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Editorial 
 

Buenos deseos al final de un año difícil 
 

José Luis García Fernández 
 
 

 
 
 
Llegamos al final de un año verdaderamente difícil, tal vez el de mayores problemas en muchas décadas. La pandemia 

ha marcado un rumbo diferente en nuestras vidas. No obstante, la esperanza de que las cosas vayan mejorando 

paulatinamente en todos los aspectos para cada uno de nosotros son mis mejores deseos. 

 

En Cultura Blues, hemos continuado haciendo nuestra primordial labor de la difusión del blues en México, tanto en lo 

nacional, como en lo internacional. Particularmente en adición a la publicación mensual, a partir del 16 de marzo 

iniciamos las publicaciones de La Historia de Hoy, repasando aspectos de la historia del blues, sus artistas, sus 

grabaciones y más. Un trabajo ininterrumpido, que, de alguna manera, se alinea a los objetivos de la revista. 

Caminamos así a paso firme hacia nuestro décimo aniversario, hacia una década llena de éxito y satisfacciones. 

 

Continuamos, durante el año contribuyendo con nuestro granito de arena a la escena nacional, apoyando proyectos 

que se fueron generando por los siempre entusiastas personajes en el medio, que nunca se dan por vencidos. Ojalá 

que este largo tiempo de reflexión sirva a todos como apuntaba en el editorial de hace un año, para una verdadera 

autocrítica que nos lleve a una renovación integral y mejora en aspectos que todavía, siguen pendientes de resolver.   

 

En este número de fin de año, lo hemos dedicado al poder de la armónica con artistas de todos los tiempos, 

intérpretes de este singular instrumento, clásicos y contemporáneos. En la parte de los clásicos, tenemos a Snooky 

Pryor, y además se revisa un álbum de colección: “Charly Blues Masterworks Volume 27 - Blues Harmonica” con 24 

exponentes como Little Walter, Howlin´ Wolf, Sonny Boy Williamson 1 y 2, Big Walter Horton, Billy Boy Arnold, Jimmy 

Reed, James Cotton, George Smith, entre muchos otros. 
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Del lado contemporáneo, tenemos a Kim Wilson, Sugar Ray Norcia, John Németh, Big Harp George, David Rotundo, 

Mark Hummel, pasando por Pierre Lacocque, Billy Branch, Bobby Rush, William Clarke, y Elihú Quintero. 

 

La edición contiene, además, artículos de The Doors, Mick Kolassa, Óscar Rojas; recomendaciones de discos, poesía, 

videos, fotografías originales, listas musicales y mucho, mucho más para consultar durante este fin de año insólito. 

 

¡Siempre hay otra opción! 

 

 ¡Salud, paz y esperanza en estos días de fiestas decembrinas y de fin de año! 

 

Además… 
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Planeta Blues 
  

El poder de la armónica 
  

Michael Limnios 
 

 
 
 

Entrevistas con Kim Wilson, Sugar Ray Norcia & John Németh – Las leyendas de hoy y mañana 

 

Kim Wilson: Take Me Back (Fotos por Michael McGrath) 

 

Michael. ¿Qué has aprendido de la gente de blues y 

su cultura?  

Kim. Mis mejores mentores, no de mi familia, han sido 

las personas con las que aprendí esta música de 

primera mano. Su generosidad y su voluntad de 

tomarme bajo su protección ha significado todo para 

mí como músico, pero más importante como ser 

humano. Este nuevo proyecto (Take Me Back), para 

mí, es el comienzo de dejar las cosas claras. No creo 

que tenga que decir nada más, excepto que fue un 

gran placer trabajar con todos estos maravillosos 

músicos, todos los cuales comparten los mismos 

valores musicales que yo. 

 

Michael. ¿Cuáles fueron las razones por las que 

inicias experimentar en el blues? 

 

Kim. Me metí en esta música porque me encantó. 

Cada vez que tomo mi instrumento es un experimento 

porque todo es totalmente improvisado. 

 

Michael. ¿Qué caracteriza tu sonido y repertorio? 

Kim. Me gustaría pensar que mi sonido es rico y 

personal. En algunos casos mis influencias son 

bastante evidentes. Lo que quiero tener es un gran 

vocabulario musical. Tiene que ser extenso y también 

muy cómodo como respirar. Mi repertorio de 

canciones trata de dar un nuevo giro a los clichés, a lo 

tradicional, aunque en este proyecto en particular, 

tenía el deseo de poner mi propio sello en las 

canciones de los maestros, con un par de excepciones. 

 

Michael. ¿Qué relaciones han sido tus experiencias 

más importantes?  
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Kim. He tocado con casi todos los que inventaron esta 

música. Muddy Waters, James Cotton y Jimmy Rogers, 

fueron probablemente mis mayores influencias 

personales.  

 

Michael. ¿Cuál es el mejor consejo que te han dado? 

Kim. El mejor consejo que alguien me dio 

probablemente vino de Lowell Fulson, cuando era muy 

joven. Probablemente tenía 19 años. Realmente no 

me importa compartir esa información porque es un 

recuerdo cariñoso antes de YouTube o Facebook. Esos 

días son muy especiales para mí y no son algo que 

comparto con mucha gente. Hay algo en la belleza de 

esos tiempos que te alegran haber estado allí.  

 

Es un mundo diferente en el que vivimos ahora. 

Participo, un poco, en las redes sociales, pero a menos 

que quiera ver a Big Bill Broonzy tocando la guitarra en 

un porche en algún lugar, o ver a mi gran hermano 

James Cotton dar saltos en el quiosco, realmente no 

tengo mucho uso de ello. Demasiada política y 

demasiadas opiniones falsas. 

 

Michael. ¿Cuáles son las líneas que conectan el 

legado de los viejos tiempos con la nueva genración 

de blues y boogie? 

Kim. Todo está conectado con los inicios de la música 

de una forma u otra. Es solo una cuestión de cuán 

degradado está. Se ha dicho. 

 

Michael. ¿Qué es lo que más extrañas hoy en día del 

blues del pasado? ¿Cuáles son tus esperanzas y 

temores para el futuro? 

Kim. Lo que quizás no te des cuenta es que los inicios 

de esta música son atemporales. Entonces, realmente, 

también es el futuro para aquellos que deciden 

convertirse en verdaderos músicos viajeros, tocando 

música tradicional.  

 

Cuando lo haces a tu manera, automáticamente es 

moderno. Si quieres ir a otra dimensión, estudia 

ciencias. 

 

 

 

Kim Wilson - Take Me Back 

https://youtu.be/afuMt881aWU 

 

 

Michael. ¿Cómo ha influido la cultura del blues en tus 

puntos de vista del mundo por los viajes que has 

hecho? 

Kim. La cultura del blues que conozco me ha hecho 

una persona mucho más positiva.  

 

Cuando me inicié por primera vez en esta música y 

conocí a estos grandes maestros, superaron cualquier 

expectativa que tuviera de la humanidad. Si puediera 

ser la mitad de la persona que era, todo estará bien. 

 

Michael. ¿Cuál es el impacto de la música y la cultura 

del blues en las implicaciones raciales y 

socioculturales?   

Kim. Creo que eso es pensar demasiado en esto...  

Esta música es sólo para lograr la emoción de la gente. 

 

Michael. Hagamos un viaje con una máquina del 

tiempo, así que ¿dónde y por qué realmente querrías 

ir por un día entero? 

Kim. Quiero ir al Silvio's en Chicago en los años 50 y 

ver uno de esos increíbles paquetes que tenían allí. 

Quiero comer un sándwich de chuleta de cerdo en la 

calle Maxwell. 

 

 

 

 

 

 

 

 

 

https://youtu.be/afuMt881aWU
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Sugar Ray Norcia: Too Far From The Bar (Fotos por 

Tom Hazeltine & Yves Bougardier) 

 

Michael. ¿Por qué crees que Sugar Ray and The 

Bluetones siguen generando fieles seguidores desde 

1980? 

Sugar. Es muy raro que una banda de blues tradicional 

(o cualquier banda para el caso), haya estado junta 

durante tantas décadas. Todos somos como hermanos 

que se mantienen unidos principalmente pase lo que 

pase, a través de cosas gruesas y delgadas, y a través 

de buenos y malos momentos. Siempre nos hemos 

aferrado a nuestra convicción de tocar música sin 

adulterarla en su verdadera forma y no la 

comprometemos. Muchos fans y especialmente 

algunos de nuestros compañeros musicales aprecian 

ese hecho. 

 

Michael. ¿Qué es lo que más echas de menos hoy en 

día del blues del pasado? ¿Cuáles son tus esperanzas 

y temores para su futuro? 

Sugar. Tengo que admitir que estoy un poco de mente 

cerrada cuando se trata de mis preferencias con 

respecto a la música de blues actual. Me gusta la 

música sencilla con emoción. La música blues de hoy 

en día, a veces incorpora demasiado funk y rock para 

mis gustos personales. Básicamente tiendo a obtener 

el mayor placer escuchando mis viejos discos de blues, 

jazz y country. 

 

Michael. ¿Cuáles son las lecciones más importantes 

que has aprendido de tu experiencia en la música? 

¿Cuál es el impacto del blues en las implicaciones 

raciales y socioculturales? 

Sugar. El blues es la música de la cultura 

afroestadounidense, pero siempre me sentí aceptado 

por mis héroes del blues como, Muddy Waters, Otis 

Rush, Big Walter, Jimmy Rogers, Hubert Sumlin y 

muchos más, estas personas siempre fueron amables 

y solidarias para mí. Mientras representes la música de 

blues con un sentimiento de sincera y honestidad, 

entonces no hay barreras raciales en lo que a mí 

respecta. 

 

 

 

 

 

Sugar Ray & The Bluetones con Little Charlie Baty – 

Walk Me Home 

https://youtu.be/rjGLfHPyCD8 

 

 

Michael. ¿Por qué la armónica está conectada al 

blues? ¿Cuál es el secreto? 

Sugar. La armónica estaba disponible para los esclavos 

y trabajadores de campo a finales de 1800, después de 

la guerra civil. Era barata y emulaba la voz humana por 

lo que es un instrumento muy expresivo. 

 

Michael. ¿Cuál es el período más interesante de tu 

vida? ¿Cuál fue el mejor y peor momento de tu 

carrera? 

Sugar. En la década de 1990 pasé 7 años como líder de 

Roomful of Blues. Una banda de jump blues con 

sección de metales. Tocamos alrededor de 250 veces 

al año, ¡todas las noches! En ese momento, eran 

jornadas agotadoras, pero mirando hacia atrás, me 

doy cuenta de que fue una experiencia fantástica. 

 

Michael. ¿Cuál es la mejor tocada en la que has 

participado?  

Sugar. Sentarse con Muddy Waters fue realmente 

genial. Después de un show, estábamos todos en el 

camerino y Muddy me dijo "¡hijo así es como se toca 

la armónica!". Estaba emocionado. 

 

Michael. ¿Qué reuniones han sido las experiencias 

más importantes para ti? ¿Cuál es el mejor consejo 

que te han dado? 

Sugar. Al principio de mi carrera apoyamos a muchos 

grandes bluesmen como, Big Walter, Joe Turner, Otis 

Rush y muchos otros. Rooselvelt Sykes fue el primero 

en animarnos a hacer grabaciones. 

 

Michael. Hagamos un viaje con una máquina del 

tiempo, así que ¿dónde y por qué realmente querrías 

ir por un día entero? 

Sugar. Me gustaría estar sentado con una banda de 

swing en algún juke joint en Kansas City, en la década 

de 1940 o 1950.  

 

 

https://youtu.be/rjGLfHPyCD8
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Por otra parte, sería genial estar sentado en una mesa 

principal de algún lugar de Chicago, viendo a Little 

Walter ¡tocar sus éxitos bien prendido! 

 

 
 

 

 

John Németh: Stronger Than Strong (Foto por Laura 

Carbone) 

 

Michael. ¿Cómo ha influido la música blues y soul en 

tus puntos de vista del mundo y de los viajes que has 

hecho? 

John. Desde el principio el blues me dio la sensación 

de libertad, oportunidad, esperanza y amor. Creo que 

ese es el deseo de cualquier ser humano. Yo era un 

hombre joven y no sabía mucho sobre la historia de la 

música, sólo sabía cómo me hacía sentir. Sentía 

simpatía y compasión por la persona de la canción. 

Siempre tuve la sensación de esperanza de la voz del 

cantante y la sensación de insatisfacción de su 

situación actual. La música soul era la misma que el 

blues, pero se colocaba en un paquete diferente. 

Podía sentir una conexión más fuerte con la iglesia. La 

música me lleva a nuevos lugares tanto espiritual, 

física como geográficamente. He estado en varios 

países, países devastados por la guerra y no importa a 

dónde vaya, hay fans de la música y fans de mi 

contribución.  

 

Michael. ¿Cómo describes tu sonido, filosofía musical 

y repertorio? ¿Qué te tocó (emocionalmente) del 

sonido de la armónica? 

 

 

 

John. Mi sonido es lo que amo en la vida, la energía 

que recibo y la energía que doy. Creo una amplia 

variedad de sonidos orgánicos en mi jardín musical y 

sentimientos que han evolucionado lentamente a lo 

largo de millones de años. Mi repertorio es un reflejo 

de mi vida y del mundo que me rodea. La armónica es 

un instrumento potente y muy sensible a la emoción, 

me permite llorar y gemir. 

 

John Németh – Fountain of a Man 

https://youtu.be/o7RK95-oGis 

 

 

Michael. ¿Qué reuniones han sido las experiencias 

más importantes para ti? ¿Cuál fue el mejor consejo 

que alguien te ha dado? 

John. Paul DeLay fue uno de mis primeros mentores. 

Me dijo: "¡Mira chavo no puedes tocar refritos toda tu 

vida, vas a tener que escribir algunas canciones, para 

que puedas conseguir dinero!" ¡Regresé a casa y 

escribí "Let Me Hold You"! A Junior Watson le 

encantaba esa canción y la grabamos en mi disco, 

"Come And Get It".  Anson Funderburgh le gustó y lo 

tocó en mi "Magic Touch". Es genial conocer a alguien 

que se preocupa lo suficiente como para ser honesto 

contigo.   

 

Michael. ¿Hay algún recuerdo de conciertos, jams, 

giras y sesiones de estudio que te gustaría compartir 

con nosotros? 

John. ¡El último concierto que recuerdo fue el otro día 

en mi patio! Todos mis vecinos se sientan en sus 

patios delanteros y ven el espectáculo mientras que yo 

actúo para los fans en Facebook.  

 

Hice que los fans solicitaran las canciones para hacer la 

lista y me sorprendió lo profundo que fueron en el 

repertorio Fue genial interpretar canciones que escribí 

hace más de 20 años. Mis fans son los mejores.  

 

También presenté mi nuevo sencillo "I Can See Your 

Love Light Shine". Fue un gran éxito y me encanta 

interpretar estas canciones acústicamente. Lo hago 

para donaciones estos días y los fans me cuidan 

mucho. Siempre lo han hecho. 

 

https://youtu.be/o7RK95-oGis
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Michael. ¿Qué es lo que más echas de menos hoy en día de la música del pasado?  

John. Creo que todavía hay una enorme cantidad de talento en el mundo, actuando a un nivel excepcional. Extraño lo 

orgánico de la música. Extraño los días en que la música popular era espontánea. Estos tiempos van y vienen. Me 

encanta la creatividad, el corazón y el alma que se exhibe hoy en día. El vocalista sigue siendo un gran vocalista, a 

pesar de que muchos no pueden grabar una canción completa en una sola toma. 

 

Michael. ¿Cuáles son algunas de las lecciones más importantes que has aprendido de tu experiencia en los caminos 

de la música? 

John. La comunicación lo es todo. Usted puede tener éxito en cualquier estilo de música si habla a la gente. 

 

Michael. ¿Cuál es el impacto del blues y el soul en las implicaciones socioculturales? ¿Cómo quisieras que esto 

afecte a la gente? 

John. El blues y el soul es música de esperanza, originada por un pueblo, que tuvo que sobrevivir con esperanza. La 

sensación de desesperación y resarcimiento todavía se siente hoy en día. Memphis lucha contra la pobreza y tal vez 

es una de las ciudades más empobrecidas de Estados Unidos. Sólo quiero ayudar a la gente a sentirse mejor e 

interpretando canciones sobre problemas familiares, podría hacer que una persona se sienta menos sola. 

 

Michael. Hagamos un viaje con una máquina del tiempo, ¿a dónde y por qué querrías ir por un día entero? 

John. Me encantaría ir a Stax Records, el día que Otis Redding grabó "Try A Little Tenderness". 
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Blues a la Carta 
 

Big Harp George: Living in the City 
 

 
 

 

Big Harp George: Living in the City (2020) 

George Bisharat, profesor de derecho estadounidense y comentarista frecuente sobre los acontecimientos en el 

Medio Oriente, y el conflicto palestino-israelí en particular, actualmente con residencia en San Francisco, es uno de 

los músicos de blues con importantes estudios en el mundo. Doctor en antropología y abogado que se graduó en la 

Universidad de Georgetown y en la Universidad de California-Berkeley. 

 

Conocido en el negocio de la música como: Big Harp George ofrece uno de los álbumes más interesantes del año, 

Living in the City, el cuarto lanzamiento de su corta carrera, desde que hizo su debut como artista discográfico a los 

59 años, hace apenas seis años, cuando comenzó a tocar profesionalemente. 

 

George es un hombre perspicaz y elegante, tomó una armónica por primera vez a los 12 años y no la ha dejado de 

tocar desde entonces, inspirándose en el trabajo de los maestros de la armónica cromática: George “Harmonica” 

Smith, Paul DeLay y William Clarke. A pesar de su entrada tardía en el mundo del blues, rápidamente se ha 

consolidado como un intérprete estelar, así como un compositor astuto e inteligente, y un cantante ciertamente 

agradable. 

 

Su CD debut, Chromaticism (2014), le valió múltiples nominaciones como nuevo artista del año. De su segundo 

álbum, Wash My Horse in Champagne (2016), la revista Living Blues expresó: “Big Harp George es un maestro 

incondicional de la armónica cromática, tocando solos y obligados brillantemente esculpidos y ricamente melódicos a 

lo largo de las 13 melodías que componen el presente disco”. Uptown Cool (2018), es su tercer disco, donde el blues 

de la costa oeste se encuentra con el blues de Chicago. Dando como resultado un sofisticado, pero muy festivo y 

animado álbum. 
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Este cuarto álbum, Living in the City, como los demás, definitivamente no es de blues estándar de la vieja escuela. Es 

un conjunto de temas escritos por George, en los que teje un intrincado sonido que está principalmente inspirado en 

el jump y el swing de la costa oeste, pero que también contiene elementos tomados de Latinoamérica y el Medio 

Oriente. Así que la instrumentación, por lo tanto, es igualmente inusual. 

 

Músicos: Big Harp George: voz y armónicas; Amal Murkus: voz; Ben Torres: sax y flauta; Carlos Reyes: arpa paraguaya 

y violín; Chris Burns: teclados y voz; D’Mar: percusiones; Doug Rowan: sax, Firas Zreik: qanun (zither); June Core: 

batería, Joe Kyle: bajo; Kid Andersen: bajo, guitarra, y voz; Lisa Leuschner Andersen: voz, Little Charlie Baty: guitarra; 

Loay Dahbour: iiqae (percusión Árabe); Loralee Christensen: voz; Michael Peloquin: sax; Mike Rinta: trombón; Sons of 

the Soul Revivers (James, Dwayne y Walter Morgan): voces. 

 

Lista de canciones: 1. Build Myself An App; 2. Smoking Tires; 3. Living in the City; 4. Heading Out to Itaipu; 5. 

Copayment; 6. Try Nice?; 7. Bayside Bounce; 8. Don’t Talk!; 9. First Class Muck Up; 10. Chew Before You Swallow; 11. 

Enrique; 12 Pusher in a White Coat; 13. Meet Me at the Fence. 

 

Big Harp George - Build Myself An App 

https://youtu.be/fM1dpkKJda0 

 

Tema construido sobre un ritmo funky del baterista, June Core, Build Myself An App, es una pieza muy agradable 

impulsada por la sección de metales, escrita después de que George verificara sus gastos por ventas en línea y 

decidiera reír en lugar de llorar. Smoking Tires es otra interpretación vocal fuerte, con una gran guitarra de Andersen 

mientras se apoyan en la sección rítmica de Kyle y Core. El álbum está dedicado a la memoria del guitarrista Little 

Charly Baty y aparece en la canción principal, Living in The City, un tema jazzeado con Andersen en el bajo, y en el que 

el talento de George con la armónica sale a la luz.  

 

La ciudad de Itaipu está en la frontera entre Brasil y Paraguay. Heading Out to Itaipu, es jazz brasileño y cuenta con el 

invitado especial, Carlos Reyes tanto en el arpa paraguaya, como en el violín, mientras que Ben Torres toca la flauta. 

El percusionista "D’Mar" se une al baterista Core, y George toca otro espectacular solo, muy en el mood del jazz. 

Copayment, es una pieza divertida que habla sobre los servicios del médico; tocada con armónica diatónica, con un 

solo sobre los tonos agudos, Burns en el órgano B-3 y algo de armonía grupal. Try Nice?, un bonito tema rítmico que a 

medida que transcurre, transmite un mensaje optimista a las personas con dificultades, que han intentado todo 

mientras intentan sobrevivir. 

https://youtu.be/fM1dpkKJda0
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Un swing Inspirado por Count Basie, el instrumental, Bayside Bounce, le da a George la oportunidad de ejercitarse 

antes de ofrecer un importante consejo legal a cualquier persona involucrada en un caso judicial. Don’t Talk!, en 

pocas palabras, todo lo que digas puede y será usado en tu contra. Un tema meloso y funky que presenta un arreglo 

de metales de Peloquin y un solo de trombón de Rinta, sin faltar el lucimiento de George en la armónica. First Class 

Muck Up, es una melodía a ritmo de rocanrolito, muy divertida que presenta otro espectacular solo de armónica.  

Chew Before You Swallow, retome el mensaje anterior sobre pensar antes de hablar. Pero ahora con un 

acompañamiento musical muy latino, a ritmo de rumba. 

 

George se pone muy serio en las últimas tres canciones de la obra. En la balada, Enrique, describe a un emigrado 

centroamericano que enfrenta la deportación a pesar de llevar una vida honorable, criando una buena familia y 

trabajando largas horas para mantenerlos, mientras también envía dinero a su madre. En Pusher in a White Coat, 

critica a los médicos que crean adictos y hacen una fortuna con las compañías farmacéuticas al recibir sobornos 

recetando sus medicamentos. El tema final, Meet Me at the Fence, presenta a la superestrella palestina Murkus y su 

hijo Firas, mientras ofrece una súplica por la libertad y la dignidad en su tierra natal. Todo a ritmo de tango y acentos 

del Medio Oriente. 

 

Para finalizar esta nota del buen Big Harp George, tenemos en especial para ustedes un tema navideño que grabó en 

el 2018, muy ad hoc para estas fechas… 

 

Big Harp George - Where'll I Be For Christmas? 

https://youtu.be/0JoLaheLe7s 

 

 

 
 

https://youtu.be/0JoLaheLe7s
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De Colección 
Bobby Rush: Rawer Than Raw 

 

José Luis García Fernández 
 

 
 
 
Bobby Rush: Rawer Than Raw (agosto de 2020) 

 

Tuve la oportunidad de ver a Bobby Rush y su banda, durante el cierre de la primera jornada del escenario principal 

(Jay Pritzker Pavilion), en el marco del Festival de Blues en Chicago el 7 de junio de 2019. Fue, sin duda, una gran 

actuación, una extraordinaria sorpresa para mi. Con un set lleno de blues, funk y soul de alto calibre. Al estilo de los 

conciertos de este veterano artista que, a sus 86 años, 56 de carrera y con 27 discos grabados en el estudio, es 

considerado todo un hombre espectáculo. 

 

Emmett Ellis Jr., o sea Bobby Rush, nació en Homer, Louisiana y desde 1980 se instaló en el Delta, en Jackson, 

Mississippi. Ha puesto muy en alto el blues del Mississippi, que ha sido su principal influencia, ha ganado doce ‘Blues 

Music Awards’ y en 2017, su primer premio ‘Grammy’ por el álbum Porcupine Meat. 

 

“Rawer than Raw”, su nuevo disco, es un homenaje a la música y los músicos del Mississippi, algo que dice no fue 

pensado, sino que salió con motivo de la contingencia actual. “Es un homenaje a varios músicos del Mississippi que 

conocí y que fueron influencia de alguna forma. Yo respeto a los músicos del Mississippi porque nunca cambian. No 

importa en dónde estén, si son del Mississippi llevan ese blues adentro, ya sabes lo que vas a tener”, dice Bobby. 

 

Se trata de Bobby Rush como solista, con guitarra acústica y armónica, interpretando blues del Delta, el más puro 

posible, como una segunda parte de su disco de 2007 “Raw”, que utilizó el mismo formato. De ahí el nombre de la 

reciente producción. 
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La grabación contiene 11 canciones, cinco originales y seis versiones: 1. Down in Mississippi; 2. Hard Times (Skip 

James); 3. Let Me in your House; 4. Smokestack Lightning (Howlin’ Wolf); 5. Shake it For Me (Willie Dixon); 6. 

Sometimes I Wonder; 7. Don’t Start Me to Talkin’ (Sonny Boy Williamson); 8. Let’s Make Love Again; 9. Honey Bee, 

Sail On (Dominio público); 10. Garbage Man; 11. Dust my Broom (Robert Johnson). 

 

Bobby Rush - Down In Mississippi 

 https://youtu.be/zGKp6N6NF-U 

 

Bobby escribe en el interior de este cd una leyenda por demás interesante. Este es un fragmento: “A todos estos tipos 

de los que estoy haciendo sus canciones, los amo y respeto mucho. Todas las cosas que aprendí, las aprendí a través 

de ellos. Allanaron el camino para convertirme en lo que hoy soy, un bluesman. Sin este tipo de músicos y sus 

canciones, no habría tenido una guía para ser un hombre de blues. Aprendí de los viejos, mis viejos. Ahora soy uno de 

ellos, enseñando a los jóvenes sobre el blues y manteniéndolo vivo…”. 

 

Down in Mississippi es una tonada de blues clásico, tal vez basada en el Mojo Boogie de JB Lenoir, excelente tema 

para abrir el disco. Hard Times muy en el estilo de John Lee Hooker, pero con ese parecido vocal con el autor, Skip 

James, esta pieza alude como anillo al dedo, los difíciles tiempos actuales. Let Me in your House sin dejar de utilizar su 

pie como instrumento de percusión, interpreta esta pieza original con un riff sencillo, pero bonito. Smokestack 

Lightning el cover a la pieza de tributo a Howlin’ Wolf muestra su personal encanto en la interpretación, pero con 

respeto y admiración por el viejo lobo aullador. 

 

Shake it For Me es una segunda pieza en honor a Wolf, escrita por Willie Dixon, que probablemente sea más conocida 

por inspirar algunas de las letras de "Whole Lotta Love" de Led Zeppelin. Sometimes I Wonder un riff de guitarra 

minimalista y un pasaje de la armónica como protagonista, acompaña una ligera reflexión sobre el proceso de ir 

envejeciendo. Don’t Start Me to Talkin’ en donde hace presencia el influjo de la música de Sonny Boy Williamson en 

sus interpretaciones, es una buena pieza de las mejores en el álbum. Let’s Make Love Again una propuesta amorosa a 

ritmo de un buen blues básico. 

 

Honey Bee, Sail On es un tema en honor a Muddy, Bobby conocía a Waters de su época en Chicago y en las notas en 

el interior del disco confiesa que “… realmente quería ser como Howlin’. Pero quería vestirme como Muddy…”. 

Garbage Man es una canción impregnada de su característico estilo sarcástico, y que sigue siendo parte de su 

actuación en el escenario "de todos los hombres por los que mi mujer podría haberme dejado, ella me dejó por el 

hombre de la basura”. Para el final, un estándar de Robert Johnson, pero más al estilo de todos conocida, la de 

Elmore James. Un disco básico de un legendario bluesmen, que no paró en su producción, a pesar de las inclemencias 

de la contingencia sanitaria. ¡Yeah! 

 

 

https://youtu.be/zGKp6N6NF-U
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De Blind Raccoon 
 

David Rotundo Band: So Much Trouble 
 

José Luis García Fernández 
 

 
 

David Rotundo Band 
 
David Rotundo, es un armonicista de blues de Toronto, Canadá. Escuchó a James Cotton actuar en El Mocambo en 

1991. “Tocó una nota en la armónica que me hipnotizó…” Al día siguiente, David salió y compró una armónica. "... y 

he estado tocando blues desde entonces". La obsesión por el blues lo llevó a una gira por los núcleos del blues de los 

Estados Unidos, incluidos: Nueva Orleans, Clarksdale, Austin, Memphis y Chicago, con poco más que su ingenio y una 

bolsa llena de armónicas. "Quería escuchar y experimentar la realidad". 

 

Regresó a Canadá con una percepción intensa y un profundo conocimiento de la historia del blues. Después de hacer 

suyas las historias, se ganó el derecho a contarlas. Rotundo ha desarrollado su propio lenguaje del blues, 

perfeccionando la técnica que le da autoridad y autenticidad a su voz. 

 

En 1997, Rotundo dirigió una banda llamada, The Blue Canadians (con Peter Schmidt, Shane Scott, Julian Fauth y Doc 

MacLean) que tocaba en el circuito de Toronto. En 2000, se le pidió que se uniera a la legendaria, Jack de Keyzer 

Band, mientras continuaba de gira internacional con los Blue Canadians. Estaba emocionado por la oportunidad de 

tocar con "uno de los mejores guitarristas canadienses".  

 

Además de Keyzer, David ha actuado con Lee Oskar, Ronnie Hawkins, Willie "Big Eyes" Smith, Madagascar Slim, Mel 

Brown, Jeff Healey, Johnny Winter, Edgar Winter, Finis Tasby, James Cotton, Magic Slim & The Teardrops, y Elvis 

Costello, entre muchos otros. 
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Su álbum debut en 2001, "Blowin’ for Broke", incluía doce canciones originales escritas por David y producidas por el 

bajista e ingeniero Shane Scott. Fue nominado como "Álbum de Blues de 2001" por la Asociación Canadiense de 

Artistas Independientes y ganó el premio Maple Blues como "Mejor Artista Nuevo del Año 2002". 

 

En 2003, David regresó a los Stone Pillar Studios con su recién formada banda internacional "David Rotundo Band", lo 

que dio como resultado el álbum muy popular y aclamado por la crítica "Blues Ignited" con el guitarrista internacional 

Enrico Crivellaro. Rotundo, además de escribir el material para este álbum, también lo coprodujo con el bajista e 

ingeniero Shane Scott. 

 

David grabó y lanzó un álbum en vivo, "Live at Roc'n Doc's", que capturó la verdadera esencia de la actuación en vivo 

de alta energía de la banda. En 2008 fue considerado entre los veinte primeros álbumes de blues editados ese año 

por varias emisoras de radio comunitarias con el formato blues shows. 

 

Rotundo eligió doce nuevas canciones originales que adornaron su cuarto álbum, "No Looking Back", que 

nuevamente contó con Enrico Crivellaro en la guitarra y el tecladista Dave Healey con Murphy en el órgano. Lanzado 

en marzo de 2009 con una respuesta abrumadora de fanáticos tanto nuevos como antiguos, así como de la industria: 

cuando veas a David Rotundo en vivo, sabrás instantáneamente que vive para lo que hace. 

 
So Much Trouble (octubre de 2020) 
 
Tener la oportunidad de trabajar con un ídolo y un mentor es sin duda el sueño de la mayoría de los artistas. David 

Rotundo, en este contexto lo realizó con Lee Oskar. La pareja actuó en 2019 en el Festival Anual de Blues en Puerto 

Escondido, y en el evento “Blues on the Beach” en Huatulco, ambos enclavados en Oaxaca, México. Desde entonces 

David firmó como artista destacado con Lee Oskar Harmonics, en ese mismo año.  

 

Estas almas de ideas afines ahora han unido fuerzas con para realizar el más reciente álbum de Rotundo, llamado: So 

Much Trouble. Las doce nuevas pistas cuentan con un elenco estelar de músicos de Canadá y del Pacífico: 1. She’s 

Dynamite; 2. I Must Be Crazy; 3. Funky Side of Town; 4. Hard Times Coming; 5. So Much Trouble; 6. Too Blue; 7. 

Drinking Overtime; 8. That Thing Called Love; 9. Trying to Find It; 10. Foolish Love; 11. Long Road; 12. Trouble in Mind. 

 

El ritmo del tren conduce al galardonado baterista, Andrew Cloutier, para impulsar el boogie que abre el set, She’s 

Dynamite, con una eficacia imponente que hace saltar de inmediato a la pista de baile. Apasionado siempre por el 

blues lento, interpreta, I Must Be Crazy, mostrando sus emociones y logrando registros interesantes con sus cuerdas 

vocales, apoyado por un buen solo de Ron Weinstein en el órgano B-3 y por Milky Burgess en la guitarra principal. 

Rotundo toca muy bien un solo en el tema, Funky Side of Town, una pieza de combustión lenta, que incluye cuerdas y 

apoyos corales. 

 

Demuestra su profundidad como compositor con las reflexiones sobre las luchas globales actuales, en el testimonio 

acústico de estilo Delta Blues, Hard Times Coming. Una pieza que seguramente desafía a los fanáticos del blues 

tradicional es la extensa canción principal que da título al álbum, So Much Trouble, que recuerda el estilo de Pink 

Floyd por su disposición teatral y letra punzante que sorprende. El órgano B-3 tiene aquí una participación estelar. 

Rotundo intercambia líneas vocales con Annie Jantzer y ofrece pasajes de armónica en homenaje a su mentor, Lee 

Oskar, en la sensual y oscilante, Too Blue. 

 

 



Número 115 | diciembre 2020                   CULTURA BLUES. LA REVISTA ELECTRÓNICA Página | 17 

 

 

 

El Hammond B-3 de Ron Weinstein y el saxofón de Darian Asplund dan vida a la rítmica, jocosa y alegre canción, 

Drinking Overtime. David revela el funcionamiento interno del corazón de un hombre durante el melancólico blues, 

That Thing Called Love. Después, comparte las pruebas y sufrimientos de su viaje a través de la vida en el tema 

rockero, Trying To Find It. La fina, tierna y delicada balada de piano, Foolish Love, es un himno a los asuntos del 

corazón.  

 

Casi para el final se presenta esta singular pieza, Long Road, con una maravillosa mezcla de instrumentos y que 

contiene un mensaje musical mundial de paz y amor. Incluye percusión hindú y latina, dobro, cuerdas y cánticos que 

se unen para el trance del viaje diario. Rotundo cierra el set con una íntima lectura en solitario del clásico del vodevil 

de 1924, Trouble in Mind, se trata de un hombre solitario con su guitarra y su armónica… cantando blues. 

 

Este álbum de casi una hora de duración es la sinopsis de los logros que pueden alcanzar personalidades con ideas 

afines, es un vivo ejemplo para las carreras de ambos músicos, de David Rotundo como un artista en pleno 

crecimiento, y de Lee Oskar, como un músico consagrado. ¡Muy recomendable! 

 

https://open.spotify.com/album/7IkRYndRnGFpIg7zAey8rw?si=XcnAxChVQp2j7hcPmQ8BAw 

 

 

   
 

 

 
 

https://open.spotify.com/album/7IkRYndRnGFpIg7zAey8rw?si=XcnAxChVQp2j7hcPmQ8BAw
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En Video 
Mississippi Heat: One Eye Open 

 

José Luis García Fernández  
 

 
 

Liderada por el maestro de la armónica y compositor, Pierre Lacocque, Mississippi Heat es una banda de blues de 

Chicago de clase mundial. Su lema es "Blues tradicional con un sonido único", ya que presentan ideas musicales 

frescas, pero de base vintage. 

 

El nombre de Mississippi Heat es un reflejo de la reverencia de Pierre por la cultura y la música del blues del 

Mississippi. La convicción de la banda es que no hay música más profunda que el blues inspirado en el Delta para 

expresar lo que hay en el alma de todos. Han recibido elogios de la crítica mundial, incluso de la revista Living Blues: 

"Mississippi Heat ofrece su blues urbano tradicional con una frescura, energía y competencia que los convierte en un 

tesoro en la escena actual de Chicago". 

 

Mississippi Heat es conocido internacionalmente por su apasionada entrega de blues. Las giras internacionales y 

nacionales han sido una parte integral de su trabajo durante décadas. La banda ha aparecido en muchos festivales de 

fama mundial, incluidos muchos en los Estados Unidos, Escandinavia, Alemania, Francia, Italia, Suiza, Países Bajos, 

Canadá, Túnez, Finlandia, Venezuela y México (¡Tuve la oportunidad de compartir cartel con esta banda durante su 

participación en el Festival Internacional Aguas-Blues 2006!). 

 

Como líder de la banda y compositor, la visión de Pierre Lacocque nunca ha vacilado desde que fundó Mississippi 

Heat en 1991. “Mississippi Heat no solo da nueva vida a los sonidos clásicos de Chicago Blues, sino que también 

elevan con alegría y dedicación todo lo que tocan. Pierre Lacocque es ese raro armonicista de la generación más joven 

que ha absorbido las lecciones de sutileza, silencio y construcción solista de los maestros". - David Whiteis, Chicago 

Reader.  
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Mississippi Heat con Lurrie Bell – One Eye Open (Delmark 2005) 

La alineación de Mississippi Heat para esta grabación en vivo, del 13 de julio de 2005, en el Rosa’s Lounge de Chicago 

es: Pierre Lacocque: armónica; Inetta Visor; voz; Lurrie Bell: voz y guitarra; Max Valldeneu: guitarra; Chris “Hambone” 

Cameron: órgano y teclados; Spurling Banks: bajo; Kenny Smith: batería.  

 

Lista de pistas: 1. Rosa's Strut; 2. 19 Years Old; 3. I've Got To Sleep With One Eye Open; 4. Dirty Deal; 5. Honest I Do; 

6. Jukin'; 7. Cold, Cold Feeling; 8. Cool Twist; 9. Moanin’ & Cryin’; 10. She Ain't Your Toy; 11. Listen Hero. 

 

Mississippi Heat con Lurrie Bell - Rosa's Strut 

https://youtu.be/-FsJzGHWfns 

 

Rosa's Strut inicia el ritual del Chicago blues, en donde Pierre Lacocque, de inmediato muestra la prestancia y calidad 

de su manera magistral de tocar la armónica. Es una pieza para comenzar el concierto, en el que la improvisación es 

la clave. Un muy repuesto físicamente, Lurrie Bell, también luce en la guitarra, y no dejemos atrás a Hambone 

Cameron en los teclados. 19 Years Old original de Muddy Waters, es la pieza con la que Lurrie inicia su brillante 

colaboración en esta presentación con su voz y guitarra. 

 

I've Got To Sleep With One Eye Open es la pieza con la que se presenta la joven y talentosa cantante Inetta Visor, 

vocalista por mucho tiempo con la banda, y que es el ingrediente complementario de la extraordinaria armónica 

durante la pieza. Max Valldeneu, sin duda, también muestra aquí sus armas. Dirty Deal con un extraordinario ‘walkin 

bass’ del ya finado Spurling Banks, da la pausa correcta a la vorágine del propio concierto, desde luego permitiendo el 

lucimiento del joven baterista: Kenny “Beedy Eyes” Smith. 

 

Un estándar del legendario Jimmy Reed, Honest I Do, da lugar a una extraordinaria interpretación: Pierre y su técnica, 

Inneta y su tesitura correcta, y Lurrie con sus toques guitarrísticos. Muy minimalista, pero con la correcta dosis de 

calidad. Jukin' pieza instrumetal original boogie boogie, que da rienda suelta a Pierre y a la banda en todo su 

esplendor. Cold, Cold Feeling una vieja pieza estándar harto conocida, permite la participación de Lurrie, dándole el 

calor necesario a ese frío, frío sentimiento.  

 

Mississippi Heat con Lurrie Bell – Jukin’ 

https://youtu.be/-e0V4xTVLEg 

 

Cool Twist bonita tonada original que se distingue aún más por la brillante interpretación de toda la banda. Moanin’ 

& Cryin’ después de la rítmica y bailable pieza anterior, viene un sabrosón blues lento. Infaltable en un buen set 

clásico de una banda tradicional de blues. She Ain't Your Toy presagia el final, pieza que se mueve entre el reclamo 

femenino de Inneta y la buena música de la banda, sorprendente. Listen Hero marca el cierre del concierto, pero 

seguramente abre el gusto en el futuro por la música de esta banda impar. 

 

https://delmark.com/product/1783/
https://youtu.be/-FsJzGHWfns
https://youtu.be/-e0V4xTVLEg
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Especial de Medianoche 
 

Charly Blues Harmonica 
 

Luis Eduardo Alcántara 

 

 
 
 

Charly Blues Masterworks Volume 27 - Blues Harmonica (Blues Originals From The Harp Bosses) 

 

Esta excelente recopilación de 24 temas editada por Charly incluye algunos cortes raros y difíciles de conseguir para 

quien admira el trabajo de los armonicistas de blues. La mayor parte de ellos se inscriben en el estilo del Blues de 

Memphis, de los años 50 y 60, aunque también hay algunos de Louisiana (Swamp Blues) y del South Side de Chicago.  

 

La fina y agresiva guitarra de Willie Johnson, es el soporte de lujo para los temas de gente como Howlin’ Wolf, All 

night boogie, de Hot Shot Love, Wolf call boogie; y Snooky Pryor, You tried to ruin. De Big Walter Horton se incluye, 

Easy, y de Billy Boy Arnold, una variante de su famosísima pieza, I wish you would: Rockinits. 

 

Hay un magnífico dueto a ritmo de boogie entre Willie Nix y James Cotton, Baker shop boogie, así como una pieza 

instrumental bastante cachonda del padre del West Coast Style, George Smith: Oopin’ Doopin’; y la toma número uno 

de Take it easy baby, melodía grabada en vivo durante los años sesenta por Sonny Boy Williamson y The Yardbirds, en 

la época en que Eric Clapton todavía pertenecía a esa banda.  

 

Entre los temas que son raros, básicamente porque sus armoniqueros no son muy populares, tenemos a Pete Lewis, 

Harmonica boogie; Papa Lightfoot, Mean Ol’ train; Buster Brown Fannie Mae; y Sam Kelly, Rambling around, un tema 

nostálgico inscrito en la mejor tradición acústica, en el que también se escucha una segunda armónica que va 

fondeando. 
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Particularmente me gusta Wine-O-Wine, un sobrecogedor blues cantado por Jerry McCain, de donde emerge una 

armónica en tonos agudos que corta el aliento gracias a sus emotivas figuras, pero ¡oh desilusión! en el folleto del 

disco no viene ningún dato de importancia que nos permita saber quién es el ejecutante. Del estilo pantanoso de 

Louisiana se incluyen los infaltables, Slim Harpo, I got love if you want it; y Lazy Lester, I’m a lover, además de los 

veteranos de Chicago y grandes luminarias: Little Walter, Juke y Evan’s shuffle, Junior Wells, Junior’s wail, John Lee 

Sonny Boy Williamson, Polly put your kettite on, y Sam Myers, Sleeping in the ground. 

 

La compilación termina con una trepidante Sinister Woman, a cargo de Rod Piazza y sus Mighty Flyers, tema donde la 

armónica y el piano se conjugan en cascadas sónicas de vitalidad incomparable. Mediante la serie Charly Blues 

Masterworks, esta compañía de origen inglés pone al alcance de las masas 28 álbumes de línea económica, con lo 

más representativo de algunos artistas fundamentales para el desarrollo del blues, como son Freddy King, Big Bill 

Broonzy, Muddy Waters, Elmore James o Lonnie Johnson, por mencionar solo algunos, con una calidad digital 

bastante aceptable si tomamos en cuenta el origen histórico de cada grabación. Quizá haría falta incluir en su 

pequeño cuadernillo, mayores datos e información concisa para conocer nombres, datos relevantes y fechas de 

grabación de todos los músicos que participaron en las sesiones. 

 

Rod Piazza & The Mighty Flyers - Sinister Woman 

https://youtu.be/1AJrjMK3uvw 

 

Lista de canciones: 1. Juke (Little Walter); 2. Take It Easy, Baby (Sonny Boy Williamson 2); 3. Easy (Big Walter Horton); 

4. Tiger Man (Joe Hill Louis); 5. Wolf Call Boogie (Hot Shot Love); 6. All Night Boogie (Howlin' Wolf); 7. Rockinitis (Billy 

Boy Arnold); 8. I Ain't Got You (Jimmy Reed); 9. You Tried To Ruin Me (Snooky Pryor); 10. Baker Shop Boogie (Willie 

Nix & James Cotton); 11. Mean Ol' Train (Papa Lightfoot); 12. Harmonica Boogie (Pete Lewis); 13. Fannie Mae (Buster 

Brown); 14. I'm A Lover, Not A Fighter (Lazy Lester); 15. Oopin' Doopin' Doopin'  (George “Harmonica” Smith)*; 16. 

Wine-O-Wine (Jerry McCain)*; 17. I Got Love If You Want It (Slim Harpo); 18. Whoopin’ Blues (Sonny Terry); 19. 

Sleeping In The Ground (Sammy Myers); 20. Ramblin’ Around (Sam Kelly); 21. Evan’s Shuffle (Little Walter con Muddy 

Waters); 22. Polly Put Your Kettle On (Sonny Boy Williamson); 23. Junior’s Wail (Junior Wells); 24. Sinister Woman 

(Rod Piazza & The Mighty Flyers). 

 

Lista musical: Charly Blues Masterworks Volume 27 

 https://open.spotify.com/playlist/3bTEmVw2izaYLj9J7B4itl?si=yEmFIonaRsivImqDpycLAQ 

 
* piezas no contenidas en la lista musical 

 

 

 
 

https://youtu.be/1AJrjMK3uvw
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Hábitos Nocturnos  
 

William Clarke, Blowin’ Like Hell 
 

José Andrade Urbina 

 

 
 

Observo caer el crepúsculo 

y poco a poco la oscuridad 

cubre mi vieja ciudad. 

 

Te busco para compartir el sonoro 

concierto de las aves en su fronda verde, 

para leerte poemas de Sabines. 

 

Te encuentro en la soledad 

del viento que roza mi cuerpo. 

 

 

La armónica como instrumento se remonta en la historia, se dice que una armónica de cristal fue encontrada en 

China, con un cálculo aproximado de 3000 años a.c. En 1821 un relojero Alemán de 16 años, Christian Friederich 

Ludwig Buschman, inventó una armónica de boca, y después de hacerle varias modificaciones a las armónicas, en 

1830 un inventor de Bohemia, Richter, creo la armónica como la conocemos. 

 

30 años más tarde y después de varios intentos la armónica vienesa llega nuevamente a Alemania, y un relojero de 24 

años llamado, Mathias Hohner compra una y las reproduce en su taller, las pone en venta, esto es en el año de 1857. 

Trossingen pueblo natal de Mathias Hohner se vuelve el centro de producción de armónicas. 
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En el año de 1935, en la época nazi, los hijos de Mathias abren una escuela de música y producen más de 3,000 

maestros en la armónica. Durante la guerra de secesión en la unión americana, la armónica Hohner se hizo muy 

popular por lo fácil de tocar y de llevar. Hacia 1900 la mitad de las armónicas de Alemania se vendían en los Estados 

Unidos, ya era un instrumento común entre los músicos de blues. La armonica es el instrumento que va de la mano 

con el blues. 

 

Es difícil comentar de algún armonicista en particular, hay tantos. Recuerdo cuando escuché a Jimmy Reed, me 

impactó, luego escuché el sonido desgarrador y salvaje de Howlin’ Wolf, y de Sonny Boy Williamson. Me agradó el 

sonido boogie boogie de John Mayall y tantos otros, pero hoy voy a recordar a uno que lo dio todo por el blues, ya 

que aún estando muy enfermo del corazón no detuvo sus giras, hasta que su corazón lo detuvo a él.  

  

William Clarke - Blowin’ Like Hell (1990) 

William Clarke nació en Inglewood California un 21 de marzo de 1951, su gusto por el blues se inicia después de 

escuchar los primeros discos de los Rolling Stones. Los instrumentos que empezó a tocar fueron la guitarra y la 

batería, ya conociendo estos fue como empezó a tocar en fiestas al lado de sus amigos. A los 16 años compró una 

armónica y se dio cuenta que, en ella, estaba el instrumento para expresar su blues. William trabajaba por la mañana, 

y por la noche estudiaba armónica, y los estilos que escogió para aprender fueron los de Shakey Horton, Little Walter, 

y Sonny Boy Williamson. 

 

Cuando empezó a tocar se codeó en clubs al lado de músicos como: T- Bone Walker, Big Mama Thornton, y Lowell 

Fulson. Pero lo que marcó su carrera dentro de la armónica, fue conocer a George ‘Harmonica Smith’, con el cual 

empezó a tocar y aprendió los secretos de la armónica blues.  

 

Fue tal la amistad que George le pidió a William pertenecer a su banda, hicieron historia los duelos de armónica que 

hacían en sus presentaciones en vivo, esto empezó en 1977, y duró hasta la muerte de George en 1983. Cuando no 

estaba de gira con ‘Harmonica’ Smith, William Clarke tenia una pequeña banda y tocaba en el área de los Ángeles. 

 

En 1978 graba su primer disco, y otros dos en 1980, y 1983; en estos fue apoyado por músicos como: Hollywood Fats, 

y Junior Watson, entre otros. Estos los graba en un sello pequeño llamado, Satch y Rivera Records, ahora son 

considerados como clásicos, en 1987 graba ‘Tip Of The Top’, que es un homenaje a su amigo y mentor George 

Harmonica Smith. Por este disco fue nominado para el premio WC Handy.  

 

Esto anima a Clarke y envía una cinta de demostración al sello Alligator Records, que después de escuchar la cinta, le 

ofrece un contrato de grabación. Su debut en este sello es con Blowin Like Hell, en el año de 1990, este disco fue 

bien recibido y realiza su primera gira internacional, una canción de este álbum, Must Be Jelly, ganó un premio 

Handy, como canción del año. Grabó otros discos más para Alligator Records que fueron bien recibidos. 

 

William Clarke Band - Lollipop Mama 

https://youtu.be/RrXrsmUWAGM 

 

En 1996 graba, The Hard Way, con el que recibe un premio Handy al mejor álbum de blues contemporáneo. El estilo 

de vida y las constantes giras de Clarke empezaron a minar su salud. Estando en una de ellas por Indianápolis, 

tocando en un club de blues, se colapsa a media canción y es internado. Toma medidas para mejorar su salud, sin 

embargo, estando en una actuación en Fresno California, al terminar su show se siente mal, pierde el sentido y 

muere, es el dos de noviembre de 1996. 

https://youtu.be/RrXrsmUWAGM
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Aún recuerdo como fue que me hice de un disco de William Clarke, Antonio un amigo que vendía discos y cintas de 

rock, blues y jazz en diferentes tianguis, iba a vender a Celaya, Salamanca, y por supuesto aquí en Querétaro. El 

tianguis en Queretaro se hacía los sábados, uno de ellos fui a verlo para darme un buen taco de ojo, ya que siempre 

tenía bastantes y buenos discos, en aquel tiempo LP´s.  

 

Llegué, lo saludé y pregunté que me recomendaba, enseguida buscó un LP y me lo mostró, me dijo este es un músico 

‘picudisimo’ que cuando toca parece comerse su armónica, no es muy conocido, pero es de gran calidad, además 

graba en el sello Alligator y eso es una garantía dentro del blues, sin pensarlo se lo compré, me despedí de él y llegué 

a mi casa a poner el disco, enseguida me gusto su blues con mucho swing, el acompañamiento del contrabajo 

marcando el ritmo. 

 

El LP que le compré era precisamente su primer disco en ese sello, Blowin´ Like Hell. Me hice fanático de William 

Clarke, y también me hice de varios discos más, que siempre disfruto con agrado cuando los escucho. Hoy los invito a 

que lo escuchen y disfruten: 1. Lollipop Mama; 2. Lonesome Bedroom Blues; 3. Gambling for My Bread; 4. Greasy 

Gravy; 5. Trying so Hard; 6. Cash Money; 7. Must Be Jelly; 8. Sweet Angel’s Gone; 9. Looking to the Future; 10. 

Drinking by Myself; 11. Blowin’ like Hell. 

 

Como siempre pásenla bonito, nos leemos en la próxima edición. 

 

William Clarke - Blowin’ Like Hell 

https://youtu.be/jDVfi6mEtyU 

 

 

 

https://youtu.be/jDVfi6mEtyU
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Bla Ble Bli Blo Blues 
 

Mark Hummel: Wayback Machine 
 

Octavio Espinosa Cabrera 

 

 
 

Hemos tratado de lograr un tono rural en  

estas melodías y creo que logramos un producto  

emotivo y como hecho en casa. 

¡Espero que ustedes sientan lo mismo! 

Mark Hummel 
 
 

“Wayback Machine es un servicio y una base de datos que contiene copias de una gran cantidad de páginas o sitios de 

internet. Si por alguna razón algún sitio no está disponible momentáneamente o ha sido borrado del servidor de 

origen, es posible consultar una réplica vía Wayback Machine. Como consecuencia de este proyecto, también se puede 

consultar la historia o modificaciones de las páginas a través del tiempo.” (Wikipedia) 

 

“Siempre que empiezo un nuevo proyecto, siento la necesidad de llegar a él desde un ángulo diferente. En este CD 

quise rendir homenaje a los precursores del Blues electrificado de Chicago de los 1930’s y 1940’s, principalmente 

estrellas de la disquera Bluebird/RCA Victor. Lester Rose, A&A Man que grabaron en Chicago a los artistas nacidos en 

el sur, tales como: Tampa Red, Big Bill Broonzy, Sonny Boy “John Lee” Williamson, Jazz Gillum, Robert Nighthawk, Dr. 

Clayton, St. Louis Jimmy, Big Maceo, Memphis Slim, Eddy Boyd y otros.  

 

Sin este respaldo, probablemente, nunca hubieran existido, tipos como Muddy Waters, Little Walter, Howling Wolf, B. 

B. King, Freddie King, Jr. Wells, Jimmy Rogers, Sonny Boy Williamson (Rice Miller) y Willie Dixon re-creando un montón 

de estas mismas canciones con una banda electrificada”. (Mark Hummel en la nota del CD) 
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Grabado entre agosto y septiembre de 2019 y publicado en este 2020, es un homenaje respetuoso, que no pretende 

hacer su versión propia de algunos clásicos del del Blues en el periodo entre los 1930’s y finales de los 1940’s; este 

proyecto incluye al ejecutante de la tabla de lavar, lo que le confiere un sabor nostálgico y cálido a la vez. 

 

En este disco acompañan a Mark Hummel (voz y armónica): Joe Beard (guitarra), Los Deep Basement Shakers: Aaron 

Hammerman (piano y voz) y Dave Eagle (tabla de lavar); como invitado especial, R. W. Grigsby (bajo), Kid Andersen 

(bajo), Billy Flynn (guitarra), Rusty Zinn (guitarra) y Alex Petersen (batería). Fue grabado en los Estudios Greaseland, 

en Los Angeles, para Electro-Fi Records. 

 

Son 16 pistas con muy buen material musical, que con la misma alineación logra cambios sutiles entre una y otra, se 

arma un ambiente representativo de el periodo que Hummel desea homenajear, no pierde el tiempo en hacer “su 

versión”, simplemente las pule y, así, refresca el momento histórico en el que se originaron. 

 

La reseña 

1. Flim Flam. De la mano de R. W. Grigsby sale este optimista tema con momentos festivos y una excelente armónica. 

Relata la historia de alguien a quien no todo le sale bien. 2. Hello Stranger. Cuántas veces nos hemos encontrado con 

alguien que parece que conocemos. 3. So Much Trouble. Problemas por todos lados de toda clase, pero 

principalmente, económicos. 

I’m having so much trouble. 

I’m having so much trouble. 

I’m having so much trouble. 

That it keeps my worried mind. 

 

4. Cut That Out. Más vale terminar las cosas cuando es oportuno y por lo sano. Un excelente solo con bloqueo de 

lengua, con notas cortas repetidas en stacatto. 

 

You better cut that out yeah. 

You better cut that out. 

You better cut that out, llittle woman. 

Or it will be too late. 

 

5. Road Dog. Con una introducción muy coordinada con la tabla de lavar, más presente que las canciones hasta ahora 

presentadas que se mantiene a lo largo de la canción con un solo de piano, que suena como pianola, muy agradable. 

El equivalente en español sería “pata de perro” alguien no se puede quedar quieto en un solo lugar y anhela estar en 

el camino. 6. Play With Your Poodle. La primera versión que escuché fue en la armónica y voz de James Cotton en su 

disco Deep Blues de 1995. Un tratamiento en tono picaresco a propósito de una mujer que tiene un perrito muy 

juguetón y que al relator le gusta mucho por su pelo rizado. Canción muy alegre con solos de armónica, guitarra y 

piano muy bien logrados con escalas cortas repetitivas. 

 

Let me play with your poodle 

Let me play with your poodle 

Let me play with your poodle 

Let me play with your poodle 

I mean your little poodle dog. 
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7. Breathtaking Blues. Blues instrumental melódico en un tono depresivo que recuerda la estructura de Saint James 

Infirmary, la introducción con el el piano es muy bien lograda, abre el paso a todos los demás instrumentos, por su 

parte Mark da una catedra de cómo tocar la armónica y, por supuesto, ¡Mark no pierde el aliento! ¡imperdible!  

 

8. Crazy About You. Un gran homenaje a Jazz Gillum, como la mayoría de las canciones del disco, una versión 

respetuosa. Recuerdo esta canción en el disco “Harmonica Blues. Great Harmonica Performances from 1920’s and 

1930’s” con una esplendida portada diseñada por el genial Robert Crumb. La introducción es Jazz Gillum nuevamente, 

sólo que con un pequeño apoyo de la tecnología. Aquí hay que destacar el solo de Dave Eagle en la tabla de lavar. En 

cuanto a la historia, todos y todas hemos estado locos por el ser amado o amada, sin ir más lejos. 

 

9. Pepper Mama. Intro con guitarra bastante buena al que se incorpora la armónica para dar paso a la letra, con una 

destacada presencia del piano, un justo solo de armónica con el solo de guitarra sencillo y cadencioso. Este es el otro 

lado de la moneda; una mujer que estruja y maltrata nuestro corazón. 

 

I got a pepper mama 

And she don’t treat me good no more 

I got a pepper mama 

And she don’t treat me good no more 

She mistreat in the morning and she mistreat late at night 

And she don’t treat me good no more 

She mistreat in the morning and she mistreat late at night. 
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10. Gillum’s Windy Blues. Una maravillosa introducción en la primera posición de la armónica, al mejor estilo de Jazz 

Gillum con una tabla de lavar clásica, y ¡ya tenemos una jug band! modernizada con la guitarra eléctrica muy bien 

colocada, los solos están muy bien logrados, no se pierdan la tabla de lavar de Dave Eagle. Para que comprar 

tecnología o aparatos para reproducir música: estereos o radios si uno mismo puede hacerlo mejor. 

 

I don’t need no radio or stereo in my home 

I don’t need no radio or stereo in my home 

… I have music by my own. 

 

11. Rag Mama Rag. Esta canción en esta ocasión es cantada por Aaron Hammerman de The Deep Basement Shakers 

y, por supuesto, el piano se encuentra en primer plano desde el inicio, en una cadencia alegre, para invitar a una 

mujer maravillosa a divertirse con nosotros. Blind Boy Fuller estaría satisfecho. 

 

I’m lookin’ for a woman who has no man 

I’m lookin’ for a woman who has no man… 

Rag, rag, rag, rag mama rag. 

Rag, rag, rag, rag mama rag. 

Rag, rag, rag, rag mama rag. 

 

12. Good Gal. El ritmo lento enmarca el tono de tristeza ante la ruptura, la armónica encauza las emociones 

evocadas, el solo con bloqueo de lengua es genial.  

 

Good gal, good gal, I don’t want you no more 

Good gal, good gal, I don’t want you no more. 

 

13. Reefer Head Woman. Un riff sencillo en la armónica para introducir esta tierna canción, compás suave, casi 

bailable con un acompañamiento discreto de la guitarra que fondea con ganas de ir al paso de la historia. Los solos 

son admirables. Aquí aparece un juego de palabras con reefer que puede significar una prenda muy abrigadora o un 

paquete de mariguana. La narrativa gira en torno a la preocupación por el comportamiento y consumo de algunas 

sustancias que hace la mujer amada. 

 

14. Five Long Years. A partir de esta canción la alineación cambia y, así, el clima, se incorpora el contrabajo, la batería 

y la voz es representada por el guitarrista Joe Beard. Esta versión acústica responde a nuestros oídos en una cadencia 

diferente a la versión que hemos escuchado con Eric Clapton o Buddy Guy; de este modo la voz está en un plano más 

próximo al escucha. El solo está muy bien pensado. Es excelente. Relata el momento en que el personaje cae en 

cuenta de que ha sido explotado no sólo en la factoria sino también por su mujer y se ve en la disyuntiva de dejarla y 

buscar otra que lo compense de los cinco años “desperdiciados”. 

 

15. Say You Will. Tema del mismo Mark Hummel, ejecutado en solitario por Joe Beard en modo acústico, la ejecución 

evoca y da cuenta del estilo y la influencia de Blind Boy Fuller o Son House.  El personaje no pide mucho, sólo que la 

mujer amada le prometa tratarlo bien. 16. Mean Old Frisco. Grandioso tema del inmenso Big Boy Crudup, la versión 

que conocí por primera vez fue con Charlie Mussellwhite, en su disco Ace of Harps de 1990; ahora en un formato de 

guitarra y harmónica Joe y Mark hacen una versión agradable y cálida, disfrutable desde muchos ángulos. Hay lugares 

en los que ocurre que no nos va del todo bien, pues a Big Boy Crudup no le fue nada bien en San Francisco. 

‘Cos I don’t feel welcome here. 
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La entrevista 

Todos los bluesistas somos unos caballeros, pero Mark Hummel es el paradigma, desde el momento en que lo 

contacté se mostró gentil, interesado, generoso con la información y, sobre todo, entusiasta con la entrevista. 

Disfrutemos sus reflexiones para Cultura Blues. 

 

Octavio. Como tú dices en el cuadernillo de tu nuevo CD Wayback Machine, si los músicos de Blues de los 1930’s y 

1940’s son fundamentales para el Blues eléctrico. ¿cómo te percibes a ti y a todos los músicos de Blues 

contemporáneos como una guía para los músicos del siglo XXI o, nosotros, los músicos de la última decada del siglo 

XX? 

Mark. Mi interés personal en la música de Blues y otra formas tradicionales siempre han sido ir hacia las formas 

originales como las estructuras más puras de la música; como resultado, cuando descubrí que muchos de los artistas 

de Bluesbird Records fueron la inspiración para la siguiente generación de los bluesistas de Chicago en Chess Records, 

Vee-Jee, Cobra y otras marcas, me dí cuenta de que las canciones grabadas en los 1950’s  se remontabana a las de 

1930’s-40’s y no eran originales de Little Walter, Jimmy Rogers, Sunnyland Slim y Elmore James, pero retomaban a 

Sonny Boy “John Lee” Williamson, Big Maceo, Tampa Red, Big Bill Broonzy, Jazz Gillum, Walter Davis, y muchos otros 

de los primeros tiempos. Yo nací para ser armonicista, pero también soy un musicólogo que siempre busco la versión 

más antigua. 

 

Para mi generación de músicos de Blues, siento que fuimos los últimos que podemos decir que trabajamos con la 

mayoría de los viejos bluesmen negros de los cincuentas, los músicos treinta años más jóvenes no pueden decir lo 

mismo ya que la mayoría de los viejos se habían “ido” cuando ellos apenas empezaban a tocar.  
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Somos una especie de generación perdida, en el sentido de que no nos tomaban en serio por ser la mayoría músicos 

blancos, hasta que llegó Stevie Ray Vaughan. Ahora están surgiendo un algunos muy buenos ejecutantes tanto negros 

como blancos, lo que es ¡bastante estimulante! 

 

Octavio. En este sentido ¿cómo percibes el futuro del Blues? 

Mark. ¡Es maravilloso ver a Quon Willis, Andrew Alli, Marquise Knox, Nick Moss, Suitcase Brothers, Kyle Rowland, 

Machiel Meijers, Tomi Leino, Nic Clark, Igor Prado, Aki Kamar y a Brett Brandstatt, tocando Blues tradicional 

alrededor del mundo! Desafortunadamente nadie puede decir que ocurrirá con la música en vivo en el mundo post 

Covid. 

 

Octavio. En tu opinión ¿cuál es la fuerza del Blues que lo mantiene vigente y popular en todo el mundo? 

Mark. Siempre habrá admiradores y músicos de Blues. Esperanzadoramente siempre sonará real y espontáneo y, en 

tanto ellos busquen las verdaderas raíces de él, aprenderán. El Rock Blues puede que siempre se imponga en tanto ha 

sido accesible a más audiencias; yo fui introducido al Blues a través del Rock, pero, me convencí de que la realidad 

estaba más profundamente arraigado al Blues, algo de lo que carecía el Rock Blues. Desafortunadamente este se 

impuso a muchos de los verdaderos creadores; aunque, ellos, siempre serán mis favoritos. 

 

Octavio. ¿Qué opinión tienes del Blues hecho en otros países? 

Mark. La mitad de los los jovenes músicos que mencioné más arriba son de países fuera de los Estados Unidos de 

América: Macheil Miejers (Holanda), Suitcase Brothers (España), Tomi Leino (Finlandia), Igor Prado (Brasil) todos son 

sorprendentes y muy jóvenes. 

 

Octavio. ¿Te gustaría tocar con con músicos de otros países? Mexicanos, por ejemplo. 

Mark. En tanto sean buenos ¡por supuesto! 

 

Octavio. ¿Cuál es la canción del CD que más gratificó tu alma y por qué? 

Mark. Realmente me gusta la de Tampa Red “So Much Trouble” ya que habla mucho de los problemas económicos 

alrededor del mundo. 

 

Octavio. ¿Cuáles son tus planes y proyectos en el futuro inmediato? 

Mark. Principalmente estoy practicando, escribiendo y haciendo programas en línea; podcast en Facebook “Cant Stop 

The Blues” y espero salir en alguna gira el próximo año o, tal vez dos; podría escribir un libro para darle continuidad a 

“Big Road Blues: 12 Bars On I-80”. 

 

Mark alcanza su objetivo de recorrer las canciones desde su versión prima, con el efecto Wayback que le da título al 

CD ¡muy bien logrado! Un gran disco merece pertenecer a una colección de Blues que se precie de estar completa. 

 

Agradezco la colaboración incondicional de Mark Hummel, su amabilidad, generosidad, interés y gentileza al 

facilitarnos sus comentarios y material fotográfico. 

 

Mark, Thank you very much and Merry Christmas and Happy New Year  

for you and your dear ones! 

Just a feelin’
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Lado B 
Snooky Pryor 

 

Juan Carlos Oblea 
 

 
 
Snooky Pryor, pionero de la amplificación de la armónica 

Los megáfonos o altoparlantes son aparatos de gran tamaño que se utilizan para reforzar la voz cuando hay que 

hablar a gran distancia. En el frente de batalla se usaba para emitir consignas y arengas desmoralizadoras dirigidas al 

enemigo. Junto con la grabación, a lo largo del frente se escuchaban disparos de fusil, los que generalmente eran 

disparados al aire, pero reforzaban el efecto desmoralizador entre los soldados menos experimentados o los más 

debilitados física y moralmente.  

 

Otra técnica utilizada con bastante éxito, sobre todo entre tropas asediadas y con la moral muy disminuida, era tomar 

el nombre de algún soldado, muchas veces prisionero, herido o muerto en combate, a quien le hubieran encontrado 

fotos y cartas. Se usaban los nombres para sugerir deponer las armas, mencionando lo bien que se encontraban y 

"leyendo cartas", obviamente falsas, donde se repetían constantemente los nombres de familiares, especialmente 

esposas, hijos o novias.  

 

El impacto era muy fuerte, pues quienes lo conocieron pensaban que estaba vivo, aunque en algunos casos fallaba la 

treta si algún compañero pudo ver al muerto en acción. Pero en esto la inteligencia era cauta y verificaba que la placa 

de identificación no hubiera sido retirada del cuerpo, en cuyo caso podría ser declarado "desaparecido en acción", tal 

vez extraviado, herido o prisionero, pero no necesariamente muerto.  

 

Otra de las funciones de los megáfonos dirigidos al enemigo era, no solamente conminar a la rendición o 

desmoralizar a las tropas, sino darles instrucciones a los civiles, pero también se usaban para la emisión de órdenes 

para las propias tropas. (“Exordio”, La segunda guerra mundial, 1939-1945).
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Para beneplácito del mundo de la música, y en especial para el del blues, hubo un músico que utilizó este sistema de 

amplificación para implementar un estilo distinto de interpretar este género musical, amplificando el sonido de la 

armónica, instrumento que anteriormente sólo se había utilizado de manera acústica, otorgándole el poder que daría 

paso a la época dorada del Chicago Blues, su nombre: James Edward Pryor, mejor conocido en la escena del blues 

como, “Snooky” Pryor.  

 

Pryor nace el 15 de septiembre, sin embargo, como la gran mayoría de los bluesman, el año de su nacimiento es un 

misterio pues no se sabe con exactitud si nació en el año de 1919 o de 1921, en Lambert, Mississippi, Estados Unidos, 

donde vivió hasta el año de 1940, cuando se trasladó a la Ciudad de Chicago, donde sirvió para el ejército de los 

Estados Unidos. Fue ahí donde tuvo su primer contacto con el megáfono, amplificando el sonido de la corneta con la 

que interpretaba las marchas militares de costumbre. 

 

Para ese entonces Snooky Pryor ya dominaba la armónica, pues la tocaba desde los 14 años en reuniones y en clubes 

junto a otros armonicistas contemporáneos, incluyendo es ese grupo a su gran amigo Jimmy Rogers, quien aún no 

inclinaba su gusto por la guitarra, además de músicos de la talla de Floyd Jones, su primo Moody Jones, Sunnyland 

Slim, Eddie Taylor y Homesick James, entre otros. 

 

Inquieto por descubrir cosas nuevas, en una ocasión Snooky probó tocar su armónica a través del megáfono militar, 

por lo que, a partir de ese momento, él se consideró el pionero en el método de la amplificación de la armónica en la 

historia del blues, título que paralelamente se le ha otorgado al genio de la armónica Little Walter, quien fue un ícono 

en la utilización de dicho estilo en la época dorada del Chicago Blues.  

 

Influenciado por dos grandes bluesman como lo fueron los Sonny Boy Williamson I y II, respectivamente, y ya 

habiendo descubierto la amplificación del sonido, Pryor salió del ejercito armónica en mano en búsqueda de un 

amplificador propio, mismo que obtuvo en el año de 1945, comenzando a tocar en el Maxwell Street Market de 

Chicago. Su éxito fue tal que, en 1948, Al Benson, propietario del sello discográfico Planet, lo invitó a grabar sus 

primeras canciones “Telephone Blues”, “My Baby Walked Out” con Johnny Young y “Let Me Ride Your Mule” siendo 

uno de los primeros músicos en grabar Blues en Chicago de la posguerra. 

 

Su canción "Snooky & Moody's Boogie" tiene una importancia histórica considerable, pues Pryor afirmó que el 

virtuoso de la armónica Little Walter copió directamente el riff característico de la canción de Pryor en los primeros 

ocho compases de su instrumental de armónica de blues "Juke", un éxito de 1952. 

 

Snooky Pryor - Snooky & Moody's Boogie 

https://youtu.be/vzGnzx1D6qY 

 

Durante los años 50´s se dedicó a hacer giras sin tanto éxito tocando con sus amigos y en 1956 grabó sus canciones 

“Someone to Love Me” y “Judgment Day” para Vee-Jay, uno de los principales sellos discográficos de blues de 

Chicago, y posteriormente decidió retirarse de la música y mejor dedicarse a la carpintería para poder solventar los 

gastos de su familia. 

 

Fue el músico Homesick James con quien alternó en sus principios, quien después de toda una década sin haber 

tocado en 1973, lo convenció para que lo acompañara a hacer una gira por Europa llamada: American Blues Legends, 

dejando como fruto un excelente álbum grabado en Londres para el sello discográfico Big Bear Records. 

 

https://youtu.be/vzGnzx1D6qY
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Durante el resto de la década de los años 70 y 80, Snooky Pryor siguió alejado de la música, fue hasta principios de los 

años 90, que retomó su carrera musical y grabó un disco junto a la leyenda del blues, Johnny Shines, llamado “Back to 

the Country”, mismo que ganó un premio. Grabó sus últimos álbumes en el año de 2001, falleciendo a los 85 años el 

18 de octubre de 2006.    
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Diván el Terrible 
 

¡Tómala, Barbón Azul! 
 

Octavio Espinosa Cabrera 
 

 
 
 
Entrevista con Elihú Quintero, primera parte (Fotos: Rafael Arriaga) 

Radio Blues: una asociación musical con gran historial ha sido un espacio creativo para músicos de gran calidad e 

inmejorable actitud hacia su música y su audiencia.  

 

En este número tenemos la oportunidad de entrevistar a Elihú Quintero, conocido también como Elihú Kingtero y 

ahora como Bluebeard o Barba Azul, como gustéis; multiinstrumentista, compositor, frontman espectacular, líder en 

la mejora contínua de una banda, cofundador de Radio Blues. Es endorser de empresas relacionadas con la armónica: 

Lone Wolf Blues Company y Blows Me Away Productions, ambas estadounidenses. 

  

Ha tocado y alternado con Rick Estrin, Billy Branch, Lee Oskar, Rod Piazza, Melvin Taylor, Canned Heat, Carlos 

Johnson, Steve James y Carey Bell. De las composiciones realizadas en compañía de Edgar Ordoñez, recomiendo con 

gusto: Blues para Django, Infinito y Crazy Swing. 

 

Octavio. ¿Que responsabilidades debe asumir el líder de una banda? 

Elihú. Uno va actuando conforme va pintando la situación, de hecho, yo nunca me asumí como líder, se fue dando 

desde los inicios de Radio Blues; en su primera alineación yo fui el que convocó a los músicos, en ese entonces Demex 

(Demetrio García, gran baterista), y yo tuvimos la idea de formar una banda aparte de la que estábamos, que era 

Follaje. Yo fui el que empezó a tomar la iniciativa, prácticamente en la mayoría de las cosas, todo ha sido así, sobre la 

marcha, pero, nunca fue “tu vas a hacer esto” por lo que estaba pensando que es una buena pregunta… 
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¿Cuáles son las responsabilidades?: una de ellas es estar siempre en la búsqueda de estar mejorando, otra es ser 

puntual, conocer tu repertorio; parecerá algo obvio, pero, hay que conocer lo que haces, coordinar los ensayos, las 

presentaciones; tratar de llevar un nuevo repertorio, ya sean composiciones propias o para hacer nuevos arreglos de 

versiones propias, mantener presencia en las redes y algo que es bien importante es mantener una buena imagen 

escénica en los conciertos. 

 

Octavio. Eso lo tienes que hacer por ti y por los miembros de tu banda. 

Elihú. Es correcto. 

 

Octavio. Aquí estás empezando por dos cosas que se empalman: la presencia escénica porque si algo ha 

caracterizado a Radio Blues es su imagen, es decir, Demex y tú como se visten. Tú ya has creado un personaje con 

tu barba cuando le prendías fuego a tu Stratocaster que era parte del espectáculo; cómo pasaste de la guitarra a la 

armónica y tal como presentas todo eso en el escenario pareciera que es fácil. Ahora, aunque sigues tocando 

guitarra ¿cómo fue esa extensión o ampliación a tu creatividad? 

Elihú. Yo siempre había querido tocar la armónica. Empecé a tocar la guitarra, como la mayoría, como a los quince 

años, más o menos y también quería aprender a tocar la armónica al mismo tiempo, pero, en ese entonces, ya hace 

muchos años, pues no había donde, ya tenía algunas armónicas y como mi papá también tocaba la guitarra, él nunca 

se dedicó a hacerlo de manera profesional, pero, de alguna manera sabía a tocar la guitarra y el me enseñó a tocarla.  

 

Tenía sus armónica y yo como que las tocaba y como es un instrumento que simplemente con el hecho de soplar y 

aspirar, sin tanto conocimiento musical medio suena ¿no? hasta cierto punto, ahí como que la iba haciendo, pero, 

nunca me clavé, lo hice más con la guitarra, que era lo que más había disponible pero siempre me quedó ahí el 

gusanito de la armónica; ya mucho tiempo después decidí tocar la armónica, ya lo había hecho con Radio Blues, pero, 

nada que ver, era algo muy básico en la etapa de Demex, pero, pues, no era sólo una rolita con armónica y no, una 

ejecución muy pobre.  

 

Ya varios años después me dije, ahora sí me voy a poner a estudiar, quiero aprender en forma y fue por eso; como un 

sueño que quería llevar a cabo, por fin me planteé a hacerlo y traté de hacerlo todo en forma, si lo voy a hacer lo voy 

a hacer en forma, estuve como unos dos años, como unas dos o tres horas diarias me compré métodos y bajé muchos 

videos de internet, que esa era la ventaja que ya había desde ese entonces. 

 

Octavio. Con esto me dices que ¡no fue fácil!, ni de un día para otro. 

Elihú. Sí, y ya cuando me decidí a tocar tenía algunas bases, cuando empecé en forma, digamos, no empecé desde 

cero, tenía como 20 años y medio tocando la armónica, digamos que tenía un cierto conocimiento de la armónica, era 

profesionalizarse en la armónica, tenía cierto conocimiento, de hecho no me considero un buen armonicista; faltan 

un chorro de cosas que puedo aprender, técnicas y lo poco o mucho que sé me falta todavía pulirlo, en cualquier 

disciplina nunca se acaba de aprender. 

 

Fue que tenía ese gusanito de querer hacerlo y vi que con la armónica tenía más posibilidades de hacer rolas, 

inclusive propias, yo no me considero compositor, pero, se me facilita más; cosas que tocaba en la guitarra como que 

no me sonaban mucho, no me llamaba la atención, pero, esos mismos riffs, pasados a la armónica, como que ya 

agarraban otra onda y eso me dio la posibilidad de hacer más rolas, por eso me dediqué a la armónica; ya toco la 

guitarra muy poco. 
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Octavio. Pues eso fue una sorpresa para muchos. Porque de buenas a primeras ya estabas dándole a la armónica. Y 

esto es muy bueno que se sepa que no dijiste hoy empiezo a soplar y ya salió: disciplina y esfuerzo. 

Elihú. Sí, mucha práctica. Todo va ligado, tienes una meta y dejas todo por esa meta. 

 

Octavio. Hay una cosa que me dijiste ahorita, algo que sí se te dio espontáneo, que no lo buscaste y fue el liderazgo 

en Radio Blues, se te ocurrió hacer tu banda, jalaste a tus amigos, conocidos, empezaste a hacer cosas y de buenas 

a primeras, también eras el frontman de Radio Blues, ¿te consideras un líder espontáneo, natural? 

Elihú. No, yo creo que, más bien, forzado. 

 

Octavio. Se te dio y sí te funcionó. 

Elihú. Pues sí, yo era el que llevaba las riendas de la banda. 

 

Octavio. ¿Tú haces las negociaciones para los contratos? 

Elihú. Sí, yo consigo las tocadas la mayoría de las veces, casi desde el principio. Consigo las tocadas, me encargo de 

toda la relación, de las negociaciones y todo. Cosa que realmente no me gusta hacer, pero, luego no hay quien más lo 

haga y pues, hay que hacerlo. 

 

Octavio. Pareciera que, si no hay otro, vas tú. 

Elihú. Es como hay que tocar, pero, nadie consigue, pues hay que conseguir, hay que hacerlo, pero, realmente por 

necesidad, no me disgusta, pero preferiría utilizar esa energía para la música. 

 

Octavio. Esa parte de la administración, las relaciones públicas, la presencia en redes a pocos les gusta, pero, hay 

que hacerlo ¿no? 

Elihú. Sí, hay que hacerlo y sobre la marcha vas viendo cómo hacerlo y trato de hacerlo lo mejor posible, te decía, 

estar en la búsqueda de mejorar en todos los sentidos, tanto en lo musical como en la administración de la banda. 
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Octavio. Tú como líder te encargas de que, por ejemplo, Edgar (bajista de Radio Blues) sea más cuidadoso en su 

ejecución, el baterista, que en su momento fue Demex, en otro momento estuviste con Daniel Reséndiz (ver los dos 

números anteriores de Cultura Blues), tú dirigías como tenían que tocar o eras más de dejar hacer y que ellos 

mismos busquen su camino. 

Elihú. Un poco las dos. Tal vez la idea de cómo me gustaría que sonara la canción haciendo o arreglando en caso de 

que sea un cover, pues las primeras ideas surgen de mí, decirles: a mi me gustaría que sonara así o tengo esta idea, 

tengo esta rola ya casi lista, en esta parte me gustaría que metieras esto y esto, pero, no es ninguna imposición es 

como más en sugerencia y al final me gusta que los músicos también aporten, que me digan ¿qué te parece mejor 

esto y esto? Edgar es con el que llevo más el grupo, es con él con quien he trabajado el grupo durante más tiempo, 

además de lo musical, lo administrativo. Como que los dos somos los que llevamos la banda, un poco más yo, pero él 

siempre ha sido parte fundamental en todas estas situaciones. Yo no soy músico con formación, él sí, entonces… 

aparte él es buen músico y tiene más experiencia y conocimiento musical; él se encarga de los arreglos y mejora 

mucho las cosas que yo llevo. En las rolas, los detalles, que es lo más importante, el lleva esa parte, para que la rola 

ya quede como debe ser, pulida y bien presentada; entonces es como sugerirles y que ellos también aporten y, si al 

final de cuentas no me gusta o no me convence al final ya lo vamos arreglando entre todos. 

 

Octavio. El esfuerzo que tu has hecho, por ejemplo, con la armónica ¿es algo que les pides a tus músicos? 

Elihú. En realidad no intento pedírselos, en realidad ellos, todos los músicos que han pasado por la banda, los 

invitados los que han sido espontáneos o los que han durado más tiempo como Demex o el baterista que estuvo 

después, Oscar, Edgar, que estuvo casi desde el principio, han sido músicos, el único que no ha sido músico soy yo, 

jejeje; todos los músicos que han pasado por Radio Blues, son de escuela y todos ¡me enseñan a mí!  

 

Octavio. Eso es bueno ¿no?, el intercambio y la mutua influencia. 

Elihú. Exactamente. A propósito de una de tus preguntas ¿cómo fomentas la confianza en tus músicos? Es que cada 

músico tenga su momento. Si están haciendo un solo y la gente se está prendiendo ¡que se sigan! eso está chido, no 

es de que no me vayas a opacar y ya no toques tanto, al contrario, aquí siempre hemos sido de la filosofía de que, si 

eres bueno, pues, ¡explayate! Porque eso hace que la banda crezca ¿no? Como todos tienen buen nivel no hay 

necesidad de decirle: pues, prepárate. A lo mejor sacar la rola luego de que entran sería lo único. Pero, de ahí todos 

los músicos han tenido muy buen nivel. 

 

Octavio. Ahora en cuanto a ustedes, en Radio Blues, su relación fuera del escenario ¿qué es lo que te parece más 

importante a ti? Para que haya esa integración de banda y tengan confianza, que consideras que es lo fundamental 

para que sean buena banda, en lo referente a la cohesión. 

Elihú. Tener un grupo es como tener una relación de pareja, porque estás muy ligado con ellos, constantemente se 

están viendo. Si alguien falla, el grupo falla, en una relación si alguno de los dos falla, la relación se puede venir abajo. 

Son relaciones personales y las relaciones pueden ser muy complicadas, una de las circunstancias es que haya 

confianza y sinceridad, si algo nos está molestando, pues, hablarlo. 

 

Octavio. Bueno como en todas las relaciones sanas o enfermas, hay momentos de fricción ¿cómo lo manejas tú? 

Elihú. Que haya confianza y si hay algún problema tratar de resolverlo. Después hay diferencias que no se pueden 

resolver y vienen los truenes, pues, hay músicos que no les agrada lo que hacemos y forman otros proyectos, aunque, 

todos los músicos que han pasado por la banda hemos sido buenos amigos; no sólo hemos sido compañeros sino 

buenos amigos, como fue el caso con Demex, con Óscar y no se diga con Edgar, que es con el que más tiempo llevo 

trabajando, hay una amistad de por medio con estos ex integrantes y con Edgar.  
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También con Daniel que es una personalidad como muy de camarada, muy de brother, por eso cuando trabajamos 

con él fue una experiencia muy padre, había una relación anterior y cuando trabajamos fue una relación con una 

fluidez muy chida. 

 

Octavio. Eso es lo que él me decía: Cuando trabajas con músicos que tienen calidad caes en blandito. Ya ni te 

preocupas por muchas cosas. 

Elihú. Exactamente, mejor no se puede definir. En esos casos entre músicos, Edgar era el que se encargaba de 

pasarles las rolas, las partituras, les decía: aquí está la partitura y, sin problemas, es una ventaja de trabajar con gente 

que está al mismo nivel. 

 

Octavio. De Edgar yo no lo veo, tiene presencia en el escenario, me gusta su actitud, pero, no es el frontman porque 

¿quién canta en tu banda? Esa pregunta va con filo porque eres el que llama la atención y dirige a la banda ya que 

estás ganándote a la audiencia, también la diriges ¿no sé si te ha pasado? Porque, así como tú dices, hay un 

momento de explayarse, a ti también te ha tocado y empiezas a jalar a la gente y vas liderando no sólo a la banda 

sino también a tu público y ¿te has dado cuento cómo lo haces? 

Elihú. Pues yo. ¿Cómo te diré? Agarras una comunión con el público y todo se da en automático, no lo planeas antes; 

si das todo en el escenario, si eres honesto, te das todo tú y la gente lo recibe. Solito se crea ese ambiente de unidad 

entre el público y el músico, aunque hay públicos que luego son muy difíciles de tratar. Hay de todo. Es muy difícil, 

nos ha pasado que como que no le entienden mucho a lo que estamos tocando, pero, pues ya al final… a la última 

rola ya se prenden, jejeje. Una vez nos pasó, como que no, no, no… si aplaudían, pero, más porque tenían que 

hacerlo, porque tenían que aplaudir, pero, ya al final ¡Otra, otra, otra! Y ya se empezaron a prender y dijimos ya 

llevamos hora y media tocando y ahora quieren más. Al final se prendieron. 

 

Octavio. Muy bien. Pero, para esa parte pues, no hay escuela para hacer eso, que haya alguien te diga: ¡Aquí te 

vamos a dar el curso para ser Mick Jagger!, no lo hay. 

Elihú. Yo creo que eso ya también se trae; a algunos se les da muy natural ya lo traen, como Mick Jagger con esa 

capacidad escénica y, además me sorprende que, a la edad que tiene, ese señor anda como si tuviera 20 años de aquí 

para allá y no es un escenario chiquito, son unos escenarios enormes y además corre ¡súper admirable! Y bueno, en 

el caso de ellos, son cuates que nacieron para eso y estamos otros que no nacimos para eso y a’í se nos va dando de 

alguna manera o tratamos de… 

 

Octavio. En este punto ¿qué es más importante, el talento o “fabricarte”, construirte, estudiando o practicando? 

Elihú. Yo creo que las dos. No hay formula, porque, tú ves artistas que sabes que no tuvieron una formación, que 

evidentemente no fueron a una escuela de música, pero, son grandes artistas que son grandes compositores, sobre 

todo se da en los compositores que en los ejecutantes de algún instrumento. Hay gentes que son poetas de 

nacimiento y nunca fueron a la escuela, a lo mejor son medio para pulirse y ya lo traen y hay gente que se la pasa 

estudiando muchos años música y tiene doctorados, y no destacan igual, como que no hay una formula. Si ayuda que 

tengas una formación, pero eso tampoco garantiza ser músico inclusive. 

 

Como ya se está haciendo costumbre el espacio es insuficiente para referir toda la riqueza de esta entrevista. Mis 

lectores les prometo la segunda parte para el año próximo. Pero, no sin antes desearles felices fiestas de fin de año y 

mucha salud. 

Blue line was my blues and 

the red line was my mind. 
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Delmark Records presenta  

Es bueno ser rey 
 

José Luis García Fernández 
 

 
 
 

Capítulo 5. Mojo Morganfield with The Mannish Boyz - It’s Good To Be King (2020) 

 

Semblanza 

Joseph “Mojo” Morganfield nació el 14 de abril de 1964 en Chicago, Illinois. Es el hijo menor de la leyenda del blues, 

Muddy Waters. Comenzó su carrera cuando era un niño siguiendo los pasos de su padre, viajando y actuando con él, 

simplemente creciendo en el blues. Aprendió a tocar la guitarra con su padre, pero también por parte del guitarrista 

de aquella prestigiosa banda, Bob Margolin. 

 

Mojo dejó temporalmente la música con el propósito de jugar basquetball universitario después de ganar una beca 

en la Universidad del Norte de Iowa, así como por formar una familia. En el 2018, grabó 4 temas: Let´s play Chess, 

Missisippi Found Me, Who’s Gonna Be Your Sweet Man When I´m Gone, y I Can’t Get No Grindin’; acompañado por 

The Mannish Boyz, quienes han estado siendo su banda principal de apoyo. 

 

En 2019, Mojo abrió para Bad Company con Paul Rogers. También actuó en el escenario ‘Front Porch Stage’ del 

Festival de Blues de Chicago, justamente, con The Mannish Boyz (donde tuve la fortuna de ver su actuación). Es 

embajador, partidario y promotor en el prestigioso Salón de la Fama del Blues de Chicago. Asiste a muchos eventos 

públicos en nombre de su padre, Muddy Waters, manteniendo vivo su nombre y legado. Está ansioso, como muchos 

artistas en el mundo, cuando la pandemia lo permita, para volver a los distintos escenarios, clubes y festivales de 

Chicago, Estados Unidos y Europa. 
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Mojo Morganfield y Keith Johnson en el Festival de Chicago 2019 (Foto: José Luis García F.)  

 

Al respecto de su reciente sencillo para Delmark Records: It’s Good To Be King, seguramente un previo de lo que será 

un nuevo álbum, Mojo nos comenta: “Big Daddy Gumbo me envió la canción pidiendo que la escuchára, y me gustó 

de inmediato. Le puse mi propio sello, pero me encantaron los ingredientes originales de la canción. Cada persona 

tiene su castillo: familia, amigos y las cosas de las que te rodeas. Eso es lo que dice la canción. Una persona debe 

sentirse como un Rey o una Reina cuando todo va bien. ¡Cuando el mojo está funcionando! ‘A cada capillita le llega su 

fiestecita’. Todo el mundo debería tener su momento, y no sucede todos los días, así que cuando suceda, ¡disfrútalo!” 

 

La canción es, sin duda, un agradable blues estilo Chicago, tocado magistralmente por The Mannish Boyz + los artistas 

invitados: Brother John Kattke: piano; Ronnie Baker Brooks: guitarra; y Billy Branch: armónica. Mientras disfutamos, 

una y otra vez esta canción, nos mantendremos a la expectativa de lo bueno que nos pueda ofrecer esta interesante 

alianza entre Joseph “Mojo” Morganfield y Delmark Records.  ¡Sí señor! 

 

Mojo Morganfield - It’s Good To Be King 

https://youtu.be/kZJb-pqfoSk 

 

 
 

https://youtu.be/kZJb-pqfoSk
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De Frank Roszak Promotions 

Mick Kolassa ha vuelto 
 

José Luis García Fernández 
 

 
 
 

Mick Kolassa – If You Can’t Be Good, Be Good At It (octubre de 2020) 

 

Mick Kolassa, también conocido como Michissippi Mick, es un un músico de toda la vida y fanático del blues 

incondicional, que también fue miembro de la junta directiva de la Blues Foundation. Su amor por el blues comenzó 

hace 50 años y con este nuevo, y sus álbumes anteriores se ha permitido compartir ese amor con el público.  

 

Particularmente, le he dado seguimiento a los cuatro anteriores discos, que, desde mi punto de vista, sin tener 

muchos reflectores, resultan muy atractivos para mi gusto. Primero fue en el 2017, You Can’t Do That (Acoustic Blues 

Beatles Tribute) que como su nombre lo dice es un tributo en versiones acústicas a temas de los Beatles, con arreglos 

de blues que interpreta acompañado por Mark Telesca. Algo que siempre me hubiera gustado hacer ¡Un agradable 

álbum! 

 

En 2018 publica el álbum Double Standars (Duets of Classic Blues Songs). Realizado al lado de amigos y músicos 

invitados, como se está haciendo costumbre en muchos artistas, y tocando algunos temas por demás tradicionales, 

pero siempre con su sello de originalidad. Algo que siempre me hubiera gustado hacer ¡un disco muy destacado!  

 

Para 2019 se reúne con la banda: Taylor Made Blues Band para lanzar el álbum 149 Delta Avenue con nueve temas 

originales y tres covers, como es la costumbre de la agrupación. Algo que siempre me hubiera gustado hacer. ¡Una 

grabación de blues de libre alcance! 
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En el impensado año de 2020, su dosis de grabación anual se había cumplido con Blind Lemon Sessions, publicado a 

principios del año. Mick comenzó este álbum acústico cuando Thomas Schleiken, de Blind Lemon Records, lo invitó a 

hacer algunos shows en Alemania y grabar un par de canciones para un álbum recopilatorio. Algo que siempre me 

hubiera gustado lograr ¡Un álbum resultado de algunas sesiones! 

 

En la presentación de otro nuevo álbum en este mismo año, If You Can’t Be Good, Be Good At It, Mick nos comenta: 

“Pueden ver que me encantan todos los estilos de blues, y también me encanta encontrar la canción de blues 

escondida en melodías que la mayoría de la gente no consideraría blues. Me gusta llamar a lo que hago "Free Range 

Blues" (Blues de libre alcance). Espero que disfruten escuchándolo tanto como yo disfruté armándolo”. 

 

Mick Kolassa y el guitarrista, Jeff Jensen (Taylor Blues Band), se han unido nuevamente para producir uno de los 

mejores álbumes de Mick hasta el momento. Juntos han reunido una buena cantidad de blueses al estilo de Mick. Los 

han grabado en medio de la pandemia, resultando todo un desafío, ¡pero lo lograron!, al reunir a un grupo de amigos, 

para una banda que solo Memphis y las áreas circundantes pueden proporcionar. 

 

Mick Kolassa: voz, y guitarra acústica; Jeff Jensen: guitarra eléctrica, guitarra acústica y percusiones; Bill Ruffino; bajo; 

John Blackman: batería; (1-9, 11), percusiones; Rick Steff: teclados; Eric Hughes: armónica; David Dunavent: guitarra 

eléctrica (4, 7, 10), y coros (10); Tullie Brae: coros (2, 3, 6); Marc Franklin: trompeta (1, 3, 6, 7); Kirk Smothers: sax (1, 

3, 6, 7); Brad Webb: guitarra slide (2); Alice Hasen: violín (5); Kern Pratt: guitarra eléctrica (5); Willie Hall: batería (10); 

y Weston Caldwell: percusiones (10). Lista de canciones: 1. I Can’t Help Myself; 2. Lo and Behold (James Taylor); 3. If 

You Can’t Be Good, Be Good At It 4. A Good Day for the Blues; 5. I’ve Seen; 6. We Gotta; 7. Sweet Tea; 8. Slow and 

Easy Love; 9. Good Night Irene; 10. Who’s Been Talking (Chester Burnett); 11. She Kept Her Head Up. 

 

El álbum comienza con I Can’t Help Myself, una canción rara de amor que es un R&B de Memphis, de principio a fin. A 

esto le sigue el "descubrimiento" de Mick, un tema de James Taylor, Lo and Behold, que comienza con ángeles 

cantando y luego resulta un rock que trae fuego y azufre. La tercera pista es la canción principal del álbum, If You 

Can’t Be Good, Be Good At It, una frase que Mick usa a menudo al final de una conversación. La pista 4 es un 

poderoso blues lento en tono menor, A Good Day For The Blues, una canción sobre todo lo que va mal.  

 

El siguiente es I’ve Seen, en el que Mick canta sobre lo que ha visto y lo que más quiere ver. En We Gotta, Mick invita 

a una amiga a perseguir las estrellas y cerrar bares. Al vivir en el corazón del Medio Sur, Mick ha desarrollado un 

aprecio por la bebida favorita de la región, Sweet Tea, así que, ¡escribió una canción al respecto! Slow and Easy Love 

es otra canción de blues lento que es bastante popular entre las chicas de los shows en vivo de Mick, ¡o al menos lo 

eran cuando se podían hacer!  

 

Mick escribió Good Night Irene para un amigo que es DJ. Who’s Been Talking es una canción clásica de Howlin’ Wolf, 

escrita por el propio Chester Burnett. Para grabar esto, Mick invitó a un amigo muy especial, el Blues Brother, Willie 

“Too Big” Hall, para tocar la batería. El álbum se cierra con She Kept Her Head Up, una canción escrita para y sobre su 

hija, Kassi, y su batalla contra el cáncer de mama. No es un blues, ¡pero eso no importa! Este álbum está destinado a 

ser divertido y triste, para llevarte hacia arriba y hacia abajo, y hacia atrás, y darte muchas razones para volver y 

escuchar unas cuántas veces más. ¡Algo así que siempre me hubiera gustado hacer! 

 

https://open.spotify.com/album/7AHsQiqHwszlXXExhw7PgR?si=HN1ZjUscTgCItDZRX8tK9Q 

 

https://open.spotify.com/album/7AHsQiqHwszlXXExhw7PgR?si=HN1ZjUscTgCItDZRX8tK9Q
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+ Covers  
 

A las puertas del ‘Blues de la Cabaña’ 2 
José Luis García Fernández 

 

 
 

The Doors: A las puertas del “Blues de la Cabaña” 2ª parte 

 

Morrison Hotel (febrero de 1970) 

Hubo que esperar hasta el siguiente disco, Morrison Hotel, con su rhythm and blues lleno de pasión y con temas tan 

emocionantes como ‘Queen of the highway’, para atraer nuevamente los favores de la crítica y restituirles el 

reconocimiento de sus fans. Morrison, en sus letras, alcanzó un nivel de sed nerviosa que acrecentaba aún más la 

fuerza de impacto.  

 

Empezaba con las representaciones en la autopista de, Roadhouse blues: “He ahogado mis dudas en cerveza/el futuro 

es una prostituta caprichosa y el fin una mujer fiel/niña, no hay nada que hacer/dispersamos nuestras cenizas /entre 

pliegues de la noche”. Seguía la ardiente exaltación amorosa de You make me real, y el sueño escalofriante de Peace 

frog. Imágenes de menstruación femenina, de violencia metropolitana, de racismo y guerra, en una especie de fresco 

teatral épico. “La sangre en las calles me empapa los cabellos/la sangre borbotea hasta las rodillas /la sangre canta 

por las calles de Chicago/la marea de sangre sale a perseguirme”, concluía la voz de Jim en una secuencia poética 

terrorífica.  

 

Pero también estaba la dulce y un poco melancólica ternura de: Blue Sunday, y las inflexiones latinas de: Land ho!, 

sobre las inquietudes de los viejos marineros, mientras que Queen of the highway mitificaba el encuentro de 

Morrison con Pamela, su mujer, “Soberbia tigresa deslumbrada/por las garras del monstruo/forrado de cuero 

negro/soberbia princesa/reina de la autopista”.  
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Indian summer, era un apasionado idilio, mientras que el disco se cerraba con Maggie M´gill, casi una fotografía 

tomada en alguna “ciudad pestilente” del profundo sur, entre miserables en busca de aturdimientos efímeros y 

agitados por un incomprensible destino de desolación. 

 

La rabia de los primeros tiempos parecía atenuada por una filosofía fatalista que también conoció momentos 

punzantes, pero parecía haber superado definitivamente las ardientes provocaciones iniciales. Sin embargo, 

musicalmente, el nuevo álbum abandonaba las veleidades jazzísticas y volvía al rhythm & blues más potente. Es obvio 

que cuantos habían idealizado a Morrison y a sus Doors como paladines de una cultura rebelde quedaron 

desilusionados, si bien muchos apreciaron la sofisticada búsqueda compositiva y el riguroso equilibrio poético. 

 

The Doors - Queen of the Highway (versión jazz) 

https://youtu.be/wfkEgEqbwTw 

 

Los bonus tracks en esta ocasión son diez y estos más los temas originales lo hacen uno de mis dos favoritos de la 

banda: Talking Blues; Roadhouse Blues (toma 1-3); Roadhouse Blues (toma 6); Carol; Roadhouse Blues (toma 1); 

Money Beats Soul; Roadhouse Blues (toma 13-15); Peace Frog (Diálogo & falso inicio); The Spy (versión 2); Queen of 

the Highway (versión jazz). 

 

Absolutely Live (julio de 1970) 

Sea como fuere, los Doors del ayer, reaparecieron en un doble álbum, publicado en 1970 y grabado en vivo en varias 

localidades americanas entre julio 1969 y febrero de 1970. Era Absolutely Live y, junto a temas ya conocidos en sus 

conciertos, incluía: The celebration of the lizard, el largo poema que fue trasladado al disco en una sufrida 

declamación sobre fondo musical.  

 

Se componía de diecisiete estrofas que exponían toda la compleja y tortuosa poética de Morrison. Empezaba con 

imágenes apocalípticas, calles invadidas por animales en libertad y “perros rabiosos” escenarios de “caos y 

destrucción”, donde aún nacían nuevas vidas “de piel brillante de mucosidades y sudor”. Y también siluetas de 

serpientes “viscosas” o “laminadas de oro blanco/sobre un esqueleto de vidrio retorcido” avanzando en el juego de la 

locura. La huida a la irrealidad era el único modo, decía Morrison, de escapar de un mundo que se desintegraba.  

Y en este juego de locura voluntaria, de abandono total de cuanto había tenido indicios de vida, “No podemos 

contemplar el sol/sólo queda tiempo para huir”, se perfilaban escalas impensables, entre la continua intermitencia 

entre lo real y lo irreal.  

 

Como el espejismo de una villa lujosa, lejos de los fastuosos del poder, “El cadáver del presidente yace en el coche”, 

reducido a fantasma y por tanto inofensivo, “Sígueme, no iremos lejos/caminaremos en Oriente hacia la corte del 

Zar”. Se hablaba de la “serpiente” que suscita el deseo de la “hija del reverendo/culto en el pozo sobre el margen de la 

calle” y que desencadenaba con su canto la euforia pagana del carnaval, la violencia de “cada instinto de cada ser”. 

Y de la serpiente pasaba a la imagen del Rey Lagarto, el gran transgresor que metía, “en los garajes los coches de la 

policía” y que desde su “palacio de exilio voluntario” mantenía sobre el mundo su ilimitado poder de rebelión y de 

alternativa a los tabús de una sociedad incapaz de realizar el instinto dionisíaco que se esconde dentro de cada 

hombre.  

 

En la interpretación que Morrison hacía de su poema, que era además una síntesis perfecta de su “filosofía”, 

desarrollaba una tensión altísima, si bien el autor en una serie de entrevistas no parecía ser consciente de haber dado 

a la historia la obra maestra de su poética. 

https://youtu.be/wfkEgEqbwTw
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The Doors – Five To One 

https://youtu.be/0limbl8aPZI 

 

Lista de canciones: 1. House Announcer; 2. Who Do You Love?; 3. Alabama Song (Whiskey Bar); 4. Back Door Man; 5. 

Love Hides; 6. Five to One; 7. Build Me a Woman; 8. When the Music's Over; 9. Close to You; 10. Universal Mind; 11. 

Petition to the Lord with Prayer; 12. Dead Cats, Dead Rats; 13. Break on Through (To the Other Side); 14. Celebration 

of the Lizard; 15. Soul Kitchen. 

 

L.A. Woman (abril de 1971) 

Pocos meses después de Absolutely live, fue editado otro álbum que relanzó clamorosamente a The Doors. Tras el 

escándalo de la exhibición y juicio de Miami. El disco, publicado en aquel dramático 1971, se tituló L.A. Woman y fue 

mucho más que un homenaje a Los Ángeles y a sus mujeres. El público y la crítica lo acogieron con entusiasmo, 

decretando el arranque de una nueva juventud de Morrison y su grupo. Por mucho, particularmente junto a Morrison 

Hotel, es mi disco favorito. Con harto rock-blues. ¡Yeah! 

 

En esta ocasión, el tema que llevó a The Doors a la cabeza de las listas, era el menos interesante del disco, Love her 

madly, más que nada sencillo y bastante alejado de la poesía alucinada del mejor Morrison. También obtuvo un gran 

éxito la dulce melodía de Riders on the storm. El disco se abría con Changeling, retrato de un nómada que cambia de 

casa continuamente, se enriquece y despilfarra toda su riqueza yendo de una ciudad a otra, “No puedo permanecer 

quieto/mi condena es cambiar”, y en el que es fácil reconocer al propio Morrison. 

 

Y si la siguiente, Love her madly, es una apasionada declaración de amor, Been down so long, es otro autorretrato, el 

de un hombre “deprimido desde hace tanto tiempo”, en el que el autor desnuda despiadadamente su propia crisis 

existencial y su propia soledad, “Estoy mal desde hace tanto tiempo que he acabado por parecerme que estoy 

bien/¿por qué ninguno de ustedes/hace algo para liberarme?” 

 

También Cars hiss by my window, es la imagen de un hombre solo contra el mundo, confinado en el observatorio de 

su ventana como si estuviera en una cárcel entre cuyos barrotes se filtraran los ruidos de la vida, efímeros “como la 

espuma marina, como olas sobre la playa”. Junto al protagonista se encuentra una joven, pero ella, está “tan lejana 

que no se puede tocar, como un fantasma”, y el único apoyo parece ser la muerte que “te besará con los labios de 

una muchacha gélida/entre los brazos de una habitación oscura”. 

 

La misma desolación se halla en los versos de L.A. Woman. Esta vez el protagonista es un hombre arrojado a una 

ciudad que gira entre panoramas de tristeza e imágenes de alegría neurótica. Los Ángeles asume el aspecto de una 

mujer de cabellera flameante, bellísima y, a la vez, dramáticamente sola. En L´America, se habla de América Latina, 

pero también de Estados Unidos vistos por los italianos o los portorriqueños llegados en busca de la esperanzadora y 

mítica tierra prometida para “darse de narices con una acogida a regañadientes”.  

 

Hyacinth house, era un rápido flash sobre el poder, “¿Qué demonios han maquinado para recortar la melena a los 

leones?”, y un enésimo retrato de una soledad sin salida, “Quiero acariciar a una compañera desconocida/cuántas 

veces tengo que decirte/que necesito una nueva amiga: la última”.  

 

The Doors – L.A. Woman 

https://youtu.be/o3MhBHZrMms 

 

https://youtu.be/0limbl8aPZI
https://youtu.be/o3MhBHZrMms
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Crawling king snake, es un estupendo blues, sin duda. La crítica destacó como el mejor tema a The WASP (Texas Radio 

and the Big Beat). Su letra, recitada sobre una base musical, es un ataque contra el burgués americano, reaccionario y 

obtuso, contrapuesto a la inocencia del negro y a su “paradisiaco orgasmo sonoro”. Riders on the storm, otro hit 

extraído del álbum trata de quienes han sido “lanzados a los peligros de este mundo/como perros sin un hueso que 

morder/o actores sin guión”. Bonus tracks:  1. Orange county suite; 2. (You need meat) Don’t go no further. 

 

Un poeta en París 

Terminando el disco Jim Morrison decidió dar a su propia existencia un cambio radical y se trasladó a París con 

Pamela para dedicarse exclusivamente a la literatura. Anunció oficialmente que quería tomarse unas vacaciones, 

pensando en un definitivo abandono del grupo y quizá del rock, incapaz como era de convivir serenamente con su 

imagen pública. Incluso esperaba desintoxicarse del alcohol y la droga para encontrar nuevas energías y recuperar la 

inspiración. Una periodista, Tere Tereba, que fue a verle a su apartamento en la Rive Droite, en el barrio de Marais, a 

pocas manzanas de la Place de la Bastille –y no lejos del cementerio donde Jim, sería enterrado-, lo encontró 

aparentemente repuesto de una depresión que parecía incurable. Jim le dijo que había dejado de beber, y ya no tenía 

aquel “aspecto espectral de fantasma enfundado en cuero negro, más conocido en Los Ángeles como Rey Lagarto”.  

 

Le habló con mucho amor de París, de su intención de “hacerse inmortal” con la literatura, cosa que con el rock no 

era posible, y le mostró un manuscrito en el que estaba trabajando. Con su invitada y con Pamela, fueron a comer al 

“Coupole”, el punto de encuentro de Fitzgerald, Hemingway y Sartre, decorado con las pinturas de Picasso, Klee, 

Modigliani, paraíso del artdéco. En la mesa le contó como The Doors estaban buscando una forma de seguir sin él, y 

que le estaban llegando jugosas ofertas cinematográficas que rehusaba porque le impedirían escribir. La imagen que 

daba de sí mismo era la de un hombre por fin sereno, fascinado con su nueva patria, sinceramente estupefacto de 

que su entrevistadora no viera la hora de dejar París para retornar a América. Pero, antes de que pasara siquiera un 

mes, el de 3 julio de 1971, se difundió por todo el mundo la noticia de que Jim Morrison había muerto por un paro 

cardíaco en la bañera de su casa. 

  

The Doors sin Jim 

Los Doors restantes intentaron continuar una difícil supervivencia con dos álbumes, Other Voices y Full Circle, que lo 

único que consiguieron fue hacer añorar la ausencia de Morrison. Manzarek intentó reemplazarlo como cantante, 

pero los resultados fueron muy mediocres. De modo que la banda se disolvió en 1973. Densmore y Krieger formaron 

The Butts Band junto al cantante inglés Jess Roden, al que luego sustituiría Michael Stull; produjeron dos discos 

publicados en 1974 y 1975 y luego se separaron, Krieger se pasó al jazz-rock publicando, Robbie Krieger and friends. 

 

Por su parte, Manzarek intentó inútilmente reformar a The Doors, y luego realizó una serie de álbumes en solitario en 

los que destacaban su presunción y poquísima profundidad: desde The Golden Scarab, de 1975, hasta la pretenciosa 

transposición de Carmina Burana de Carl Orff, publicada en 1983. Le fue mejor a finales de los setenta y principios de 

los ochenta como productor de un interesante grupo punk californiano, llamado The X, a los que se deben, entre 

otras cosas, algunas versiones de canciones de The Doors. En 1978 los tres Doors supervivientes se reunieron para un 

disco, An American Prayer, en el que la voz de Morrison leyendo algunos de sus poemas, en una grabación de 1970 

fue superpuesta a un fondo musical. 

 

The Doors - An American Prayer 

https://youtu.be/Q0D8mNPGtAs 

  

  

https://youtu.be/Q0D8mNPGtAs
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Huella Azul 
Óscar Rojas y su Historia del Rock 

 

María Luisa Méndez 
 
 

 
 

 

Breve entrevista con Óscar Rojas, cantante y fundador del grupo de rock tapatío: La Revolución de Emiliano Zapata. 

En el contexto de sus cápsulas en las redes sociales: Historia del Rock, que incluyen comentarios del nacimiento de 

este género, hijo predilecto del Blues. 

 

CB. ¿Desde cuándo, dónde y cómo es que nace su incursión en el rock y la fundación del grupo, La Revolución de 

Emiliano Zapata? 

Óscar. Existió un grupo llamado Los Frenéticos del Ritmo que duró desde 1960 a 1969, con ellos debuté y permanecí 

un año, fui el penúltimo cantante. Fue en 1968, tenía 17 años. Formamos a La Revolución de Emiliano Zapata en 

1969, el 11 de septiembre fue nuestro primer ensayo (exactamente dos años antes de Avándaro). A un amigo se le 

ocurrió el nombre, en parte por el bigote que usaba también de alguna manera queríamos hacer una verdadera 

revolución de amor y paz, y porque todos los grupos usaban nombres cortos y en inglés. 

 

CB. Sabemos de la importancia y las peripecias de la grabación de su original e icónico disco, que contenía su éxito 

Nasty Sex, a través de los libros ‘Rock Mexicano. Ahí la llevamos cantinfleando…’ de Mercedes Belén Valdés; y 

‘Estremécete y Rueda. Loco por el Rock & Roll’ de Federico Rubli, ¿Le gustaría compartirnos alguna anécdota al 

respecto? 

Óscar. Hubo un certamen en una radiodifusora local, netamente de Rock, Radio Internacional, nos invitaban a todos 

los grupos tapatíos que tuviéramos un tema propio y exclusivamente en inglés (en ese tiempo no se concebía el Rock 

en otro idioma), al escuchar la convocatoria empezamos a crear nuestro tema, Javis (el guitarrista principal empezó a 

guitarrear, un amigo y yo pusimos las palabras y se me ocurrió el título).  
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Logramos muchas llamadas a la estación y los locutores convirtieron el certamen en concurso, el público buscaba en 

las tiendas los temas que grabamos todos los grupos y no existían, entonces, nos vinieron a ver de distintas 

discográficas y acertamos a firmar con Polydor, quienes hicieron una gran labor primero a nivel nacional y luego 

internacional. 

    

CB. ¿Cuáles eran las principales influencias que envolvían a ese proyecto musical, un hito en la historia del rock en 

México? 

Óscar. De todo un poco, todo lo de vanguardia entonces: The Beatles, The Rolling Stones, The Doors, Creedence 

Clearwater Revival, y tantos más.  

 

CB. ¿Cuál sería un resumen de su trayectoria musical en estos largos 50 años, a partir de aquel inusitado y 

merecido éxito de La Revolución de Emiliano Zapata? 

Óscar. Después de la herida mortal causada al Rock nacional causada por el gobierno de entonces, derivada de 

Avándaro y que fueron cancelados todos los apoyos, permisos y demás; me retiré de los escenarios por muchos años 

más no de la música. Hasta aproximadamente en el año 2005, armé otro grupo de Rock que hoy se llama:  Re-

Evolución, tocamos versiones con algunos arreglos y creaciones propias.  

  

CB. Nos enteramos de la publicación de su libro “Raíces del Rock Tapatío (1959-1972)”, ¿Qué encontramos en él? 

Óscar. La parte principal muestra los testimonios de 30 testigos de la historia del Rock tapatío, en su mayoría 

músicos, aunque también participa un poeta, un fotógrafo, un locutor y otros. La portada la realizó el artista plástico, 

Alejandro Colunga y el prólogo lo realizó el poeta, Jorge Zouza.  

 

CB. ¿Dónde se puede conseguir este libro?  

Óscar. Actualmente no hay existencia, aunque hay interés por parte del ITESO en realizar una reedición una vez que 

pase la pandemia.  
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CB. Nos enteramos recientemente de sus “cápsulas” de la Historia del Rock en redes sociales, a través de un amigo 

mutuo, el baterista, Francisco Javier García. ¿Cuántos capítulos ha publicado?, ¿Cuál es su contenido? y ¿Qué 

esperamos en los próximos capítulos? 

Óscar. Hasta ahorita, solamente van 4 que tratan del nacimiento del Blues. A continuación, tratarán del nacimiento 

del Country, del Jazz, Booguie Wooguie y otras vertientes del Country, el Blues eléctrico, Rhytm & Blues, Rockabilly y 

Rock & Roll. Después cuando el Rock perdió el Roll, ya en los 60. 

  

CB. Nos gustaría dar a conocer estos interesantes episodios de la Historia del Rock, ¿nos compartiría esos videos 

para que los conozcan nuestros lectores? 

Óscar. Con gusto comparto ligas, así como de otro proyecto que se llama, Underground Música, lo que no se tocaba 

en la radio en ese tiempo. 

 

Historia del Rock - Cápsula No. 1 

https://youtu.be/eGkOedxo4AM 

 

Historia del Rock - Cápsula No. 2 

https://youtu.be/2VCm6USySTg 

 

Historia del Rock - Cápsula No. 3 

https://youtu.be/tc4cgzqW2SE 

 

Historia del Rock - Cápsula No. 4 

https://youtu.be/wbXEwNYoLZE 

 

 

CB. ¿Qué panorama observa en general, con relación al rock y al blues hecho en México de la actualidad? 

Óscar. Considero que siempre ha habido y seguirá habiendo mucho talento y que ahora con la dimensión de las redes 

sociales se pueden lograr una gran cantidad de metas y a realizar muchos sueños.  

 

CB. ¿Dónde podemos contactarle y darles seguimiento a sus proyectos? 

Óscar. En YouTube como oscarrevorockjasmusica@gmail.com - En FaceBook como Oscar Rojas y (fan page) Oscar 

Rojas Revo 

 

CB. ¿Algo más que desee agregar? 

Óscar. Solamente agradecer y enviar a todos los colaboradores de Cultura Blues, a Huella Azul y a su amable público, 

un afectuoso y rockerísimo abrazo.  

 
           

https://youtu.be/eGkOedxo4AM
https://youtu.be/2VCm6USySTg
https://youtu.be/tc4cgzqW2SE
https://youtu.be/wbXEwNYoLZE
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Cultura Blues de visita  
Alguna vez fue 2018 

Rafael Arriaga Zazueta 
 

Postales de personajes del blues en México capturadas en diversos escenarios, algún día del 2018: Pek Santiago, Jorge Mejía, 

Jorge Cuenca, Emmanuel González, Adrián Bosques, Mauricio Oblea, Billy Branch, José Cruz, Alfonso Rosas, Guillermo Briseño, 

Natalia Marroquin, James García, Alex Mercado, Óscar Kogsni, Nayeli Stanfield, Mónica del Águila, Felipe Souza, Javi Reyes, 

Emiliano Juárez, Charly Daniels, Gary Lucas, Jorge Costales, Héctor Infanzón, Edgar Agordo, Octavio Herrero, Ray A. Sánchez y 

Alfredo Valenzuela. 
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La Poesía tiene su Norma 
 

Querido amigo... 

Norma Yim 
 
 

 
 

Hoy es una noche especial, 

siéntate frente a mi querido amigo,  

vamos a decir la verdad cara a cara y sin mentiras, 

sin ningún afán de molestar. 

 

Siéntate frente a mi querido amigo  

porque hoy, te voy a decir toda la verdad,  

hoy te voy a decir el día que a él lo amé, 

y el día que lo traicioné. 

 

Hoy te voy a decir cuándo lo vi pasar con otra, 

y ese día tú aprovechaste para seducirme, 

pero no fuiste tú el culpable, 

yo dejé que me tomáras y me alborotáras. 

 

Siéntate frente a mi querido amigo, 

vamos a desnudar mis pensamientos,  

siéntate frente a mi querido amigo  

porque hoy, te voy a decir muchas verdades. 

 

¿Acaso no es eso lo que deseas? 
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Te estoy con mis manos frotando y calentando, 

te estoy apretando, 

cómo quisiera que fuera él y no tú, 

al que me estoy bebiendo. 

 

Tú me haces perderme, 

metes mano en mi cuerpo, 

me haces tuya, 

y yo simplemente como tu esclava, 

 te doy el mando. 

 

Querido amigo, 

amante del desahogo, 

confidente para sacar verdades, 

siempre nos desinhibes. 

 

Eres traicionero, 

a veces eres relajante, 

a veces eres excitante, 

a veces sueles embrutecer 

al estúpido que no te sabe beber. 

 

Pero mira, hoy va a venir alguien, 

y vamos a estar juntos los tres, 

vamos a celebrar una fecha especial, 

y vamos hasta a bailar. 

 

Eres tan sigiloso en tu manera de actuar, 

que nos darás tanta alegría y seguridad, 

luego te vas a evaporar, 

esa es tu manera de actuar. 

 

Bueno... brindemos por el año que se va, 

Y por los que vienen. 

Salud, paz, besos, sexo, jajaja... 

 

Mi buen amigo, estamos en complicidad, 

las velas, el queso y tú... mi amigo.... el champagne. 

 

¡Salud... salud por el año que se va! 

 

 

Escúchalo en voz de su autora… 

Música de fondo, “Christmas Blues” por Frankie Rockin’ Smith 

 

https://www.culturablues.com/category/la-poesia/
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Recomendaciones 
 

Discos de reciente publicación, edición diciembre 2020 

José Luis García Fernández 

En esta edición tenemos 16 recomendaciones de cd’s, principalmente, publicados en fechas recientes. Con esta 

información seguimos construyendo un interesante catálogo de grabaciones de blues y sus géneros afines, para todos 

aquellos que quieran saber que hay de novedades al respecto.  

 

Adicionalmente, ofrecemos con esta información, una lista musical conformada para escucharse en Spotify, con un 

tema de cada uno de estos discos. Finalmente, seleccionamos un ejemplar que hemos denominado el “Disco del 

mes”.  Bienvenidos al descubrimiento de la nueva música de blues… 
 

 

Disco del mes: Take Me Back – Kim Wilson 
 

 
 

 

 

 
Shaun Murphy 

 
John Németh 

 
Danielle Miraglia 

 
The Lizzard Kings 

 
Peter Parcek 

 
Kim Wilson 

 
Aj Crawdaddy  

 
Dave Riley & Bob Corritore  

 
Fabrizio Poggi 

 
Lloyd Jones 

 
Kaz Hawkins 

 
Kid Ramos/Bob Corritore 
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New Moon Jelly Roll 

Freedom Rockers 

 
Cary Morin 

 
Giuseppe & Rodrigo  

 
Goin’ Down South 

 
 
 
 

Lista musical del mes 
 

https://open.spotify.com/album/4zDDuTSP3JKoIzaIbiW8RH?si=aaf_8uqERwy0a5dIjZP5xg 

 

 
 

 

 

 

 
 

 

 

 

https://open.spotify.com/album/4zDDuTSP3JKoIzaIbiW8RH?si=aaf_8uqERwy0a5dIjZP5xg
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