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Editorial 
 

Aires de calidad 
 

José Luis García Fernández 
 
 

La presentación de los nuevos discos de las bandas capitalinas Radio Blues (Nuevos Aires) y La Blues Band (La Blues 

Band), el primero en la “Plaza de las Artes del Centro Nacional de las Artes” y el segundo a través de los medios 

digitales como Spotify, Apple Music, Deezer, entre otros; se suman al lanzamiento de dos más en el interior del país 

como lo fue en Morelia, en el Museo de Arte Contemporáneo “Alfredo Zalce”, con el disco de la banda de jazz del 

guitarrista Juan Carlos Cortés, Pollomingus (¿Dónde Están Las Tumbas)?, y en Tijuana en el “Dalí1094 Bar” donde la 

banda Hola Soy Lola realizó la presentación formal del primer complilado musical (Blues & Jam Fronterizo: 100 

Noches, Un... Blues).  

 

Cuatro testimonios más de que el circuito bluesero en el país, sigue manteniéndose vivo,  continúamente se eleva 

con aires de calidad altamente reconocida, a pesar de los pesares. A pesar de algunas instituciones culturales 

indiferentes, de algunas entidades comerciales desconfiadas, y lo más triste, de algún “compañero” del blues siempre 

al acecho de cualquier acontecimiento exitoso, para hostigar en los medios digitales, señal inequívoca de su envidia, 

inseguridad e inmadurez. ¡Felicidades a todos los involucrados en estas obras que siguen multiplicando el acervo del 

blues hecho en México! 

 

 
Radio Blues en el CENART. Foto: Rafael Arriaga Z. 

 

En la edición de octubre de 2015, tenemos en la Portada a la banda local Radio Blues. Cultura Blues de visita en el 

CENART: fotogalería de la presentación del disco de Radio Blues. En De Colección va la reseña de los cd´s Nuevos Aires 

y New Orleans Preservation Vol. 1. Por partida doble tenemos: Huella Azul con las entrevistas al baterista mexicano 

Demex García y al cantante italo-americano Freddie Maguire; De los archivos de Kosmoblue Les Paul… músico e 

inventor y El universo “Abstratocaster” de Leo Fender; Blues a la Carta con un tema reflexivo: Jam session o 

palomazo obligado y Premios Blues Blast Magazine 2015.  

 

Sesiones Desde la Cabina presenta: La profesionalización de nuestro blues; Cortando Rábanos nos ofrece: Para el 

Profeta de las Esdrújulas; Especial de Medianoche va con Diez preguntas a Eric Clapton; Blues en el Reino Unido, 

tiene una nueva semblanza de lujo: Jeff Beck; Una Experiencia nos deleita con: Hoppin' John, un plato muy 

americano. Para cerrar con broche de oro, están Los Versos de Norma con el título: “Ayer te necesitaba tanto”, así 

como la acostumbrada Agenda. 

¡Hasta la próxima! 
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Cultura Blues de visita  
 

José Luis García Fernández – Fotos: Rafael Arriaga Z. 
 
 

Plaza de las Artes del Centro Nacional de las Artes con Radio Blues 
 

“El Centro Nacional de las Artes (Cenart) es una institución dedicada a la difusión, investigación, formación, impulso, 

debate y enseñanza del arte, la cultura y la interdisciplina. Sus doce hectáreas de extensión alojan foros escénicos, 

plazas, galerías y áreas verdes, en los que se puede disfrutar tanto de una amplia programación artística como de una 

nutrida vida académica. La Plaza de las Artes, es un foro al aire libre con capacidad para recibir a 1,500 espectadores. 

Su escenario está cubierto por una velaria confeccionada en lona plastificada. En esta plaza se realizan actividades 

artísticas familiares, para jóvenes y otras de corte infantil, con miras a la creación de nuevos públicos.” 

 

Ubicación: Río Churubusco No. 79 esq. Calzada de Tlalpan, Col. Country Club, México D.F. 
 

La agrupación Radio Blues presentó su nuevo material discográfico Nuevos Aires, en esta Plaza de las Artes la tarde 

del pasado domingo 6 de septiembre. El disco  cuenta con un toque diferente a los anteriores ya que incluye en su 

alineación la armónica, instrumento con el cual han logrado darle un giro a su sonido y variedad a sus arreglos y 

composiciones. He aquí el testimonio gráfico del evento. 

 

Fuente: http://www.cenart.gob.mx/ 
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Radio Blues: Elihú Quintero (armónica-guitarra-voz), Edgar Ordoñez (bajo) y Óscar Acevedo (batería). Invitados: 

Daniel Reséndiz (guitarra), Moisés García (trompeta), Juan Antonio García (sax tenor), Pedro Antonio García 

(trombón) y Eduardo “Lalo” Chico (guitarra). Jam: Jorge García Ledesma (armónica), Daniel Blues Project (armónica) y 

Rodolfo Cruz (armónica). 
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De Colección 
 

Nuevos aires y de Nuevo Orleans 
 

 

José Luis García Fernández 
 

La recomendación para octubre 2015, es de dos cd´s, uno de una de las principales bandas de la escena del blues de 

México; y otro de una agrupación de Nuevo Orleans, -un amable obsequio de mi gran amigo Charlie Rosete-, 

conseguido en fechas recientes en su lugar de origen. 

 

 

  
 

 
Nuevos Aires (2015) 

 

Nuevos Aires de Radio Blues es simplemente un banquete musical dedicado a la armónica. La experimentada banda 

conformada a principios del milenio, allá por el 2002, a transitado de manera correcta a partir de sus inicios desde un 

hard blues-rock con sonidos salvajes y estridentes, hasta encontrar un sello mucho más maduro y profesional con 

ritmos que no dejan de tener el estilo con el que se dieron a conocer, hasta llegar a coquetear seriamente con el jazz, 

el funk, el swing y el boogie boogie; además de permitirse la libertad de contar con músicos invitados en 

instrumentos básicos para su nueva propuesta y que encajan a la maravilla.    

 

La banda en el disco se integra con su líder el “Barba Azul” Elihú Quintero en la armónica, guitarra y voz; Oscar 

Acevedo en la batería y percusiones; y Edgar Ordoñez en el bajo. Músicos invitados: Noé Jiménez: guitarra; Pepe 

Torres: órgano; Carlos Matute: piano; Juan Pérez: guitarra; Moisés García: trompeta; Juan Antonio García: sax tenor; 

Pedro Antonio García: trombón. La alineación en la fastuosa presentación oficial del CD -que se llevó a cabo el pasado 

6 de septiembre en la Plaza de las Artes del Centro Nacional de las Artes-, incluyó además de Elihú, Óscar y Edgar a 

los tres talentosos García en los metales y al magnífico guitarrista: Daniel Reséndiz.  
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Foto: Rafael Arriaga Z. 

 

El disco contiene 11 temas, diez instrumentales y una canción; en cuanto a los créditos seis son covers y cinco 

originales… 

 

Juke. La obra inicia con un clásico del blues de Chicago original de Little Walter, en una versión algo acelerada 

sumamente poderosa y agradable. Se destaca el sencillo pero efectivo arreglo de metales, los obligados a tempo de 

todos los instrumentos y por supuesto la notable ejecución de la armónica. Un tema que desde el inicio marca el 

rumbo por donde irá el disco. 

 

Nuevos Aires. El primer tema original que da el título al disco, va con tintes hacia el jazz, fue escrito por Elihú 

Quintero. Contiene arreglos interesantes en el órgano, que me hacen recordar en momentos a Billy Branch & The Son 

Of Blues. Se destacan también las guitarras hilarantes remarcando la melodía principal.  

   

Little bitty pretty one. Original de Thurston Harris, (cantante de R & B de los años 50, poco conocido en México), 

tema que recuerda a piezas de los inicios del rock and roll, en la que se lucen los metales y la sección rítmica (bajo y 

batería), acompañando de maravilla a la estrella de la noche… a la armónica. ¡A bailar, se ha dicho! 
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Blues para Django. Una más de la inspiración de Elihú, que resulta ser un tema gitanesco, homenaje directo al 

guitarrista Django Reindhart, creador del jazz manouche. Estilo que Django creo y popularizó y que se le conoce 

también como gipsy jazz. Los metales en el track, resultan fundamentales en el buen desarrollo del tema principal. 

 

 

 
Foto: Rafael Arriaga Z. 

 
 
Swing para William Clarke. Tema con créditos de Radio Blues. Resulta ser como su nombre lo dice un swing, 

dedicado al armonicista de California, William Clarke, músico que se especializó en el blues estilo Chicago, al que le 

agregaba tintes de soul, jazz y swing. Pieza lista para poner a todos al borde la pista.  

 

The Entertainer. Tema ragtime de Scott Joplin, escrito en 1902. Más conocido por haber formado parte del 

soundtrack de la película ganadora del oscar en 1973: El Golpe. Resulta ser una curiosa interpretación que cuenta con 

la ayuda invaluable de la banda: guitarra, bajo y batería. 

 

Yukis. Elihú la escribe fundamentalmente para que sea una pieza indiscutible para bailar. Con bases en el rock & roll y 

una destacadísima participación de los solos de piano, guitarra y bajo. Le dan la fuerza suficiente para considerarla 

una de las consentidas del álbum.   

 

Born in Chicago. Original de Nick Gravenites, guitarrista, compositor y cantante nacido precisamente en Chicago. Se 

trata del único tema del disco cantado. Acertada instrumentación acompaña la voz de Elihú y por supuesto a su 

destacada armónica. 

 

Don’t get around much anymore. Estándar de jazz del legendario compositor, director de orquesta y pianista, Duke 

Ellington. Con una participación estelar de la sección de metales, pero que también muestra a toda  la banda 

ejecutando de manera acertada un jazz de muy alto calibre. 
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Mr. Cotton. Último tema de Elihú en este disco, un nuevo homenaje ahora a James Cotton, armonicista, cantante y 

compositor que perteneció en sus inicios a la banda de Muddy Waters. La armónica sutilmente amplificada toca el 

tema principal rítmico e insuperablemente bailable. 

 

Careless love. Un tema del dominio público que se convirtió a través de los años en un estándar de jazz y blues. Aquí 

incluído como bonus track en una versión de armónica y guitarra acústica. 

 

   
 

   
 

 
Fotos: Rafael Arriaga Z.
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New Orleans Preservation Vol. 1 (2009) 

 

New Orleans Preservation Vol. 1 es un disco de la Preservación Hall Jazz Band que contiene 14 portentosos temas. El 

nombre de la agrupación deriva de la preservación de un salón ubicado en el barrio francés de Nueva Orleans. La 

banda es conocida por realizar jazz tradicional al estilo Nueva Orleans. Los músicos de la banda han variado durante 

los años transcurridos desde la fundación de la sala en la década de los 60. La banda actúa en el 726 de St. Peter 

Street en el barrio francés y anda de gira alrededor del mundo por más de 150 días al año. Las puertas del salón 

fueron cerradas en el otoño y el invierno de 2005 debido al huracán Katrina. Aunque el edificio permaneció cerrado 

hasta la primavera de 2006, la banda continuó de gira. 

 

 
 

La banda en el disco es: Mark Braud, trompeta y voz; Charlie Gabriel, clarinete, sax tenor y voz; Freddie Lonzo, 

trombón; Clint Maedgen, sax tenor, voz y coros; Rickie Monie, piano; Joe Lastie Jr, batería; Walter Payton, contrabajo 

y voz; Ben Jaffe, tuba, contrabajo y pandero.  

 

Los temas: Short Dressed Gal, My Sweet Substitute, El Manicero, Sugar Blues, Choko Mo Feel No Hey, Halloween, 

Tailgate Ramble, Blue Yodel #9, I Wish I Could Shimmy Like My Sister Kate, I Don´t Want To Set The World On Fire, 

Tiger Rag, Westlawn Dirge, What A Friend y Ice Cream. 

 

¡Gracias amigo Charlie! 
 

Escúchalo completo en Spotify aquí… https://open.spotify.com/album/7z3Dd0P3mcGlbzTXDtfznd 

https://open.spotify.com/album/7z3Dd0P3mcGlbzTXDtfznd
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De los Archivos de Kosmoblue 
 

Les Paul… músico e inventor   
 

Raúl Aznar 

 
Lester William Polsfuss, cuyas invenciones tuvieron un gran impacto en la tecnología de la guitarra eléctrica, y en los 

métodos modernos de grabación en estudio, nació en 1916 en un pequeño pueblo de nombre Waukesha, como a 40 

kilómetros de Milwaukee. Durante su  adolescencia, comenzó tocando la guitarra en grupos de música country  y  de 

rhythm & blues, utilizando como nombre artístico “Rhubarb Red” ó también “The Wizard from Waukesha”. 

 

 

 

En busca de lograr sus aspiraciones en el mundo de la música, “Red” se embarcó en un viaje que lo llevó de su pueblo 

natal a Springfield, Chicago y finalmente a Nueva York, donde en 1938 consiguió un contrato para presentarse en el 

Show Radiofónico de Fred Waring, pero ahora bajo el nombre de “The Les Paul Trio”, un ensamble con el cual se 

dedicó a realizar giras constantes por varios años, de costa a costa por la unión americana. 

Durante la segunda guerra mundial, Les se enroló en las fuerzas armadas y trabajó en los servicios de radio, tocando 

con diferentes grupos. Por aquellos tiempos se hizo amigo del artista Bing Crosby, quién le ayudo a obtener un 

contrato con Decca Records en 1945, y tan solo unos años después, el joven Les Paul firmó con Capitol Records, 

donde grabó la mayor parte de su mejor material entre 1947 y 1959, tanto en el terreno de música instrumental, 

como en su dueto con la vocalista Mary Ford, quien se convertiría en su esposa en 1949. 
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Les, implementó un método de grabación conocido como “sound on sound” que consistía en grabar en un aparato 

para luego transferir el material a otra grabadora pero con nuevas adiciones a la pieza original, mientras que de 

forma simultánea, experimentaba con variaciones en la velocidad de los pasajes de guitarra, y a esta técnica le 

llamaba “múltiples”. Inicialmente utilizaba grabadoras de disco, y posteriormente grabadoras de cinta (tape 

recorders).  

“How High The Moon” fue su primera composición importante, en la cual aplicó este sistema y de ahí rápidamente 

evolucionó al método multitrack, (que viene a representar la base de los sistemas modernos de grabación que 

conocemos hoy en día), para lo cual obtuvo el apoyo de la compañía Ampex para que se encargara de la producción 

en el año de 1953.  

En cuanto a las innovaciones que realizó en la tecnología de la guitarra eléctrica, nos tenemos que remontar a 1940, 

cuando por primera vez presentó su proyecto de guitarra sólida (solid top guitar) a la Epiphone Factory en Nueva 

Jersey.  

Sin embargo Epiphone se mostró algo renuente para apoyar esta idea, por lo que Les Paul se mudó a California para 

asociarse con el artista de música country Merle Travis, el experto mecánico Paul A. Bigsby y el reparador de radios 

Leo Fender, y mientras Les Paul batallaba con la Gibson Company para que aceptaran su idea, Leo Fender se le 

adelantó y estableció su propia fábrica de guitarras “sólidas” con su propio diseño y se aventuró con un lanzamiento 

masivo de estos instrumentos en 1950, con resultados comerciales que superaron los pronósticos de ventas. 

Cuando la Gibson Company se percató de esta situación, inmediatamente llamaron a Les Paul y fue así como en el 

año de 1952, nació la guitarra Gibson Les Paul Gold Top, un modelo que sería reemplazado en 1958 por el “Sunburst 

Standard”.   
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En 1961, Gibson decide hacer drásticos cambios en el diseño de la Gibson Sunburst Standard, pero la popularidad del 

modelo original fue de tal magnitud, que en 1968, 1982 y 1987 se hicieron producciones masivas de la “Gold Top” 

original, para re-lanzarla al mercado, convirtiéndose en una de las guitarras más preciadas en el universo de la 

música.          

 

Peter Green playing a Gibson Sunburst: https://www.youtube.com/watch?v=0yq-Fw7C26Y 

https://www.youtube.com/watch?v=0yq-Fw7C26Y
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De los Archivos de Kosmoblue 
 

El universo “Abstratocaster” de Leo Fender 
 

Raúl Aznar 
 

Antes que nada, la invención de la guitarra eléctrica no se le puede atribuir a un solo individuo en particular, pero sí 

podemos afirmar, que este instrumento maravilloso fue, (y sigue siendo), una evolución de una serie de 

experimentos y colaboraciones que se han realizado a través de los años, entre músicos, fabricantes e ingenieros. 

Clarence Leo Fender nació en Anaheim, California en 1909. Desde niño mostró una gran pasión por la reparación de 

radios, y esto lo llevó a desarrollar un importante interés en la fabricación de amplificadores y aparatos electrónicos 

en general. 

 

 
 
Leo comenzó a trabajar en la idea de construir una guitarra tipo “solid body” desde 1943 y para mediados de la 

década de los años 40´s fundó la empresa K&F junto con su socio Doc Kauffman, quién a su vez ya había colaborado 

anteriormente en el diseño de la línea Electro´s de la Compañía Rickenbacker. K&F lanzó una producción importante 

de “steel guitars” y amplificadores, la cual duró hasta 1946 cuando Leo Fender decide formar la Fender Electric 

Instrument Company, con base en Fullerton, California. 

George Fullerton se asoció con Fender en 1948 y juntos realizaron el diseño de la famosa Fender Broadcaster Guitar, 

aunque este nombre fue cambiado poco después a Fender Telecaster, haciendo referencia al surgimiento de la 

televisión, ya que el término “Broadcaster” estaba relacionado con la industria de la radio. Inclusive, durante el 

periodo de transición entre broadcaster y telecaster, salió una producción limitada de guitarras bajo una línea 

bautizada como “No-Casters”. 
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Después de trabajar arduamente en diversas técnicas de perfeccionamiento en las guitarras Fender, Leo comenzó a 

padecer severos problemas de salud y la compañía fue vendida a la CBS (Columbia Broadcasting System), en 1965 por 

la suma de 13 millones de dólares. Posterior a esta transacción, Leo Fender mostró signos de recuperación y regresó 

a trabajar con CBS/FENDER para finalmente renunciar en 1970, y después se dedicó a diseñar instrumentos para las 

compañías Music Man y G&L, hasta su muerte en 1991. 

Después de la introducción de los modelos Broadcaster, No Caster y Telecaster a finales de los años 40´s, el modelo 

Stratocaster aparece de manera experimental en 1951, convirtiéndose en uno de los instrumentos más populares 

entre la inmensa gama de guitarras eléctricas que existen en el mundo.  

Para 1954, la Fender Stratocaster, es lanzada al mercado de manera masiva con un gran éxito comercial, en gran 

parte debido a su sonido distintivo derivado de la implementación de tres pastillas, (mientras que tradicionalmente, 

la mayoría de las guitarras eléctricas tienen una ó dos pastillas), por la adición de la palanquilla de vibrato y por su 

atractivo diseño estructural. 

El diseño minimalista y el sonido brillante del modelo Telecaster, convirtió a este instrumento en el favorito de los 

artistas de música country y posteriormente la adoptaron algunos músicos de blues, mientras que el modelo 

Stratocaster siempre ha sido más popular entre los músicos de rock y blues-rock.  

 

  

Curiosamente, la Fender Srtatocaster no experimentó cambios en sus primeros 35 años de existencia, pero al llegar la 

década de los 80’s surgieron una serie de modificaciones en cuanto a materiales, acabados, e innovaciones 

tecnológicas, que dieron como resultado, que al día de hoy, existen más de 40 variantes del modelo original, 

incluyendo la Fender “Superstrat” y la Fender Ultra, sin embargo muchos guitarristas prefieren el sonido “vintage” del 

modelo original. 

Enlace Recomendado: https://www.youtube.com/watch?v=yYE0J55DIrY 

 

https://www.youtube.com/watch?v=yYE0J55DIrY
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La Fender Telecaster ha sido utilizada por cientos de guitarristas famosos como Jeff Beck, Roy Buchanan,  Danny 

Gatton, y Chrissie Hynde, mientras que la Fender Stratocaster ha sido la predilecta de artistas como Erick Clapton, 

Richard Thompson, Stevie Ray Vaughan, y Jimi Hendrix entre muchos otros.   

Enlace Recomendado:  https://www.youtube.com/watch?v=yYE0J55DIrY 

https://www.youtube.com/watch?v=yYE0J55DIrY
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Especial de Medianoche 
 

Diez preguntas a Eric Clapton 
 

Luis Eduardo Alcántara 

 
En esta ocasión comparto con ustedes una selección de las mejores diez preguntas hechas a Eric Clapton en algunos 

magazines especializados de los últimos diez años. Interesantes son las respuestas del Mano Lenta con respecto de su 

visión sobre el panorama actual del blues, sobre Robert Johnson y también de los recuerdos que guarda de George 

Harrison, la antítesis de su estilo de tocar guitarra. Que las disfruten. 

 

 

 
1) A lo largo de tu vida has tenido que lidiar con algo así como una larga serie de tragedias. Alguna vez te has 

preguntado ¿por qué yo? 

R: Me pregunto “¿Por qué yo, por qué he sobrevivido?” Tengo que verlo de manera positiva. He sobrevivido a 

estas cosas y entonces tengo algún tipo de responsabilidad para mantenerme positivamente creativo y no 

hundirme en la mala suerte que hay en todo eso. 



Página | 20                                               CULTURA BLUES. LA REVISTA ELECTRÓNICA   Número 53 – Octubre 2015 

 

 

2) Hace varios años, en una entrevista para televisión, dijiste “Cada día encuentro algo por lo que voy a sufrir.” 

¿Todavía piensas eso? 

R: Creo que he cambiado un poco desde entonces. Trato de ver cada día como un regalo, de verdad. Y trato de 

aprovecharlo al máximo. Ya no creo ser así de negativo. Creo haber dado una vuelta completa. La muerte de mi 

hijo, la muerte de Steve Ray, de Harrison, me enseñaron que la vida es muy frágil y que si te dan otras 

veinticuatro horas es una bendición. Es la mejor manera de ver las cosas. 

 
3) ¿Qué es lo que te gusta? 

R: Soy muy crítico acerca de mi propia actuación. Cuando salgo del escenario o cuando termino un disco, tiendo a 

pensar en que estuve brillante, y luego cuando lo vuelvo a escuchar no me siento satisfecho. Nunca. Es un ciclo 

infinito de empezar y volver a revalorar las cosas. 

 
4) ¿Qué opinas de la escena actual del blues? ¿De la gente importante que aún queda? 

R: Creo que hablar de ello es una cosa, pero no veo que sucesos grandes estén ocurriendo. El blues parece que 

ingresa a sala de primeros auxilios y después lo dan de alta, en esencia, sus fervorosos admiradores. Digo ¿cómo 

puede sobrevivir? Todos los músicos se están muriendo. Todo depende de Buddy Guy y de Robert Cray, son los 

únicos músicos auténticos que conozco. 

A Robert Johnson lo interpreto desde los sesenta, pero ahora… es muy chistoso. Puedes toparte con gente de 

sociedad que sacará el nombre de Robert Johnson en una cena. Me parece un tanto ridículo, pero no importa 

quién compró la “Robert Johnson Box” o mi tributo personal de un par de discos, por alguna razón siempre será 

sólo una minoría de gente la que podrá identificarse con ella. Algunas personas piensan que es como oír una voz 

que siempre han oído., que siempre ha permanecido detrás del telón. 

A mí me pasa. Cuando lo escuché por vez primera, fue tan impresionantemente íntimo, que me resultó casi 

insoportable. Fue como la primera vez que probé el alcohol, sentí como si hubiera nacido para probar el alcohol. 

Y cuando oí a Robert Johnson por primera vez era como una voz que oí desde muy, muy atrás. No creo que eso 

pueda ser una moda para toda la gente. 

 
5) Precisamente ¿debutaste como cantante en un disco, con una canción de Robert Johnson? 

R: En efecto, fue en el primer larga duración de John Mayall, la canción se llamó “Rambling on my mind”. Fue un 

álbum exitoso en varios aspectos, aunque tuve que pelearme en varias ocasiones con el ingeniero de sonido para 

que la potencia de mi guitarra saliera tal cual. 

 
6) ¿Escuchas música nueva? ¿El top ten de televisión, por ejemplo? 

R: Estoy bastante fuera de onda en ese sentido. Vamos… tengo el interés natural de cualquier gente metida en el 

negocio, pero acostumbro guardar distancia. Lo único que me ha gustado, de un tiempo a la fecha, es un cuate 

que se llama Lee Mavers, tienen una fuerza y un estilo que me parecen tremendos. Lo vi precisamente en 

televisión y su interpretación acústica me pareció redonda. 
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Creo que eso es lo que me interesa, el oficio. La envoltura me importa poco, y mucha de la música de hoy es pura 

envoltura y presentación, video y promoción, y tienes que desenvolver todo eso para comprobar si hay oficio.  

Para mí la música es buena o mala si me hace sentir algo, si no me hace sentir nada, tan sólo me es indiferente.  

Por ejemplo, Madonna es un fenómeno que reconozco, pero no me hace sentir nada, no me puedo identificar 

con ella en ningún nivel porque es sólo producción y envoltura. 

 

 

 

7) ¿Te acuerdas como conociste a George Harrison? ¿Cómo se llevaban? 

R: Nos molestábamos mucho. Había cierta presunción por parte de él, únicamente por antigüedad en el oficio, ya 

sabes, yo llegué un poco después, pero nos queríamos mucho, en el aspecto personal y musical. Es como si nos 

estuviéramos probando todo el tiempo. En aquél entonces yo participaba con los Yardbirds y estábamos tocando 

algo que se llamaba “The Beatles Christmas Show”, en el Hamersmith Odeon de Londres. Mi grupo estaba hasta 

abajo de la lista, pero todo lo que había entre los Beatles y los Yardbirds eran grupos ingleses de rocanrol y de 

music hall. Pero nosotros tocábamos sobre todo rhythm and blues. Así que había algo de extrañeza sobre nuestra 

propuesta. Él me estaba checando y yo lo estaba checando, para ver si éramos guitarristas de verdad. 

Y me di cuenta que él lo era, pero veníamos de distintos lados en el camino. Yo crecí amando la música de los 

negros, y el creció bajo la influencia de Chet Atkins o Carl Perkins, blues en tono de rockabilly. El estilo rockabilly 

siempre me atrajo pero nunca quise adoptarlo. Y creo que a él le pasó lo mismo, el estilo de blues le atraía, pero 

de alguna manera también lo evadía. Le gustó mucho más la guitarra de estilo pellizcado. 
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8) ¿Qué hay del tiempo en que estuviste enamorado de su esposa, Pattie Boyd, con la cual finalmente pudiste 

ligar sentimentalmente? ¿Afectó mucho tu relación con George? 

R: Demasiado. Nos tomó años enteros de concentración pero nunca se fue. Afectó de diversas maneras la vida de 

los tres. Siempre hubo pequeños comentarios mordaces en cualquier tipo de conversación. Eso nos destrozó a los 

tres pero también fue divertido. Fue como una de esas películas en que observas cómo se cambian a las esposas. 

Y todos decíamos “no importa, podemos hacer nuestra propia historia”. Porque así eran las cosas entonces. 

 

 
 
 
9) ¿Cuál fue la primera colaboración musical que hiciste con Harrison? 

R: En realidad fue con los Beatles como grupo, pero el solista y el autor de la canción era George. Fue él quien me 

invitó personalmente. “Mientras llora mi guitarra”, viene en el Álbum Blanco. En donde también participé fue en 

algunos pasajes de “Yer Blues” de Lennon. 

 
10) ¿Alguna vez has pensado en no incluir Layla en tus conciertos? 

R: …risas. Claro, sobre todo en la época en que aún discutía con George, (risas de nuevo). Ese siempre fue motivo 

de pleito. Siempre que la interpretaba en directo y George estaba dentro del foro, me ponía a pensar “wow qué 

cosa estará sintiendo”, pero antes como hoy, debemos tomar las cosas con sentido del humor. Layla encaja 

perfectamente en dicho rubro. 

 
Layla: https://www.youtube.com/watch?v=VNl7ig3sQmc 

 

https://www.youtube.com/watch?v=VNl7ig3sQmc
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Blues en el Reino Unido  
 

Capítulo IX: Jeff Beck 
 

Philip Daniels Storr 

 

Incluyo a Jeff Beck en esta serie de artículos sobre blueseros británicos menos conocidos sabiendo que, al contrario, 

es muy conocido. El principal problema es que Jeff Beck, un guitarrista para guitarristas, merece no un sólo artículo 

sino un libro o varios. Su contribución como guitarrista al blues es solamente un aspecto de un guitarrista de técnica 

única, un músico extraordinario prácticamente sin límites. 

 

 
 

De Jeff Beck y el blues, empiezo con Yardbirds donde Jeff llenó el hueco que dejó Eric Clapton. Clapton se unió con 

John Mayall, y al salir recomendó a Jimmy Page. Jimmy estaba trabajando como guitarrista de sesiones, (en otras 

palabras, grababa lo que le tocaba grabar en un estudio), trabajo que le pagaba bien y que no quería dejar. Por lo 

tanto, Page recomendó a Jeff Beck y este tocó su primera vez con Yardbirds, tan sólo dos días después de la salida de 

Clapton. En 1966, Jeff Beck fue considerado el guitarista líder número 1, en la revista Beat Instrumental. 

 

Con Yardbirds, grabó el disco homónimo, (también conocido como ‘Roger the Engineer’ y un acetato que lamento 

haber vendido a mí mejor amigo en 1971),  este incluye:  

 

Lost Woman https://www.youtube.com/watch?v=-PEHkOkm2ww 

 

Jeff’s Boogie https://www.youtube.com/watch?v=bNsZNPyn23Y 

https://www.youtube.com/watch?v=-PEHkOkm2ww
https://www.youtube.com/watch?v=bNsZNPyn23Y
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El primer guitarrista de Yardbirds, cuya primera tocada fue en Eel Pie Island dos semanas después de formarse, era 

Top Topham. Sin embargo, a sus 15 años, los padres de Jeff querían que continuara sus estudios de arte. Esta escuela 

de arte era de donde él conoció a Clapton y le recomendó como su sustituto. 

 

Después de Yardbirds este guitarrista brillante y perfeccionista formó The Jeff Beck Group con el vocalista Rod 

Stewart y el guitarrista Ronnie Wood (entonces era bajista), el pianista Nicky Hopkins, y en diferentes momentos 

Aynsley Dunbar y Cozy Powell en la batería. Del disco Truth – viene esta grabación de Willie Dixon: 

 

I Ain't Superstitious https://www.youtube.com/watch?v=mQFdHlxMhZ0 

 

Y, con Rod Stewart en su momento más bluesero:  

 

Blues Deluxe https://www.youtube.com/watch?v=a7Fm-7N694o 

 

Otros blueses que grabaron entonces fueron: You Shook Me de Willie Dixon - J.B.Lenoir y Sweet Little Angel de B.B. 

King.  

 

De 1971 está Max’s Tune (Raynes Park Blues), del segundo Jeff Beck Group y que anticipa un movimiento hacia 

texturas más jazzísticas: 

 

Max´s Tune  https://www.youtube.com/watch?v=sg45WMIy2W8 

 

Una liga entre este artículo y el del mes pasado, (sobre el cantante y guitarrista Steve Marriott), es The Faces. Ronnie 

Wood, actual guitarrista de Rolling Stones, y el cantante Rod Stewart se unieron con integrantes de The Small Faces 

para formar The Faces, después de que Steve Marriott salió y formó Humble Pie.  

 

La extraordinaria técnica guitarrística de Jeff Beck, luego encontró su expresión en el soul, el jazz-rock antes de 

volverse algo único: un guitarrista que asombra a otros guitarristas, mostrando posibilidades anteriormente 

impensables del instrumento eléctrico. 

 

Cuando participa en la famosa sesión de músicos blueseros en el concierto en La Casa Blanca de Barack Obama, tocó: 

 

Brush With the Blues  https://www.youtube.com/watch?v=iv4RuGP2GEk 

 

Ahí se nota su técnica madura –usando dedos, control de volumen, whammy bar–, tal vez es el único guitarrista a 

quien realmente un vocalista le sobra.  

 

A continuación va una selección de videos con Jeff Beck blueseando… 

 

En 1993, acompañó a Paul Rogers (ex Free y Bad Company), en el álbum “Muddy Water Blues: A Tribute to Muddy 

Waters”, tocando Rollin’ Stone, Good Morning Little Schoolgirl y I Just Want to Make Love to You: 

 

https://www.youtube.com/watch?v=Z0p1e3z6AIE&index=12&list=PL1T0hHFDjgDGnZqQb-KQ1zRZ2EFPv_h-u 

 

 

https://www.youtube.com/watch?v=mQFdHlxMhZ0
https://www.youtube.com/watch?v=a7Fm-7N694o
https://www.youtube.com/watch?v=sg45WMIy2W8
https://www.youtube.com/watch?v=iv4RuGP2GEk
https://www.youtube.com/watch?v=Z0p1e3z6AIE&index=12&list=PL1T0hHFDjgDGnZqQb-KQ1zRZ2EFPv_h-u
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En 2003, abrió para B. B. King y tocó, (un poco de slide), en Key to the Highway:  

 

https://www.youtube.com/watch?v=7fuMF3Bjr84 

 

En 2010, tocó una versión estupenda de Mustang Sally con Buddy Guy: 

 

https://www.youtube.com/watch?v=3TYWYDqr-TA 

 

También pueden ver Brush with the Blues en un clip de la televisión británica, “Later with Jools Holland”: 

 

https://www.youtube.com/watch?v=1yGB6d_3n58 

 

Con Beth Hart, Goin' Down del Don Nix Jeff Beck ft. Beth Hart (2013): 

 

https://www.youtube.com/watch?v=DVc4RSjnb00 

 

Finalmente, con Joss Stone, I Put a Spell on You: 

 

https://www.youtube.com/watch?v=LJ3x65NOnY4 

 

 
 

Fotos: http://www.jeffbeckofficial.com/ 
 

https://www.youtube.com/watch?v=7fuMF3Bjr84
https://www.youtube.com/watch?v=3TYWYDqr-TA
https://www.youtube.com/watch?v=1yGB6d_3n58
https://www.youtube.com/watch?v=DVc4RSjnb00
https://www.youtube.com/watch?v=LJ3x65NOnY4
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Blues a la Carta 
 

Premios Blues Blast Magazine 2015 
 

José Luis García Fernández 

 
Blues Blast Magazine fue fundada en el año 2007. Con sede en Pekin, Illinois, Estados Unidos; cuenta con 

colaboradores en todo el mundo, su propósito es proporcionar noticias e información sobre blues en una revista 

semanal gratuita, en su sitio web y en sus páginas sociales. En Blues Blast Magazine se encuentran comentarios, 

entrevistas, videos y más sobre lo mejor en la música de blues. Basados en el internet semanal, Blues Blast Magazine 

es leída por más de 33,000 fans cada semana. Se encuentra distribuida en todos los 50 estados de USA y en más de 

90 países. Tienen en la actualidad más de 2, 000, 000 de visitas (eso 2 millones), y más de 45,000 visitantes al mes en 

su sitio web. http://www.bluesblastmagazine.com/ 

 

El pasado 25 de septiembre se realizó su evento de premiación en el The Fluid Events Center en Champaign, Illinois. 

La ceremonia correspondió a lo mejor del 2015 contando con las actuaciones en vivo de 25 artistas del blues 

tradicional y contemporáneo. Esta fue la impresionante alineación de la noche… 

 

1. Eddy "The Chief" Clearwater. Durante la década de los 50, el oeste de Chicago fue un caldo de cultivo para 

algunos de los bluesmen más grande del mundo. Magic Sam, Otis Rush, Freddie King y otros gobernaron los 

clubes. Con su guitarra feroz, conmovedora y emotiva voz, Eddy “The Chief” Clearwater fácilmente pertenece a 

esta lista. Es una leyenda de Chicago, un showman blues-rocker intenso y extravagante. Se siente igualmente 

cómodo tocando el blues más profundo, más sentido y estremecedor. www.eddyclearwater.com 

 

2. Mud Morganfield. Es una estrella establecida en el mundo de la música blues. Es el hijo mayor del legendario 

Muddy Waters. Mud se crió rodeado de muchos de los mejores músicos de blues. Su canto está firmemente 

identificado en la mejor de las tradiciones del blues de Chicago, pero también es un escritor de canciones 

nuevas y está respaldado por algunos de los mejores músicos que tocan hoy en día. Él es aclamado por 

críticos y artistas como Buddy Guy, precisamente por su capacidad musical. www.mudmorganfieldblues.com 

 

http://www.bluesblastmagazine.com/
http://www.eddyclearwater.com/
http://www.mudmorganfieldblues.com/
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3. Anthony Gomes.  Es el artista de blues #1 en el Billboard, es una amenaza de triple fuerza: como guitarrista, 

vocalista y compositor. Ha encabezado conciertos en 17 países y ha tenido el honor de compartir el escenario con 

B.B. King, Buddy Guy, Robert Plant, Joe Bonamassa, Heart, Jonny Lang y Kenny Wayne Shepherd. Las 

presentaciones de Gomes, no tienen signos de desaceleración. A principios del 2015 hizo el lanzamiento de 

Electric Field Holler, un disco de blues con influencias de rock 'n' roll, que presenta un estupendo trabajo en las 

seis cuerdas y una voz empapada de whisky. “Siento que este será nuestro año cumbre, en cuanto a creatividad y 

logro artístico. Es tiempo para trascender"; dice Gomes. www.anthonygomes.com 

 

4. Reverend Raven and The Chain Smoking Altar Boys, presentando a Westside Andy Linderman.  Tocan blues 

tradicional, impregnándole una gran dosis de pasión. Con grooves humeantes, armónica caliente y guitarras 

punzantes interpretan canciones originales con guiños a la Slim Harpo, Little Walter, Jimmy Rogers, Billy Boy 

Arnold, Junior Wells y los tres Kings. Nacido y criado en el lado sur de Chicago, el Reverendo, ha estado tocando 

blues desde 1971 cuando vio por primera vez a Freddy King en el Kinetic Theatre de Chicago. Después de haber 

estado por 15 años en la marina, se trasladó a Milwaukee donde comenzó una larga amistad y colaboración con 

Madison Slim, viejo armonicista de Jimmy Rogers. Desde 1990 ha abierto conciertos para B.B King, Gatemouth 

Brown, Pinetop Perkins, Koko Taylor Band, Junior Wells, Billy Branch, Magic Slim, Elvin Bishop, Sugar Blue, Lonnie 

Brooks, Tommy Castro; ha participado en numerosos festivales y a estado al frente de bandas en el Legends de 

Buddy Guy durante 16 años. http://www.reverendraven.com/ 

 

5. Alexis P. Suter.  En 2005, Alexis grabó su primer CD titulado "Shuga Fix" con música original y un sonido más soul. 

En su haber ha grabado un total de 6 CD ' s hasta el momento. Además de "Shuga Fix" tiene “Just Another Fool”, 

“Alexis P Suter Band LIVE at the Midnight Ramble”, “Two Sides”, “Live at the Turning Point” y el actual de 

blues/rock “Love the Way You Roll”. Este último está actualmente bien colocado en las listas de popularidad de 

blues. http://www.alexispsuter.com 

 

 

 

 
 

http://www.anthonygomes.com/
http://www.reverendraven.com/
http://www.alexispsuter.com/
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6. Ghost Town Blues Band.  Han sido finalistas, obteniendo el segundo lugar en los años 2014 y 2015 del 

International Blues Challenge, se han graduado en la asignatura de la escena del blues local en la calle Beale y 

más allá, logrando un nombre en el amplio panorama del género. Su disco Hard Road to Hoe, lanzado a principios 

de este año, sólo se agrega a esas credenciales. Esta es una banda moderna de Beale con dos vertientes: los 

acentos rurales de Mississippi y y los sonidos de Nueva Orleans, con estupendos metales y presencia de órgano y 

piano. www.ghosttownbluesband.com 

 

7. Dave Specter. Guitarrista de blues, director y productor, se ha ganado una reputación internacional como uno de 

los principales talentos en la escena del blues de Chicago. Desde 1985 ha actuado regularmente en los mejores 

lugares de blues de Chicago y clubes de jazz además de festivales y salas de conciertos a lo largo de los Estados 

Unidos. Su más reciente disco: Message in Blue, cuenta con invitados especiales como Otis Clay, Brother John 

Kattke y Bob Corritore. Actualmente encabeza las listas de blues del Roots Music Report's; y los mejores 

comentarios de la revista Downbeat y de la All Music Guide. www.davespecter.com 

 

8. Bob Corritore. Es uno de los armonicista de blues más activos y de más prestigio en la escena de hoy. Su estilo 

apasionado lleva adelante el estilo de la vieja escuela, que aprendió a tocar de joven directamente de muchos de 

los pioneros del Blues de Chicago. Su armónica ardiente y simpática aparece en más de 50 grabaciones hasta la 

fecha, en las etiquetas HighTone, HMG, Blue Witch, Blind Pig, Earwig, Ruf, Putumayo, Random Chance, y the 

VizzTone Label Group, así como la gran Delta Groove, con la que actualmente ha firmado. Muchos de los discos 

de Bob han sido nominados o han sido ganadores de varios premios Handy, Grammy, Blues Music Awards y Blues 

Blast Music Awards. Bob es también reconocido por sus numerosos roles en el blues, como líder de la banda, 

propietario de club, productor, locutor de radio, fundador de la Fundación de Artes y escritor ocasional. Su 

increíble sitio web y su boletín semanal reflejan una vida bien invertida en el blues. www.bobcorritore.com 

 

9. John Ginty.  Es un organista, tecladista, compositor y productor de Morristown, Nueva Jersey. Ha hecho giras y 

grabó con artistas como Jewel, Citizen Cope, Santana, Dixie Chicks, Matthew Sweet, Court Yard Hounds, Bad 

Religion, Ron Sexsmith, Charlie Mars y fue un miembro fundador de la Robert Randolph and the Family Band. Su 

discografía abarca casi dos décadas y demuestra sus influencias eclécticas y sonidos únicos con las teclas. Su disco 

de 2014 en vivo, Bad News Travels LIVE!, captura al espíritu de una actuación en vivo, en toda su intensidad. Su 

recientemente publicada grabación de estudio No Filter, está en la cima de muchas listas de Blues. Ginty y su 

banda han estado de gira durante el verano de 2015. www.johngintymusic.com 

 

 

http://www.ghosttownbluesband.com/
http://www.davespecter.com/
http://www.bobcorritore.com/
http://www.johngintymusic.com/
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10. Andy T – Nick Nixon Band. Nick Nixon es uno de esos increíbles artistas que raramente sobreviven hoy. Este 

cantante de voz aterciopelada nació y creció en Nashville, TN y era parte de la calle Jefferson, próspera escena 

del blues de los 60. Nick fue un músico de sesión en Chess Records en los años 70, y hoy es una figura clave en la 

nueva escena del blues en Nashville. Fue integrante por mucho tiempo de The New Imperials, una agrupación 

con una historia de cuarenta y cinco años, Nick ha actuado con muchos de los mejores artistas del blues y del 

R&B. Talamantez "Andy T" nació y creció en el sur de California y se trasladó a Nashville en 2008. Su estilo de 

tocar la guitarra es influencia de T-Bone Walker, Magic Sam, BB King y Albert Collins, entre otros. Sin embargo, 

tiene una propia personalidad. Andy ha ido de giras con grandes como Guitar Shorty y Smokey Wilson. Su disco 

en la marca Delta Groove del 2014 Livin’ it Up, recibió numerosas nominaciones incluyendo una nominación para 

un premio de los Blues Music Award. www.andytband.com 

 

11. Tad Robinson.Encaja perfectamente en el estilo de los cantantes de soul de ojos azules de la década de los 60. Su 

voz prácticamente impregna el alma, es capaz de parecerse a los estilos de Little Walter o  bien a O.V. Wright. 

Añade a sus habilidades, la composición y su técnica excepcional en la armónica y así obtiene absolutamente 

todo el paquete. Su nuevo álbum Day Into Night de Severn Records, debutó entre los primeros 10 lanzamientos 

en el Living Blues International Radio Chart para el mes de abril de 2015. El disco está nominado en los premios 

Blues Blast Music Award en la categoría Álbum de Soul del Año. Tad ha sido nominado para siete premios de los 

Blues Music Awards, desde 2005. www.tadrobinson.com 

 

12. Slam Allen.  Ha entretenido por más de veinte años con su estilo fusión de soul y blues. Tocando en el famoso 

Chitlin'  Circuit, y en presentaciones por todo el mundo, su música y entusiasmo se ha compartido con miles de 

personas. Durante los últimos cinco años ha desempeñado un papel importante en la legendaria James Cotton 

Band. La música está en la sangre de Allen, él consiguió debutar por su padre y tíos que eran conocidos como los 

Allen Brothers Band. Allen lleva el legado de la familia donde quiera que vaya. Su música es muy sólida. "Cuando 

toco, dice Allen, la gente que nunca me ha escuchado, queda al final del show con una sensación de que somos 

viejos amigos o familia." De B.B. King a Otis Redding. Tiene una manera de hacer sentir el alma de la música. En 

algún momento usted no puede saber si está haciendo una de sus originales o un viejo cover de blues o soul 

porque se apropia de la música. www.slamallen.com 

 

 
 

http://www.andytband.com/
http://www.tadrobinson.com/
http://www.slamallen.com/
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13. Bobby Messano.  Es un legendario artista que ha publicado cinco CDs de Blues contemporáneo, ha interpretado 

canciones en la mayoría de los shows de TV y Cable, tiene temas donde ha participado con Eric Clapton y otros. 

Ha tocado guitarra en más de 50 de las marcas de discos y en álbumes independientes, su forma de tocar se ha 

escuchado mucho por ejemplo en jingles de MTV hasta en el exitazo de Benny Mardones " Into The Night". 

Bobby y su banda son insuperables ya sea de gira o en la intimidad del estudio de grabación, están considerados 

uno de los grupos más populares en la escena del Blues contemporáneo. www.bobbymessano.com 

 

14. Chris O'Leary Band. La trayectoria musical de Chris incluye actuaciones como cantante y front man para el Salón 

de la Fama del Rock and roll y para la banda ganadora del Grammy, liderada por Levon Helm, The Barnburners. 

Durante los 6 años que Chris y Levon tocaron juntos, recorrerieron e iluminaron escenarios por todas partes de 

Estados Unidos y Canadá. Chris ha aparecido en el escenario con legendarios como los Rolling Stones al lado de 

Bobby Keys, The Fabulous Thunderbirds, Jimmy Vivino, Jeff Healy, Dan Akroyd, Albert Lee, Dave Edmunds, Dave 

Maxwell y el gran James Cotton por nombrar sólo algunos. Chris grabó también con Bill Perry y Hubert Sumlin 

entre otros. www.thechrisolearyband.net 

 

15. Magnus Berg. Es un sensacional joven noruego de 18 años, guitarrista y compositor, ha sido líder de su propia 

banda desde los 16 años. Recorrió todo Noruega de arriba a abajo, desde el oeste hacia el este, comenzó a 

realizar un festival noruego organizando el programa, asimismo a llevado a codiciados artistas internacionales a 

giras por su tierra natal. Él recibió su primera guitarra (construida por su abuelo) a la edad de siete años. Desde el 

principio Berg descubrió el rock clásico y al primer guitarrista que trató de emular fue a Angus Young (AC/DC). Él 

tomó su admiración por Young y otros guitarristas del rock clásico más, buscando descubrir las raíces de la música 

que estaba escuchando. Es ahí donde encontró el Blues y  a los artistas como B.B King, Howlin Wolf, Muddy 

Waters, Stevie Ray Vaughan, Otis Rush y Jimmy Reed. Estos músicos se han convertido en la inspiración detrás de 

su estilo de guitarra melódica y valiente. Magnus viene desde Noruega especialmente a los Blast Blues Music 

Awards 2015. www.magnusbergmusic.com 

 

16. Deb Ryder. En los Ángeles Deb Ryder es conocida por su voz potente, increíble gama y estilo para interpretar el 

blues clásico. En la escena local en los últimos años, ha recibido elogios de críticos de la música como artista de 

blues, escritora de canciones y artista de grabación. Su estilo de composición va desde el clásico y familiar, hasta 

el estilo más moderno de los artistas de blues de hoy. Esta colección de canciones originales fueron escritas de las 

experiencias de la vida real, con sólo un toque de extravagancia. Nacida fuera de Chicago, Deb fue influenciada 

por la música de la ciudad y por su padre, una sensación de los clubes de Chicago. Deb comenzó a aparecer en el 

escenario como un adolescente en la famosa discoteca de su padre TheTopanga Corral, donde abrió para 

leyendas del blues como Etta James, Big Joe Turner y Taj Mahal por nombrar unos pocos. Allí fue construyendo su 

estilo como intérprete de blues. Su nueva versión de "Let It Rain" fue grabada en los estudios de Ultratone por el 

legendario y ganador de premios, el Ingeniero Johnny Lee Schell. Todas las once canciones del álbum son 

originales y resultan ser una celebración del blues, desde el clásico al moderno, de Chicago a Nueva Orleans. Deb 

está actualmente de gira por Estados Unidos y Europa. www.debryder.com 

 

17. Missy Andersen. Nació en Detroit y vive en San Diego, antes en Queens, Nueva York. Missy Andersen sigue 

promocionando su álbum debut homónimo, con un estilo de blues que hace vibrar el espíritu y el cuerpo, con su 

banda donde el líder/guitarrista es su marido Heine Andersen. Ella ha creado una agrupación muy personal para 

expresar los buenos momentos, el dolor y las alegrías del amor. 

http://www.bobbymessano.com/
http://www.thechrisolearyband.net/
http://www.magnusbergmusic.com/
http://www.debryder.com/


Número 53 - Octubre 2015                   CULTURA BLUES. LA REVISTA ELECTRÓNICA Página | 31 

 

 

 

 
Su disco que promociona actualmente, cuenta con 11 temas, incluyendo 8 originales, cinco de las cuales fueron 

escritos por ella. Fue grabado con músicos de peso como Marty Dodson (batería), Sue Palmer (piano), Bill Stuve 

(bajo), Ben Moore (órgano), y como invitados Nathan James y James Harman. El CD lleva al oyente por un 

exuberante sendero musical. Comenzando al estilo de Louis Jordan con " Rent Party " y terminando con una 

versión con tintes de Góspel de Snooks Eaglin llamada " I’ve Been Walkin’". El disco tiene algo para todos. Del 

blues de Chicago al estilo New Orleans, blues lentos y baladas soul, del soul de Memphis a los ritmos funky. Todo 

proviene de sus influencias. www.missyandersen.com 

 

18. The Duo Sonics.  Ofrecen en el escenario una mezcla única de música blues basada en las raíces. Con Bob Parker 

tocando la guitarra reso-phonic, guitarra barítono, bajo de seis cuerdas y mandolina, con David Berntson en las 

armónicas diatónicas y cromáticas Hohner y la concertina. Los Duo Sonics interpretan blues clásico en un 

espectáculo excitante y de gran energía. Pueden tocar desde un blues lento, con armónica amplificada y guitarra 

slide hasta un verdadero Boogie-Woogie o Jump Blues. Bob Parker ha tocado blues profesionalmente por más de 

35 años, más recientemente con The Oscillators y con Junior Markham. Originario de Tulsa, su técnica en la 

guitarra es una constante que se refleja en las tradiciones de blues de Oklahoma y Texas, creando un sonido 

increíblemente completo. David Berntson también ha tocado blues por más de 35 años, tanto en su estado de 

origen Illinois y en Oklahoma. Es un maestro de los estilos: blues de Chicago, delta de Mississippi  y jump blues. Su 

capacidad de conectarse con la audiencia, aunado a su pasión por el blues, hace que sus interpretaciones sean 

musicalmente dinámicas y entretenidas. Además de tocar con varias bandas del área de Tulsa, David recibió el 

premio " Keeping the Blues Alive in Education " de la Blues Fundation en 2006. 

www.crossroadslearning.org/duosonics.html 

 

 

 

 
 
19. Big Dave McLean (con Steve Dawson). Big Dave McLean es el corazón y el alma de la escena de la música de 

Winnipeg, ha cantado el blues mejor que nadie desde hace décadas. Es un viaje que le ha llevado a dejar 

testimonio en infinidad de lugares en todo su país (Canadá), tantas veces que ya ni lo recuerda. Si hay un club de 

blues en Canadá que se precie de serlo, él ha estado ahí. Después de todo, ¿habrá muchos otros cantantes que 

tuvieron su primera lección de guitarra de John Hammond y después consiguieron abrir para Muddy Waters? 

 

http://www.missyandersen.com/
http://www.crossroadslearning.org/duosonics.html
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Steve Dawson acompañará a Big Dave en la ceremonia de los premios. En él se puede reconocer el estilo de Bert 

Jansch, Ry Cooder, o Mississippi John Hurt, después de escuchar unas cuantas notas de su guitarra. Ha 

conseguido una voz para su instrumento que es tan diferente como cualquiera de ellos para convertirse en uno 

de los sonidos más identificables en la música de raíces modernas, explorando las infinitas posibilidades que 

ofrece su plataforma de guitarras acústicas – 6 y 12 cuerdas, una guitarra nacional Triconos y una guitarra 

hawaiana Weissenborn – sin efectos, o incluso sonando como una voz humana separada de su audiencia. 

www.blackhenmusic.com/Artist/Big-Dave-McLean 

 

20. Big Harp George. George Bisharat es un cantante de blues y armonicista, (utiliza la armónica cromática), del área 

de la bahía de San Francisco. También es un profesor de procedimiento penal (y al igual lo práctica), de la ley 

islámica y de antropología del derecho en el UC Hastings College of the Law, es un experto comentarista en 

derecho y política en el Medio Oriente y ex defensor público en  San Francisco. Sus escritos han aparecido en The 

New York Times, The Wall Street Journal, The Washington Post y muchas otras publicaciones en los Estados 

Unidos y en el extranjero. Sus principales influencias son George “Harmonica” Smith, William Clarke, y Paul 

deLay. La armónica cromática, (en comparación con la diatónica que tiene diez hoyos y es la más común en el  

blues), le da al sonido de George, una voz distintiva, con una sensación jazzeada, contemporánea y sofisticada. 

www.bigharpgeorge.com 

 

21. Altered Five Blues Band.  Proclamada "esencial en la escena del medio oeste norteamericano" y "la favorita del 

festival" por el Milwaukee Journal-Sentinel en 2012, esta banda de blues y soul, está ganando rápidamente la 

atención nacional. Su tercer álbum Cryin’ Mercy, fue producido por el ganador del Grammy Tom Hambridge 

(Buddy Guy, Susan Tedeschi, James Cotton, etc.), y fue lanzado en octubre de 2014. Desde el primer de su 

formación se atrevió a ser diferente. El quinteto formado en 2002, ganó rápidamente una reputación por sus 

ingeniosos arreglos y su sonido distintivo. www.alteredfive.com 

 

22. Eight O’Five Jive. Tiene suficiente energía para alimentar una pequeña flotilla de Cadillacs del 57, con más que 

suficiente combustible para encender cualquier escenario con el manejo de su sonido de blues/swing y y rock & 

roll básico. Reminiscencias de la era clásica de finales de los 40 y de los 50, cuando los hombres llevaban 

sombreros y las mujeres usaban el vestido de coctel, definiendo una época excitante de música y baile. Temas de 

Freddy King, Mabel Scott, Wynonnie Harris y más, junto con algunas composiciones originales, definen a la banda 

como un conjunto creativo. Unos estándares de jazz completan el sonido, su música es bailable, pero también 

promete un momento íntimo para beber un martini o una ginebra. www.eightofivejive.net 

 

23. Oscar Wilson (Cash Box Kings). Cantante y compositor, con una complexión similar al legendario Muddy Waters y 

que se  encuentra en auge de la escena del blues de Chicago, al frente de la galardonada banda Cash Box Kings. 

En su más reciente disco, Holding Court, esta banda le rinde homenaje a algunos de los fundadores de la escena 

blues de Chicago, además de apoyar las contribuciones musicales de artistas menos conocidos como Honey Boy 

Allen (“I’m a Real Lover Baby”), Willie Love (“Everybody’s Fishin’”) y Big Smokey Smothers (“I Ain’t Gonna Be No 

Monkey Man”). Mientras que los Kings mantienen sus pies firmemente plantados en estas tradiciones musicales 

intemporales, con una energía poderosa y actualizando el enfoque de su música. El tema de muchas de sus 

canciones es familiar, (amor, dinero y buenos tiempos), pero también tocan una serie de temas de actualidad.  

 

http://www.blackhenmusic.com/Artist/Big-Dave-McLean
http://www.bigharpgeorge.com/
http://www.alteredfive.com/
http://www.eightofivejive.net/
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“Download Blues” retrata a los desafíos de la venta de discos y de mantenerse económicamente a flote en la era 

de la piratería digital y servicios de streaming. “Gotta Move Out To The Suburbs” describe la verdadera lucha que 

enfrentan muchos de los que son forzados fuera de sus vecindarios debido a la gentrificación, (proceso de 

transformación urbana en el que la población original de un sector o barrio deteriorado y con pauperismo es 

progresivamente desplazada por otra de un mayor nivel adquisitivo a la vez que se renueva), en las áreas de 

Chicago y otros centros urbanos en los Estados Unidos. www.cashboxkings.com 

 
24. Markey Blue Band. Según los fans, la banda es “Blues to the Next Level” ("Blues al siguiente nivel"). Un increíble 

grupo de talentos reunidos en el estudio y en el escenario, crean allí un sonido único. "No como cualquier blues o 

R&B que se ha escuchado. Abre las puertas a varios géneros”. Su primer CD saldrá este otoño y ya está haciendo 

ruido en la industria de la música. El curriculum de la banda es excepcional, Markey ha tenido el honor de llevar a 

cabo presentaciones para tres presidentes y ha abierto para grandes artistas de la talla de Bobby Blue Bland, 

Candy Kayne, Taj Mahal, Steve Cropper, Anson Funderburg, Guitar Shorty, Frank Sinatra, Bob Hope, Frankie 

Valley, Andy Williams, Michael Fienstein, Robert Goulet, Maureen McGovern, Jack Jones, Micky Rooney, Phillis 

Diller, Sammy Kershaw, Kevin Sharp, The Osmonds, The Smothers Brothers y muchos más. Markey fue 

recientemente galardonado con un premio por sus brillantes composiciones. ESPN tomó una de sus canciones 

para alguno de sus programas especiales. www.markeyblue.com 

 

25. Dan Phelps. Dan Phelps es oriundo de Illinois y actualmente reside en la norteña ciudad de Roscoe. Ha tocado 

blues acústico los últimos 25 años, compartiendo escenario con bandas locales de Illinois, así mismo da clases 

particulares. Además, él ha pasado los últimos 15 años dedicado a estudiar y a tocar el estilo Delta Blues. Sus CDs 

han tenido buenas críticas en revistas de blues estadounidenses y británicas como Blues Revue. Su tranquilidad 

en el escenario y la calidad de sus actuaciones es innegable; su compromiso y el talento musical se presta a una 

fácil relación con el público. Recientemente se asoció con el sello Vincent Record, y su más reciente CD “Going 

Home” fue lanzado en julio de 2014. En él, Dan Phelps rinde homenaje a algunos de los creadores del blues, 

hombres como Charley Patton, Skip James y John Estes, entre otros. www.danphelpsblues.net 
 

Escuchálos aquí… https://open.spotify.com/user/12101531182/playlist/7AQykQdiWCfTOx29MjVdwU 

 
Lista de ganadores de los premios Blues Blast Magazine 2015 

 

1. Álbum de blues contemporáneo: Anthony Gomes – Electric Field Holler 

2. Álbum de blues tradicional: Mud Morganfield & Kim Wilson – For Pops 

3. Álbum de soul blues: Otis Clay & Johnny Rawls – Soul Brothers 

4. Álbum de rock blues: Anthony Gomes – Electric Field Holler 

5. Álbum de blues acústico: Steve Earle & The Dukes – Terraplane 

6. Álbum debut de artista nuevo: Magnus Berg – Cut Me Loose 

7. Álbum de blues en vivo: John Mayall – Live in 1967 

8. Álbum histórico: John Mayall – Live in 1967 

9. Banda de blues: Mississippi Heat 

10. Artista de blues hombre: Anthony Gomes 

11. Artista de blues mujer: Marcia Ball 

12. Premio Sean Costello para artista en ascenso: Selwyn Birchwood 

http://www.cashboxkings.com/
http://www.markeyblue.com/
http://www.danphelpsblues.net/
https://open.spotify.com/user/12101531182/playlist/7AQykQdiWCfTOx29MjVdwU
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Blues a la Carta 
 

Jam session o palomazo obligado  
 

José Luis García Fernández 

 
En los últimos 10 años he tenido la oportunidad de participar en el íntimo circuito bluesero en México, 

particularmente en el del DF. En su mayor parte como espectador, y por supuesto también como músico con alguna 

de mis bandas actuando en presentaciones individuales o bien alternando con una o más en conciertos, encuentros y 

festivales. Desde luego, también he estado en algunos jams session, en los llamados palomazos y como músico 

invitado. 

 

Esta breve pero intensa trayectoria, así como el estar al frente de esta publicación, me ha dado de cierta manera una 

visión particular, pero al igual general de lo que sucede dentro y fuera de los escenarios. Y en ese sentido va la 

siguiente reflexión y respuesta a la siguiente pregunta… ¿debe existir el “palomazo” obligado?  

 

 

 
 

 
Para contestarla, comenzaremos revisando algunos conceptos. 

 

Se dice que un jam session, es un encuentro informal de improvisación musical. La definición clásica de este término 

se debe a George Frazier, periodista y notable crítico de jazz, -“es una reunión informal de músicos de jazz, con 

afinidad temperamental, que tocan para su propio disfrute, música no escrita ni ensayada”-. 

 

En sus orígenes, la jam session era una reunión altamente competitiva. Adquiría la atmósfera de un 'combate de 

gladiadores', cuando se juntaban dos o más intérpretes de un mismo instrumento, según Peter Clayton y P. 

Gammond, coautores del libro “Jazz A-Z, Edit. Taurus, 1989”. Así mismo, según esos autores, el término jam se 

empleaba en ocasiones como sinónimo de jazz. 
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Con el tiempo, el concepto de jam se ha aplicado a otros géneros distintos del jazz, el rock, el rap e incluso música de 

origen folclórico como la irlandesa y el bluegrass, pero especialmente en el blues. 

 

La denominación –se dice- proviene del verbo To jam, que significa estorbarse, agolparse o interferir. Según algunos 

autores, aparece a principio de los años 30 y el por qué se aplica en el contexto indicado, tiene un origen no aclarado.  

 

También se señala, que es un poco aventurado hablar de una estructura en relación con un concepto tan abierto, la 

crítica y los propios músicos han ido paulatinamente, dotando de elementos característicos a estas reuniones 

musicales: 

 

• Presencia de varios músicos que usualmente no tocan juntos. 

• Ausencia de un líder o de un programa. 

• Selección de temas o estructuras armónicas estándares o conocidas por todos los participantes. 

• Desarrollo de amplias improvisaciones sobre las bases melódicas y armónicas aportadas por los temas 

seleccionados. 

• Utilización de arreglos musicales simples, preferentemente en forma de riffs, sobre un fondo musical 

espontáneo. 

 

 

 
 

 

Normalmente fuera de las horas de trabajo de los músicos participantes, la sesión se organizaba en algún club, local 

o, incluso, vivienda particular, (en la escena de jazz neoyorkina eran populares las reuniones informales de músicos 

en pisos particulares o en fiestas). Sobre la marcha se seleccionan los temas base y se desarrolla el jam. Usualmente 

se toca en grupo la melodía principal, (a veces simplemente un riff), y a continuación cada músico presente improvisa 

sobre ella, (o sobre la armonía).  

 

Después de revisar estos conceptos básicos de una jam session, encuentro alguna similitud, pero con una importante 

diferencia a lo que llamamos comúnmente “un palomazo”. Hay en esencia algunos conceptos básicos que considero 

se han diluido hasta nuestros días. Hoy pondré como ejemplo lo recientemente sucedido en el 9º Encuentro Nacional 

de Blues en el Martí, de hecho esto fue lo que me motivó a escribir este ensayo, aunque desde hace tiempo lo quería 

exponer dado los múltiples ejemplos en varios de los eventos en que he participado: 
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1. El palomazo debe ser de alguna manera, concertado, convenido, acordado, pactado, conciliado, pero sobre 

todo justificado. Recordemos que en general, la banda en turno llega a participar a un evento con un 

programa preestablecido, que ha trabajado al menos algunas horas, en referencia a las más noveles, hasta 

años, considerando a las más experimentadas. Y por tanto su participación en cualquier evento público es de 

su interés, que se lleve a cabo lo mejor posible conforme a su imagen y trayectoria. Entonces la banda o bien, 

quién tenga el papel de líder, debe ser quien permita o no subir al escenario a algún espontáneo o músico 

conocido a palomear con ellos.  

 

2. El que alguien omita este paso y se suba al escenario con la bandera del “palomazo obligado”, no solo falta el 

respeto al grupo en turno, sino que puede en cierto momento, echar a perder un trabajo, como dije 

anteriormente, de horas, días, meses o años. Falta el respeto al público asistente, independientemente, si el 

evento es gratuito o no, y además también falta el respeto a unos organizadores, que seguramente pasan por 

una serie de vicisitudes antes de poder conseguir la aprobación de varias instancias para llevar a cabo un 

espectáculo de calidad.  

 

No quiero decir con esto que el palomazo en general deba ser erradicado. No, para nada. Creo que existen 

fórmulas perfectamente establecidas en el espectáculo profesional que pueden retomarse para generar algo 

mejor que el “palomazo obligado” en nuestros eventos de blues en el circuito mexicano. No es descubrir el 

hilo negro. Se puede bien ajustar a nuestra realidad. De hecho también se ha dado a lo largo de los años, 

también se ve en la actualidad, incluso en el evento que he puesto como ejemplo, y espero que se de en 

mayor medida, a manera que se entienda su fondo, y que retoma los principios básicos del jam como se vio 

en las párrafos iniciales. 

 

3. Si el artista o la banda a participar en un evento contempla la opción de que “alguien más” toque durante su 

presentación, debe ser concertado y perfectamente definido en que parte lo hará. Si es con tiempo de 

antelación, su participación puede ser incluso anunciada como músico(s) invitado(s), puede además hacer 

uno o varios ensayos. Esto es lo ideal. Sino, entonces antes de subir al escenario deben quedar claros los 

puntos de, en qué momento participará, en que tono, y en cuántos temas lo hará. Aclarando que es un 

concierto que está ofreciendo un determinado artista o banda, el que se sube a palomear deberá respetar 

estos puntos y, en la medida de lo posible, cuidar su aspecto y respetar la jerarquía del artista o la banda 

quién le está ofreciendo compartir el escenario, no como sucede al revés con algunos personajes de nuestro 

medio. 

 

 

Antes de mencionar los ejemplos que llevarán a mi respuesta, -casi develada-, les comento algunas de mis 

experiencias al respecto:  

 

• Participé en la agrupación, La Gran Banda de Blues, que fue en su momento, un claro ejemplo de trabajar en 

una jam session, (obviando la informalidad del concepto), la conformamos más de 10 músicos de diferentes 

bandas, ensayamos varios días para realizar algunas importantes presentaciones: en el IX Festival 

Internacional de Blues de México, efectuado para esa ocasión en el Zócalo de la Ciudad de Puebla, y en el X 

Aniversario de Horizonte 107.9 del IMER en el Centro Nacional de las Artes.  

 

 



Número 53 - Octubre 2015                   CULTURA BLUES. LA REVISTA ELECTRÓNICA Página | 37 

 

 

 

 

• Como músico invitado recuerdo dos eventos, uno el concierto de Monroy Blues (Ciudad Valles, San Luis 

Potosí), en el Lunario, en el que fui convidado por el extraordinario pianista Luis Monroy, el que me envió con 

antelación las grabaciones y los temas en los que participaría; al igual cuando estuve invitado como 

guitarrista al concierto de Sirena Blues (Monterrey, Nuevo León), en Los Alebrijes, para esa ocasión Sirena y 

Pirata me enviaron la música, tablaturas y letras de sus canciones. Finalmente, en cuanto a palomazos, he 

participado poco, ya que no siempre carga uno el piano o el teclado para participar; sin embargo, recuerdo 

un par de ocasiones en el que se presentó la oportunidad: una en el foro del Centro Cultural José Martí con 

Serpiente Elástica (Puebla), y otra con el legendario grupo de Juan Hernández y su Banda de Blues (Estado de 

México), en el Teatro Legaria.  

 

En referencia al ejemplo anunciado párrafos arriba, del 9º Encuentro Nacional de Blues, se destacan algunos 

aspectos, uno principal e importante es que el foro de cierta manera a (mal) acostumbrado a esta práctica. Entonces 

pudimos ver por ejemplo que durante la participación de Chris Sánchez Blues Band, quien hizo su viaje desde Morelia 

para presentar su propuesta, en uno de sus temas sube al escenario un espóntaneo con armónica, toca sin sentido, 

sin la armónica en el tono correcto y bueno de alguna manera echa a perder minutos de oro para la banda en turno.  

 

En otro día, Blues Electric sube a uno y otro más al “palomazo obligado”, perdiendo en gran medida, tiempo en la 

exposición de su proyecto, su mensaje se traduce en “no tengo mucho que exponer”. En el cierre del Encuentro, 

durante la participación estelar, Nina Galido fue interrumpida en distintas ocasiones, causando la molestia 

comprensible de la artista y de gran parte del público.  

 

De manera contraria, el buen ejemplo se dio con la banda anfitriona Radio Blues, trío espectacular que subió al 

escenario con varios músicos invitados para conformar una bandota, bien acoplada, ensayada y espectacular; además 

de invitar al jam “ordenado”, a otros tantos personajes haciendo de su participación, lo mejor mostrado en dicho 

evento. 

 

Conclusión. 

Desde mi punto de vista, el palomazo no debe ser obligado, debe ser concertado, convenido, acordado, pactado, 

conciliado, pero sobre todo justificado. Y es de mucho más nivel que se presente durante el concierto a músicos 

como invitados y al final sí, solo al final, como un jam session o bien como el palomazo tradicional.  

Incluso quiero mencionar que estos jams actualmente ya se llevan a cabo como tradición en lugares de blues como 

los miércoles en Ruta 61 con Daniel Reséndiz y La Dalia Negra, en diferentes bares de Monterrey donde se presenta 

Fonzeca – Caja de Pandora Project, y en otros tantos lugares en Tijuana donde toca Hola Soy Lola; entre muchos otros 

a nivel nacional. 

Usted… ¿qué opina? 

 
Fuente  
 
https://es.wikipedia.org/wiki/Jam_session 
 

https://es.wikipedia.org/wiki/Jam_session
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Sesiones desde la Cabina 
 

La profesionalización de nuestro blues 
 

Yonathan Amador Gómez 

 
 
Hace unos días conversaba con José Luis García Fernández (Cultura Blues), sobre la reciente producción de discos de 

blues nacional -la cual, por cierto, nos debe tener muy contentos-, sobre las bandas mexicanas, y en este tema 

caímos en el punto de la profesionalización de los músicos, los bluesistas mexicanos.  

 

   
Rhinoceros Bluesband – Estación Monrovia – Radio Blues. Fotos: Rafael Arriaga Z. 

 

En principio, no trato de ver el concepto de profesional sólo como un músico al que le pagan por tocar, para mi va 

más allá de eso. Cuando digo profesionalizar, claro que debemos tomar en cuenta la paga -la tercera acepción de 

Profesional en el diccionario de la RAE, dice: persona que practica habitualmente una actividad, de la cual vive-, pero 

además debemos involucrar una parte fundamental en cualquier profesión, el compromiso. 

 

A lo largo de los años -y digo años y no historia, porque carecemos de una historia formal del blues nacional-, hemos 

visto un ciclo muy común en las bandas: formarse, tocar y desaparecer. En algunos casos los grupos permanecen por 

unos años y luego bye, en otros casos, se mantienen un tiempo, llegan a grabar, ya sea de manera formal o informal 

algunos temas, un EP o un largo, y en muchas ocasiones no dejan registro de nada. Pocas son las bandas que han 

prevalecido. 

 

Antes de continuar, creo pertinente dejar clara una lamentable situación para los bluesistas mexicanos. Pese a que en 

diversas ocasiones se habla de que existe un público para el blues, que le gente asiste a los festivales, que vemos 

excelentes presentaciones en el Festival Nacional de Blues en el Centro Cultural José Martí, o en los realizados en los 

estados de la República, ¡es muy raro que los bluesistas puedan vivir de tocar su música o vender sus discos! ¡¿Por 

qué?! Creo que más de uno nos hacemos esta pregunta, y su respuesta ameritaría una reflexión en otro momento. 

 

El tema monetario es importante, ¿para quién no? Líneas arriba hablaba de que ser un profesional es practicar una 

actividad de la cual se vive. Bien, si esto no es posible -vemos a nuestros músicos realizando otras actividades, con las 

cuales sostienen a sus familias-, entonces nos queda una segunda alternativa, ser comprometidos.  

 

El compromiso, (tomarse en serio las cosas, pues), con nuestros actos, acciones y actividades nos puede dar ese 

carácter de profesional -quinta acepción de la RAE: persona que ejerce su profesión con relevante capacidad y 

aplicación-, y aquí es en donde las bandas mexicanas adolescen un poco.  
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Algunos grupos, con sonido muy bueno, los hemos visto posponer sus proyectos en algunos casos; y en otros, 

desaparecer. Pocas son las bandas que se mantienen activas y/o han dado el paso de grabar su material, no sin 

esfuerzo y una inversión de por medio, como lo han hecho este año Radio Blues, La Blues Band, Rhinoceros 

Bluesband, Lucy Blues, Steffie Beltt, por mencionar los que me vienen a la mente, al vuelo y sin recordar los casos que 

se han registrado en los estados del país. 

 

Entiendo las dificultades de los proyectos autogestivos, además de buscar espacios donde tocar, promover la banda, 

hacer relaciones, gestionar con instituciones, hacer logística, tienen que preocuparse por ensayar, montar repertorio 

y hasta componer. Pero creo necesario profundizar en los beneficios e importancia de tener grabaciones, deberían 

verlo como un elemento que permitirá mover, (hacer difusión), de mayor manera su proyecto; además también es 

imprescindible contar con una página de internet o perfil de Facebook y se debe contemplar material para prensa 

(press kit), que incluya datos generales y particulares de la banda, experiencia y su rider. 

 

Da gusto ver que cada vez hay más bandas que se toman en serio sus proyectos, se profesionalizan. Sin embargo 

daría más gusto ver más proyectos en ese mismo camino, lo que impactaría a más personas, presionaría la apertura 

de más sitios blueseros en donde tocar y la escena bluesera en general se vería beneficiada. 

 
 

     

   
La Blues Band – Viri Roots & The Rootskers – Jimena Segovia – Ensamble Ardiente. Fotos: Rafael Arriaga Z. 

 

@YonAmador 

sincopablues@gmail.com 
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Cortando Rábanos 
 

Para el profeta de las esdrújulas 
 

Frino 

Se cumplieron 30 años de los históricos temblores que devastaron a la Ciudad de México, punto que para muchos 

marca el nacimiento de la sociedad civil organizada y autogestiva en nuestro país. Entre los miles de víctimas de esos 

días -todas lamentables- se cuenta a Rodrigo González, Rockdrigo, joven poeta y músico nacido en Tampico y 

emigrado al D.F. en 1977. Van en su memoria mis rábanos de hoy. 
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 Originario de Tamaulipas 

 llegó al D.F. a probar fortuna, 

 ¿cuántas espinas vale una tuna? 

 ¿cuántos semáforos una guaripa? 

 Versos nacidos desde las tripas 

 sin más apoyo que su ideal, 

 protagonista fundamental 

 de las andanzas del rock rupestre, 

 cruza de Dylan extraterrestre 

 y catedrático del nopal 

 

 Irreverente poeta lírico 

 de resonancia electromagnética, 

 no hubo en la penca de la poética 

 jamás filósofo más empírico. 

 Como en un mágico viaje onírico 

 eterno prófugo de la sinfónica 

 sin otro cómplice que su armónica 

 desde su púlpito radiofónico 

 lanzó sus cánticos estereofónicos 

 y en cada rola dejó una crónica 

 

 Ya no hay apóstoles psicodélicos 

 que ante el micrófono se pongan drásticos, 

 toda la música nos sabe a plástico 

 los espectáculos hoy son famélicos. 

 Es la retórica de un tiempo bélico 

 tétrica fábula de un héroe afónico, 

 régimen sádico, momento irónico, 

 tabla gimnástica de un cuadrapléjico: 

 en este rancho llamado México 

 cuánto nos falta un profeta biónico 

 

 Pero el hubiera es un verbo utópico 

 que se conjuga en modo fantástico 

 y el tiempo es rígido, no es nada elástico, 

 no admite el cambio más microscópico. 

 Ni los pingüinos pueblan el trópico 

 ni me festejan mis enemigos, 

 pero va en serio cuando les digo 

 que hacia Tampico mira la brújula 

 porque en el fondo de cada esdrújula 

 de sus canciones, VIVE ROCKDRIGO. 

 

Nuevos versos de Frino cada martes en www.cortandorabanos.blogspot.mx 

Rupestre, el documental // Pantobras Tv: https://www.youtube.com/watch?v=pmulbO2g6Y4 

http://www.cortandorabanos.blogspot.mx/
https://www.youtube.com/watch?v=pmulbO2g6Y4
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Huella Azul 
 

Entrevista a Demex García de Proyectil CompArte 
 

María Luisa Méndez Flores - Fernando Monroy Estrada 

 
 

 
 
Los creadores del proyecto Proyectil CompArtre, Demex García y Marko Donovan, presentan en el siguiente video 

publicado en septiembre de 2014, una semblanza de su trabajo y el primer tema de la serie llamado: Proyectil. 

 

Proyectil #1 con Demex García y Marko Donovan:  

https://www.youtube.com/watch?v=Hxv-qjTcNEY 

 

  

 

CB: Háblanos de tu carrera, ¿cómo inicias en la música? ¿En qué grupos has participado? 
DG: Mi gusto comenzó desde que salió Sargento Pimienta (The Beatles), un regalo de mi padre a mis hermanos 

mayores. Desde ahí sentí un gusto y algo especial por la música. Cuando escuché después a Deep Purple en 1972, 

quedé impactado y desde ese momento supe que sería músico. Posteriormente me fui metiendo y ya en la 

secundaria todo se aclaró más, no había de otra. Todo comenzó soñando, jugando y cuando escuché a Muddy 

Waters, me hice un loco por el blues.  

 

He tocado (la batería) en muchas bandas, pero las más representativas fueron: Trolebús, Tex Tex, Follaje, Ollin Bantu, 

Black Perro y Radio Blues, entre muchas otras que realmente me ayudaron a mi formación. Al igual he acompañado a 

varios artistas solistas. 

 

 

https://www.youtube.com/watch?v=Hxv-qjTcNEY
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Proyectil #2 con Juan Carlos “El búfalo”, Demex García y Marko Donovan: 

https://www.youtube.com/watch?v=toB9Wd-LrZo 

 

 

CB: ¿Como baterista quién te ha inspirado, cuáles son tus influencias? 

DG: Mis grandes influencias son parecidas a las de casi toda la hermandad baterística: Ian Paice, John Bonham, Neil 

Peart, Mitch Mitchell, Clive Bunker, Vinnie Colaiuta, Terry Bozzio, Jo Jones, Buddy Rich,  Willie “Big Eyes” Smith, etc. 

La lista es muy grande y no acabaría ja ja ja… 

 
 

Proyectil #3 con Daniel Miranda, Demex García y Marko Donovan: 

https://www.youtube.com/watch?v=BKENfYfgjds 

 

 

CB: ¿Qué es Proyectil CompArte, cuál es su propósito? 
DG: Proyectil nace por una necesidad, ya que considero que el público mexicano se ha vuelto un tanto flojo, no va 

con facilidad a los conciertos; además de que no está acostumbrado a pagar por los grupos mexicanos. Y como todo 

mundo esta en las redes sociales, pues resulta más facil que el nuevo público te conozca y que sepa que es lo nuevo 

que hay, por este medio (Facebook, Youtube).  

 

El propósito es presentar a los músicos que no son tan conocidos, les pedimos una rola original, instrumental o con 

letra. Mi socio y amigo Mark Donovan y yo, producimos el tema, lo grabamos en audio y video para posteriormente 

subirlo al ciber espacio. No cobramos ningún peso. Lo hacemos al igual para dar a conocer el estudio que se llama 

Maze Quarters, en donde Marko es el director y de ahí van saliendo clases para impartirlas nosotros, ya que al igual 

somos profesores de música. Básicamente es para apoyar a los amigos compositores. 

 
 

Proyectil #4 con Antonio Caraveo, Demex García y Marko Donovan: 

https://www.youtube.com/watch?v=4hhymRQa-zk 

 
 
CB: Cuéntanos de los talleres que imparten. 
DG: Impartimos clases de armonía, guitarra, piano y batería, con métodos de estudio creados por nosotros y para el 
bien de la comunidad. Al igual para ayudarle a los chavos a que no tomen los caminos del mal y que entiendan que el 
arte es fundamental para tener una mejor relación humana y espiritual. 
 

 
Proyectil #5 con León Vago, Demex García y Marko Donovan: 

https://www.youtube.com/watch?v=rgWMVjF02dM 

 
 
CB: Platícanos un poco de tu actividad como solista, ¿qué inspira tus letras? ¿Tienes material discográfico? 

DG: Realmente no me considero "solista" ya que a final de cuentas he podido contar con ayuda de amigos como 

Antonio Caraveo, que ha creído en mi y que me ayudo en unos temas que llegué a hacer y que me produjo 

amablemente. Aunque en realidad es un proyecto piloto para ver que pasa. En las letras trato de ser directo, de 

contar las cosas como son, no soy un mago de las metáforas y considero que hacer letras en español es muy difícil. 

Las puedes hacer muy bien o de plano muy mal.  

 

https://www.youtube.com/watch?v=toB9Wd-LrZo
https://www.youtube.com/watch?v=BKENfYfgjds
https://www.youtube.com/watch?v=4hhymRQa-zk
https://www.youtube.com/watch?v=rgWMVjF02dM
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Puedes dejar un mensaje en el alma o simplemente no decir nada y hasta caer en la vulgaridad. Así que no me 

considero letrista, solo digo lo que siento, lo que veo. Pero sí considero que hay que estar informado, leer mucho y 

tener una chispa para poder dar un buen mensaje. Es como hacer una película en una rola. Aún no tengo material 

discográfico, pero espero tenerlo algún día. 

 
 

Proyectil #6 con Viejos Vinagres (Eduardo Ceceña, Renato Vázquez, Jorge Virgilio),  

Demex García y Marko Donovan: 

https://www.youtube.com/watch?v=KzlMw-xu9rA 

 
 
CB: Además de Proyectil CompArte, ¿en qué otros proyectos estás colaborando? 

DG: Estoy colaborando con la bella cantante Steffie Beltt. Es un proyecto original con temas de ella y sé que tiene un 

gran futuro en la música ya que tiene muchas tablas y un fantástico carisma. En estos días estoy comenzando un 

proyecto de hard-blues con unos amigos, aún está como proyecto piloto a ver si jala, espero que sí. Pero lo que me 

tiene más apasionado son mis métodos de estudio de batería que se llaman “Sincronización progresiva”. Tengo 4 

métodos disponibles y a la venta, los manejo de manera independiente son el resultado de muchos años de dar 

clases. 

 
Proyectil #7 con James García, Angel DMayo y Demex García: 

https://www.youtube.com/watch?v=l6irUL6J6vk 

 
 
CB: ¿Dónde podemos encontrar el material audiovisual de Demex García?  
DG: El material de Proyectil lo tenemos en el Facebook, con la ayuda de los cuates se va haciendo más del 

conocimiento del público y de voz en voz. No tenemos mucha experiencia en las redes pero poco a poco se hará más 

grande la audiencia. En este mes (septiembre de 2015), sale el # 10 y con la ayuda de ustedes tendremos más amigos 

que deseen estar con nosotros. Esta vez nos acompañará Evangelina Reyes, flautista principal de la Orquesta 

Sinfonica Nacional de México, flautista principal en el Palacio de Bellas Artes. 

 
CB: ¿Gustas dirigir algunas palabras a los lectores y colaboradores de Cultura Blues? 
DG: Me despido y muchas gracias por la entrevista, estoy para lo que necesiten. Un abrazo a todos los colaboradores. 
 

 
 

Proyectil #8 con Miguel Ordoñez, Steffie Beltt, Mongoose y Demex García: 
https://www.youtube.com/watch?v=1dT4ftcLV10 

 
 
 

Proyectil #9 con Han Derien, Mauricio Reyes Ramírez, Marko Donovan y Demex García: 
https://www.youtube.com/watch?v=zUbpq4WnR7c 

 
 
 

Proyectil #10 con Evangelina Reyes Lopez, Kristian Ulloa, Marko Donovan y Demex García: 
https://www.youtube.com/watch?t=46&v=BuMygHC1c8o 

 

https://www.youtube.com/watch?v=KzlMw-xu9rA
https://www.youtube.com/watch?v=l6irUL6J6vk
https://www.youtube.com/watch?v=1dT4ftcLV10
https://www.youtube.com/watch?v=zUbpq4WnR7c
https://www.youtube.com/watch?t=46&v=BuMygHC1c8o
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Huella Azul 
 

Entrevista a Freddie Maguire  
 

María Luisa Méndez Flores - Fernando Monroy Estrada 

 
Freddie Maguire es el blues y el rock mezclado en una voz que representa todo el calor de Tenesse y lo exótico del Mar 

Mediterráneo lleno de fuerza vital y energía, su voz traspasa el tiempo y recluta siglos de raza negra en una voz 

poderosa y estremecedora que apasiona los oídos de la audiencia. 

 

 

 
 
Ha regresado a México para deleitar los gustos más exigentes y conocedores del género del blues acompañado por 

Lorenzo Nardi que agrega su explosivo groove en la batería. Con un estilo único ambos de origen italo-americano, 

llegaron a conquistar al público del D.F., Puebla, Morelia y Guadalajara, en conciertos con músicos invitados como 

Ángel DMayo en la guitarra y Pablo “Tucú” Aldrete en el bajo, ambos de origen argentino y con renombre en el 

ámbito del blues en México. Con una mezcla poderosísima arrancó esta maquinaria bluesera, conciertos que sin lugar 

a dudas disfrutaron los asistentes conocedores y no conocedores del género. 

 
CB: Cuéntanos un poco de ti, cómo comienzas en la música, ¿de dónde viene tu gusto por el blues? 

FM: Siempre me ha gustado y he amado este tipo de música, el blues es la madre de muchos estilos musicales y es 

posible cantar y tocar lo que quieras manteniendo vivo su espíritu. Puedes encontrar en todos lados su significado.  
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Recuerdo que escuché por primera vez discos de blues cuando era niño, como a Reverend Gary Davis a quien desde 

entonces admiro muchísimo, me atrajo totalmente este tipo de música, amo también a Queen, Beatles, Beach Boys, 

etc. Recuerdo que tenía sólo 6 años cuando comencé a comprar discos, los primeros Howlin’ Wolf, Buddy Guy, 

Beatles, Bobby Blend, etc. 

Las emociones que yo sentía escuchando música me hacen entender que la música era algo muy importante para mi 

vida y que yo dedicaría gran parte de mi vida a ello. Mi primera banda de blues y de rock fue cuando tenía sólo 14 

años, ahí inicié como cantante, esa banda duró 2 años, después tuve otra banda cuando tuve 16 años, influenciada 

por otros estilos y estudiando lenguajes musicales como el jazz. 

 
CB: ¿Cómo definirías tu música? 

FM: Puedo definirla como una expresión de mi alma y de todo lo que miro con mis ojos, y mis ojos van a dictar a mi 

alma lo que ven y creo que es muy único y especial el poder poner en notas mis experiencias visuales. 

 
CB: Háblanos de la escena del blues en Italia, ¿cómo se vive este género allá? ¿Cómo es su difusión en los medios? 

¿Hay los suficientes espacios para tocar blues? 

 
FM: Hay bastantes grupos de blues, con excelentes músicos, creo que puedes vivir éste género independientemente 

de la parte del mundo en donde radiques, si tu entiendes este lenguaje musical, le dedicas tiempo, aprendes a 

interpretarlo y lo reconoces como parte de ti puedes conocer bien la manera de vivirlo, el músico italiano es intenso, 

pero el blues es un lenguaje que no depende de una ciudad o un país. Desgraciadamente no hay mucha difusión, hay 

pocos medios que se especialicen en difundir el género. 

Hay muchos y muy buenos espacios para tocar blues pero siempre desearíamos que fueran más. Tenemos varios 

festivales de blues en Italia y soy afortunado de compartir el escenario con muy buenos músicos, es un estilo que 

jamás ha muerto y estoy seguro que a la gente le gusta.  

 
CB: ¿Cuál es el motivo de esta gira por América latina? 

FM: Creo que es una buena oportunidad tocar en un país diferente y muy hermoso y también visitarlo. 

Es la quinta ocasión que estoy en México y es un país que desde muy joven he visitado con cierta regularidad, es un 

lugar maravilloso, esta es la segunda ocasión que lo visito como músico, tenía muchas ganas de volver y hacer 

presentaciones, en esta ocasión voy a ciudades que no conocía como Morelia y Guadalajara, espero que en la 

siguiente visita sean aún más. Quiero dar a conocer mi arte en cuantos lugares pueda, es la manera de vivir lo que 

hago y compartirlo con el público. 

 
CB: ¿Quién te acompañó en esta gira?, ¿compartiste escenario con bandas locales? 

FM: Estuvieron conmigo en la gira músicos de México y Argentina, el guitarrista Angel DMayo de Argentina, en 

Morelia, Chris Sánchez con su banda abrió el show, en Guadalajara músicos locales como Lalo Melgar y en el piano 

Patricia Moyer.  
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CB: ¿Qué tuviste planeado para las presentaciones que hiciste por México y harás en Argentina? 

FM: Quise presentar un espectáculo basado en el blues y otros géneros que se derivan como el funk y el rock, planee 

presentarme a través de mi música al público mexicano, que puedieran disfrutar de una buena noche de música y 

que se fueran con una buena impresión de mi trabajo. 

 
CB: ¿Cuál es tu impresión del blues que se hace en México? 

FM: Estimo mucho a los músicos mexicanos, me gusta cómo se hace blues en México y ahora tengo mucho contacto 

con músicos de aquí, me emociona trabajar con ellos y compartir el escenario con músicos de otra parte del mundo 

para mí es una experiencia muy especial. 

 
CB: ¿Dónde te presentaste?, ¿cuáles fueron las fechas? 

FM: Iniciamos la gira en Puebla el 29 de agosto, en el Rockstar, después fuimos al DF el 01 de septiembre en el Bajo 

Circuito, el 03 de septiembre hice una presentación en el Metro de la ciudad de México, luego fuimos a Guadalajara 

el 08 de septiembre al Café Andrés Bretón, 10 de septiembre tocamos en el Primer Piso también en Guadalajara, en 

Morelia el 12 de septiembre en el Cáctux, 18 de septiembre volvimos al DF en Casa Franca y la última fecha el 19 de 

septiembre en el Segundo piso.  

 
CB: ¿Cuáles son tus redes? ¿Dónde podemos encontrar tu música? 

FM: Pueden buscarme en Facebook como Freddie Maguire, de igual manera en mi canal de Youtube, Instagram, 

Sound cloud, ahora mismo trato de documentar en mis redes la gira. 

 
CB: ¿Quisieras dedicarles algunas palabras a los lectores de Cultura Blues? 

FM: Amigos estoy muy muy emocionado por esta serie de presentaciones mexicanas, confío en su apoyo y espero 

que sea una oportunidad para compartir la música que ustedes y yo amamos. Un saludo fuerte. 
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Fotos cortesía: Freddy Maguire
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Una Experiencia 
 

Hoppin’ John  
 
 

Héctor Martínez González 

 

Existe una tradición en los estados sureños consistente en consumir Hoppin’ John el día de año nuevo con la 

intención de llamar a la buena fortuna. Se trata de un plato muy sencillo, a base de arroz, alubias y cerdo, cuyo origen 

se sitúa en el Low Country, una región costera situada entre los estados de Georgia y Carolina del Sur. 

 

 
 

 

Esta región está habitada por el grupo étnico de los gullah, una comunidad afroamericana que mantiene un idioma y 

unas costumbres propias de los esclavos que llegaron en el siglo XVIII procedentes de la zona costera de África 

Occidental que hoy ocupan Sierra Leona y Costa de Marfil. 

A día de hoy, los gullah viven en pequeñas aldeas dedicadas a la pesca y la agricultura, y gracias al aislamiento 

geográfico de la región que habitan, han mantenido una idiosincrasia africana mucho más arraigada que el resto de 

grupos afroamericanos. 

El dialecto que hablan se compone de expresiones africanas mezcladas con palabras inglesas, sus hijos tienen 

nombres africanos, los cuentos tradicionales que narran son africanos y la artesanía que realizan también es de 

procedencia africana. Además, no se trata de una procedencia africana genérica, sino que está estrechamente ligada 

a Sierra Leona. Esta persistencia de la herencia sierraleonesa es única en la historia de la esclavitud en los Estados 

Unidos.  

Normalmente, los esclavos eran comprados en los diferentes mercados de la costa africana, eran trasladados al 

Nuevo Mundo y allí, vendidos al mejor postor sin tener en cuenta su procedencia. De esta manera, cuando los 

esclavos llegaban a las plantaciones o granjas donde iban a trabajar el resto de sus vidas, se encontraban en un 

entorno en el que convivían con otros negros capturados en África con los que no tenían nada en común.  
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No compartían ni la tribu, ni el idioma, ni la religión, ni las costumbres pues unos esclavos procedían de la actual 

Angola, otros de Senegal, otros de Guinea… a miles de kilómetros de distancia unos de otros.  

Esta circunstancia tuvo como consecuencia una homogeneización en los hábitos y prácticas de los esclavos. Cuando 

un nuevo esclavo llegaba a la plantación procedente de África, traía consigo sus costumbres, lengua, etc. e intentaba 

mantenerlas y transmitirlas a los otros que estaban en su situación. Sin embargo, se encontraba con la oposición del 

resto de esclavos, que también quería preservar y continuar en el tiempo con sus tradiciones ancestrales, 

produciéndose el efecto contrario: las nuevas generaciones de esclavos, ya nacidos en América, apenas si heredaban 

los rasgos africanos más marcados, los que eran comunes a las distintas etnias de las que procedían los esclavos, 

perdiéndose de esta manera los localismos africanos. 

Con los gullah se produjo un hecho diferencial que marcó el devenir de esta comunidad. En el siglo XVIII, los colonos 

de la región del Low Country descubrieron que el clima sub-tropical de la zona costera era propicio para el cultivo de 

arroz. Desgraciadamente, los colonos americanos no conocían las técnicas del cultivo de este cereal, por lo que se 

recurrió a la importación de esclavos africanos procedentes de regiones donde este cultivo sí era conocido. 

En aquel entonces, había una región de África conocida como la Costa del Arroz (Rice Coast), que abarcaba desde 

Senegal hasta Sierra Leona. Durante todo el siglo XVIII, los propietarios de tierras en el Low Country compraron casi 

exclusivamente esclavos de la Costa del Arroz, no importando el precio, creándose de esta manera una comunidad de 

esclavos que compartía el mismo folclore y pudo transmitir éste a sus descendientes, generación tras generación, 

hasta el día de hoy. 

 
Cartel anunciando la venta de esclavos procedentes de la Rice Coast 
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Los gullah, en su paso del atlántico, trajeron consigo tanto las técnicas de cultivo del arroz, como las recetas para 

cocinarlo y lo convirtieron en la base de su alimentación. El Hoppin’ John sería una de estas recetas, junto a otras 

como el rice and greens (arroz y coles) o el rice and okra (arroz y okra). 

No se conoce el origen del nombre del plato, y existen varias teorías al respecto, como que este era el apodo de un 

hombre cojo, y que por lo tanto caminaba dando pequeños saltitos (hopping), que vendía arroz y alubias en las calles 

de Charleston, capital de Carolina del Sur, muy próxima al Low Country.  

También se conjetura con que el nombre podría derivar de los saltos alrededor de la mesa con los que los niños 

esclavos recibían la paupérrima ración de comida diaria. 

O que Hoppin’ John sería una deformación de la expresión francesa pois pigeons, que es como se denominaba en 

Haití a las judías carillas que conforma la receta clásica. 

En cualquier caso, la primera referencia que se tiene de una receta de Hoppin’ John aparece en el libro de Sarah 

Rutledge, The Carolina Housewife, de 1847. 

Años antes, en 1838, en el libro Recollections of a Southern Matron, se menciona el Hopping John como bacon and 

rice (arroz y tocino). 

A pesar de ser un plato presente en la alimentación de esclavos que posteriormente participaron en la creación del 

blues, no es fácil encontrar referencias musicales al Hoppin’ John, aunque sí a las judías carillas o black-eyed peas 

(literalmente, judías de ojo negro, en referencia a la mancha que tienen que se asemeja a un ojo amoratado). Tal es el 

caso de esta canción del songster Louie Lasky:  

https://www.youtube.com/watch?v=yrI0ZDFVONM 

 Teasin’ Brown Blues, de Louie Lasky (1935) 

… 
I love you mama 
and I'll tell the world I do 
 
Because can't nobody treat me 
honey like my rider do 
 
You don't have to cook me no chicken 
because your plain old neckbone will do 
 
I'm going to buy you some blackeyed peas 
mama and try to get along with you 
I'm crazy about the way you do it 
I'm talking about your jellyroll 
… 

… 
Te quiero, mama 
y se lo voy a decir a todo el mundo 
 
Porque nadie puede tratarme 
honey, como lo hace mi jinete 
 
No necesitas cocinarme pollo 
porque tu simple y llano neckbone lo hará 
 
Voy a comprarte unas pocas judías carillas 
mama, y voy a tratar llevarme bien contigo 
Estoy loco por la manera en que lo haces 
estoy hablando de tu jellyroll 
… 

 

Aun así, a continuación se muestran varios ejemplos de canciones muy distintas que llevan como título Hoppin’ John. 

 

 

https://www.youtube.com/watch?v=yrI0ZDFVONM
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La primera, grabada en 1939, es una canción fiddle (violín) interpretada por Fiddlin' Bill Hensley, un oscuro y 

legendario personaje nacido en 1873 cerca de Johnson City, Tennessee y que desarrolló su carrera como violinista (o 

fiddling) en las montañas de Carolina del Norte junto a sus tíos Mac y Rube Hensley. 

https://www.youtube.com/watch?v=QLOvScxQfM0 

 

 

Fiddlin' Bill Hensley, mountain fiddler, Asheville, North Carolina. Ben Shahn (1937) 

 
La otra canción es de Paul ‘Hucklebuck’ Williams, un saxofonista de rhythm and blues que junto a sus Hucklebuckers 

grabó en 1949 este Hoppin’ John, como cara b de su más conocido hit The Hucklebuck. 

 

https://www.youtube.com/watch?v=y85HHriN1Ro 

 

Dentro del jazz encontramos canciones grabadas bajo el nombre de Hoppin’ John como la grabada en unas sesiones 

magníficas de 1947 por Johnny Hodges junto a Duke Ellington y sus All-Stars y atribuida su autoría al trompetista 

Buck Clayton. 

Ya en un estilo más moderno tenemos una versión de 1957 interpretada por Cannonball Adderley. 

 
https://www.youtube.com/watch?v=2JAsHAPVU6Y 

 

https://www.youtube.com/watch?v=QLOvScxQfM0
https://www.youtube.com/watch?v=y85HHriN1Ro
https://www.youtube.com/watch?v=2JAsHAPVU6Y
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Los Versos de Norma 

 

Ayer te necesitaba tanto 
 
 

Norma Yim 

 

 
 
 

Ayer te necesitaba tanto, 
para recostarme en tu regazo, 

para que cubrieras mi soledad con un abrazo. 
 

Ayer te necesitaba tanto, 
para calmar mi llanto, 

y me arrullarás con tus canciones. 
 

Ayer te amaba tanto,  
Pero la realidad ya secó mi llanto. 

 
La realidad de observar que no eres capaz de sufrir por mí, 

de llorar por mí, ni de cambiar tu vida por mí. 
 

Ayer te necesitaba tanto, 
pero nunca estás a mi lado, 

Ya no cubres las necesidades de mi corazón. 
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Ayer te necesitaba tanto, 

pero hoy… ya no ajustas en mi vida, 
ya no cumples mis expectativas, 
lo único que me causas es dolor. 

 
Eres tan poco creativo, 
que jamás descubrirás,  

que esta poesía es para tí, 
y que muchos hasta se la adjudicarán. 

 
Ayer te necesitaba tanto, 

que en la reflexión de mi soledad… 
Te dejé de necesitar. 

 
Descubrí que puedo reír sola, caminar sola, ser feliz sola, 

y sobre todo…  
Puedo perder el tiempo sola. Desperdiciarlo en mí, y no en tí. 

 
Ayer te necesitaba tanto, 

y no estabas aquí… 
Estabas a otras tratando de hacerlas sonreír. 

 
Ayer te necesitaba tanto, 

que esa necesidad me llevó a descubrir, 
que puedo sobrevivir, sin ellos, sin aquellos…. 

Y sobre todo, ¡sin ti! 
 

 
 

Escúchalo en Los Versos de Norma… 
http://www.culturablues.com/index.php/secciones/los-versos-de-norma-yim.html 

Música de fondo: Keep on rollin´ por Savoy Brown
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