-dias-en-los-que-colombia-fue-el-pais-
mas-hippie-del-mundo 

https://youtu.be/55X-aoox6Gw
https://youtu.be/55X-aoox6Gw
https://www.eltiempo.com/archivo/documento/CMS-3443498
https://www.vice.com/es_co/article/r7vjkz/festival-de-ancon-los-tres-dias-en-los-que-colombia-fue-el-pais-mas-hippie-del-mundo
https://www.vice.com/es_co/article/r7vjkz/festival-de-ancon-los-tres-dias-en-los-que-colombia-fue-el-pais-mas-hippie-del-mundo
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grande de Hispanoamérica, el cual tuvo su primera versión en 1995 y ha continuado hasta 

la actualidad. 

 

 

Figura 1. Afiche Rock al Parque, primera edición (1994). Esta versión contó con la participación de bandas como 

Aterciopelados, Morfonia, 1280 Almas, Catedral y La Derecha. Recuperado de radionacional.co 

 

Figura 2. Fotografía de Aterciopelados en la producción de "El Dorado" (1995). Recuperado de Elespectador.com 

 

Con respecto a ese antecedente, Eduardo Rendón, periodista de medios como Revista 

Metrónomo y la estación Radiónica, menciona que:  

el rock colombiano tuvo un auge en los noventa debido al aprovechamiento 

de plataformas como MTV y las emisoras comerciales. Rock al Parque surgió como 

elemento unificador de una escena latinoamericana de la que Bogotá empezó a ser 

parte dentro del panorama del rock regional. (E. Rendón, comunicación personal, 

14 de enero de 2019). 

 

Canciones como Ay que dolor, Florecita Rockera o Bolero Falaz se convirtieron en himnos 

generacionales gracias al respaldo de medios, pero también gracias al voz a voz de una 

juventud bogotana que en ese entonces encontró a sus propias figuras de culto y 

reverencia en su propia ciudad, y ya no tuvo que buscar en la música extranjera. Esta 

generación de bandas se destacó por girar en torno a espacios universitarios como la 

Universidad Nacional, en el caso de 1280 Almas y La Derecha, o la Universidad de los 

https://www.radionacional.co/actualidad/historia-rock-al-parque-primera-edicion
https://www.elespectador.com/entretenimiento/musica/el-dorado-25-anos-del-album-de-aterciopelados/
https://youtu.be/bcpfGPl1z7E
https://youtu.be/igiiGAo7Cj8
https://youtu.be/GEe-G4w0ifc
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Andes en el caso de Los Aterciopelados. Fue en torno a esta clase de espacios que se 

consolidó un “voz a voz” efectivo, además de otras prácticas de divulgación como folletos, 

afiches pertenecientes al marco del marketing guerrilla, así como la radio universitaria. 

 

Cabe destacar que varias de estas bandas destacadas, si bien no pertenecían a un circuito 

de punk, sí estaban muy embebidas por las tradiciones musicales y estéticas de este 

género. En el caso de Aterciopelados, por ejemplo, su fundador Héctor Buitrago venía de 

ser miembro de la banda de punk La Pestilencia, y su disco debut “Con el Corazón en la 

Mano” ofrecía varios momentos de rapidez, furia y agresividad como “La Gomela” o “Mujer 

Gala”. 

 

En el caso de 1280 Almas, desde su primer álbum “Háblame de Horror” presentaban una 

propuesta que partía del punk como base rítmica, pero que ampliaba sus horizontes hacia 

la música popular latinoamericana, el ska y el rock en su vertiente más clásica. Esto 

cimentaba un vínculo muy fuerte entre estas dos bandas, quienes además compartían el 

uso de modalidades de divulgación cercanas al punk, lo que creó un sentido de comunidad 

entre las bandas y sus seguidores. 

 

Además de estos factores existe un elemento importante que contribuyó al 

posicionamiento de esta generación de bandas bogotanas en los años 90s y fue la 

popularización de la cadena televisiva MTV Latinoamérica, cuyo respaldo consolidó, no 

solo a estas propuestas locales dentro de una audiencia masiva, sino también a bandas 

latinoamericanas como Soda Stereo, Caifanes o Café Tacuba, dentro de un canon del 

llamado Rock en español en el país. 

 

Con la llegada del nuevo milenio la trayectoria de estas bandas las había llevado a una 

esfera mucho más madura, alejada en diferentes grados, del circuito y los valores 

“underground” que las habían caracterizado al comienzo de sus carreras, por lo que el 

contacto cercano y permanente con su base de seguidores se había desvanecido. 

https://youtu.be/nJaWCKjy0RM
https://open.spotify.com/album/0X0qL7ZnidE06necxwQaOG?si=9V1rHUBJS32OU9uaa2Vq4g
https://open.spotify.com/album/0X0qL7ZnidE06necxwQaOG?si=9V1rHUBJS32OU9uaa2Vq4g
https://open.spotify.com/track/4Ryw4hRhB8CPsG0It0UV6q?si=iYwQSkECSb-J95PTweI0ag
https://open.spotify.com/track/2vBqxPu7avAdk50UQIDfoa?si=xLUuiy05TH-KGDkj63Qizg
https://open.spotify.com/track/2vBqxPu7avAdk50UQIDfoa?si=xLUuiy05TH-KGDkj63Qizg
https://open.spotify.com/album/2rX58yPHKhvLx9pHWzQiH1?si=arLbJLtaRjSrcqcwiYbefQ
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Este fenómeno se conectó a su vez con la pérdida de relevancia y rotación musical de la 

cadena MTV, que realizó una transición a la programación de realities, así como la 

consolidación del consumo musical a través de Internet y sus programas de descarga 

pirata. Esto debilitó el impacto masivo que alcanzó a tener el circuito de rock en Bogotá, 

el cual se atomizó en varios “micro-circuitos”. 

 

De esta manera sobresalieron propuestas como The Black Cat Bone (blues rock), Odio a 

Botero (punk), Pornomotora (rock electrónico / industrial), Don Tetto (Pop punk), The Mills, 

o The Hall Effect (indie), que apuntaban a nichos específicos, pero que se distanciaba de 

otras audiencias por fuera de su nicho. Esta generación de bandas en la primera década 

del nuevo siglo abandonó las prácticas de divulgación tradicionales, y lo más importante, 

dejaron de lado su conexión con un espíritu bogotano. 

 

Dentro de esta generación se dejaron de usar palabras y términos propios del argot 

bogotano en las canciones. Las temáticas abandonaron las referencias a la ciudad y sus 

experiencias. La conexión con las universidades que tanto había caracterizado a la 

generación de los noventa se desvaneció. Los músicos de rock dejaron de ser la gente del 

común, para convertirse en émulos de lo que se veía en bandas extranjeras.  

 

Muchos de los valores cimentados por aquella generación de los noventa, como la 

autogestión, el sonido sucio, así como el marketing guerrilla fueron dejados a un lado y 

por varios años fue más importante la aparición en medios tradicionales, presuponiendo 

que el público escucharía lo que dichos medios divulgaran. La construcción de una 

audiencia desde la calle, y la preocupación por crear esa identificación banda-audiencia, 

no se percibe dentro de estos actos. 

 

Hacia el año 2008 se empieza a consolidar un grupo de nuevas bandas bogotanas, al 

margen del circuito de bares y medios tradicionales de la ciudad, alejadas musicalmente 
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de las propuestas consolidadas en ese momento y mucho más orientadas hacia un sonido 

contemporáneo. Para este año habían ocurrido hitos para la nueva música rock en la 

ciudad como el concierto de los estadounidenses The White Stripes en el Palacio de los 

Deportes en 2005 o la participación en el Festival Rock al Parque de bandas como los 

californianos Black Rebel Motorcycle Club y los ingleses Bloc Party, todos representantes 

de un nuevo sonido dentro del género en el mundo. 

 

Figura 3. Publicidad para el concierto de The White Stripes en el Palacio de los Deportes (2005). Recuperado de: 

30conciertosimportantecolombia.blogspot.com 

Figura 4. Poster oficial Rock al Parque (2008). Recuperado de rockombia.org 

Esta nueva generación de bandas empezó a apostar por la autogestión, por la articulación 

orgánica y colaborativa entre bandas, y por alinearse con circuitos universitarios, como 

había sido característico durante aquella generación dorada de los años noventa. Dentro 

de este nuevo circuito de bandas se empezaron a ver nombres como Le Battlefinger, The 

Ghetto Muppets, La Radio Flyer, Resina Lala y Nanook El Último Esquimal. 

 

 

 

http://30conciertosimportantecolombia.blogspot.com/2016/03/este-top-lo-hago-con-mi-opinion-cada.html
https://www.rockombia.com/noticias/programacion-rock-al-parque-2008.html
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1.3. Un circuito germina antes de la explosión de las redes sociales 

“Mi arte is your fashion. Te encuentro tan 

falso. Me acerco. Disparo. I’m sick of your mentiras” 

(Te odio - La Radioflyer. 2009) 

Los integrantes de esta nueva generación de bandas provenían casi en su totalidad de 

ambientes artísticos y universitarios. A través de colectivos y nuevos medios integrados 

por las mismas bandas, comenzaron a organizar festivales en pequeños recintos, 

adquiriendo su propio equipamiento de concierto y realizando su propia divulgación a 

través de metodologías tradicionales como el volanteo o los afiches callejeros. A esto se 

sumaba la incipiente comunicación digital a través de sitios como MySpace, o el mismo 

Facebook antes de su masificación.  

No solo los métodos de divulgación y proveniencia eran puntos en común de estas nuevas 

bandas. También lo era su sonido. Esto es lo que nos empieza a enmarcar en una 

definición más clara de garage rock. Seguramente no se trata de una etiqueta con la que 

las mismas bandas se definían, pero sí es posible realizar una delimitación a través de 

este término debido a que la propuesta musical de estas bandas era fácilmente catalogada 

como una respuesta a lo que la prensa internacional llamó Garage Rock Revival. 

Esto consistía en una tendencia que dominó el panorama musical de comienzos de siglo 

XXI en Estados Unidos, Inglaterra y Australia a través de bandas como The Strokes, 

Interpol, The Vines, The Libertines, Arctic Monkeys, Franz Ferdinand, entre muchas otras. 

Este sonido se caracterizaba por un rescate a la tradición del sonido rock más clásico, 

desde los Beatles, The Velvet Underground, The Yardbirds o The Kinks. 

Instrumentalmente se trataba de un retorno a las raíces: batería, bajo, guitarras sin 

mayores distorsiones o efectos, y voces melódicas. 

Esta fue entonces la propuesta que caracterizó a este nuevo circuito de rock bogotano, 

que no era simplemente instrumental o musical, sino que estaba íntimamente relacionado 

con los valores que se han venido planteando: autogestión, independencia y crudeza. Esto 

https://youtu.be/8-92jO5KibI
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era manifestado también, en una propuesta visual que era a la vez declaración de 

principios. Esa estética amateur, de extrema sencillez y descuido, que tanto había 

espantado a aquella generación de transición, se convirtió en uno de los sellos distintivos 

de este naciente circuito. 

Frente al resurgir del sonido y la estética garage, Eduardo Rendón, periodista musical de 

Radiónica, plantea un interrogante interesante: “¿Qué tanto de ese sonido es intencional 

y que tanto es resultado de un reducido acceso a estudios de grabación o grandes 

producciones?”. Desde su visión propone que “esto fue un proceso que se alimentó 

recíprocamente: las bandas terminaron alejándose de aquello que se percibía como 

inalcanzable.” (E. Rendón, comunicación personal, 14 de enero de 2019). 

 

Figura 5. Afiche Carnaval Garage Bogotá, Colectivo Cuajada (2008). Recuperado de: Last.fm 

Figura 6. Afiche Concierto de Los Campesinos en Bogotá (2009). Recuperado de: paramopresenta.com 

Sin la intención de proponer un ejercicio descriptivo asociado exclusivamente a una 

entrevista particular, sino con el propósito de ofrecer un panorama contextual y un 

escenario más cercano de lo que fue el surgimiento de este panorama en el underground 

bogotano entre 2008 y 2011, podemos señalar la importancia que tuvieron bares como La 

Pola o Martinika, en el barrio de Chapinero, en los cuales se empezaron a organizar 

noches de bandas locales. 

https://www.last.fm/es/festival/547137+CARNAVAL+GARAGE+BOGOTA
http://paramopresenta.com/recomendados/ano-2009-los-campesinos-en-bogota/
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Gracias a la continua organización de estos eventos y sus esfuerzos de divulgación se 

empezó a consolidar una audiencia cada vez más numerosa en los conciertos de estas 

bandas locales. Se destaca la importancia que tuvieron empresas como Hate and Love y 

USM, que venían organizando conciertos de bandas internacionales en Bogotá para 

consolidar una audiencia más importante alrededor de los géneros indie rock y garage 

rock.  

Bandas destacadas del panorama alternativo anglosajón como The Whitest Boy Alive, 

Belle and Sebastian, Warpaint o Los Campesinos hicieron recitales en Bogotá entre 2009 

y 2011 gracias a la gestión de estas empresas. Lugares como Downtown Majestic, Teatro 

Metro, Teatro Ecci, de una capacidad mucho mayor, fueron los lugares de peregrinación 

de un público alternativo que estaba dispersado por toda la ciudad. 

Esto ayudó a consolidar y agrupar una audiencia alrededor de influencias musicales 

similares, aspecto que aprovecharon las bandas locales para apuntar con su propuesta. 

Esto se llevó a cabo no solamente con el público, sino con estos empresarios de 

conciertos, quienes empezaron a apoyar la organización de pequeños conciertos y 

festivales de bandas bogotanas. 

Otro elemento que fue fruto indiscutible de la autogestión de toques y conciertos por parte 

de un puñado de bandas bogotanas, era que estos conciertos se convirtieron en el espacio 

natural para que las bandas se conectaran entre sí, y descubrieran qué clase de música 

se estaba haciendo en Bogotá para ese entonces. 

Fue de esta manera que bandas como La Radio Flyer, Nanook El Último Esquimal y Le 

Battlefinger encontraron estos puntos de convergencia, en los que terminaron siendo 

influencia entre sí, y conquistando ese público bogotano que seguía bandas alternativas 

del extranjero. Dentro de ese primer circuito se destaca la fiesta de Halloween en La 

Jabonera en octubre de 2010, relatada en entrevista con Daniel Zambrano de Nanook y 

Sebastián Rosas de La Radio Flyer. 
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Figura 7. Flyer para la fiesta de Halloween en La Jabonera (2009). Elaboración propia. 

Esta fue tal vez la fiesta más ambiciosa creada por bandas de esta generación, la cual se 

llevó a cabo en una antigua casa colonial abandonada a las afueras de Bogotá. Al margen 

de ser un evento organizado con empresas de boletería y equipo de logística, las mismas 

bandas se aventuraron a divulgar el concierto en un evento de Facebook. Este empezó a 

ganar gran movimiento a través de esta plataforma y, con un improvisado sistema de 

preventa, empezaron a recibir cientos de llamadas a sus celulares. 

Para el día de este festival, la afluencia de público superó por mucho las expectativas y la 

capacidad del lugar. Las personas contratadas para recibir boletería nunca llegaron. En 

vez de ser víctimas del pánico y la preocupación, estos músicos recuerdan difusamente 

los detalles de lo ocurrido esa noche a causa del consumo de alcohol, al que muchos se 

entregaron en esta fiesta fuera de control. Poca gente regresó a sus casas en aquella 

ocasión, y para la mañana siguiente, esta casa estaba habitada por un numeroso grupo 

de ebrios dormidos, arropados únicamente por sus disfraces de noches de brujas. 
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Capítulo II. Una década dorada vista desde la perspectiva de las mediatizaciones 

“So I talk to robots, but they're not interested 

in me. I have so many friends, it's making me lonely”  

(No Stories - Teleport Baby. 2019) 

El abordaje de cada uno de los casos escogidos para esta investigación se llevó a cabo a 

través de una serie de entrevistas con músicos que hicieron parte de este circuito, así 

como periodistas musicales y gestores. A través de sus testimonios es posible definir cómo 

fue el proceso de construcción de una audiencia alrededor de este circuito, así como los 

mecanismos de comunicación que contribuyeron a esta consolidación.  

Para la presentación de resultados se plantea como propuesta un recorrido enmarcado en 

los principios de la arqueología de medios propuestos por Natale (2012): Primero, una 

aproximación crítica a la concepción de un circuito o una escena musical desarrollada a 

través de un progreso lineal, cuya consolidación sea consecuencia de un desarrollo 

ordenado que va de lo más simple a lo más complejo y de lo más primitivo a lo más 

sofisticado” 

En segunda medida, se destaca el énfasis en bandas y episodios que han sido 

subvalorados o poco estudiados, y que “el arqueólogo de los medios desentierra para 

ofrecer explicaciones novedosas relacionando los datos de modos alternativos y 

luminosos” (Natale, 2012). En tercer lugar, esta metodología permite “cierta libertad en el 

análisis que la convierte más bien en “un conjunto de estudios fragmentarios que se 

comunican transversal o tangencialmente y que están lejos de pretender conformar un 

corpus sistematizado”.  

Esta aproximación metodológica se ve complementada con la propuesta conceptual de 

las mediatizaciones, bajo la cual se buscan presentar y clasificar los hallazgos 

encontrados. Este concepto es ampliamente trabajado por el profesor José Luis 

Fernández, y su despliegue se rastrea hasta la obra de Eliseo Verón en donde se 

encuentran dos definiciones: una que “apunta a señalar la diferencia en el funcionamiento 

https://youtu.be/X179I-QQDmo
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de las sociedades a partir de la institucionalización de los medios masivos”, y una segunda 

que se entiende como “secuencia de fenómenos mediáticos históricos, resultantes de 

materializaciones de la semiosis, obtenidas por procedimientos técnicos” (Fernández, 

2018. p. 168) 

Esta propuesta permite pensar en un recorrido que tenga como claves las plataformas y 

dispositivos que definieron a cada una de las etapas en la consolidación del circuito de 

garage rock bogotano, y que sean estas la puerta de entrada que permita dar respuesta a 

los objetivos planteados para esta investigación. 

Esta perspectiva se encuentra fundada también en el planteamiento de un circuito musical 

como manifestación de una sociedad en proceso de mediatización.  Verón propone dos 

períodos que distinguen dos tipos de sociedades: las mediáticas y las mediatizadas. Las 

primeras corresponden a "una sociedad donde las tecnologías de comunicación se 

implantan progresivamente en el tejido social". Por otra parte, las sociedades mediatizadas 

son ”sociedades en vías de mediatización. Es decir, sociedades donde las prácticas 

sociales (como los hábitos de consumo y los comportamientos más o menos ritualizados, 

etc.) se transforman por el hecho de que hay medios" (Verón: 2001. p. 41) 

En este sentido se propone un recorrido a través de trece etapas, en la que se busca 

conocer el entramado y dinámicas propias del circuito local a través de las plataformas y 

medios tecnológicos que aportaron a su desarrollo. De esta manera se plantea un punto 

de partida con la llegada de Facebook, y su temprana relación con medios de más 

trayectoria como los blogs y los medios de comunicación online. De manera posterior se 

añadirá a este recorrido reticular la popularización de plataformas de streaming, siendo la 

más destacada Youtube, y el papel de la radio pública bajo este panorama. 

En esta propuesta no lineal es muy importante recabar la manera en que se construye la 

relación de estas mediatizaciones digitales y la música en vivo. Esta relación abre la 

posibilidad de detallar el impacto de factores como el patrocinio corporativo, la 

conformación de sellos independientes, y la presencia en los grandes festivales. 
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Mientras más se acerca el recorrido al espacio temporal de esta investigación, más toman 

fuerzas plataformas como Instagram y Youtube, especialmente a través de nuevos roles 

y formas de divulgación. En este panorama aparecen figuras como los “youtubers” y los 

“influencers”, roles propios de un momento en el que la interacción y el acceso a los 

contenidos es cada vez más inmediato. Es en esta clave que podemos pensar en un 

trasegar hacia escenarios de comunicación digital total.  

La revisión de este recorrido se puede observar también a través de una perspectiva de 

evolución en el tiempo de los sistemas de intercambio: “broadcasting (pocos emisores que 

producen para un número indeterminado de receptores), networking (posibilidades de que 

todos emitan para todos de un modo horizontal) y postbroadcasting” (Fernández; 2017. p. 

9-10), siendo este último el que constituye una etapa alcanzada en el circuito de garage 

rock bogotano, en la que broadcasting y networking “viven en tensión”.  

Debido al recorrido cronológico que propone esta investigación, el contenido de cada 

etapa no corresponde a una aproximación teórica del tipo de mediatización, ni a una 

descripción exclusiva de esta. La propuesta es que cada una de estas etapas presenta el 

desarrollo del circuito garage rock bajo el aporte de cada mediatización. Bajo esta lógica, 

al revisar el capítulo de Instagram, por mencionar un ejemplo, no significa que dejaremos 

de hablar de radio pública, o de conciertos, sino que se apunta a describir cómo estas 

mediatizaciones evolucionan gracias a esta red social de manera reticular. 

Vale la pena mencionar que cada una de las entrevistas realizadas ofrece insumos para 

algunas de las respectivas etapas, no todas. Debido a que los periodos de actividad de los 

músicos entrevistados son diferentes, sus respuestas apuntan a una o varias de las 

etapas, pero ninguna apunta a abarcar la totalidad del periodo de tiempo, a excepción de 

las entrevistas con periodistas. 

El punto de partida propuesto para este recorrido lo marca La Radio Flyer, uno de los 

primeros antecedentes de este sonido garage rock en Bogotá. Conformada en 2005 y 

liderada por Sebastián Rosas, La Radio Flyer fue una banda que nació en medio del 

https://open.spotify.com/artist/3HKq3tqj0PPoOyZNz52yyY?si=X90GgsaaS5KNVQFJ0X3IEw
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entorno de la Universidad Javeriana en Bogotá y representó la influencia que tuvieron 

bandas norteamericanas de este género como The Strokes o The Libertines en músicos 

colombianos que provenían de círculos de reggae, ska y punk, géneros con más asiento 

en la cultura musical de la ciudad. 

La irrupción de estas nuevas influencias, contemporáneas en su momento, no tenían un 

antecedente importante en la ciudad. Es por eso que La Radio Flyer, así como la mayoría 

de aquellas primeras bandas, no citan una influencia importante de parte de bandas 

bogotanas. En el caso de Sebastián Rosas, por ejemplo, se menciona a bandas 

estadounidenses y británicas como sus principales referentes, o incluso algunas 

latinoamericanas como Los Bunkers de Chile. 

La conversación con Sebastián nos permite ver más allá de su rol como músico, y 

vislumbra una las primeras iniciativas llevadas a cabo para darle mayor posicionamiento y 

visibilidad, no solo a La Radio Flyer, sino a este naciente circuito. Es así que nace Cuajada, 

un colectivo o “parche” conformado por la misma banda junto a algunos amigos artistas y 

periodistas. A través de Cuajada se realizaba la organización de conciertos y festivales, 

en los que invitaban a otras bandas afines a este género y a este tipo de gestión.  

A través de este colectivo se organizaban festivales y eventos de música en vivo a lo largo 

del año, y su funcionamiento era muestra del espíritu detrás de este movimiento: Una alta 

dosis de autogestión, una gran participación de músicos en la gestión cultural, y lo más 

importante, una visión en red, una concepción del colectivo como una plataforma al 

servicio de las bandas, que permitía congregar y unificar esfuerzos conjuntos. 
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Figura 8. Sebastián Rosas de La Radio Flyer e Infames. Elaboración propia. 

Una de las principales motivaciones que menciona Sebastián para empezar a realizar 

fiestas con Cuajada “era la posibilidad de congregar a un público alrededor de la música 

que les gustaba, géneros como indie, post-punk, new wave, entre otros”. (S. Rosas, 

comunicación personal, 12 de abril del 2019). También se menciona que detrás de esta 

iniciativa estaba el deseo de construir un circuito inspirado en entornos históricos que 

dieron lugar a grandes manifestaciones musicales y culturales como el movimiento punk 

del 77 en Nueva York, o el movimiento “mad-chester” surgido en Inglaterra a mediados de 

los 80s. 

Al mencionar lugares en donde se realizaron eventos con Cuajada aparecen nombres 

como Eje Bar, en el barrio de Chapinero. Este lugar fue uno de los primeros aliados para 

el colectivo. Allí encontraron acogida gracias a que el dueño de este lugar era miembro de 

Los Telebolitos, una banda cuyos músicos hicieron parte de aquel circuito de los noventa, 

pero que han continuado tocando en el circuito de bares de la ciudad, con influencias 

similares a las de las bandas revisadas en este ejercicio. 

Dentro del tema puntual de la divulgación y la construcción de audiencia, Sebastián 

recuerda que “la base sobre la que se sustentaba la asistencia a los eventos de Cuajada 

y La Radio Flyer era su entorno de amigos cercanos, tras lo cual empezó a crecer una red 

de personas que asistían frecuentemente a los diferentes eventos”. (S. Rosas, 

comunicación personal, 12 de abril del 2019) 

https://open.spotify.com/artist/7xZe5oJ0EsxdYdgVROWLMD?si=51fueZewTemTdb0wMXGlXw
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Uno de los principales mecanismos para el crecimiento de la audiencia fue la conexión 

con otras bandas que tenían a su vez una red de amigos y asistentes, que fueron 

convergiendo en la medida en que las bandas realizaban eventos conjuntos. Una de las 

principales alianzas mencionadas por Sebastián fue Nanook El Último Esquimal, banda 

con la que haremos un tratamiento especial más adelante, además de otras bandas como 

The Ghetto Muppets, Le Battlefinger, Resina Lala o The Old Man Stereo. 

Luego de tener como primer nivel de audiencia a un círculo de amigos y conocidos, se 

destaca la importancia que tuvo en este momento la plataforma MySpace como medio 

natural para la publicación de música y divulgación. Cabe destacar, como lo menciona 

Sebastián, que “esta generación de músicos puede ser considerada como una generación 

de transición en términos tecnológicos. Fue una generación que nació en un mundo sin 

Internet”. (S. Rosas, comunicación personal, 12 de abril del 2019). Ésta tecnología se fue 

masificando en la medida en que ellos iban creciendo. 

Una característica distintiva de las bandas de garage rock en Bogotá y, prácticamente en 

el mundo entero, es la manifestación de no hacer música para vivir de los ingresos que 

producen los conciertos o las ventas de sus discos. Casi la totalidad de las bandas del 

género manifiestan hacer música por el gusto de hacerlo, como manifestación artística. 

Bajo esta perspectiva cualquier herramienta gratuita con la que se pueda contar para hacer 

promoción es bienvenida. 

 

Es por esa razón que muchas bandas, en la búsqueda de una fórmula que les permita 

abaratar costos a la hora de realizar su divulgación, han acudido a plataformas como 

MySpace en su momento (o Facebook, Youtube e Instagram más recientemente) ya que 

son gratuitas y cuentan con las herramientas necesarias para la difusión de su arte: 

permiten subir y reproducir música o videos sin costo alguno, facilitan la creación de redes 

de contactos para poder enviar invitaciones a eventos y dar a conocer noticias sobre la 

banda. Además, posibilitan un feedback o retroalimentación sobre la información que llega 

a sus destinatarios y de qué forma es recibida. 
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Sebastián menciona que los primeros dispositivos a través de los que consumía música 

eran cassettes y CD’s, objetos que implicaban una mayor dificultad a la hora de conseguir 

y divulgar contenidos en comparación a nuestra era digital. De igual forma alcanzó a 

conocer y manejar procesos de divulgación no digitales, como flyers, volantes, afiches y 

panfletos. 

 

Figura 9. La Radio Flyer en el primer Carnaval Garage (2006). Foto de la banda.  

Se menciona también la importancia que tuvieron las campañas de correo electrónico 

dentro de esta primera etapa anterior a la popularización de las redes sociales. A través 

de promociones y rebajas se hacía una consecución de base de datos de correos, que se 

iban incrementando conforme se realizaban nuevos eventos. 

La convergencia de diferentes estrategias de divulgación, tanto digitales como físicas, y la 

utilización de diversas plataformas en paralelo, como last.fm para programar listas de 

música local, o Flickr para albergar el registro fotográfico, fueron sufriendo una disminución 

para este periodo, ante la creciente popularización de Facebook, red a través de la cual 

se empezaron a concentrar los esfuerzos comunicativos de parte de una nueva oleada de 

bandas con la llegada de la nueva década. 
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2.1 Red Social: La popularización de Facebook cambia el juego 

“Vengo a encarcelar tu televisión. Es culpable de 
lavado de cerebro y conspiración. Es todo tan falso y han 

caído tan bajo. La depresión se volvió su trabajo.” 

(P.A. #2 - Nanook, el último esquimal. 2012). 

 

Aquel panorama de convergencia de diferentes plataformas dio paso a la llegada 

aplastante de Facebook, red social en la que las formas de contacto e invitación se hicieron 

inmediatas y directas. En sus comienzos el alcance que tenía una publicación o un evento 

estaba exento de las múltiples restricciones y algoritmos que dominan estas plataformas 

actualmente, lo que permitía que un gran número de personas estuviera al tanto del 

acontecer de las bandas.  

Una de las bandas que hizo parte de esta generación de garage rock de mediados de los 

2000, y que ya se ha mencionado en varios momentos de este texto, fue Nanook El Último 

Esquimal, banda fundada en el 2005 por Daniel Zambrano y David Beltrán. En entrevista 

con Daniel, a través de su alter ego Fulgencio Cometa, comenta como esa generación de 

bandas anglo de garage rock como The Strokes, The Vines o The White Stripes lo animó 

a la conformación de una banda. 

Sin embargo, Daniel separa la historia de los orígenes de Nanook ya que admite que los 

dos o tres primeros años se caracterizaron por una falta de dirección en la que “la 

realización de presentaciones bajo altos efectos de alcohol era recurrente”. Esta dinámica 

más orientada hacia el desorden y la despreocupación extrema también llevó a un 

constante cambio de alineaciones antes de conformar un grupo de músicos definitivo. 

Es por esto que Daniel marca un verdadero comienzo a partir de 2008, en donde realizaron 

una transición hacia influencias, se podría decir, más sofisticadas, como Nick Cave o 

Johnny Cash. Esto llevó a la inclusión de sonidos acústicos, cercanos al folk, lo que les 

https://youtu.be/VydikAUyO9o
https://open.spotify.com/artist/24icrLX2maRaC0aepSwwo0?si=rFMH6KLzR4m_B_piyDpo7Q
https://open.spotify.com/artist/24icrLX2maRaC0aepSwwo0?si=rFMH6KLzR4m_B_piyDpo7Q
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permitía ensayar sin baterista cuando fuera necesario o realizar conciertos en formato 

reducido. 

 

Figura 10. Daniel Zambrano (Fulgencio Cometa), cantante y guitarrista de Nanook el Último Esquimal. Elaboración 

propia. 

A través de esta transición llegaron a ejercicios narrativos mucho más elaborados, los 

cuales iban convirtiendo a Fulgencio y a Nanook en cronistas y contadores de historias. 

La mayoría de veces contaban con narraciones propias y algunas otras con ejercicios de 

adaptación al español (más específicamente al dialecto bogotano), como lo es Un chico 

llamado Sue, siendo esta la traducción de una conocida canción de Johnny Cash. 

De esta manera fue una de las únicas bandas de este circuito que empezó a experimentar 

con canciones de manera más conceptual, con ejercicios en los que una canción dejaba 

de ser únicamente una pieza orientada hacia el espectáculo o la fiesta, y se enriquecía de 

una función documental de temas orientados a la vida nocturna en Bogotá, logrando letras 

memorables y que destacaban de manera innegable en este circuito. 

Se mencionaba como uno de los hitos dentro de la formación de este circuito a la Fiesta 

de Halloween organizada por el colectivo Cuajada a las afueras de Bogotá, y en esta 

entrevista Fulgencio retoma este episodio para explicar la dimensión que para 2009 había 

tomado Facebook, y el rol que empezaría a jugar para la construcción de una audiencia 

interesada en los actos musicales y eventos locales. 

Para esta edición, la divulgación realizada a través de flyers y afiches por el colectivo fue 

apoyada a través de un evento de Facebook, red en ese momento aún incipiente, y gracias 

https://youtu.be/imRtVUk_lOE
https://youtu.be/imRtVUk_lOE
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al movimiento que tuvo esta plataforma lograron una convocatoria a la que llegaron más 

de 1.000 personas a un espacio sin la infraestructura, ni logística para tal cantidad de 

personas, y que terminó saliéndose de control. Un verdadero hito en el nacimiento de este 

circuito. 

Este evento de Facebook promocionaba la realización de una pre-venta, en la que era 

posible adquirir entradas a un menor precio, si se compraba con antelación, pero con una 

débil logística que implicaba la recepción de llamadas por parte de músicos y 

organizadores. Gracias a esta estrategia cada uno de los encargados de organización 

llegaba a recibir más de 40 llamadas al día, en el transcurso de una semana. 

En la conversación sostenida con Fulgencio (Nanook) y Sebastián (La Radioflyer) se 

evidenciaba que la llegada de Facebook al panorama cultural de la ciudad contribuyó 

esencialmente en términos de convocatoria, ya que era una verdadera novedad la 

posibilidad de crear eventos y confirmar la asistencia de interesados y amigos, lo que 

representaba un insumo crucial en la gestión de eventos. 

A pesar de la popularización creciente de Facebook, su función siempre se vió 

complementada por plataformas como Myspace para el almacenamiento y divulgación de 

canciones o Flickr para las colecciones de fotos y cubrimiento de los eventos. De manera 

posterior Facebook entraría a tomar mayor fuerza en materia de cubrimiento, gracias a la 

posibilidad de etiquetar a las personas en los álbumes de fotos. 

Sin embargo, esta incipiente presencia digital se vió complementada por recursos y 

herramientas que, si bien no respondían a la novedad impuesta por las redes sociales, si 

ofrecían la posibilidad de organizar y presentar la información a su manera, en sus propios 

términos, sin la obligación de aferrarse al funcionamiento de una plataforma particular. Es 

así que en pleno albor de Facebook, bandas como Nanook decidieron mantener formas 

alternativas de construir una relación con la audiencia. 
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2.2 Blog is not dead: Más carne cruda 

“Vamos a perdernos en la distorsión natural 
de un acorde menor. Vamos a mirar desde la altura 
las luces bogotanas en todo su esplendor. Vamos a 

refugiarnos de la noche y su pretensión.”  

(Las Malas Lenguas - Desastres. 2018) 

Revisando el caso puntual de Nanook desde la perspectiva comunicativa, se destaca el 

sostenimiento de un blog llamado http://carnecrudaesquimal.blogspot.com a través del 

cual han realizado la divulgación y documentación de sus conciertos. A través de esta 

plataforma la banda pudo explotar de mayor manera aquella faceta más narrativa o incluso 

literaria si se quiere. 

Este blog es uno de los activos más importante que tiene la banda desde sus inicios, el 

cual aún continúa activo siendo un momento en que el impacto de los blogs es reducido. 

Su propósito es principalmente el registro de la actividad y eventos realizados por la banda, 

sin preocuparse porque tenga un alto tráfico, sino para ofrecer a la base de fans un recurso 

en el que pueden encontrar el trabajo de la banda. 

Sin embargo, Fulgencio sostiene que la funcionalidad de internet busca “consolidar la 

comunicación con las personas que ya conocen a Nanook” (D. Zambrano, comunicación 

personal, 1 de noviembre del 2017), y desde un primer momento decidieron mantenerse 

al margen de cosas como las pautas pagas a través de Facebook. Dentro de su propuesta 

artística, Nanook cree firmemente que su audiencia se debe construir de manera orgánica, 

a través de una relación basada en las canciones y con un gusto natural por la música que 

hace la banda. 

Frente a este punto de implementación de la comunicación digital dentro del panorama 

musical, el cantante y guitarrista no duda en considerar, de manera crítica, que esto se ha 

convertido en una “tiranía de los likes y los views en la que el parámetro para medir que 

una banda es buena o mejor que otra es porque tiene más seguidores en sus redes 

sociales”. 

https://open.spotify.com/track/1XfmGILut3KHgNVlq4X8ll?si=lvByCKiVT_KSCb7I_Zix2g
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Figura 11. Más Carne Cruda, el blog de Nanook, el último esquimal. Recuperado de: 

http://carnecrudaesquimal.blogspot.com/  

Ya sea desde una visión crítica o simplemente descriptiva, es cierto que las cifras ofrecidas 

por las plataformas digitales se han convertido en indicadores para medir el impacto o la 

relevancia de una banda. Esto lo evidencia Arriagada (2017) al mencionar que “las 

métricas (likes, retweets, comentarios, reproducciones) son una especie de rating que 

mide el potencial impacto de la experiencia musical frente al mundo de los medios 

masivos, el marketing y la publicidad”. (Arriagada, 2017. p. 4)  

Este tipo de prácticas de divulgación y gestión como el que vemos en los casos de La 

Radio Flyer, Cuajada o Nanook es casi una declaración de principios; una serie de 

elementos que conforman la ética musical en la que estos proyectos se enmarcan. Para 

continuar con un caso que habla muy bien de la consolidación de este circuito se permite 

hacer la pregunta: ¿esta ética musical puede ser extrapolable? ¿Puede, por ejemplo, un 

medio de comunicación responder a estos mismos principios? 

 

 

 

 

 

http://carnecrudaesquimal.blogspot.com/
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2.3 Periodistas indie para un circuito indie: Medios online 

“Las tres de la mañana ya no puedo parar. La 

fiesta en este antro está por terminar. No sé qué 

hacer ahora, sin rumbo ni mejora”. 

(Los Viles - Disco y Rockanroll. 2017) 

La interrogante mencionada anteriormente abre la posibilidad de hablar del medio más 

destacado en el surgir de este circuito de garage rock bogotano: Revista Metrónomo. La 

Revista Metrónomo fue uno de los principales actores en la construcción de este circuito 

ya que, guardando ese mismo espíritu de autogestión, independencia y comunidad, fue el 

medio aliado para la gran mayoría de bandas e iniciativas musicales de Bogotá en el nacer 

del nuevo milenio. En cierta medida Metrónomo fue como una de las bandas, solo que, en 

vez de cantante, guitarrista y baterista, tenían fotógrafos, redactores y editores. 

Para Sebastián Rosas, de La Radioflyer y Metrónomo, “fue clave en la transición de la 

década, para pasar de los 2000 a los 2010”. (S. Rosas, comunicación personal, 12 de abril 

del 2019). Su antecedente principal es el trabajo de Edwin Tamayo, creador de la revista 

digital RMS, junto al fotógrafo Felipe Serna, quienes empezaron a cubrir los eventos y 

fiestas subterráneos del circuito bogotano. Si bien su principal enfoque no era el circuito 

de rock de garaje, sino un radar musical más amplio, la visibilidad para las bandas 

emergentes fue colateral. 

Tras la partida de Edwin Tamayo, Felipe Serna decide comenzar la Revista Metrónomo 

en donde músicos locales como Cesar Pardo y Sebastián Rosas empezaron a escribir y 

cubrir los eventos de los que eran parte, así como de bandas aliadas, completando así 

una labor transversal por todos los procesos en este panorama musical: intérpretes, 

gestores, organizadores y periodismo. 

Gracias a la conformación de este equipo, Revista Metrónomo se configuró como el medio 

natural de este mismo circuito, y los valores que las bandas representaban se vieron 

reflejados en el medio de comunicación. Metrónomo sirvió a su vez como elemento 

https://losviles.bandcamp.com/releases
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conector entre dos generaciones de músicos que compartían estéticas, éticas y sonidos 

en común. 

El trabajo de estas bandas de la primera generación, así como su visibilidad en medios 

como Metrónomo, inspiró a músicos más jóvenes que en un comienzo eran asistentes a 

conciertos subterráneos en La Jabonera, La Pola y demás bares de Chapinero. De esta 

manera empezaron a comprar sus propios instrumentos y a componer sus canciones con 

el objetivo de aparecer en medios como Metrónomo, Portal Indie o Escena Indie. 

 

Figura 12. Banner Tercer aniversario Revista Metrónomo con Los Bunkers de Chile.(2013). Recuperado de 

https://www.facebook.com/events/d41d8cd9/3er-aniversario-revista-metr%C3%B3nomo-los-bunkers-en-la-puerta-

grande/1375131052711704/   

Es así como en el 2012 varias bandas como Electric Mistakes, AppleTree, Go Out 

Strangers, No Stories o The Kitsch estaban conformadas, realizando sus primeros toques 

bajo los mismos principios de autogestión y creación de redes entre bandas, en una 

dinámica de “organizamos un concierto y los invitamos, y luego ustedes organizan un 

concierto y nos invitan”. Gran parte de esta agenda de conciertos empezó a ser reseñada 

y divulgada por medios constituidos gracias a los esfuerzos de bandas anteriores, por lo 

que estas dos generaciones empezaron a fusionarse dentro de los mismos espacios. 

Una de las bandas más destacadas de esta segunda generación fue The Kitsch, liderada 

por Albert Medina. Debido a su continua tarea por la consolidación de un circuito más allá 

de su propia banda, The Kitsch ha sido uno de los nodos más importantes del garage rock 

en Bogotá, y una de las bandas que empezó a llevar los esfuerzos de todo un circuito a 

https://www.facebook.com/events/d41d8cd9/3er-aniversario-revista-metr%C3%B3nomo-los-bunkers-en-la-puerta-grande/1375131052711704/
https://www.facebook.com/events/d41d8cd9/3er-aniversario-revista-metr%C3%B3nomo-los-bunkers-en-la-puerta-grande/1375131052711704/
https://open.spotify.com/artist/0ldUZhQvtuQocn7G6eQuHf?si=V2Vxb5EYR2Som_1F-cWU7w
https://open.spotify.com/artist/0j8ujE3yaVIds9e677LAqr?si=sd0n3vTkSj6d8vZn5OlKiw
https://open.spotify.com/artist/7fbQ3Ezqyw8dBSHhBemJYh?si=e6Eg3Bb4ShiKpd7QIxl3AA
https://open.spotify.com/artist/7fbQ3Ezqyw8dBSHhBemJYh?si=e6Eg3Bb4ShiKpd7QIxl3AA
https://open.spotify.com/artist/0mbkM3QZtS7hm3M1peCnPc?si=9qG3LbVcStOXGWR-pmUSbw
https://open.spotify.com/artist/68ECO3f0iAoqQVsrxlqyK2?si=ZvwQm8QmQROcIc7SfBUk0A
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públicos más importantes. Es por esto que la entrevista con Albert permite evidenciar los 

procesos y dinámicas desde que empezó a hacer parte del panorama musical en Bogotá. 

Para Sebastián Rosas, bandas que nacen en la nueva década de 2010, como The Kitsch, 

representan una sucesión a lo que la primera generación como Nanook o La Radio Flyer 

venían trabajando. Hacia 2012, en el momento en que Revista Metrónomo se posiciona 

en la labor de cubrir la actividad de la música rock en Bogotá, muchas de las bandas con 

las que comenzó no seguían activas o se habían desintegrado, pero nuevas figuras como 

Albert Medina retomaban y se influenciaban del trabajo realizado por aquellas bandas 

precursoras.  

El proyecto que se convertiría en The Kitsch comenzó oficialmente en 2009, pero su 

primera formación fue con Albert, Fausto Robles y Oscar Gómez en el 2012. De manera 

similar a lo que ocurrió con Nanook, esta fue una de las primeras bandas que se decidió a 

trabajar con material en español en un momento en que la mayoría de las bandas de este 

circuito cantaban en inglés. Sumado a esto, Albert menciona cómo una exploración 

temprana a sonidos clásicos del rock colombiano de los 60s y 70s como Los Speakers o 

Los Flippers contribuyó a que encontraran una identidad mucho más definida. 

La manera de desarrollar la conexión con otras bandas, así como la agenda de 

presentaciones en vivo recurrentes, se concentró en una divulgación a través de 

Facebook. Para el caso de The Kitsch, así como también con la mayoría de bandas de 

esta etapa, se dejó atrás la costumbre de volantes impresos para la divulgación de sus 

presentaciones y se realizó una transición a la convocatoria de estas por medio de la 

herramienta de eventos que incluye Facebook principalmente. 

A esto se sumaba su cercanía con bandas de otros nichos más cercanos al punk o al 

rockabilly, lo que les permitió empezar a hacer crecer su comunidad de seguidores. Este 

trabajo juicioso los llevó a ser parte de uno de los episodios que hizo poner a este circuito 

en un siguiente nivel. En 2013 The Kitsch fue elegido para ser acto de apertura de la banda 
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norteamericana The Black Lips, uno de los referentes del género, el cual fue uno de los 

momentos en los que este circuito sintió un punto de quiebre. 

2.4 El Garage rock entra por los ojos: Plataformas de streaming y Youtube 

“Esta noche, quiero bailar con tu mamá. No tengo segundas 

intenciones, yo solo quiero bailar. Esta noche, quiero gritarle a tu 

papá. Es un viejo que ya no lo hace como quiere tu mamá” 

(Quiero bailar con tu mamá - The Kitsch. 2015) 

A partir de este momento The Kitsch empezó una seguidilla de grabaciones y lanzamientos 

bajo el formato de sencillos en donde utilizaron plataformas como Bandcamp y Soundcloud 

para la divulgación, ambas plataformas que permiten una organización sencilla y de fácil 

circulación a través de las redes sociales. Este tipo de plataformas son identificadas por 

Fernández (2017) no sólo como “entornos de producción musical alternativa 

(genéricamente denominada indie) sino que, por ello mismo, son el refugio y la fuente de 

nuevos matices estilísticos” (Fernandez, 2017. p. 12). 

Uno de estos lanzamientos también fue llevado a casette, lo cual contribuyó a que una 

comunidad melómana pusiera su atención en la banda, y viera en este tipo de formatos 

algo novedoso, casi como un regreso a los noventa, a la era dorada del rock colombiano. 

Fue a través de la plataforma Soundcloud que The Kitsch recibió la invitación de la banda 

mexicana Casino Yonki para realizar una gira de conciertos por este país. En este 

momento el único antecedente de giras internacionales dentro de este circuito eran unos 

viajes realizados por Nanook por Ecuador y Perú, aunque no se trataban de una gira 

propiamente dicha, sino más una especie de viaje espiritual orientado a la composición 

introspectiva, y algunos pequeños conciertos acústicos. 

De esta manera The Kitsch viaja a México para realizar esta gira que tuvo una repercusión 

importante dentro de la audiencia de la banda en Colombia. Al menos así lo ve Albert 

Medina, quien menciona que al regresar de México los conciertos se veían cada vez más 

https://open.spotify.com/artist/35C0NSLogAwImm8HAMqEmG?si=XOf2TCz3QW-kPHupZdWfHQ
https://youtu.be/6IyLi7-hYAM
https://open.spotify.com/artist/4cgWqlbOjwB5cqOO5skL5f?si=mDCbSws8RMWwcf686S1BCw
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concurridos y la energía era mucho mayor. Más personas cantaban las letras de las 

canciones y el ambiente era cada vez más caótico. 

 

Figura 13. Albert Medina, guitarrista y cantante de The Kitsch. Elaboración propia. 

Luego de lanzar un compilado con todos sus sencillos llamado “14 cañonazos bailables” 

en 2015, entran de nuevo al estudio a grabar gracias a que ganaron un concurso 

organizado por Converse llamado “Rubber Tracks”. Mientras otras bandas ganadoras 

aprovecharon su tiempo para grabar una canción, The Kitsch se decidió por grabar un EP 

completo que se llamó “Orange Three”. 

En este EP se incluyó una canción llamada “Hay un Monstruo en Mi Casa” que fue 

publicada originalmente como un video de Youtube que lejos de ser un clip con buena 

edición y alto presupuesto, consistía únicamente en una toma de la banda en una sala de 

ensayo. De esta manera se empezaron a destacar las cifras de canciones como esta, que 

fue uno de los primeros videos de estas bandas en superar 10.000 vistas. Más importante 

aún, de manera orgánica, sin pagar pautas digitales. 

Gran parte del impacto que tuvo esta canción se dio por la participación de un actor que 

será determinante en el crecimiento de este circuito más adelante, que es la estación de 

radio pública Radiónica. Albert afirma que luego de subir la canción a Youtube, ésta 

empezó a sonar en Radiónica, lo cual también sienta un precedente importante ya que, si 

bien esta emisora ha estado orientada hacia la música local desde su fundación, el rock 

https://youtu.be/6tHFrBN0Boc
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independiente, surgido de los barrios y bares del “underground” bogotano no había sido 

parte importante de su parrilla. 

 

Figura 14. Noisur presenta: The Kitsch - Juana y la manzana. (2016). Recuperado de https://youtu.be/rbDQpGMk014  

 

2.5 Salva tu mundo, oye radio pública: El rol de Radiónica 

“Vamos a fumar un poco más. A pasear por 

la ciudad y caminar cien cuadras” 

(Quemarlo Todo por Error - Bien colocados. 2018) 

Músicos como Sebastián Rosas, Daniel Zambrano y el propio Albert nos ofrecen un 

panorama de lo que hasta este momento representaba la parrilla de Radiónica: Propuestas 

con altos estándares de producción, frecuentemente asociados a un estilizados trabajo 

con productores y famosos estudios de grabación, como Bomba Estéreo o Monsieur 

Periné.  

Desde la perspectiva de periodistas como Eduardo Rendón, estas últimas hacían parte del 

“underground” en la medida en que estaban al margen de una gran industria mediática. 

Sin embargo, “bandas como The Kitsch o Nanook presentaban propuestas que provenían 

de lugares aún más recónditos, una suerte de underground del underground”. (E. Rendón, 

comunicación personal, 14 de enero del 2019). 

https://youtu.be/rbDQpGMk014
https://youtu.be/rbDQpGMk014
https://quemarlotodoporerror.com/track/bien-colocados-3
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La inclusión de “Hay un Monstruo en mi Casa” realmente constituye un punto de quiebre 

para el circuito de garage rock en Bogotá, en la medida en que fue la puerta de entrada 

para toda una generación de bandas a una plataforma que les daba mayor legitimidad, y 

progresivamente se fue convirtiendo en su nicho natural. 

De esto habla el director de la emisora, Álvaro González “El Profe” al indagar en entrevista 

sobre el rol que tiene este medio para la música de la ciudad. González (2019) afirma que 

“son testigos responsables de una época”. Desde la dirección se reconoce su 

responsabilidad como medio público y ofrece su perspectiva frente a la inclusión de este 

tipo de bandas dentro de la parrilla: 

es un ejercicio natural de lo público. No es una tarea ni una gesta, el poder 

acompañar muchos procesos culturales. Hemos acompañado procesos que han 

logrado tener una trascendencia estética y una trascendencia alrededor de la 

construcción de memoria. (A. González, comunicación personal, 24 de enero de 

2019). 

Con respecto a la apertura de estos espacios para bandas sumergidas en el 

“underground”, González reconoce que  

no se puede construir la memoria de una sociedad únicamente a través de 

lo mainstream, se tiene que construir memoria social a través de lenguajes otros. 

Esos lenguajes tienen que conectarse entre sí. Vamos a un paso más allá y es la 

construcción de diálogo. (A. González, comunicación personal, 24 de enero de 

2019). 

La divulgación que ofreció Radiónica a esta canción significó para The Kitsch un 

mecanismo para ampliar el público al que estaban impactando, lo que manifiesta Albert 

Medina al afirmar que los toques empezaron a crecer en asistencia y su impacto digital 

comenzó a crecer con un mayor número de seguidores en sus redes sociales, más vistas 

en sus videos y más reproducciones en sus canciones. 
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Este proceso no solo contribuyó al crecimiento de The Kitsch como propuesta, sino que 

fue apertura de un espacio como Radiónica para una camada de bandas con sonidos 

similares, que también venían realizando esfuerzos desde lo subterráneo, como Nerds o 

Las Yumbeñas. Casualmente estos proyectos estaban asociados a The Kitsch, ya que 

Nerds era el proyecto paralelo de Oscar Gómez baterista de The Kitsch, y Las Yumbeñas 

tuvieron como colaborador a Albert Medina en sus comienzos. 

 

2.6 Las paredes sudan cuando hay música en vivo: Gestión de conciertos 

“Y ahora que recuerdo no es todo cierto, tengo los 

complejos de Chapinero. Soy solitario por convicción” 

(Nerds - Esquinas. 2019) 

Además de pasar por la batería de The Kitsch, Oscar Gómez se ha destacado como una 

figura relevante del circuito bogotano debido a su trabajo en la realización y divulgación de 

conciertos adscritos a la esencia del garage rock. Es por esto que la conversación con él 

ofrece hallazgos interesantes del desarrollo de este circuito. 

Oscar proviene de una localidad del noroccidente de Bogotá llamada Engativá, la cual se 

destaca por el número de músicos y bandas surgidas allí. Su aproximación a la música 

rock se dio por el fenómeno anglo del que ya se ha hablado en este ejercicio con el resurgir 

del garage rock en Estados Unidos e Inglaterra. Sin embargo, su aproximación a la música 

colombiana está fuertemente atravesada por un tema de nuevas formas de divulgación. 

En una de sus primeras bandas, alrededor de 2008 decidió crear un Myspace, y al 

momento de mover su contenido conoció a esta primera generación de bandas de Garage 

Rock bogotano como La Radio Flyer, Red O’Clock, Those y Le Battlefinger. El consumo 

de estas nuevas propuestas lo describe como una “iniciación a lo que era hacer garage 

rock, más allá de la música, sino en la gestión de conciertos y música en vivo.” 

https://open.spotify.com/artist/7Fl0E3KQtGAOl6TKRVssXP?si=DEhKrkL7Sk2KWvaJeH8BSQ
https://open.spotify.com/artist/2S1RZNDZE0W1pt57ytr1dh?si=WBpBPu3jRm6CH-4j6ZJ42Q
https://open.spotify.com/track/7znbenF3IGzqmpX6RIepwV?si=jGGjJc2jQ4GsMvN3HA-ieA
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Figura 15. Oscar Gómez, cantante y guitarrista de Nerds. Elaboración propia. 

Al hablar con Oscar se pueden evidenciar algunos elementos que son comunes para 

muchas de las propuestas de este circuito y que hacen más fascinante el fenómeno 

comunicativo que encarnan. A pesar de los esfuerzos en divulgación a través de diferentes 

mediaciones7, los protagonistas de este circuito siempre ven a la canción por encima de 

todo. El mismo Oscar no puede diferenciar “si se trata de inexperiencia o ingenuidad”, pero 

evidencia que “lo que más ha importado en esta línea de bandas es crear buenas 

canciones como el sustento para todo lo demás”. (O. Gómez, comunicación personal, 18 

de abril del 2019).  

Eso señala para el caso de The Kitsch, como exintegrante. Lo principal fue tener canciones 

que a su audiencia le gustaba escuchar y que le gustaba bailar. Para él, esto conllevó al 

crecimiento del público, y luego a la aparición de los medios y los festivales. De igual 

manera reconoce que este fenómeno es similar para la mayoría de las bandas de este 

circuito. 

Esa misma intención, muy centrada en la música y un tanto despreocupada de otros 

temas, lo llevó a organizar un espacio en un hostal en el barrio Quinta Camacho llamado 

Fulano Backpackers, en el que se dedicó casi todos los viernes y sábados a tener 

conciertos de bandas locales y en ocasiones bandas invitadas de Venezuela, México o 

Argentina.  

 
7 Desarrollado por Martín Barbero (1987) como la instancia desde donde el público de los medios de 
comunicación produce y se apropia del significado y del proceso de comunicación, como el lugar desde el 
que es posible percibir y comprender la interacción entre el espacio de la producción y el de la recepción. 



 
 53 

 

 

 

Este espacio se convirtió en una importante plataforma en el desarrollo de bandas 

emergentes debido a que el público que descubría a bandas como The Kitsch, Nerds, Las 

Yumbeñas o Nanook a través de Radiónica, ubicaba a Fulano como su lugar de residencia, 

como un lugar destinado al descubrimiento de nuevas propuestas, en el que se daban cita 

músicos, nuevos seguidores y audiencia de mayor tradición. 

Estos lugares significaron para el circuito de garage rock la consolidación de espacios 

creativos como los define Scott (2001), espacios urbanos donde los diferentes actores 

pueden crear, difundir y mercantilizar productos simbólicos. Estos lugares permitían que 

bandas, gestores y audiencia tuvieran un punto de convergencia sin importar su 

distribución dentro de la ciudad.  

En este punto se señala la relevancia que tendrían este tipo de espacios como objeto de 

estudio debido a que “presentan relaciones entre vidas musicales en plataformas 

mediáticas y actuaciones cara a cara. Es decir, se trata de casos privilegiados de 

postbroadcasting.” (Fernández; 2019. p. 24). 

 

Figura 16. Noisur presenta: Nerds - ¿Por qué no compré pizza? (2016). Recuperado de: https://youtu.be/0IIc9MqPRkg  

En esta misma línea encontramos esfuerzos de divulgación y construcción de audiencias 

en iniciativas como Noise Noise, un colectivo creado en 2016 con la intención de conectar 

nuevas propuestas del circuito alternativo bogotano con nuevos lugares que estuvieran 

dispuestos a recibir eventos de este circuito. En conversación con Pablo Chilito, fundador 

de este colectivo encontramos indicios que permiten delimitar la motivación y el espíritu 

https://youtu.be/0IIc9MqPRkg
https://youtu.be/0IIc9MqPRkg
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detrás de esta iniciativa, la cual se alinea con lo encontrado en casos anteriores como 

Cuajada. 

Noise Noise tuvo dos momentos fundacionales, los dos ocurridos en escenarios muy 

similares, ya que la larga fila para entrar al concierto de la banda británica Foals en Bogotá, 

y la fila para entrar al Festival Estereo Picnic posteriormente, se convirtieron en detonante 

para que un grupo de melómanos, aficionados a la música en vivo, decidiera comenzar a 

trabajar en la organización de eventos con bandas locales. 

 

Figura 17. Pablo Chilito. Fundador de Noise, Noise. Baterista de Alpes. Elaboración propia. 

Dentro de sus más de 50 eventos, y el trabajo realizado con más de 60 bandas nacionales 

e internacionales, ubicamos como hito destacado a su segundo evento, llamado Tropical 

Garden, realizado en 2016 en un recinto llamado Casa KB, de la localidad Barrios Unidos. 

En esta ocasión un cartel que incluía a bandas como Go out Strangers, Nerds, Petite 

Monster y Cold Tropics, llenó por completo el recinto y fue el punto de inflexión para la 

continuidad de esta iniciativa. 

Sin duda, el crecimiento de la audiencia y el circuito de bandas que exponía el 

“underground” bogotano para este momento empezó a generar atención en otra clase de 

actores, en los que la cifras de vistas en Youtube y “me gusta” en Facebook fueron 

indicador para la generación de contenido con orientación más comercial. 

 

https://youtu.be/qJ_PMvjmC6M
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2.7 Nuevas audiencias, nuevos actores: La llegada del patrocinio corporativo 

“Pilar, dando vueltas por el bulevar. ¿A dónde irás? 

Siempre llorando por la capital. Fuma hachís y entre sus 

ojos copas de Cognac. Se ven igual y saben igual" 

(Pilar - Cold Tropics. 2020) 

En medio del crecimiento de esta audiencia se da otro episodio importante que tiene a The 

Kitsch de nuevo como protagonista. Esto fue la llegada del mundo corporativo a este 

circuito. Puntualmente se trata del patrocinio de la marca de vodka Absolut a esta banda 

mediante la realización de un videoclip que contó con una importante pauta publicitaria. 

Se menciona la llegada de esta marca porque tanto Albert Medina como Oscar Gómez 

narran esta alianza como un episodio inesperado dentro de su propia dinámica como 

banda. Se presentaban en una sala de ensayo llamada Génesis ubicada en una zona 

deprimida de Chapinero, sobre la avenida Caracas, en una fecha en la que compartían 

cartel con bandas de punk. 

En medio de su prueba de sonido llegó una mujer a la que le gustaron sus canciones. Ella 

resultó ser community manager de Absolut, y propuso a The Kitsch hacer parte de su 

campaña publicitaria “Locals by Absolut” en la que se grabó un videoclip. La canción 

elegida fue “Quiero Bailar con Tu Mamá”, que en cuestión de días empezó a tener un gran 

crecimiento en número de reproducciones en Youtube. Estas alcanzaron a superar las 

100.000 vistas en la plataforma con el paso de varios meses. 

Los dos integrantes entrevistados concuerdan en que este momento representa un 

momento de quiebre debido a que el mundo de la música y las marcas ha estado vinculado 

desde hace mucho tiempo, sin embargo, dentro del circuito del que se trata en esta 

investigación, esta invitación constituyó una increíble novedad que solía a estar reservada 

para actos asociados al glamour o la sofisticación. 

https://youtu.be/ptFBkKgLib4
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Este episodio puntual bien podría ser desarrollado de manera extensa por el debate 

apasionado que puede generar esta relación entre bandas de música urbana y el 

mercadeo puro y duro. Sin embargo, para este ejercicio se menciona únicamente como 

indicador de la atención que empezó a generar la banda en nuevos círculos, y el 

crecimiento de su audiencia, a través del trabajo con esta reconocida marca. 

La contribución que significaron estos episodios para el crecimiento y consolidación de 

este circuito se vio complementada de manera contundente con un reconocimiento que 

hizo de 2015 un año dorado para el Garage Rock bogotano. En las últimas semanas de 

este año, Radiónica realizó su tradicional especial dedicado a las 100 mejores canciones 

del año, dentro de las cuales se destacaban títulos de rock nacional orientados a un alto 

presupuesto y grandes producciones como Telebit, Oh’LaVille, Revólver Plateado o 

Diamante Eléctrico.  

A diferencia de lo anterior, en lugares poco reconocidos y privilegiados aparecían 

esporádicamente propuestas con espíritu callejero, surgidas de pequeños bares y con 

grabaciones de baja fidelidad. Estas propuestas se presentaban con títulos como “Being 

Smart Will Be Hard” de Go Out Strangers y “Hay un Monstruo en mi Casa” de The Kitsch. 

La gran sorpresa llegó cuando se anunció que el reconocimiento de canción #1 del año en 

Radiónica era para “Lou, Candy y Lisa” de Nanook, El Último Esquimal. 10 años después 

de la formación de la banda, se les otorgaba este reconocimiento que dentro del circuito 

se sintió no como un reconocimiento solo para la banda sino para todo el circuito que 

Nanook había contribuido a consolidar. 

“Lou, Candy y Lisa” fue el principal sencillo de “El pánico no se azara”, el primer álbum 

formal de Nanook, el cual fue lanzado durante el 2015. Su producción estuvo a cargo de 

Juan Carlos Rojas, bajista de 1280 Almas, en el estudio La Coneja Ciega. Esto hace más 

claro el vínculo entre la propuesta de Nanook y aquel espíritu de los noventa que “Las 

Almas” siguen encarnando.  

https://youtu.be/_WS33Oddq3Q
https://youtu.be/_WS33Oddq3Q
https://youtu.be/0LE1fOhtD-g
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“El pánico no se azara” es un álbum cargado de narraciones urbanas de las que su sencillo 

“Lou, Candy y Lisa” es la más representativa. Esta canción ubica al mítico cantante 

neoyorquino Lou Reed, y a sus personajes ficticios Candy y Lisa, por la calle Séptima con 

60, así como comprando drogas a los mariachis de la avenida Caracas, o simplemente 

deambulando por la Jiménez con Quinta, en el centro de Bogotá. 

Sobre este lanzamiento y la relevancia que tuvo en la escena musical de Bogotá, Eduardo 

Rendón de Radiónica menciona que 

Nanook había estado trabajando mucho tiempo en el circuito underground, 

y Radiónica estaba en un proceso de cambio, que se dio en todo el mundo, después 

de los sonidos de rock con música electrónica. En ese momento se volvieron parte 

importante de la emisora porque hace mucho no salía una banda de rock alternativo 

que volviera a retratar Bogotá como lo hicieron Las Almas y La Derecha. Y lo 

hicieron con una canción: Lou, Candy y Lisa. Para mí es una de las mejores 

canciones del rock colombiano. (E. Rendón, comunicación personal, 14 de enero 

de 2019). 

Álvaro González, director de Radiónica nos cuenta que, aunque sabían de la existencia 

de la banda desde años atrás, con el lanzamiento de su primer álbum alcanzaron un punto 

de madurez que les llamó la atención: “En ese momento vimos que Nanook había 

inspirado a una generación de bandas jóvenes, y que significaba también una lectura 

interesante de ciudad”. (A. González, comunicación personal, 24 de enero de 2019). 

Figura 18. Álvaro González “El Profe”. Director de Radiónica. Elaboración propia. 
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“El Profe” (como se le conoce a Álvaro González) también menciona que en “El pánico no 

se azara”: “hay un retrato perfecto de una Bogotá soñada, pero no maquillada… Para 

Radiónica, Nanook significó un aterrizarnos más en la calle. Hubo que buscar nuevos 

lenguajes” (A. González, comunicación personal, 24 de enero de 2019). Eso constituyó 

una de las claves por las que esta canción, y el álbum en general, tomaron mayor 

relevancia y es su poder documental.  

González insiste en que “Lou, Candy y Lisa”:  

rescata la importancia de la canción, o la música en general, como 

documento y crónica. La música siempre tiene que ser una crónica. Una canción 

existe porque alguien vivió algo. En Colombia hay muchos músicos, pero pocos 

artistas. Un artista es una persona que te lee una sociedad. (A. González, 

comunicación personal, 24 de enero de 2019). 

Para Daniel Zambrano, cantante de Nanook, lo más importante es que la canción se logró 

posicionar por sí sola, alejada de la parafernalia publicitaria, con la sencillez y 

despreocupación características de este circuito. Durante gran parte de 2015, Daniel se 

fue a vivir a Brasil, por lo que la divulgación del álbum fue limitada, al igual que las 

presentaciones en vivo de la banda. Aun así, la canción tuvo una rotación destacada en la 

emisora y fue solicitada ampliamente por radioescuchas y fans en general.  

Esto sin dudas posicionó a Nanook en un nivel de privilegio en la historia del rock 

colombiano. Al hablar con los diferentes músicos y periodistas para este ejercicio se 

mencionó frecuentemente a “Lou, Candy y Lisa” como un “nuevo clásico” y a Nanook una 

de las mejores bandas del país. Lo que más resalta es que llega a esta posición mediante 

sus propias reglas, demostrando que la autogestión, lo desprolijo y lo despreocupado 

tienen completa validez en la medida en que son representación de su época y su 

contexto. 

Para Sebastián Rosas de La Radio Flyer, por ejemplo, Nanook han sabido interpretar el 

espíritu de una ciudad como Bogotá y han sabido conservar su sonido. Desde su visión 
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como parte del circuito rock de Bogotá por más de 10 años afirma que instituciones de la 

ciudad como el festival Rock al Parque está en deuda con Nanook, porque es una banda 

que se ha ganado su espacio a pulso, y ha contribuido a la construcción de un patrimonio 

del underground bogotano. 

 

Figura 19. Noisur presenta: Nanook, el último esquimal - Chivata de Bota y Boleo (2016). Recuperado de: 

https://youtu.be/2IReFm9aJ5A  

2.8 Sellos independientes y trabajo colaborativo: Los recursos del “indie” 

“Right when I look into your eyes all I can see 

is a thousand miles. The light flickering right this time 

and all I can see is a thousand miles” 

(Stallone - Miles Away. 2019) 

El 2015 fue sin duda un año muy importante para el desarrollo del circuito de garage rock 

en Bogotá a través de los episodios que se han revisado. Sin embargo, no se trató de un 

pico tras el cual viene el declive, como suele ocurrir en muchos casos, sino que al contrario 

fue un año que permitió un mayor crecimiento de las bandas que venían trabajando años 

atrás y el surgimiento de nuevas propuestas asociadas a esta estética garage. 

Apenas al entrar el 2016 una nueva banda empezó a posicionarse dentro del circuito local, 

gracias a su capacidad de articularse con eventos de punk, de indie y de corte artístico / 

universitario a la vez, agregando además un elemento que había brillado por su ausencia 

https://youtu.be/2IReFm9aJ5A
https://youtu.be/2IReFm9aJ5A
https://youtu.be/nNYPNhJBHS8
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en años anteriores como lo es el papel de las mujeres dentro de este circuito. Esta banda 

es Las Yumbeñas. 

Su primer sencillo titulado “Melancólica” exhibe una combinación entre sonido e 

instrumentación punk y unas melodías vocales sacadas del pop nueva ola de los sesenta, 

llamado en Colombia “música para planchar”. Esta canción entró directamente a la 

rotación de Radiónica, bajo estándares puramente garage, lo cual es un indicador del 

cambio de juego que había ocurrido gracias a bandas como The Kitsch y Nanook. 

Por el destacado ascenso que han tenido Las Yumbeñas y su posición central dentro del 

desarrollo de nuevas propuestas dentro del circuito bogotano se llevó a cabo una 

entrevista con Daniela Parra, guitarrista y cantante de esta banda, quien a través de su 

óptica nos permite entender que sucede con el panorama posterior a 2015. 

 

Figura 20. Daniela Parra, guitarrista y vocalista de Las Yumbeñas. Elaboración propia. 

Las Yumbeñas es una banda formada por Daniela Parra y Laura Vargas, surgida en el 

entorno de la Universidad Nacional en el año 2015, con una inusual mixtura entre pop 

latinoamericano al estilo de Belanova o Miranda, y bandas de punk en español. La faceta 

más “punk” de parte de la banda provenía también por la cercanía personal con un sello 

en Bogotá llamado Rat-Trap, dedicado de lleno a esta cultura a través de conciertos, salas 

de ensayo, entre otras. 

En el caso de Las Yumbeñas no pasó mucho tiempo entre la formación de la banda y su 

inclusión dentro de la programación de Radiónica. Daniela cuenta que “Melancólica era 

https://open.spotify.com/artist/2S1RZNDZE0W1pt57ytr1dh?si=eRK_PNbHSLuKxkkx32vXSQ
https://youtu.be/Xkl8bgW7iiY
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una canción que había escrito desde hace mucho tiempo atrás y en el momento de los 

primeros ensayos, naturalmente fue la primera canción de la banda”. (D. Parra, 

comunicación personal, 30 de abril de 2019). 

Gracias al trabajo de Will Castiblanco, amigo de la banda que estaba adelantando estudios 

de producción, realizaron sus primeras grabaciones, de las cuales “Melancólica” fue el 

sencillo principal. Sin la intermediación de enviar la canción a la estación de radio, esta 

entró a la programación directamente por la atención que estaba generando la banda en 

sus presentaciones en vivo, que para este punto ya convocaban a una audiencia 

significativa. 

Este rápido crecimiento se dio en gran medida por una forma de trabajo dentro de Las 

Yumbeñas, orientada a trabajar de manera colaborativa con amigos, primando valores que 

han caracterizado a este circuito como la autogestión y la disposición a tocar en escenarios 

y contextos de cualquier dimensión. Esto las ha llevado a estar en el centro de una red en 

la que se conectan con diferentes colectivos y esfuerzos, como Rat-Trap, Discos La 

Modelo (Nanook, Nerds), Rompeolas (Quemarlo Todo Por Error), entre muchos otros. 

El impulso que generó dentro de la banda la buena reacción que tuvo su primer sencillo, 

llevó a un trabajo constante que conllevó a la publicación de su primer álbum en 2017 

titulado “Me Cansé de Llorar, Voy a Vomitar” que tuvo gran aceptación dentro del público 

cada vez más creciente. Un indicador de esto fue su inclusión en un festival llamado Soma 

en 2017 en donde compartían cartel con bandas de renombre internacional como Phoenix, 

de Francia. 

Un elemento que vale la pena mencionar al hablar de este disco es que para la publicación 

de este álbum se llevó a cabo la mezcla y la masterización por parte de Discos La Modelo, 

un sello creado por Andrés Silva, baterista de Nanook El Último Esquimal. Esto permite 

evidenciar una fuerte conexión entre dos bandas destacadas de este circuito, y su manera 

de articularse, ya que el sello realizó este trabajo a cambio de un par de conciertos de Las 

Yumbeñas para el sello. 
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2.9 Una comunicación cada vez más inmediata y omnipresente: Instagram 

“Y es que en realidad no eras tan cool. Una niña 

tonta nada más. Pero qué puedo yo hacer si tú no quieres 

entender qué fue lo que pasó. Protagonizar el novelón, ser 

siempre el centro de atención. Eso tienes y nada más” 

(En realidad no eras tan cool - Las Yumbeñas. 2017) 

Al revisar el tema comunicativo aparece un elemento muy importante con el caso de Las 

Yumbeñas, que también implica un punto de giro para el uso de plataformas, y fue el paso 

a Instagram como principal canal de divulgación. Si bien se venía utilizando esta aplicación 

desde años atrás, de manera complementaria a lo que Facebook podía ofrecer, con el 

caso de Las Yumbeñas vemos que esta herramienta pasa a ser tener la principal prioridad 

para bandas y gestores de este circuito. 

Gracias a su orientación mucho más gráfica y visual, Instagram empezó a ser utilizada de 

manera más importante por bandas como Las Yumbeñas, que provenían de un entorno y 

círculo de artes visuales. Por las mismas funcionalidades de Instagram, el contenido dejó 

de estar enfocado exclusivamente hacia la promoción de eventos, videoclips o canciones, 

productos mucho más relacionados con la banda, y comenzó a crear un posicionamiento 

a través de los contenidos virales. 

Este giro llama especialmente la atención porque al revisar las estrategias de 

comunicación de bandas como Las Yumbeñas, se identifica una nueva concepción de 

cómo divulgar y posicionar al proyecto. En esta medida, aspectos como el contenido 

puramente viral y el contenido orientado a captar la atención del espectador, sin importar 

si habla de la banda o no, se ha convertido en tendencia. 

Una de las estrategias puntuales de Las Yumbeñas a través de su cuenta de Instagram, 

que constituye una apuesta original y efectiva, es llamada Yumbo TV. Utilizando la 

funcionalidad de las historias de Instagram (contenido que se elimina 24 horas después 

de su publicación), buscaron emular la estructura de un tele magazín, a través de 

https://open.spotify.com/track/0kovmmW89vkbv8DwoC6nNi?si=gbmT6yoKQvKnBayoQx9Dyw
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cortinillas, jingles o secciones diferenciadas, en las que publican de manera periódica sus 

anuncios como banda, comparten canciones o simplemente videos de cualquier índole 

(videos cómicos, videos de animales, fotos de la ciudad, etc). 

Acerca de esta estrategia, Daniela nos cuenta que dentro de la banda “se ha sentido como 

un proceso natural, que responde a la manera en que se comunican las personas de esta 

generación” (D.Parra, comunicación personal, 30 de abril del 2019), en la que Instagram 

ha sobrepasado a Facebook como plataforma principal, y en la que el consumo de 

contenido se orienta hacia memes como forma de divulgar cualquier clase de tema. 

Este viraje en el uso de plataformas se extiende un poco al consultar a Daniela por su 

percepción sobre el papel de los medios dentro de la construcción de la escena, debido a 

que hace manifiesto el hecho de que “cada vez más las bandas se convierten en su propio 

portavoz”. El papel de los medios es más reducido, y eso está mediado en gran parte por 

la manera en que se consume esta clase de información. 

Su posición estratégica como nodo en el entramado del circuito garage, así como la 

naturaleza de su proceso comunicativo, hacen de Las Yumbeñas un caso claro de que 

con la aparición del networking y la mediatización reticular en la vida social 

contemporánea, no sólo se establece otra forma de construcción mediática de la 

ciudad, sino que asimismo se crean nuevos lazos sociales y cambios en los modos 

de intercambio discursivo que cuestionan el lugar dominante de las instituciones 

propias del broadcasting. (Fernández, 2019. p. 417). 

 

Figura 21. NoiSur presenta: Las Yumbeñas - Niño consentido.(2017). Recuperado de: https://youtu.be/7BlQBkreBTA  

https://youtu.be/7BlQBkreBTA
https://youtu.be/7BlQBkreBTA
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2.10 Los nuevos medios necesitan nuevos roles: Youtubers e influencers 

“Chanda mi padre, chanda mi madre, 

chanda mi abuelo, chanda mi abuela. Como 

todos ellos son una chanda, soy una chanda” 

(Electric Mistakes - Chanda. 2016) 

Esta reflexión es una entrada perfecta a otra figura que ha contribuido, en el tiempo más 

reciente, a la construcción de una audiencia alrededor de la música alternativa e 

independiente en Bogotá. Se trata de Juan Antonio Carulla, creador del canal de Youtube 

“El Enemigo”. Gracias a este canal se ha convertido en uno de los portavoces más 

importantes de la movida musical en Colombia. 

Esta adopción de nuevas formas de divulgar información, como lo es el fenómeno de los 

“Youtubers”, fue tema fundamental en la conversación con Juan Antonio, quien ofrece una 

interesante reflexión, no solo sobre ese formato comunicativo, sino sobre el desarrollo del 

circuito de garage rock que se viene fortaleciendo y evolucionando gracias a estos nuevos 

lenguajes. 

Su experiencia personal nos permite ver ese nuevo cambio en las formas de consumo 

debido a que nos cuenta que Youtube fue la plataforma a través de la cual comenzó a 

descubrir y escuchar música desde muy joven, cuando era estudiante de colegio. La 

manera en que se daba su interacción con amigos melómanos era un intercambio de 

recomendaciones a través de enlaces de Youtube y plataformas digitales. 

Una de sus principales influencias, en lo que a temas musicales respecta, fue un periodista 

y crítico musical estadounidense llamado Anthony Fantano, quien desde 2007 ha 

trabajado en un video blog (o vlog) llamado The Needle Drop. Originalmente hacía parte 

de la Radio Pública de Connecticut, y actualmente es uno de los críticos más destacados 

y prolíferos de la industria musical estadounidense. 

https://youtu.be/vjS8_TAvl1A
https://www.youtube.com/channel/UCA0Pgz7i2DUjkJuAStTGm5w
https://www.youtube.com/user/theneedledrop
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A finales de 2014 nace propiamente “El Enemigo” con la fuerte intención de cubrir bandas 

y lanzamientos de música colombiana a través de reseñas de Youtube, emulando el 

modelo creado por Fantano en The Needle Drop. En un contexto en el que los grandes 

medios colombianos preferían cubrir música extranjera en sus secciones musicales, la 

reacción que tuvo este canal dedicado a música local tuvo una aceptación y un crecimiento 

inmediatos. 

Si bien su aproximación a la escena local se dio por medio de propuestas de jazz 

experimental y fusión como Meridian Brothers o Los Animales Blancos, la vibrante escena 

punk empujada por Rat-Trap empezó a ser parte frecuente de su agenda. Es de ahí que 

conoció a bandas como The Kitsch, Los Maricas y Las Yumbeñas, a quienes percibe como 

un puente entre el circuito punk y el circuito alternativo con la tradición de garage rock que 

tratamos en esta investigación. 

 

 Figura 22. Juan Antonio Carulla – El Enemigo, crítico musical y video blogger. Elaboración propia. 

A partir de esta exploración, empezó a ser testigo de las múltiples manifestaciones de 

música independiente en Bogotá, así como de los diferentes grupos de bandas que se 

aglutinaban gracias a una proximidad geográfica en los barrios. Su esfuerzo se centró en 

encontrar las propuestas que estaban haciendo las agrupaciones más jóvenes, lo cual lo 

llevó a realizar una de sus primeras entrevistas, en esa ocasión con una banda que estaba 

convocando audiencias numerosas en bares y espacios culturales de la ciudad: Los 

Pantalones Elegantes. 

https://open.spotify.com/artist/08Y6RNx87Eolrcq1aLM6ow?si=Tt3TRUhcTM-WRDUzqpUeWg
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En este punto dejamos a “El Enemigo” por un momento, porque con el caso de Los 

Pantalones Elegantes se evidencia un punto de quiebre en el circuito de garage rock 

bogotano y en el fenómeno comunicativo que representa. Allí se presenta una fuerte 

relación con una plataforma como El Enemigo. 

2.11 Famosos desde el ático: Transmisiones en vivo y Facebook Live 

“Ayer fui a visitarte y me trataste como un 

perro. Salí tarde de tu casa, y me dejó el 

transmilenio. Me tocó echar taxi y pedir plata en la 

casa. Ahora tu no me hablas y la abuela está brava” 

(Nicolás y los fumadores - Bruce y Margaret. 2018) 

Los Pantalones Elegantes fue una fugaz banda orientada hacia el rock experimental y el 

jazz que tuvo corta vida a pesar de la buena aceptación que generaba. El fin de esta banda 

dio paso a un cambio de propuesta musical pero la permanencia de los mismos 

integrantes, todo bajo un nuevo nombre: Nicolás y los Fumadores.  

La propuesta musical presentada por Nicolás y los Fumadores establece una renovación 

al sonido garage rock, algo que se venía presentando a nivel global desde 2013 o 2014. 

Esto se da principalmente gracias al trabajo de un sello llamado Captured Tracks, en el 

que la generación de bandas anglosajonas de comienzos de los 2000 como The Strokes 

y Arctic Monkeys dejaron de ser los principales referentes, para dar paso a la 

popularización de músicos como el canadiense Mac DeMarco, y las bandas neoyorquinas 

DIIV o Beach Fossils. 

En entrevista con Juan Carlos Sánchez, baterista de Los Fumadores se evidencia que, 

alejados en un primer momento del circuito presente en Chapinero, Los Fumadores 

surgieron de un grupo de bandas provenientes del norte de la ciudad, que bebía de este 

nuevo estilo de garage rock, y así comenzaron una serie de eventos autogestionados. 

Dentro de este círculo encontramos algunas bandas como Bliss y Novia Cadáver, que 

buscaban un poco más de sofisticación en lo que a interpretación se refiere. 

https://open.spotify.com/track/4eS7oYMIInNf7y98zDvY40?si=m-oJdHX7SYyuA98RGQeM7w
https://open.spotify.com/artist/3Ed5mxWV908VkLCADsgqeh?si=OxndvVe6SXS0aVKzX0e_Yg
https://open.spotify.com/artist/3Sz7ZnJQBIHsXLUSo0OQtM?si=MPgRuo8ESkCgQEIGSMwf8A
https://open.spotify.com/artist/4OrizGCKhOrW6iDDJHN9xd?si=OL2TrzxoQCOIPhNCSRb7nA
https://open.spotify.com/artist/4J9EaAxbr9ipBZdVv3qkoJ?si=SlxIhiaMTgO3br8dyu1azQ
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Sin embargo, su articulación con nodos del circuito garage de más trayectoria se dio 

naturalmente en la medida en que empezaron a ser convocados para conciertos en los 

que compartían cartel con bandas como Las Yumbeñas o The Kitsch en lugares de 

Teusaquillo y Chapinero. Allí se da un encuentro de dos segmentos de músicos bogotanos 

con influencias y propuestas similares pero que crecieron de manera independiente y en 

puntos geográficos de la ciudad diferentes. 

Una de sus características más notorias es un trabajo narrativo en las letras de las 

canciones enfocado a la creación de escenarios y contextos muy relacionados con la vida 

en la ciudad. Aunque para Los Fumadores no hubo una influencia directa de bandas como 

Nanook (que desarrollan este componente), sí se evidencia un vínculo de cómo la 

experiencia urbana ha permitido crear un lenguaje con el que una audiencia se puede 

identificar.  

 

Figura 23. NoiSur presenta Nicolás y los Fumadores - Triste Otra Vez (2017). Recuperdo de: 

https://youtu.be/gGU2xYQKzWE  

Un episodio de bastante interés en el ámbito de comunicación digital se da en 2016 cuando 

a través de su fanpage de Facebook, Los Fumadores realizan una transmisión en vivo en 

donde tocan sus canciones “Bailando Triste” y “Bruce y Margaret” que no habían sido 

grabadas ni publicadas previamente. Esta transmisión tuvo cerca de 4.000 mil personas 

conectadas y es mencionada por Juan Carlos como un momento en el que lograron 

impactar a una amplia audiencia de manera efectiva. 

https://youtu.be/gGU2xYQKzWE
https://youtu.be/gGU2xYQKzWE
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Muestra de esto se dio en conciertos que dieron después de esta transmisión, en los que 

“empezaron a notar que la gente cantaba sus canciones a viva voz”, y que la asistencia a 

los conciertos empezó a crecer significativamente. Juan Carlos menciona que luego de la 

atención que generaron estas transmisiones, “gente desconocida los reconocía y saludaba 

por la calle”, situación que era una novedad para la banda. 

Dentro del desarrollo de la agenda de conciertos que realizó Nicolás y Los Fumadores en 

su proceso de crecimiento, se destacan episodios interesantes que conectan varios nodos 

y evidencian la naturaleza de este circuito, como ocurrió con un concierto agotado en 

Cassius Bar de Los Fumadores junto a Nerds, el cual fue organizado por Albert Medina 

(The Kitsch) y Cesar Pardo (Teatro Unión). Fenómeno similar ocurrió al año siguiente con 

el lanzamiento de su primer disco “Como Pez en el Hielo” también agotado en el Espacio 

Casa KB, el cual ocurrió en el marco de “Burguer Revolution” organizado por The Kitsch. 

 

 

 

 

 

Figura 24. Juan Carlos Sánchez, baterista de Los Fumadores. Elaboración propia. 

La renovación propuesta por Nicolás y Los Fumadores tuvo un efecto muy importante, no 

solo dentro del público que empezó a seguirlos en cada concierto que hacían, sino sobre 

una generación de músicos que encontró en esta renovación, inspiración y entusiasmo 

para encontrar su propia voz y comenzar sus propias bandas. Mientras 2016 fue un año 

de crecimiento acelerado para Los Fumadores, otras propuestas de esta línea genealógica 

seguían abriendo camino para los sonidos de rock independiente. 

 

https://open.spotify.com/album/0ZNx94IhJIedeHjVV7PqOU?si=GFundOkET8yhgiSDSf1qEA
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2.12 Grandes escenarios para una movida sin precedentes: Festivales masivos 

“Que no quede duda, todo lo he entregado. Nada me 

he guardado nunca para mí. Y en la distancia, estamos 

unidos y estamos flotando en esta extraña condición” 

(Los Maricas - Secuoya. 2020) 

Mientras 2016 fue un año de crecimiento acelerado para Nicolás y los Fumadores, para 

The Kitsch y Electric Mistakes este año significó la inclusión al cartel del Festival Estéreo 

Picnic. Este es el festival musical más importante de Colombia, luego de Rock al Parque, 

y bien puede ser descrito como una versión colombiana de festivales internacionales como 

Lollapalooza o Coachella. Al igual que Lollapalooza, el Festival Estéreo Picnic ha estado 

orientado en sus diferentes versiones a traer bandas internacionales y actos locales de 

alta producción. 

Al igual que ocurría en el caso de Radiónica, el Estéreo Picnic había sido un espacio 

reservado para algunos actos colombianos de alta producción y presupuesto. 

Presumiblemente atraídos por el fenómeno de Radiónica, decidieron apostar por invitar a 

hacer parte de su cartel a bandas formadas en los bares de Bogotá, con propuestas crudas 

y poco fabricadas como lo son The Kitsch y Electric Mistakes. 

Para la versión de ese año se da un momento muy especial que da significado al proceso 

que se venía gestando desde años atrás en torno a este circuito ya que The Kitsch tocó 

justamente antes de Albert Hammond Jr, el guitarrista estadounidense que hace parte de 

The Strokes, la banda que fue influencia para varias generaciones de músicos bogotanos 

de este género. Albert Medina de The Kitsch lo menciona como uno de los momentos más 

importantes de la banda. 

https://open.spotify.com/track/6xsnfoUuYpqE2X6XSQBOpA?si=dhobZikyRza0mofr3tuSGA
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Figura 25. Afiche Festival Estéreo Picnic 2016. Recuperado de rockombia.com 

Figura 26. The Kitsch en Festival Estéreo Picnic (2016). Recuperado de 
https://www.facebook.com/TheKitsch/photos/961872287195262  

La participación de ambas bandas en esta edición del festival vuelve a romper un nuevo 

techo de cristal para ganar un espacio que se veía inaccesible para bandas sin apoyo de 

la industria discográfica lo cual conllevó una inclusión cada vez más importante en esta 

plataforma de bandas de garage rock, como ocurrió al año siguiente con Nanook El Último 

Esquimal en la edición 2017, y la versión 2019 que incluyó a la nueva generación de 

bandas como Las Yumbeñas, Quemarlo Todo por Error, y Nicolás y Los Fumadores. 

 

Figura 27. Afiche día Domingo del Festival Estéreo Picnic 2019. Tomado de autopistarock.com 

https://www.rockombia.com/noticias/programacion-y-horarios-estereo-picnic-2016.html
https://www.facebook.com/TheKitsch/photos/961872287195262
https://www.autopistarock.com/conciertos/festival-estereo-picnic-2019-dia-3
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2.13 Comunicación digital total 

“Estaba a punto de agarrar para la casa y de 

la nada apareció este man. Me dijo hay algo en el 

centro y yo pensé esto solo puede salir mal. Ahora 

estoy aquí, bailando triste. Pagué 20 lucas y estoy 

bailando solo” 

(Nicolás y Fumadores - Bailando Triste. 2018) 

La propuesta construida por Nicolás y Los Fumadores causó una renovación dentro del 

circuito garage rock bogotano, debido a que su posicionamiento inspiró a una nueva 

generación de músicos que volvieron a apostar por la composición a través guitarras 

eléctricas y baterías. Dentro de esta generación de bandas como Distimia Agorafóbica, 

Bonanza y Quemarlo Todo Por Error, es esta última la que ha ganado gran notoriedad por 

un trabajo prolífico en cuanto a eventos y lanzamientos, así como en materia de 

comunicación digital. 

Frente al caso de Quemarlo Todo por Error, y específicamente frente al tema comunicativo, 

Juan Antonio Carulla menciona que son líderes destacados en el tema de la autogestión: 

“Estas bandas han adoptado prácticas que tradicionalmente estaban asociadas al circuito 

punk, con una propuesta musical alejada de este género, pero con unos resultados muy 

efectivos”. (J. Carulla, comunicación personal, 26 de abril del 2019). 

En su percepción, Quemarlo Todo ha generado una especie de “industria independiente” 

en la que se han construido “engranajes” para que su propuesta funcione y construya 

nuevos públicos a través de dos ejes: La organización constante de eventos y 

presentaciones en cualquier clase de lugares, con gran número de bandas invitadas.  

La segunda consiste en una comunicación insistente y continua a través de Instagram en 

la que comparten información de conciertos, nuevas canciones, flyers, venta de 

merchandising, entre mucho más. Esto ha permitido que la audiencia cree un vínculo de 

https://youtu.be/Uta5nE5nmXk
https://open.spotify.com/artist/7tISC8BW7wEIbPpQVz4RmR?si=_sx-IIaVT-2ycewZVEcrdQ
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confianza y cercanía con las bandas, gracias a temáticas con las que muchos jóvenes 

puedan identificarse. 

Carulla conceptualiza esto mucho más allá en la medida en que ve la comunicación digital 

de la nueva generación de bandas como Quemarlo Todo por Error o Nicolás y Los 

Fumadores como una extensión de la interacción humana de carne y hueso. Sus 

publicaciones no se tratan de piezas de diseño gráfico, perfectamente presentadas, sino 

más bien una plataforma para mostrar que se visten, interactúan, hablan y transitan por la 

ciudad de la misma manera que cualquier joven bogotano promedio. 

 

Figura 28. Quemarlo todo por Error en Festival Estereo Picnic (2019). Recuperado de 

https://www.facebook.com/quemarlotodoporerror/photos/1068711259983858  

Esto permite que los seguidores contribuyan cada vez más a la divulgación de las bandas. 

Así lo concluye Arriagada (2017) ya que 

a través de las redes sociales, las audiencias tienen la oportunidad de 

acercarse más a sus ídolos, e incluso interactuar y desarrollar una relación más 

íntima con ellos, ayudados también por la posibilidad de colaborar en la difusión de 

su música. (Arriagada, 2017. p. 5). 

En esta comunicación digital, en la que no hay edición, hay errores de sonido, hay una 

propuesta visual despreocupada, se pone en evidencia una conexión con la propuesta 

estética que ha caracterizado al circuito de garage rock. Se constituye entonces la 

https://www.facebook.com/quemarlotodoporerror/photos/1068711259983858
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comunicación digital como una extensión de los mismos principios que guiaban la gestión 

de bandas desde 2008 en otros campos como la organización de conciertos, la divulgación 

física y la propuesta sonora. 

Es en este punto en que es posible equiparar esta etapa de comunicación digital con un 

momento de postbroadcasting en el que “ni los medios masivos, en retroceso, tienden a 

morir, ni todo parece ser intercambios en red.” Se trata de un “sistema híbrido” en el que 

los medios incorporan posteos o formatos de red a los géneros tradicionales, y las 

plataformas mediáticas tratan de incorporar textos del broadcasting” (Fernández; 2019. p. 

11).  

Frente al posicionamiento de bandas como Quemarlo Todo por Error el periodista Eduardo 

Rendón cuenta cómo fue el descubrimiento de esta banda de cara a la estación Radiónica: 

“Me invitaron a un concierto en Cassius y cuando llegué vi como a 100 veinteañeros 

coreando todas las canciones… eso me recordó cómo cantábamos las canciones de las 

1280 Almas en los noventa. Ahí dije: acá está pasando algo”. (E. Rendón, comunicación 

personal, 14 de enero del 2019). 

Desde Radiónica se ve la necesidad de recoger este movimiento, y esta atención que 

están generando nuevas bandas, y reflejar estas dinámicas que ocurren en los bares y 

recintos de la ciudad dentro de su programación radial. Es necesario reconocer cómo y 

dónde se llevan a cabo esos procesos de identificación de la juventud con propuestas 

musicales. 

 

Figura 29. Eduardo Rendón, Revista Metrónomo y Radiónica. Elaboración propia. 
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Al analizar el gran impacto que bandas como Quemarlo Todo por Error y Nicolás y Los 

Fumadores han tenido dentro de la audiencia aparecen varias pistas. Una de ellas pasa 

por elementos fundamentalmente comunicativos. Para Sebastián Rosas, a pesar de tener 

un espíritu autogestionado y callejero en común, “estas bandas manejan códigos muy 

propios de la comunicación digital y social media”. (S. Rosas, comunicación personal, 12 

de abril del 2019). 

El trabajo de repartir volantes o crear campañas de e-mail ha sido dejado atrás, y se ha 

fortalecido una fuerte presencia y actividad en Instagram, en donde manejan códigos 

comunes con su audiencia de manera muy eficaz, como memes, stories y publicaciones 

que terminan siendo crípticas, orientadas a audiencias “iniciadas” a ciertos contenidos. 

Al abordar el papel que tienen las nuevas tecnologías informativas dentro de la divulgación 

de un proyecto musical y la construcción de una audiencia, Daniel Zambrano de Nanook 

percibe que “estamos en un momento de incertidumbre en la que no sabemos qué va a 

ocurrir a continuación”. (D. Zambrano, comunicación personal, 1 de noviembre del 2017). 

En este momento estamos aprendiendo y construyendo qué tipo de comunicación va a 

consolidarse gracias a lo digital. 

Como resultado de la consolidación en un momento de postbroadcasting, el circuito 

garage rock bogotano hace posible pensar en su contribución a una vida en plataformas, 

un tránsito por los espacios de la ciudad ya sea la calle, un centro cultural o el transporte 

público, en el que “los intercambios mediáticos son tanto en broadcasting como en 

networking y la movilidad ya no es un límite para la conectividad” (Fernández; 2017. p. 2) 

En esta medida la vida urbana ya llega a ser mediatizada por plataformas8 que se han 

consolidado como fundamentales para el proceso de construcción de audiencia. De esta 

manera el seguimiento a una banda, escuchar y compartir su música, ya no se circunscribe 

a un espacio determinado, sino que se fusiona con múltiples escenarios de la vida social. 

 
8 El término plataformas entendido como plataformas mediáticas (Spotify, Deezer, SoundCloud, LastFM, 
etc.) como lo revisa Fernández para “la vida de lo musical” (2016). 
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Tal fue el caso de la polémica generada por la campaña “Maravilloso Indie”, en la que la 

empresa colocadora de música en plataformas, OneRPM pegó carteles de bandas 

bogotanas por diferentes puntos de la ciudad, sin cerciorarse que al hacerlo cubría la 

campaña “¿Dónde están los desaparecidos?” en la que se conmemoraba la Semana 

internacional del detenido desaparecido.9 

En este ejemplo, una campaña publicitaria que promociona una lista de reproducción en 

Spotify, realizó una intervención de algunos muros en diferentes puntos de la ciudad, 

causando una indignación en Twitter, por parte del público que transitó este espacio 

urbano. Esto a su vez generó múltiples disculpas por parte de las bandas participantes 

desde Instagram.  

Es en episodios como este que se puede ilustrar la llegada al momento del 

postbroadcasting y a una vida en plataformas. Lo más increíble es que el cubrimiento de 

los medios digitales llega casi al final del proceso, cuando ya casi la totalidad de la 

audiencia conoce la noticia sin necesidad de algún medio. 

Desde la perspectiva de Juan Antonio Carulla, los medios especializados y el periodismo 

musical en Colombia han sido históricamente bastante débiles, y nunca se ha logrado una 

consolidación real entorno a la música colombiana. Esto ha generado un panorama en el 

que las mismas bandas han tenido que evolucionar a la fuerza para entrar en un público 

que en muchos casos no está preparado para nuevas propuestas locales. 

En esta medida la popularización de las redes sociales es proporcional al impacto que una 

banda con una estrategia definida y juiciosa puede tener. Esto debido a que cada vez 

tienen más herramientas para desarrollar mensajes cuyo impacto dependa de sí mismos 

y no de medios que no tienen un alto alcance, y que cuando lo tienen no desarrollan 

periodismo musical de manera profunda. 

 
9 Revista Shock (2019) El irónico desenlace de la campaña Maravilloso Indie: https://www.shock.co/el-
ironico-desenlace-de-la-campana-maravilloso-indie-ie35 

https://www.shock.co/el-ironico-desenlace-de-la-campana-maravilloso-indie-ie35
https://www.shock.co/el-ironico-desenlace-de-la-campana-maravilloso-indie-ie35
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En la mayoría del recorrido realizado se hizo presente un panorama de networking, “el 

universo de las redes y sus plataformas, en el caso de lo musical, el imperio de la descarga, 

el mp3 y varios sucesores de Napster como Last.FM, Spotify, Soundcloud, etc.” 

(Fernández; 2015. p.4) Sin embargo, “es también un ámbito de colaboración compositora, 

de producción, de distribución y de difusión” que permite la consolidación de un estado de 

post-broadcasting. 

Dentro del panorama más reciente y mirando hacia el futuro de este circuito aparecen 

nuevas bandas que retoman este espíritu más crudo y descarnado asociado al rock de 

garaje. Nuevas propuestas le dan vida a un género que en vez de extinguirse o pasar de 

moda, se reinventa.  

Al preguntar por este panorama se encuentran lanzamientos como “Mar de Hiladas” de 

Babelgam, con su impecable “Hikikomori”; “Pretéritos Perfectos” de Nerds; “Yumbotopía”, 

el segundo disco de Las Yumbeñas; “El Funeral del Abuelo”, de Juliana Quédate Otro Día; 

y “Recuerdos de Un Verano” de Los Viles, entre tantos trabajos que nos muestran que el 

rock bogotano, salido de los barrios y hablando con voz propia, seguirá avanzando en 

búsqueda de oídos curiosos, ávidos de canciones que hablen de esta ciudad, de su 

cotidianidad, de aquí y ahora. 

 

Conclusiones, hallazgos y recomendaciones  

 

El primer dato que salta a la vista al revisar las entrevistas realizadas es la notoria 

relevancia que tiene el garage rock como manifestación de la cultura alternativa y urbana 

en Colombia, teniendo en cuenta la evidencia que ofrece el crecimiento de la audiencia y 

el posicionamiento dentro de medios como es el caso de Radiónica. La tradición que ha 

marcado este circuito en cuanto a aparición en medios, giras internacionales y 

participación en grandes festivales marca un claro indicador de su relevancia dentro del 

panorama de música local. 

 

https://open.spotify.com/album/2UPr9Ibhpn9ac91BwqQbku?si=2wk2jQ7JT32ghdjaUjcxpw
https://open.spotify.com/track/42rdyjZHSy2Ex5Mk3efEzk?si=gdzufmkkQqiykDXR_1INUw
https://open.spotify.com/album/05ySquwyP7g6JTiRzJKQc1?si=FuaXVypZTbWTTVVVmiu8tQ
https://open.spotify.com/album/2yhxrQjmssGulVcM7o2IAB?si=wvqQrBekTku62bLT71hPRg
https://open.spotify.com/album/77Y06xOKdAzeGfmETx3LJV?si=LKSL78l0RmGep_dNrSyhNQ
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Otro dato para resaltar es la gran cantidad de bandas que surgieron usando la divulgación 

de su música a través de medios autogestionados. Esto evidencia un mayor impacto al 

momento en el que las diferentes herramientas mediadas por Internet entran en el 

panorama. Sin embargo, se evidencia la injerencia de patrocinadores como actores claves 

en el posicionamiento de algunas bandas como fue el caso de Absolut. De hecho, estos 

actores ofrecieron al circuito no solo una capacidad en número de audiencia, sino la 

capacidad estratégica para una efectiva comunicación digital (el cómo y el dónde)  

 

Indudablemente, el garage rock tiene en Internet el vehículo idóneo para hacer llegar su 

propuesta estética. Tantas herramientas a disposición de las bandas han permitido el 

desarrollo de mecanismos innovadores y originales para el proceso de divulgación y 

creación de comunidad. Esto ocurre en la medida en que muchas de las bandas surgieron 

como nativos digitales, embebidos de una cultura artística y académica, y esto lo ponen al 

servicio de la comunicación de sus proyectos. 

 

La gran cantidad de música bogotana que circula por la red hace pensar que Internet 

realmente se ha constituido como un medio de comunicación que, al no estar aún sometido 

a los intereses de grupos económicos determinados, permite cierta libertad en cuanto al 

posicionamiento de mensajes que en ninguna circunstancia aparecerían en los medios de 

comunicación masivos y tradicionales del país.  

 

De esa manera, los músicos, los productores de discos, los sellos discográficos, los 

promotores de eventos y conciertos, los periodistas que se interesan en la fuente musical, 

los bares y recintos que contratan bandas de rock, los seguidores del género y algunos 

curiosos (quienes abundan), utilizan Internet para saber qué está pasando en el 

movimiento alternativo nacional. Antes de Internet era más complejo poder enterarse de 

lo que ocurría en el “underground”; ahora, basta con un clic para saber quiénes son, dónde 

están y qué hacen. 
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Con Internet surgen nuevas narrativas y espacios orientados a la creación de una base de 

seguidores y a la divulgación musical, en los cuales convergen productores, disqueras, 

promotores, periodistas y realizadores audiovisuales. De ahí se derivan que plataformas 

como Instagram y Youtube puedan catalogarse hoy en día como los principales espacios 

para la difusión del garage rock bogotano. 

 

En un sentido de ida y vuelta, estos espacios virtuales han contribuido a su vez a 

caracterizar y modelar una estética mediada por el factor digital, que para el garage rock 

es fundamental, en cuanto cultura de nicho y cultura audiovisual. Se han construido 

representaciones de la cultura musical bogotana, pero de ninguna manera se quiere decir 

con esto que ha perdido la característica que lo distingue y que le ha permitido mantenerse 

vivo por más de 30 años. 

 

Otro hallazgo destacado es que, aún en el ciberespacio, el garage rock sigue 

constituyendo una cultura “underground”, en la medida que desarrolla sus propios códigos 

y lenguajes, orientados a audiencias iniciadas. En la medida en que se pertenece al 

circuito, se puede acceder a un universo de bandas y propuestas audiovisuales que 

funcionan en red, pero que no responden a dinámicas de alta visibilidad o “mainstream”. 

 

Prueba de esto es que en muchos casos, aun ingresando el nombre de una banda o una 

canción de garage rock bogotana en un buscador o en una red social, es muy posible que 

se navegue a la deriva sin encontrar información precisa. A la hora de explorar el circuito 

bogotano, se requiere cierto conocimiento previo para saber qué es lo que se está 

buscando. A pesar del soporte que implica lo digital, todavía se requiere haber oído al 

menos de una banda a través de voz a voz o medios tradicionales para abordarla y 

encontrar su contenido. En esa medida continúa destacándose como contenido de nicho. 

 

Si algo tienen en común las bandas de garage rock bogotano, además de hacer música 

por pasión y no por dinero, es que se han valido de cualquier herramienta existente que 
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les permita hacer que su trabajo llegue a más gente cada día. Cualquier método parece 

resultar válido a la hora de promocionar su arte: desde hacer panfletos y repartirlos a sus 

amigos y conocidos, pintar graffitis en las calles, montarse con todos sus equipos en 

fiestas, hasta utilizar la tecnología y los recursos gratuitos que ofrece Internet. 

 

Recordemos que, desde sus orígenes, uno de los factores que ha logrado la identificación 

de la audiencia joven con el rock es que constituye un reflejo de las situaciones sociales y 

culturales de un contexto determinado. En la mayoría de casos, el rock ha sido 

contestatario y rebelde ante una realidad social. Esto ha sido una de las características 

encontradas en el garage rock bogotano: se ha alejado de ofrecer fórmulas inocuas o 

prefabricadas. Los casos revisados en esta investigación se perciben como parte de un 

contexto, en muchos casos buscan componer en clave de su lugar y época, así como 

documentar el sentimiento de pertenecer a una realidad particular.  

 

Luego de haber abordado el pasado del garage rock bogotano, es necesario evaluar cómo 

se manifiesta dicha corriente en nuestros días. Las principales bandas de la movida 

bogotana han empezado a experimentar una fuerza y crecimiento a partir de 2015, en gran 

parte por el respaldo que ha implicado la masificación de las redes sociales, y las bandas 

que han surgido desde ese año en adelante, han experimentado procesos más exitosos y 

vertiginosos, gracias a esta misma medida.  

 

El análisis en tiempo real de los cambios que se gestan, son de difícil conceptualización. 

Sin embargo, vemos como cada vez se divulga y se fomenta más la música del garage 

rock bogotano. Los fanáticos de dicha tendencia del rock ya no la escuchan en una forma 

pura y exclusiva, si no que le dan cabida y la ven como parte de un panorama alternativo 

en el que se incluyen otros géneros, aproximados a la fusión y a los ritmos latinos. 
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Percibimos un fin de las subculturas10 cómo se identificaban durante la segunda mitad del 

siglo XX, los géneros musicales parecen difuminarse en nuevas formas de consumo. 

 

El garage rock de nuestros días está fuertemente ligado a lo económico. Pocos medios de 

comunicación apuestan a las bandas que no tengan algún interés comercial. Sin embargo, 

las propuestas al margen de esta lógica tienen como plataforma, además de su 

autogestión, a los medios alternativos que distribuyen, patrocinan y promueven el interés 

artístico por encima del económico.  

 

En la actualidad, en un mundo globalizado, multicultural y de fácil acceso, este circuito 

tiene en Internet el vehículo idóneo para hacer llegar su mensaje. Tantas herramientas a 

disposición de las bandas hacen que no existan excusas para que cualquier artista pueda 

“colgar” su música, invitar a sus “toques”, promocionar sus discos y hasta recibir 

comentarios de sus seguidores y detractores, fomentando así la creación de comunidades.  

 

Sin embargo, cabe destacar que estos nichos no se conforman como culturas virtuales11 

(aquellas que tienen su inicio y fin dentro de lo digital) sino que son culturales comunales 

atravesadas por lo virtual: Lo virtual es a su vez fin y medio. No han muerto la interacción 

humana, la asistencia a conciertos y el espíritu autogestivo dentro de nuevas bandas.12 

 

Gracias a la información recogida y al análisis hecho de la misma, se puede determinar 

que las bandas bogotanas cuentan con varios circuitos para la difusión de su música, 

algunos con mejores ofertas que otros, pero que no funcionan bajo una lógica de 

 
10 Subculturas entendidas bajo la definición de Patrick Williams (2011) como “los mundos sociales que 
afectan y son creados por ciertos sectores sociales insertos en un mundo social más amplio” 
11 Múltiples autores se aproximan a este concepto, en tanto significado generado en la virtualidad a través 
de propuestas como “cibercultura” (Davis, 1995), “cultura real virtual” (Castell, 1998).. 
12 Frente a la idea de culturas virtuales, Coronado (2001) plantea que “esta posición extrema supone la 

existencia de una cultura, la cultura virtual, y una comunidad, los cibernautas, que se encontraría alienada 
de los procesos sociales en los que se encuentran los usuarios. En contra de esta visión consideramos 
que la cultura virtual y la comunidad "electrónica" están en constante vinculación con las culturas y las 
comunidades a las que pertenecen los usuarios como sujetos sociales” 
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competencia, ya que con su apoyo constante y el funcionamiento en red permite que los 

jóvenes bogotanos tengan la posibilidad de conocer una inmensa variedad de opciones 

en lo que se refiere tanto a difusores como a bandas. 

 

Adicionalmente se concluye que los medios de comunicación que contribuyen a la difusión 

del garage rock en Bogotá son un actor relevante pero no fundamental. No son los medios 

la clave para la difusión y popularización de una banda, sino que la banda se ha convertido 

en su propio canal comunicativo. Este proceso permite ofrece ventajas al proceso de 

creación bajo principios de autogestión y libertad.  

 

A este respecto se destaca la posición de Arriagada (2017) en la medida que  

los medios sociales online no reemplazan las instancias presenciales de 

comunicación entre músicos, sellos y fans. Al contrario, las complementan 

posibilitando un espacio de información y formación de comunidades. Esto 

demanda una presencia permanente online de músicos y sellos, quienes están 

siempre entregando contenidos para sus audiencias digitales. (Arriagada; 2017. 

p.4). 

 

Esto trae beneficios tanto para la creación de las propias propuestas de difusión, así como 

para la visibilidad de lo independiente. Ambos factores están presentes en la actualidad y 

tienen ya una larga tradición en las plataformas de internet. Estas plataformas han dado 

continuidad al espíritu del garage rock, presente en los fanzines, casetes caseros, 

emisoras piratas, y demás.  

 

Esto permite evidenciar que la incursión de las nuevas tecnologías no modificó la esencia, 

espíritu y ética de la cultura indie y garage, sino que permitieron encontrar otros caminos 

para darle mayor fuerza y alcance a los principios de crudeza y autogestión. Se da 

continuidad al precepto de “subvertir la lógica comercial por medio de la creación de un 

producto con un valor estético fundamental: la autenticidad” (Zapata; 2005). 
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Las nuevas tecnologías han desarrollado nuevos procesos de difusión por internet, a tal 

punto que se podría asegurar que no ha existido un mejor momento para la difusión 

musical atravesada por los principios que representa el garage rock. Esto ofrece grandes 

ventajas para aquel segmento de la audiencia que busca salirse de lo convencional y 

escuchar una oferta variada en cuanto a nuevas tendencias, alejándose de las propuestas 

masivas apoyadas a fuerza de capital económico por medios tradicionales. 

 

En contraste al apoyo que ofrece Internet para la difusión de bandas del circuito, nos 

encontramos que los medios de difusión escritos son mínimos y que en muchos casos 

tratan sólo temas de agrupaciones que ya están consolidadas, sin darle cabida a las que 

hasta ahora están comenzando. Esto es una falencia que tiene que mejorar con el paso 

de los años, no en función de la audiencia juvenil, sino en función de los mismos medios.  

 

Si medios como la prensa o la radio no se adaptan a las dinámicas propuestas por las 

nuevas tecnologías, afrontarán una muy probable extinción. El caso de Radiónica nos da 

luces de cómo proponer una evolución de la radio, orientada a una comunicación directa 

con la audiencia, acudiendo a las redes para su contenido y funcionamiento.  

 

Además de haber realizado una revisión genealógica del circuito garage rock bogotano, 

fue posible reflexionar sobre el desarrollo de las nuevas tecnologías en función de la 

divulgación cultural. Se ha evidenciado que el papel de las nuevas tecnologías en todo 

este entramado es cada vez mayor, y se ha visibilizado su importancia a la hora de analizar 

temas como la performance o la recepción. 
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