
Número 73 – junio 2017                   CULTURA BLUES. LA REVISTA ELECTRÓNICA Página | 1 

 



Página | 2                                               CULTURA BLUES. LA REVISTA ELECTRÓNICA   Número 73 – junio 2017 

 
 
 
 

Contenido 

 
 
 
 

 

Directorio 
 
 

Cultura Blues. La Revista Electrónica 
  

www.culturablues.com 

 
Número 73 – junio de 2017 

Derechos Reservados 04 – 2013 – 042911362800 – 203  
Registro ante INDAUTOR 

 
 

Director general y editor: 
José Luis García Fernández 
 
Subdirector general:  
José Luis García Vázquez 
 
Diseño:  
Aida Castillo Arroyo 
 
Consejo Editorial: 
María Luisa Méndez Flores 

Mario Martínez Valdez 
Edgard Octavio Espinosa Cabrera 

 
 

Colaboradores en este número: 
 

1. José Luis García Vázquez 
2. Edgard Octavio Espinosa Cabrera 
3. José Luis García Fernández 
4. Luciano Hidalgo 
5. Michael Limnios 
6. Luis Eduardo Alcántara 
7. Juan Carlos Oblea 
8. Yonathan Amador Gómez 
9. Juan Carlos Cortés  
10. María Luisa Méndez Flores 
11. Fernando Monroy Estrada  

12. Rafael Arriaga Zazueta  
13. Norma Yim 

 

Todos y cada uno de los artículos, son 
responsabilidad de quienes los firman. 

 
PORTADA Especial de Chuck Berry (1) ………………………..……..…….. 1 
 

CONTENIDO - DIRECTORIO ..……………………………………..…….. 2 

EDITORIAL Chuck (2 y 3) ……………………………………………………….…. 3 
 

BLUES A LA CARTA Chuck Berry, un verdadero rey sin  
corona (3) ……………………………………………………………………………….....….. 6 
 

COLABORACIONES ESPECIALES ¿Qué es realmente el  
Rock and Roll? (4) …………………………………………………………………………. 15 
 

PLANETA BLUES Eric Burdon: El sanador de la verdad (5) .….. 20 
 

DE COLECCIÓN Chicago Plays The Stones (3) ………………………... 24 
 

EN VIDEO 3 rockumentales en Netflix: Stones, Chicago  
y Cocker (3) ….…………………………………………………………………………….... 27 
 

SUPLEMENTO Ganadores de los Blues Music Awards  
2017 (3) ……………………………………………………………………………………..... 30 
 

¿QUIÉN LO HIZO? James Cotton (3) ….….…………………………..…. 32 
 

ESPECIAL DE MEDIANOCHE Consideraciones sobre Magic 
Sam (6) ..……..………….……..………………………………………………..….……….. 35 
 

LADO B Los Juke Joints (7) ………………………………………………..…..…. 39 
 

SESIONES DESDE LA CABINA Cien años de Papa John  
Creach (8) ……………………….…………………………………………….………..……. 43 
 

SUPLEMENTO Blues contemporáneo mayo 2017 (3) ………….... 47 
 

BLUES COVER ME 1. Viri Roots & The Rootskers (9) ……………. 49 
 

HUELLA AZUL Entrevista a Humberto Fierro (Beto’s Blues  
Band) - Eduardo Tejedo (Blues Chilango (10 y 11) ………………………… 54 
 

COLABORACIONES ESPECIALES Family Kings Blues  
Band (3) ………………………………………………………………………………….……. 63 
 

CULTURA BLUES DE VISITA  
En Las Musas de Papá Sibarita, celebrando el 6º Aniversario 
En Casa de Cultura Iztaccíhuatl, VII Festival de Blues 
En Tabacalera Jazz Club: Primera Temporada 2017 (12) .................. 66 
 

LOS VERSOS DE NORMA Mi guerra (13) ……………………..….... 79 
 

AGENDA …………………………………………………………………………….…….. 80 
 

http://www.culturablues.com/


Número 73 – junio 2017                   CULTURA BLUES. LA REVISTA ELECTRÓNICA Página | 3 

 
 

Editorial 
 

 
 

Chuck  
 

¿Paul Whiteman “El Rey del Jazz”?, ¿Benny Goodman “El Rey del Swing”?,  
¿Elvis Presley “El Rey del Rock and Roll?  

 
Edgard Octavio Espinosa Cabrera 

 
 
 

 
 
 

“Si hubiera que ponerle otro nombre al Rock and Roll 
 debería llamarse Chuck Berry” 

John Lennon 

 

 

Deep down in Louisiana close to New Orleans 

Los amos esclavistas veían con temor las manifestaciones culturales de los esclavos, para aliviar su miedo prohibieron 

que poseyeran sus instrumentos, sólo les quedó, hacer percusiones y cantar.  

La liberación de la mano de obra después de la Guerra de Secesión, les permitió cambiar de amo, pero no mejorar sus 

condiciones de vida; pudieron hacerse de otros instrumentos, desarrollaron sus manifestaciones culturales y 

cantaron describiendo su penas, miserias, injusticias, alegrías y amores. 

Nueva Orleans, crisol de distintas corrientes culturales, básicamente, europea (francesa), negra y mexicana: la villa 

del pecado, Storyville, canciones alegres con juegos de palabras ingeniosos, cargadas de la libido negra que unificaba 

la psique y el cuerpo, inquietando a las buenas conciencias, era demasiada libertad para ser tolerada.  
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Let’s Swing  

El movimiento se traslada a Chicago, los establecimientos de los gánsteres destinados a la venta de alcohol y a la 

prostitución, atraen a innumerables músicos que amenizan las jornadas. Para las buenas conciencias, es el momento 

de revertir la fuerza del Jazz y el Blues y hacerlo decente para los jóvenes blancos. Y de esa misión se hace cargo el 

autonombrado rey del jazz, Paul Whiteman, (Pablo Hombreblanco), ideológicamente apropiado para alguien que 

nunca tocó Jazz y cuya misión era hacer “decente” la música negra. Afortunadamente, aparece el magnífico Louis 

Armstrong con una trompeta de notas nítidas, canciones con letras atrevidas y alegres; la historia demostró quien era 

el auténtico Rey del Jazz. 

Con la II Guerra Mundial, Benny Goodman y Glenn Miller, trataron de “colonizar” las aportaciones de músicos como 

Duke Ellington y Count Basie, respaldando la supremacía blanca, en un modelo que privilegiaba la búsqueda de 

lectores de partituras y no buenos improvisadores. 

 

You Ain’t Nothing But a Houndog 

Elvis Presley toma obras clásicas del Blues, That´s alright y Houndog, por ejemplo, y las modifica blanqueándolas, 

acelerando la cadencia del Blues para incorporarse al movimiento emergente del Rock and Roll, la mercadotecnia 

hace el resto. (No, Elvis tampoco inventó el Rock and Roll). 

 

Johnny B. Goode 

Charles Edward “Chuck” Anderson Berry, nace en 1926, después de ejercer múltiples empleos y por consejo de 

Muddy Waters pide una oportunidad a Leonard Chess, propietario de Chess Records para grabar en 1955 su primer 

disco.  

Chuck forma parte de la generación de los años cincuentas junto con Little Richard y Jerry Lee Lewis, todos ellos 

músicos prolíficos que hacen testimonio de las inquietudes de los adolescentes, adoptan temáticas y relatan 

problemáticas con un lenguaje directo y cercano a la realidad del escucha. 

El catalizador de este movimiento fue Chuck Berry, apegado al Blues, (Johnny B. Goode tiene la progresión básica del 

blues de 12 compases), aporta obras fundamentales, como Thirty Days, No Money Down y Too Much Monkey 

Business, Maybellene, Roll Over Beethoven, School Days y Johnny B. Goode, que marcarían a generaciones e influirían 

en bandas como The Beatles, The Rolling Stones, The Yardbirds y The Animals, entre muchos. 

Para no perder la costumbre, en 1963 el grupo estadounidense The Beach Boys lanzó el exitoso sencillo Surfin' USA, 

cuya melodía estaba basada en la canción Sweet Little Sixteen; Chuck los demandó por violación a los derechos de 

autor y obtuvo una sentencia favorable, siendo acreditado como uno de los escritores de la canción y, por supuesto 

con una buena participación de las regalías. 

People who fear music are dangerous 

Gorillaz 
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Este mes de junio es para nosotros de Rock and Roll, con una edición que la da una merecida oportunidad al hijo 

predilecto de nuestro querido género. Y todo, porque a casi 60 años de su primera producción discográfica (After 

School Session 1957), Chuck Berry, el gran Chuck Berry, planeaba la publicación de su nuevo disco (Chuck 2017), 

cuando lo sorprendió la muerte a los 90 años de edad. Por tal motivo, esta edición es un homenaje en su memoria. 

 

 
 

En el Editorial ya se habla de la importancia de Berry en la historia de la música popular occidental, y en Blues a la 

Carta, damos un amplio panorama de su trayectoria, incluyendo su discografía. Un punto distinto y distante, pero a la 

vez válido, se lee en la Colaboración Especial: ¿Qué es realmente el Rock and Roll? El rock-blues sigue ocupando 

espacio en esta edición con la entrevista a Eric Burdon en Planeta Blues, con las recomendaciones en De Colección de 

un nuevo disco, Chicago Plays The Stones; y En Video, de tres rockumentales de Netflix: Stones, Chicago y Cocker.  

 

Temas propios de blues vienen a continuación en un Suplemento con los Ganadores de los Blues Music Awards 2017; 

una completa semblanza de James Cotton en ¿Quién lo Hizo?; algunas importantes consideraciones sobre Magic Sam 

en el Especial de Medianoche; qué son Los Juke Joints en Lado B; y algo con respecto al centenario olvidado del gran 

Papa John Creach en Sesiones desde la Cabina; para culminar con otro Suplemento acostumbrado con las 

recomendaciones de los discos nuevos de Blues contemporáneo. 

 

El blues nacional se hace presente, primero en la nueva columna, Blues Cover Me a cargo de Juan Carlos Cortés, quién 

se encarga de texto y video con Viri Roots & The Rootskers; seguimos con un par de entrevistas al estilo Huella Azul, a 

Humberto Fierro de Beto´s Blues Band, y a Eduardo Tejedo de Blues Chilango. Una Colaboración Especial para reseñar 

el disco de Family Kings Blues Band. Las fotografías originales de Cultura Blues de Visita: en Casa de Cultura 

Iztaccíhuatl, con su VII Festival de Blues; en Las Musas de Papá Sibarita con el segundo concierto de aniversario. Y, 

además, la cereza en el pastel, con una cobertura muy completa de la Primera Temporada del Tabacalera Jazz Club 

2017. Para cerrar con broche de oro, tenemos las letras siempre precisas de Los Versos de Norma, y la Agenda, en la 

que anotamos ya los próximos festivales: Festival de Blues en Pozos (junio); Salvablues Jazz (julio), Festival Nacional 

de Blues en Querétaro (agosto), Baja Blues Fest en Rosarito, BC (agosto). Pendientes de reportes y testimonios de lo 

que ahí ocurra. Pero también por supuesto, en el cierre de nuestros conciertos de aniversario, el 10 de junio en El 61. 

 

¡Hasta la próxima! 

José Luis García Fernández 

1 de junio de 2017 
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Blues a la Carta   

 
Chuck Berry, un verdadero rey sin corona  

 
José Luis García Fernández 

 

La tarde del sábado 18 de marzo de 2017, al salir del ensayo con mi banda (Rhino Bluesband), me encontré con un 

mensaje en el teléfono que me llenó de tristeza… “Chuck Berry, el de los inolvidables riffs de guitarra, su osadía y sus 

canciones memorables sobre autos, chicas y fiestas salvajes; y que definió el potencial y la actitud del rock and roll en 

sus inicios… ha muerto”.  

 

Nota: Este artículo está basado en “Chuck Berry, un verdadero rey sin corona”  

publicado en el Num. 22 de la revista Palabra de Blues en febrero de 2011. 

 
 

   
 
 
Chuck y yo 

 

Para mí, Chuck Berry representaba al verdadero ‘Rey del Rock and Roll’, aunque por cuestiones comerciales siempre 

se le atribuyó ese honor a un gran intérprete e indiscutible figura como lo fue Elvis Presley; sin embargo, Berry no 

sólo tocaba y cantaba el rock and roll, el rhythm & blues y el propio blues, sino que fue un innovador, un creador de 

riffs clásicos en la guitarra y los complementaba con unas historias que ilustraban de manera divertida cada una de 

sus canciones.  

 
Tuve la oportunidad de verlo en la ocasión que visitó el Auditorio Nacional, el 8 de abril de 1992, junto a otros dos 

grandes: B.B. King y Ray Charles, en un largo y memorable concierto que terminó al filo de la madrugada, aunque 

recuerdo que la actuación de Chuck al principio fue de apenas una hora.  
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Suficiente para recrearse con sus éxitos de todos los tiempos y cantar a todo pulmón junto con él mientras hacía su 

clásico ademán colocando una mano a la altura del oído o haciendo su característico pasito de ganso… ¡Go Johnny go, 

go. Go Johnny go, go, Go Johnny go, go. Johnny B. Goode!  

 

En mis inicios como músico, en los años 70’s, con Super Lazy Blues Band, el repertorio que tocábamos incluía algunas 

de sus rolas como: Reelin´ and Rockin´, Johnny B. Goode, Bye Bye Johnny, School Days y Carol, más tarde con Los 

Buitres, teníamos Roll Over Beethoven al estilo de Los Beatles y Around and Around, al de Los Rolling Stones, rola que 

inclusive me tocaba cantar.  

 

Se decía en ese entonces, que era referencia obligada pasar por la música de Berry, para todo aquel guitarrista de 

rock and roll. A tiempo pasado, agradezco a Óscar ‘Chuckvarría’, es decir, al mismísimo ‘Pajarraco’, el haberme 

enseñado a pulsar la lira al estilo del gran artista hoy recordado… aunque nunca le aprendí del todo… je je je.  

 

Bio de Charles Edward Anderson Berry 

 

Nació en Saint Louis, Missouri el 18 de octubre de 1926, fue uno de los más influyentes compositores, intérpretes y 

guitarristas de Rock and Roll de la historia. Fue una figura influyente y uno de los pioneros del Rock and Roll. En la 

década de los 50´s, Berry compuso e interpretó canciones como “Roll Over Beethoven”, “Rock and Roll Music”, 

“Johnny B. Goode”, y “Maybellene”. 

 
Ganó un Grammy en 1984. En 1989 publicó su autobiografía. La revista Rolling Stone lo presenta como el intérprete 

#5 de toda la historia en su lista “The Immortals” superado solo por The Beatles, Bob Dylan, Elvis Presley y The Rolling 

Stones. Su madre, Martha, era maestra de escuela; su padre, Henry, era contratista y diácono de la Antioch Baptist 

Church (Iglesia Bautista de Antioch). Era tercero de seis hermanos, creció en The Ville (La Villa), justo al norte de la 

zona céntrica de St. Louis, que entonces era una de las pocas zonas de la ciudad donde los negros podían poseer una 

propiedad. Por lo tanto, durante los años 1920 y 1930, The Ville llegó a ser sinónimo de prosperidad negra. Cantó en 

el coro de su iglesia Bautista en St. Louis a partir de la edad seis años.  

 

Aprendió a tocar la guitarra mientras iba a la Sumner High School (Escuela de Secundaria de Sumner), la primera 

escuela secundaria para negros del oeste de Mississippi. El guitarrista local de Jazz, Ira Harris, fue uno de sus primeros 

profesores. En Sumner High School, consiguió su primer éxito, cantando "Confessin' the Blues" de Jay McShann en la 

All Men's Review (Revista de Todos los Hombres) en 1941; era una canción que más adelante incluyó en el álbum de 

1960, Rockin' at the Hops. Pero la música no era su único foco de interés en aquella época. Al no trabajar con su 

padre, empezó a cultivar un interés de por vida a la fotografía a través de su tío Harry Davis.  
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Antes de graduarse en la Sumner High School, tuvo cierto número de altercados con la ley. En 1944, durante una 

juerga en la ciudad de Kansas, encontraron y arrestaron a Chuck Berry y a dos amigos por ser culpables de robo 

armado; cada uno fue condenado a 10 años en el Intermediate Reformatory for Young Men (Reformatorio 

Intermedio para Jóvenes) en Algoa, cerca de Jefferson, Missouri. Mientras estuvo allí encerrado, organizó un grupo 

de góspel y lo hizo funcionar por un breve periodo antes de ser puesto en libertad en 1947 cuando cumplió 21 años. 

Un año más tarde, se casó con Themetta Suggs y desempeñó una serie de distintos trabajos: entre 1948 y 1955. 

 
Chuck Berry trabajó como portero en la planta automática de ensamblaje del cuerpo de pescadores, realizó prácticas 

de peluquero en la Poro School (Escuela de Poro), trabajó independientemente como fotógrafo, ayudó a su padre 

como carpintero, y comenzó su carrera como músico. Durante este tiempo tocaba la guitarra y se ganó cierta 

reputación por los alrededores de St. Louis. 

 

 

 
 

 

En 1952 comenzó a tocar profesionalmente en diversos clubes en St. Louis. Berry había estado tocando blues desde 

su adolescencia y a principios de 1953 gracias a su maestro, comienza a ganarse un sobresueldo tocando en el “Sir 

John‘s Trio”, una banda que actuaba en un popular club de Saint Louis. 

 

El líder del grupo era el pianista Johnnie Johnson y la tercera persona era el baterista Ebby Hardy. El Sir John Trio llegó 

a ser la banda del Cosmopolitan Club in East St. Louis (Club Cosmopolita del Este de St. Louis), y sería el comienzo de 

una larga asociación entre Chuck Berry y Johnnie Johnson cuyos boogie riffs del piano tendrían una gran influencia en 

su posterior forma de tocar la guitarra. Poco más tarde esta banda cambiaría su nombre al de Chuck Berry Combo.  

 

En la ciudad sólo había otra banda que pudiera competir con la de Berry, era la de Ike Turner, otro afamado 

guitarrista. La música más popular entre los blancos era el hillbilly. Las bandas tocaban sobre todo blues y baladas, 

pero la imitación del hillbilly en temas de Chuck Berry era lo que realmente gustó. No tardó mucho que el público 

blanco, cuando oyó tocar el hillbilly por un negro, comenzara a asistir a sus actuaciones. 
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"La curiosidad hizo que tocara mucho material country a nuestra audiencia predominante negra y parte de nuestra 

audiencia negras comenzaron a susurrar: ¿quién es ese negro hillbilly en el Cosmo?'. Después de que se rieran de mí 

algunas veces comenzaron a solicitar material hillbilly y gozaron al bailarlo."  

 

Mientras que trabajaba en un club nocturno en Chicago en 1955, Chuck Berry conoció a su ídolo Muddy Waters quién 

le sugiere que entre en contacto con la Chess Records. Berry se fue a Chicago para entrevistarse con Leonard Chess 

con esperanzas de conseguir un contrato para una grabación. Pensó que su material blues entraría dentro de los 

intereses de la Chess, pero se sorprendió cuando vio que la atención de Chess la captaba el hillbilly de "Ida Red".  

 

Chess, la gran marca del blues, en los últimos años había visto disminuir sus ventas y pensaba ampliar su campo de 

acción más allá del mercado del rhythm and blues. Leonard Chess creyó que Chuck Berry podía ser el artista que 

podría hacerlo. El 21 de mayo de 1955 Chuck Berry grababa el tema, "Ida Rojo" retitulado "Maybellene," tomando el 

nombre de una marca de cosméticos, con Johnny Johnson al piano, Jerome Green (de la banda de Bo Diddley), en las 

maracas, Jasper Thomas a la batería y la leyenda del blues: Willie Dixon en el bajo. 

 

La forma de tocar el piano de Johnson, las pesadas percusiones y maracas y el estilo de Chuck Berry, pesado como el 

plomo, dio a Maybellene, un duro rhythm and blues balanceado con elementos country. Maybellene llegó a figurar en 

las listas del pop y consiguió la primera posición en las listas del rhythm and blues. 

 

Para ayudar a conseguir una gran difusión, la Chess dio una copia del disco al influyente disc-jockey Alan Freed. Como 

pago a Freed y a su socio Russ Fratto les fueron dados dos tercios de los créditos de la escritura, cosa que Chuck Berry 

ignoró hasta que la canción ya había sido lanzada y publicada. Freed tocó el tema durante dos horas en WINS en New 

York. Encendió las ventas hasta un millón de copias, alcanzando la primera posición en las listas de Billboard's R&B y 

la quinta en los Hot 100. 

 

Cuando la ejecución del material de Chuck Berry se declaró clara y abiertamente, cantando fuera del reino estándar 

del blues, salieron de él las improvisaciones líricas que hicieron a la audiencia prestarle una más cercana atención. En 

el otoño de 1957, Berry, los Everly Brothers, Buddy Holly y otras estrellas del rock and roll se juntaron para tocar en 

gira por los Estados Unidos.  

 

Aparece en cuatro películas: Rock Rock Rock (1956), Mr. Rock and Roll (1957), Go Johnny Go (1959) y Jazz on a 

Summer's Day (1959). En diciembre de 1959, Berry tenía problemas legales después de que contratara a una menor 

de edad, que conoció en México, para trabajar en el club Bandstand de su propiedad en Saint Louis. Arrestaron a la 

muchacha acusada de prostitución y a Berry lo acusaron de tráfico de menores para propósitos sexuales. Fue 

condenado a pagar una multa de 5,000 dólares y a cinco años en prisión. Salió en 1963. 

 

Ya en los años 70 Berry viajó durante muchos años con la compañía de su guitarra Gibson, seguro de que fuera donde 

fuera, podría encontrar alguna banda que conociera su música a la cual podría contratar. Después de viajar por los 

circuitos de viejas glorias de los años 1970, Berry volvía a estar en apuros con la ley en 1979. Poco después de actuar 

en la Casa Blanca para el presidente Jimmy Carter, le culparon de evasión de impuestos. 

 

Fue condenado a cuatro meses de cárcel y a 1,000 horas de servicio a la comunidad mediante conciertos benéficos. Al 

final de los 70´s, Berry continuaba regularmente con su carrera, tocando tanto en los Estados Unidos como al otro 

lado del océano. Un miércoles de cada mes, actuaba en el Blueberry Hill, un bar restaurante en Delmar Loop, un 

barrio de Saint Louis.  
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A finales de los años 1980, Berry abrió un restaurante en Wentzville, Missouri, al que llamó The Southern Air. 

También posee un terreno en Wentzville llamado Berry Park, donde durante muchos veranos, Berry dio conciertos de 

rock. Lo cerró eventualmente al público debido al comportamiento tumultuoso de muchos asistentes.  

 

El documental: Hail! Hail! Rock ‘n’ Roll, trata sobre él y un concierto que hizo en 1987 junto a Keith Richards, Eric 

Clapton, y Julian Lennon, entre otros. Berry volvería a ser tema de atención al principio de los años 90 por su 

pretendido voyeurismo en los cuartos de baño femeninos de su hogar y restaurante. Su carácter no era fácil. Frente a 

sus sentimientos solía levantar un muro de hostilidad.  

 

En una ocasión echa del escenario a Keith Richards cuando éste sube por sorpresa a tocar con su ídolo; en otra 

ocasión ambos llegaron a las manos en un camerino. Sin embargo, no se puede negar que su figura fue una de las 

más influyentes en la música rock.  

 
 

 
 

Influencias 

  

Chuck Berry es uno de los pioneros del rock and roll, como se afirma en el sitio web del Salón de la Fama del Rock “Si 

bien ningún individuo puede decirse que inventó el rock and roll, Chuck Berry viene siendo el más cercano de una cifra 

única a ser el que puso todas las piezas esenciales juntas”. Cub Koda escribió, ―del rock de todos los principios de 

avance y artistas rock, ninguna es más importante para el desarrollo de la música que la de Chuck Berry. Él es el 

compositor más grande, el formador principal de la voz instrumental, uno de los mejores guitarristas, que posee la 

más clara dicción, y uno de sus más grandes artistas.  
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―John Lennon dijo: Si se tratase de dar al rock and roll otro nombre, podrías llamarlo, Chuck Berry. Lennon, tomó 

prestado un verso de la canción You Can´t Catch Me, para su canción, Come Together y fue demandado 

posteriormente por los administradores de Berry. 

 

Como pionero del rock and roll, Chuck Berry influyó significativamente en otros músicos como Ritchie Valens, Bill 

Haley, Little Richard y Buddy Holly. Cuando Keith Richards le introdujo en el Salón de la Fama, dijo: ―Es difícil para mí 

presentar a Berry, porque siempre he machacado lo que él tocaba. Angus Young de AC/DC, quien ha citado a Berry 

como una de sus influencias más grandes, es famoso por imitar sobre los escenarios el ―andar de pato (duckwalk) de 

Berry, que es un recordado paso de rock ‘n´ roll. Normalmente realizado durante un solo de guitarra que consiste 

saltar en un solo pie, mientras que se mantiene el otro en el aire apuntando hacia la dirección que se avanza y 

agitándolo hacia arriba y hacia abajo.  

 

Mientras se discute sobre quién realizó la primera grabación del rock and roll, las primeras grabaciones de Berry, 

incluida ―Maybelline (1955) sintetizaron su estilo, combinando el blues y la música country con temas líricos sobre 

chicas y coches, con una dicción impecable acompañada de originales solos de guitarra eléctrica. Berry también 

utilizaría el popular éxito que alcanzaría el boogie para sus composiciones de rock and roll. La mayoría de sus 

grabaciones más importantes las hizo con la Chess Records acompañado del pianista Johnnie Johnson de su propia 

banda, del legendario productor de discos Willie Dixon al bajo, de Fred Below a la batería y él mismo a la guitarra. El 

productor Leonard Chess recordaba lacónicamente: ―Le dije a Chuck que le daría el éxito más grande. ¿Conocen el 

resto de la historia? Los chicos querían el éxito, los coches y enamorarse. Esa era la tendencia y nosotros saltamos 

sobre ella. 

 

Clive Anderson escribió para el recopilatorio Chuck Berry — Poet of Rock ‘n’ Roll: ―Mientras Elvis era un muchacho 

de pueblo que cantaba en cierto modo como un ―negro… Chuck Berry proporcionaba el espejo donde la imagen de 

la música country fue filtrada con la sensibilidad del R&B. Las influencias musicales de Berry incluyeron a Nat King 

Cole, Louis Jordan y Muddy Waters, el cantante y guitarrista que presentó a Berry a Leonard Chess en la Chess 

Records.  

 

A lo largo de su carrera Berry grabó baladas como ―Havana Moon y blues como ―Wee Wee Hours, pero era su 

propio y novedoso estilo quien le condujo a la fama. Grabó más de 30 grandes éxitos y sus composiciones han sido 

cantadas por cientos de artistas del blues, del country y del rock and roll.  

 

Discografía 

 

1957: After School Session (Chess). 

1958: One Dozen Berrys (Chess). 

1959: Chuck Berry Is on Top (Chess). 

1960: Rockin' at the Hops (Chess). 

1961: New Juke Box Hits (Chess). 

1962: Chuck Berry Twist (Chess). 

1963: Chuck Berry on Stage, en vivo (Chess). 

1964: St. Louis to Liverpool (Chess). 

1965: Chuck Berry in London (Chess). 

1965: Fresh Berry's (Chess). 

1967: Chuck Berry in Memphis, en vivo (Mercury). 
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1967: Live at the Fillmore Auditorium, en vivo (Mercury). 

1968: From St. Louis to Frisco (Mercury). 

1969: Concerto in B Goode, en vivo (Mercury). 

1969: Rock Rock (Chess). 

1970: Back Home (Chess). 

1971: Home Again (Chess). 

1971: San Francisco Dues (Chess). 

1972: The London Chuck Berry Sessions, en vivo (Chess). 

1973: Back in the U.S.A. (Philips). 

1973: Bio (Chess). 

1975: Chuck Berry 75 (Chess). 

1979: Rock It (Atco). 

1981: Tokyo Session, en vivo (East World, Toshiba). 

1987: Hail! Hail! Rock 'N Roll (MCA). 

1991: Chuck Berry (Bella). 

1991: The Collection (MCA US). 

1991: The Very Best of Chuck Berry (Bellaphon). 

1994: The Best of Chuck Berry (Music Club). 

1995: That Good Old Times: Chuck Berry in Concert, en vivo (Bellaphon). 

1996: The Best of Chuck Berry (Ar-Express). 

1997: Super Stars (Super). 

2002: Star Power (Intermedia). 

2003: Chuck Berry Blues (Chess). 

2006: Side by Side (Newsound). 

2017: Chuck  

 

Sus canciones 

 

• "Johnny B. Goode". La biografía de un muchacho de pueblo que podía "tocar una guitarra como si fuera una 

campana". Fue elegida como uno de los logros más grandes de la humanidad dentro de la colección de obras 

culturales que se mandaron en la Voyager I. La canción también sonó en la película "Back to the Future" 

interpretada por Michael J. Fox. La canción fue versionada por el grupo de heavy metal británico Judas Priest 

en su álbum Ram It Down y también por Peter Tosh en su álbum Mama Africa. 

 

https://youtu.be/WLMK9-Ns-TY 

 

• "Rock and Roll Music" - Una de las primeras versiones fue la que grabaron los Beatles. 

 

https://youtu.be/EenlPCCcd2M 

 

• "Sweet Little Sixteen" - Con un toque de lirismo, se convertiría en un éxito en manos de los Beach Boys, al ser 

la base del famoso riff de guitarra de Surfin' USA. 

 

https://youtu.be/ZLV4NGpoy_E 

 

https://youtu.be/WLMK9-Ns-TY
https://youtu.be/EenlPCCcd2M
https://youtu.be/ZLV4NGpoy_E
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• "Roll Over Beethoven" - Versión que también grabaron los Beatles, cantada por George Harrison. 

 

https://youtu.be/Y0Hx8CfvWyw 

 

 

• "School Days" - El estribillo "Hail! Hail! Rock and Roll", fue tomado como título de un documental musical 

organizado por Keith Richards como tributo a Chuck. También fue interpretada por la banda australiana 

AC/DC, además fue versionada para aparecer en el programa Los Simpsons. 

 

https://youtu.be/6d1mZJsZGXg 

 

• "Let It Rock" - Una fantasía de los trabajadores de ferrocarriles, escrita bajo el seudónimo de E. Anderson. Ha 

sido interpretada por los Rolling Stones, los Yardbirds, Motörhead y Jerry Garcia. 

 

https://youtu.be/mse7t9UKcVE 

 

• "Little Queenie" - Canción interpretada por muchos artistas a lo largo de los años. Las versiones más 

populares, son las hechas por Rod Stewart que la incluyó en dos álbumes, Foolish Behaviour de 1980 y el gran 

disco en vivo de 1982, Absolutely Live. Por los Rolling Stones en el álbum: Get Yer Ya-Ya's Out!, y la del dueto 

de Jerry Lee Lewis y Kid Rock, que aparece en el DVD de Lewis llamado, Last Man Standing Live. Queen hace 

referencia a Little Queenie en su canción Now I'm Here. 

 

https://youtu.be/s2a2Nrw_6G0 

 

 

Entre sus numerosos éxitos se pueden destacar los siguientes: 

 

• "Maybelline" - Fue uno de los dos temas con los que se presentó a la Chess Records y el que llamaría la 

atención de Leonard Chess. Se trata de una adaptación a ritmo de boogie woggie del tema country de Bob 

Wills "Ida Red". Con el empuje del afamado locutor Alan Freed llegaría a lo más alto de las listas de música 

negra y se oiría ampliamente en las emisorasblancas. Alcanzaría el puesto 5 en la revista musical Billboard. 

Trata sobre una carrera de coches entre jóvenes. El grupo Foghat interpretó esta canción, que aparece en su 

primer álbum de estudio. 

 

• "Too Much Monkey Business" - Comenta las actitudes de los adolescentes. Inspiró a Bob Dylan en su canción 

"Subterranean Homesick Blues". 

 

• "Brown Eyed Handsome Man" - Trata sobre las actitudes racistas de los adultos, "arrested on charges of 

unemployment" (arrestado por no tener trabajo). 

 

• "Back in the U.S.A." - Inspiraría a los Beatles en "Back in the USSR". 

 

• "No Particular Place To Go" - Coches, chicas y frustración. 

 

https://youtu.be/Y0Hx8CfvWyw
https://youtu.be/6d1mZJsZGXg
https://youtu.be/mse7t9UKcVE
https://youtu.be/s2a2Nrw_6G0
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• "Memphis" - Una dulce historia. Lonnie Mack y Johnny Rivers comenzaron sus carreras con esta canción. 

 

• "My Ding-a-Ling" - Sú único número uno. 

 

• "Run Run Rudolph" - Su canción de navidad. 

 

• "In the wee wee hours" - Entre sus tributos al blues. 

 

Chuck, su álbum póstumo (2017) 

 

Itunes anuncia que el 9 de junio de 2017 se lanza a la venta el disco póstumo de Chuck Berry, “Chuck” (aunque el 

lanzamiento oficialmente se dice será hasta el 16 de junio). Contiene 10 temas originales: 1. Wonderful woman. 2. Big 

boys. 3. You go to my head. 4. 3/4 time (Enchiladas). 5. Darlin'. 6. Lady B. Goode. 7. She still loves you. 8. Jamaica 

moon. 9. Dutchman. 10. Eyes of man. En el siguiente número de Cultura Blues tendremos la reseña. 

 

Artículo dedicado a mis compañeros músicos  

de los primeros grupos donde algún día toqué:  

Oscar Chavarría “El Pájaro”, Carlos Méndez “Jagger”  

y Juan Martínez Coss (Q.P.D.) de Super Lazy Blues Band;  

Julio Octavio García y Miguel Almanza (Q.P.D.) de Los Buitres;  

David Colín y Octavio Espinosa que estuvieron en ambos grupos. 

José Luis García Fernández 

 

 
 

Fuente: www.wikipedia.org/wiki/Chuck_Berry; www.alohacriticon.com; www.chuckberry.com 
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Colaboración Especial  
 

¿Qué es realmente el Rock and Roll? 
 

Luciano Hidalgo 

 
 

 
 
 
Aunque parezca mentira, todavía en nuestros días persiste una idea equivocada de lo que es el Rock and Roll, lo cual 

no tendría en sí mismo la mínima importancia, de no ser porque tal confusión ha llevado al engaño a todo mundo 

respecto de la verdadera autoría de un género musical que sentó las bases de gran parte de la música popular que 

escuchamos hasta la fecha. Para explicarme de forma adecuada, comenzaré por el principio de esta interesante y 

aberrante historia que, por desarrollarse en los Estados Unidos, contiene ese ingrediente de racismo despiadado, 

muy propio de nuestros vecinos anglosajones del norte. 

 

Allá por la década de los 50, pocos años después de que el blues se electrificó con la aparición de la guitarra eléctrica 

–coincidiendo con el arribo masivo de grandes músicos afroamericanos de blues a las grandes ciudades como 

Chicago, que aún en nuestros días ocupa un lugar preponderante en la escena del blues a nivel internacional– nació 

lo que sus autores llamaron Rhythm and Blues (R&B), que era blues, como su nombre lo indica, pero más ágil por así 

decirlo, más acelerado, muy propio para bailar, por lo que tuvo un éxito tremendo no sólo entre la población de 

color, la cual ya llevaba un tiempo considerable disfrutando de su propia música, sino que provocó en los 

radioescuchas en general un efecto que se podría definir así: una vez que lo escuchas ya no quieres dejar de hacerlo: 

crea adicción. 
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Los creadores de ese estilo innovador de blues, el Rhythm and Blues (R&B), son personajes harto conocidos todos 

ellos y la lista es corta: Chuck Berry, Little Richard, Johnny Johnson –pianista, autor de mucho del R&B lleno de ritmo 

de Chuck Berry–, Fats Domino, Bo Diddley, y hasta güeros como Jerry Lee Lewis, Carl Perkins, Gene Vincent, Buddy 

Holly, o de origen mexicano, como Richie Valens. Todos estos músicos aportaron un estilo novedoso hasta entonces, 

tocando el “blues rítmico” o R&B, mediante una creatividad desbordante que lo invadió todo. 

 

Sólo qué por aquellos años, en los Estados Unidos se trataba de mantener a raya cualquier influencia de la cultura 

afroamericana, considerada “salvaje y depravada”, sobre la juventud anglosajona, y por consecuencia se llegaba al 

absurdo de que en las estaciones de radio que habían sido pensadas para dirigirse al público blanco, el de las “buenas 

costumbres”, se podía transmitir únicamente música creada e interpretada por blancos.  

 

Por tal motivo, ningún locutor se atrevía a arriesgar su chamba programando blues o R&B en sus estaciones, ya que 

eso era considerado como un verdadero atentado a “la moral y buenas costumbres” de los jóvenes anglosajones 

norteamericanos. 

 

Pero la adicción al blues y al R&B ya había prendido no solamente entre los jóvenes blancos, sino también en un 

considerable número de adultos anglosajones, lo que llevó a pensar, y rápido, a los personajes involucrados en la 

difusión de la música popular de nuestro vecino y racista país, en encontrar una fórmula que les permitiera acceder a 

ese cada vez más numeroso público ávido de blues y R&B: Se requería de una figura con buena voz y suficiente 

carisma, blanco por supuesto, que interpretara el desatado R&B. 

 

Ese problema se resolvió alegremente con la aparición de un joven güerito de ojos azules, meneando el trasero y 

cantando con buena voz Hound Dog, interpretada anteriormente por Big Mama Thornton, cuya versión es más lenta 

y con mucho mayor cadencia que la de Elvis Presley, quien lo único que hizo fue acelerar el ritmo de la canción, 

convirtiéndola en lo que ya se conocía como R&B. 

 

Pero la gente de la radio norteamericana todavía tenía un problema, el ritmo conocido como R&B era de origen 

negro y si programaban a un blanco cantando música de negros, podrían ser criticados y tal vez hasta echados a la 

calle, independientemente de que gustara la interpretación. 

 

A diferencia del obstáculo anterior, es decir, el de conseguir un intérprete blanco de R&B, el problema del nombre del 

ritmo era lo de menos, éste se podía cambiar. Y así lo hicieron. Rock and Roll fue el nombre con el que rebautizó al 

Rhythm and Blues (R&B) Alan Freed, un locutor norteamericano de radio, debido a la imposibilidad de programar 

este tipo de música en una estación de radio de y para blancos, pero con una audiencia cada vez más numerosa 

pidiendo canciones de los blusistas del momento, negros todos ellos. Lo que sucede es que, en la escena del blues de 

aquellos días, la presencia afroamericana era apabullante, por decir lo menos. 

 

Aparte de los exponentes de R&B mencionados arriba, andaban tocando personajes como Sonny Boy Williamson, 

Muddy Waters, Little Walter, Big Bill Bronzy, Lightnin’ Hopkins, T– Bone Walker, Professor Longhair, Ottis Spann, Big 

Mama Thornton, Big Joe Turner, Jimmy Witherspoon, John Lee Hooker, B. B. King, Howlin’ Wolf, Willie Dixon (Mr. 

Blues), etcétera, por referirme sólo a unos cuantos, por lo que era realmente muy difícil encontrar músicos blancos 

de blues o de R&B. 
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De manera que una vez salvados ambos obstáculos, obtuvieron la fórmula mágica a través de la cual comenzó a sonar 

insistentemente la caja registradora: Elvis Presley, “rey del Rock and Roll”, y de un plumazo desaparecieron todo el 

sustento de este joven ambicioso, que apenas tocaba algunas notas en la guitarra y ni de broma compondría alguna 

canción ni mucho menos. “Yo no sé nada de música: en mi profesión no lo necesito”, declararía él mismo. Eso sí, era 

muy bien parecido y cantaba y bailaba bien, pero eso era todo. 

 

Al R&B lo llamaron de inmediato Rock and Roll no sólo en la estación radiofónica donde laboraba el tal Alan Freed, 

autor de tan “maravillosa” idea, sino en muchísimas otras, que ya habían captado el mensaje del truco del locutor 

aludido, para salvarse de la censura del típico racismo norteamericano imperante. 

 

De ahí en adelante las radiodifusoras “blancas” programarían felizmente todo el R&B que quisieran, tan sólo 

sustituyendo su nombre por el de Rock and Roll, que por ser “creación” de un blanco, tenía poca o nula resistencia 

para ser difundido. Genial. 

 

 
Alan Freed 

 

Sólo que se trata de un verdadero autoengaño como nunca se ha visto en la historia de la música: el autor de la 

“genial” idea, Alan Freed, y quienes lo avalaron y siguieron, sabía que se trataba de un vil truco para ganar audiencia, 

que por otro lado tenía bien asegurada, porque conocía lo que todos los radioescuchas pedían a gritos que 

programara en su estación de radio: blues y R&B. 



Página | 18                                               CULTURA BLUES. LA REVISTA ELECTRÓNICA   Número 73 – junio 2017 

 

 

 

A todos esos fans blancos del R&B seguramente no les molestaría en lo más mínimo que a ese ritmo que les encanta, 

ahora lo llamasen Rock and Roll, cosa que así sucedió; y, por otro lado, contar con un nuevo exponente, blanco éste, y 

considerarlo el “creador” del mismo, prácticamente enloquecería al respetable, como aconteció no sólo en Estados 

Unidos, sino que trascendió sus fronteras, algo en lo que ni por asomo pensó Mr. Freed. Por esta razón se conoció e 

identificó en todo el mundo a Elvis Presley con el famoso Rock and Roll. Él fue “el primero” en interpretar ese género, 

él es el “rey del Rock and Roll”. Hasta suena convincente, si no fuera por el fiasco que representa. 

 

Pero a pesar de saber todo esto, hasta parece que ellos mismos se la creyeron –como suele suceder cuando una 

mentira se repite hasta el cansancio– cuando nos aventaron el mito del rey del Rock and Roll refiriéndose a Elvis 

Presley. ¿Pero, qué no vimos líneas arriba que lo que por motivos racistas llamaron Rock and Roll en realidad era 

R&B? La respuesta es sencilla: El racismo muchas veces no se lleva con los buenos negocios. Es necesario disfrazarlo 

como en esta historia. Para subrayar el colmo y hasta el lado chusco e inverosímil de las consecuencias de este 

penoso asunto, existen inclusive anécdotas debidamente registradas mediante video (como uno de tantos, titulado 

Sweet Home Chicago), de bluseros de color de aquellos tiempos, que se quejaban porque sus interpretaciones 

aparecían en la sección de R&B de la revista Billboard, mientras que la interpretación de la misma rola aparecía en la 

sección de Rock and Roll, sólo porque la cantaba Elvis. Más claro, creo que ni el agua. 

 

Otra aberración que he leído y escuchado con bastante frecuencia, es qué, según presuntos conocedores de historia 

de la música, pretenden endilgarnos la idea de que el Rock and Roll proviene de una mezcla de blues y country. Tal 

barbaridad es fácil de descubrir, basta con escuchar cualquier creación de por ejemplo Chuck Berry o Little Richard, 

para darnos cuenta de que sus rolas no contienen ninguna influencia de country en lo absoluto, lo que nos debe 

llevar a pensar que los anglosajones tratan de meterse a toda costa dentro de la titularidad de una música en la que 

no tuvieron participación alguna en ningún momento. Ellos, los blancos descendientes de europeos asentados en 

Estados Unidos, bien pueden presumir de que la música country contiene ingredientes de música tradicional 

principalmente irlandesa, pero la realidad es que tal género musical es y ha sido en verdad intrascendente a nivel 

mundial, por lo que su influencia es local.  

 

Conclusión: La música de los anglosajones estadunidenses no tuvo ninguna influencia en la creación del llamado Rock 

and Roll (R&B). Ya en estos tiempos está completamente tergiversada la idea de lo que es el R&B, cuando vemos en 

las entregas de los premios Grammy a los músicos galardonados, según esto bajo la categoría de R&B, pero cuya 

música nada tiene que ver con tal género. 

 

Lo que más me apena e indigna siendo como soy, un adorador del blues, es que hasta grandes músicos, por no hablar 

de la totalidad de los conductores de radio y televisión y de la prensa escrita, han caído en la trampa de Alan Freed y 

compañía, refiriéndose a Elvis Presley como el indiscutible “rey” del Rock and Roll, tal vez ignorando que con esa 

actitud no hacen sino convalidar el intento de despojo –casi consumado– que aquéllos emprendieron antaño para su 

beneficio económico personal, sin pensar siquiera en las consecuencias que iba a acarrear su truco de cambiarle de 

nombre al R&B y de asignarle un creador a modo.  

 

Por haber expresado estas ideas a través de la radio y de manera accidental en un programa en vivo, me gané la 

animadversión del conductor anfitrión, el cual se encargó de atacarme y llamarme confundido mediante su emisión 

durante algún tiempo; eso sí, contando con mi ausencia. Este tipo de actitudes, sobre todo viniendo de gente de los 

medios de comunicación, ilustra cuán arraigada está la mentira sembrada por Freed, que aún en nuestros días sigue 

instalada como una verdad, a pesar de todas las evidencias en contra. 
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Fuente:  

Palabra de Blues. Antología I. Compilado por José Luis García Fernández. Ediciones Endora (2010) 

 

 

 
Chuck Berry 

 

 

 
Elvis Presley 
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Planeta Blues 
 

Eric Burdon: El sanador de la verdad 
  

Michael Limnios – Fotos ©Marianna Burdon 
 
 

 
 
 

Eric Burdon tiene una de las voces más poderosas y distintivas en el rock and roll. Miembro del Salón de la Fama del 

Rock & Roll desde 1994, y aclamado por la revista Rolling Stone como una de las voces más grandes de todos los 

tiempos, la música de Burdon forjó un nuevo territorio y ocupó las listas de popularidad durante más de cinco 

décadas. Altamente prolífico, Burdon ha lanzado casi 50 discos en esos 50 años, como líder de The Animals y WAR y 

simplemente como solista. A través de los sonidos y géneros cambiantes, lo que permanece constante es su coraje 

como artista para explorar nuevos sonidos, conduciendose hacia un nuevo territorio con su voz inigualable y única. 

 

Ha compartido el escenario con leyendas como Chuck Berry, Jimi Hendrix, Jimmy Witherspoon, Otis Redding y Bruce 

Springsteen, y recientemente ha sido invitado por músicos de vanguardia como Patti Smith e Iggy Pop. Eric comenzó 

su viaje musical como un joven que crecía en Newcastle, Inglaterra. Escuchando a sus ídolos, Ray Charles y Bo 

Diddley, se sumergió en el blues y el jazz estadounidenses. Burdon ayudó a formar el ADN del rock and roll, y su voz 

imponente y emotiva fue la fuerza motriz de la emblemática "House of the Rising Sun". Inclusive en " Don't Let Me Be 

Misunderstood" y el himno de la era de Vietnam, " Gotta Get Out of This Place". Pionero del sonido psicodélico de San 

Francisco, algunos de los clásicos de Burdon son: "San Francisco Nights" y "Monterey". 
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Burdon ha seguido a través de los años actuando con diferentes formaciones de los Animales, al mismo tiempo que 

fundó y lidereó al grupo de funk: War, una de las primeras bandas multirraciales, con la que encabezó las listas de 

popularidad con su sencillo "Spill the Wine". En las décadas siguientes Burdon se ha convertido en un pintor 

consumado y autor, y continúa grabando y haciendo giras como solista. El año 2012 fue el lanzamiento de su más 

reciente álbum, "Til Your River Runs Dry". 

 

 

 
 

"Hay más igualdad entre los géneros y las razas,  

pero el racismo aún no está extinguido.  

Definitivamente no es aceptable,  

pero desafortunadamente,  

el medio ambiente se está yendo al infierno". 

Eric Burdon 

 

 

Entrevista 

 

ML: ¿Por qué crees que la música de Blues continúa generando seguidores tan fervorosos? 

Eric: Porque es puro, simple y real. Habla inminentemente de la condición humana. Refleja los sentimientos más 

profundos que tenemos, nuestro estado de ánimo. 

 

ML: ¿Qué experiencias en tu vida han provocado ideas para tus canciones con más frecuencia? 

Eric: La vida en general. El amor, la guerra, la injusticia, el anhelo, la humanidad, las realidades geopolíticas, los 

acontecimientos actuales, los acontecimientos pasados, los recuerdos de la infancia, la pérdida. 
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ML: ¿Qué incidente de tu vida te gustaría ser capturar e ilustrar en una pintura? 

Eric: Hice muchas ilustraciones de mi vida temprana, que incluí en mi primer libro, solía ser un Animal, pero estoy 

bien ahora. Para mí, es inútil tratar de pintar un paisaje, por ejemplo. Prefiero mirarlo y absorberlo. Mis pinturas 

cuentan historias con muchas imágenes, más como un sueño o un collage de recuerdos diferentes. 

 

ML: ¿Qué encuentro ha resultado ser la experiencia más importante para ti? ¿Qué recuerdo te hace sonreír? 

Eric: Cuando conocí a mi esposa, cambió mi vida. Eso siempre me hace sonreír. 

 

ML: ¿Recuerdas algo gracioso al hacer una grabación? ¿Cuál es el mejor jam en el que has tocado? 

Eric: Lo más gracioso podría ser saltar del tren para hacer un disco llamado "La Casa del Sol Naciente", y luego volver 

a saltar de regreso al tren, unas horas más tarde. El mejor jam, es siempre el que estás teniendo ahora mismo. Incluso 

cuando toco con mi banda, me atasco. Siempre lo hago sin un guión.  

 

ML: Desde los 60s - ¿qué ha cambiado y ha ido lo mejor - para nuestra civilización y cultura, y qué ha ido mal? 

Eric: Hay más igualdad de géneros y razas. El racismo no está extinguido. Definitivamente no es aceptable, pero 

desafortunadamente, el ambiente se está yendo hacia el infierno. 

 

ML: ¿Qué es lo que más extrañas hoy en día del pasado? ¿Cuáles son tus esperanzas y temores para el futuro? 

Eric: Mi juventud. Mi esperanza para el futuro es la juventud de hoy y mi temor es que no tengan tiempo para hacer 

los cambios necesarios. 
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ML: ¿Cuál es el mejor consejo que te han dado y qué consejo le darías a las nuevas generaciones? 

Eric: Chuck Berry me dijo: "Nunca uses drogas, y siempre conserva tu dinero principalmente, en tu calcetín y pocos 

dólares más en tu cartera". Un gran consejo, pero no lo seguí, pero le agradezco por habérmelo dicho. Me gustaría 

transmitir eso a las nuevas generaciones. 

 

ML: ¿Puede el arte enfrentar los grilletes del espíritu y la mente humana? ¿Cómo podemos cambiar el mundo? 

Eric: Eso es exactamente lo que hace el arte. No podemos cambiar el mundo a menos que nos cambiemos a nosotros 

mismos. Cada uno de nosotros debe comenzar en una escala pequeña. Como dijo Gandhi, "Sé el cambio que deseas 

ver en el mundo". 

 

ML: ¿Qué de tus colecciones y cosas (libros, grabaciones, fotos, etc.), pondrías en una "cápsula del tiempo"? 

Eric: Mi Ipad con películas, música, libros, audiolibros, fotos, etc ... y que no se me olvide el cargador. 

 

ML: Vamos a hacer un viaje con una máquina del tiempo, así que ¿dónde y por qué realmente quisieras ir por un 

día entero? 

Eric: Me gustaría visitar el Planeta Tierra cuando las mujeres gobernaban, antes de que los hombres fueran por ahí 

pisoteando, y haciendo la guerra. 

 

ML: ¿Cómo definiría la filosofía de Eric Burdon? ¿Cuál es tu lema favorito? 
Eric: Verdad existencial. No tengo un lema favorito. 
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De Colección 

 

Chicago Plays The Stones 
 

José Luis García Fernández 

 
 

 
 

 

El motivo de la creación de esta columna, De Colección, ha sido el de compartir las piezas de mi colección particular, 

libros, videos, cd’s, y más recientemente vinyles. Sin embargo, hoy es una excepción, este disco: Chicago Plays The 

Sones, ocupa el primer lugar en mi lista de próximas compras. La razón es simple, veamos a continuación... 

 

Introducción 

En mayo de 2016, antes del anuncio de la publicación del nuevo disco de los Rolling Stones Blue & Lonesone, el 

productor Larry Skoller se embarcó en el proyecto de hacer un disco de versiones de blues de los Stones al estilo de 

Chicago. Cuya edición era intención que coincidiera con una exposición que se iba a celebrar sobre ellos, en la Ciudad 

de los Vientos, titulada Stones Exhibitionism. 

 

Chicago Plays the Stones, contiene reinterpretaciones de clásicos stonianos bajo el espítitu de Muddy Watters, 

Howlin’ Wolf o Little Walter, entre otros. Son doce temas interpretados por músicos de la ciudad, además, se incluye 

un tema entre Buddy Guy (viejo amigo de la banda), y Mick Jagger. 

 

Tracklist 

1. Let It Bleed – John Primer. 2. Play With Fire – Billy Boy Arnold. 3. Doo Doo Doo Doo Doo (Heartbreaker) – Buddy 

Guy con Mick Jagger. 4. (I Can’t Get No) Satisfaction – Ronnie Baker Brooks. 5. Sympathy For The Devil – Billy Branch. 

6. Angie – John Primer. 7. Gimme Shelter – Leanne Faine. 8. Beast Of Burden – Jimmy Burns. 9. Miss You – Mike 

Avery. 10. I Go Wild – Omar Coleman. 11. Out Of Control – Carlos Johnson. 12. Dead Flowers – Jimmy Burns. 
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"Los Stones vinieron de Inglaterra  

después de que empezaron a vender cantidades de discos  

y nos dijeron a los propios estadounidenses lo que éramos [...]  

Sin esos tipos todavía seríamos,  

supongo,  

menos conocidos de lo que somos hoy… " 

Buddy Guy 

 

 

Los artistas en el disco 

 

• John Primer. Tomó prestada una guitarra a los 8 años, aprendiéndola a tocar escuchando a Jimmy Reed, Muddy 

Waters, Little Milton, Elmore James y B.B. King en la radio de su abuela en Camden, Mississippi. Estuvo 

contratado por una serie de leyendas de blues durante varias décadas, tocando en las bandas de Willie Dixon, 

Magic Slim y Muddy Waters, quien fue su mentor y figura paterna. Su disco tributo a Muddy Waters: Muddy 

Waters 100, fue nominado para un premio Grammy en 2016. 

• Billy Boy Arnold. Uno de los últimos bluesman originales del Chicago Blues. Armonicista, cantante y compositor. 

De los exponentes más importantes y preciados de la música norteamericana que se realiza en la actualidad. 

• Buddy Guy. Es considerado el rey del Chicago blues. Es reconocido como uno de los mejores guitarristas de todos 

los tiempos. Él ha conservado la tradición del blues eléctrico de Chicago, forjada por artistas como Muddy Waters 

y Howlin 'Wolf, en el proceso inspiró el gusto de Jimi Hendrix, Keith Richards y muchos otros. Eric Clapton lo ha 

llamado el "mayor guitarrista vivo". Fue un guitarrista de sesión de la Chess Records y grabó con Junior Wells en 

Delmark Records, antes de salir por su cuenta para convertirse en un ícono de la música estadounidense. 

• Ronnie Baker Brooks. Es hijo del reconocido bluesman Lonnie Brooks. A partir de los 19 años de edad, Ronnie y 

su padre se unieron para comenzar a recorrer el mundo juntos. Ronnie ha tocado con algunos de los nombres 

más legendarios en el blues: B.B. King, Buddy Guy, Koko Taylor, y Eric Clapton entre otros. Sus discos en solitario 

superan la división generacional, fusionando hip-hop y rap con el blues más tradicional. 

• Billy Branch. Fue descubierto por Willie Dixon mientras Billy todavía estaba en la universidad. Después de 

graduarse, en lugar de ir a la escuela de derecho, Billy se fue de gira por 6 años con la Chicago All-Stars de Willie 

Dixon, y así obtener un doctorado en el blues. Desde entonces, Billy ha tocado en más de 150 grabaciones 

diferentes con muchos artistas, desde Johnny Winter a Lonnie Brooks hasta Taj Mahal. Además de ser un 

intérprete importante en la escena del blues de Chicago, Billy es un profesor, enseñando cómo tocar la armónica 

a los niños. Su internacionalmente reconocido programa "Blues in Schools" se ha comprometido a enseñar a 

jóvenes y adultos, acerca del blues como las raíces de la música estadounidense. 

• Leanne Faine. Sus habilidades vocales datan de su tiempo en los coros de la iglesia de Inkster, Michigan, donde 

las canciones góspel tradicionales del difunto reverendo James Cleveland y la evangelista Shirley Caesar fueron 

fuertes influencias en su vida y su carrera musical. Se trasladó a Chicago y grabó con varios grupos y coros de la 

iglesia. Allí conoció al reverendo Milton Brunson y a los Thompson Community Singers, también conocidos como 

los Tommies. Fue su principal vocalista. Una voz potente en el estilo tradicional del góspel. 

• Jimmy Burns. Hermano menor del bluesman Eddie Burns, se inició tocando soul en la industria de la grabación, 

luego se retiró del estilo de vida de músico para criar a su familia. Regresó a la escena para cantar y tocar el blues 

en los años noventa. Lanzó su esperado álbum de debut, Leaving Here Walking, en 1996. 
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• Mike Avery. Las raíces del blues corren profundamente por sus venas. Apareció en el West Side de Chicago en el 

mismo lugar que su primo, el titán del blues Magic Sam. Cuando era adolescente, disfrutaba de las ventajas de 

compartir reuniones con artistas como Otis Clay, Tyrone Davis y Betty Wright, quienes tocaban blues a menudo 

para los asistentes. Ha pasado gran parte de su carrera, centrado en la creación de rhythm & blues y música soul, 

pero su corazón siempre ha estado con el blues.  

• Omar Coleman. Este armonicista arraigado en la tradición del blues de Chicago, muestra una admiración 

profunda para Junior Wells, Little Walter, Sonny Boy Williams, y Snooky Pryor.  Se basa en el ryhthm & blues, folk, 

funk, soul y góspel, para crear su sonido distintivo e intoxicante. 

• Carlos Johnson. Es considerado uno de los guitarristas de blues más distinguidos en el mundo de hoy. Durante 

más de 20 años, antes de convertirse en el líder de su propia banda, estuvo participando con muchos de los 

grandes nombres del blues, con quienes viajó por el mundo. Combina el sonido profundo y crudo del blues del 

estilo tradicional de Chicago con un fraseo jazzístico que le da un sonido más contemporáneo. Su voz personal y 

poderosa, junto con su carismática presencia en el escenario, lo convierten en uno de los artistas más 

emocionantes del blues actual. 

• Bob Margolin. Guitarrista, cantante y compositor, nativo de Boston. A los 15 años, se inspiró en Chuck Berry para 

conformar bandas locales de rock y blues. En 1973, Muddy Waters lo reclutó y Bob recorrió el mundo por más de 

ocho años. En 1975, tocó en el disco final de Muddy en Chess Records, ganador de un premio Grammy, junto a 

Paul Butterfield y Levon Helm y Garth Hudson de The Band. Al año siguiente, actuó con Muddy en el concierto de 

despedida "Last Waltz" de The Band. Después de grabar otro puñado de discos con Muddy, formó su propia 

banda. A mediados de los 90 comenzó una segunda carrera, ahora como periodista musical. 

• Felton Crews. Su impresionante gama y la flexibilidad musical le llevaron a ser muy solicitado entre los mejores 

músicos del mundo a través de múltiples géneros. Cuando Miles Davis grabó su álbum de regreso, The Man With 

the Horn, Felton fue el primer bajista al que llamó, y en 1986, se unió a la banda de gira de Miles. Felton también 

ha tocado con artistas soul y blues como Otis Clay, Otis Rush, Junior Wells, Son Seals, Billy Boy Arnold y Charlie 

Musselwhite entre muchos otros. Ganó una nominación al Grammy en 2010 por su trabajo en el álbum, The 

Chicago Blues: A Living History.  

• Johnny Iguana. Es uno de los pianistas de blues más consagrados en el Chicago hoy. Fue criado en Filadelfia, 

donde dirigió sus propias bandas desde que era un adolescente antes de trasladarse a Nueva York. Fue allí donde 

Johnny fue contratado por Junior Wells a los 23 años. Siguió a Junior a Chicago, donde ha vivido desde entonces. 

Grabó y viajó por todo el mundo con Junior durante tres años. Johnny también ha viajado o grabado con Buddy 

Guy, Otis Rush, Koko Taylor, Carey Bell, Lil 'Ed, Otis Clay, Lonnie y Ronnie Brooks, Sugar Blue y muchos más. 

• Kenny "Beedy-Eyes" Smith. Creció en Chicago en la casa donde Muddy Waters alguna vez vivió. Su padre, Willie 

"Big Eyes" Smith, tocó la batería en la banda de por décadas. Pasó su infancia rodeado de iconos del blues. Ha 

hecho su nombre como un músico de estudio excepcional. Entre sus muchos colaboradores y amigos se 

encuentran nombres como Honeyboy Edwards, Pinetop Perkins, Buddy Guy, Billy Boy Arnold, Taj Mahal, Junior 

Wells, Koko Taylor, Muddy Waters, Keb Mo, Luisiana Red, y Jimmy Rogers, por nombrar sólo algunos. 

• Vincent Bucher. Aprendió a tocar la armónica a la edad de dieciséis años y fue rápidamente reconocido como un 

armonicista de talento extraordinario. Comenzó a acompañar a los grandes de blues incluyendo a: Luisiana Red, 

Jimmy Johnson, Sonny Rhodes y otros. Ha dirigido sus propios grupos durante más de tres décadas y ha tocado 

extensamente con artistas africanos en toda Europa, África y Estados Unidos. 

 

Fuente: http://chicagoplaysthestones.com/
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En Video 
  

3 rockumentales en Netflix: Stones, Chicago y Cocker 
 

José Luis García Fernández 
 
 

       
 

 

Hoy la recomendación es de 3 interesantes documentales de rock que pueden verse vía Netflix: Crossfire Hurricane - 

The Rolling Stones; Now More Than Ever – The History of Chicago; y Mad Dog With Soul – Joe Cocker. Definitivamente 

un banquete musical, para estas calurosas noches, acompañadas de buena música y un mejor vino.  

 

 

Crossfire Hurricane - The Rolling Stones (2012) 

 

Es un documental que repasa la historia de la mítica banda británica The Rolling Stones, producido con motivo de su 

50º aniversario. Hace un recorrido por su trayectoria, desde sus comienzos juveniles a principios de la década de los 

60, hasta su posición actual como leyendas del rock. 

 

El título proviene de un fragmento de la canción Jumping Jack Flash: “I was born in a crossfire hurricane. And I howled 

at the morning driving rain. But it's all right now, in fact, it's a gas. But it's all right. I'm Jumpin' Jack Flash 

It's a gas, gas, gas”.  

 

Contiene entrevistas con los actuales integrantes de la banda (Mick, Keith, Charlie y Ron), y con algunos de los que 

pasaron por sus filas, como el bajista Bill Wyman y el guitarrista Mick Taylor, además de algunas declaraciones del 

fallecido Brian Jones. Además, incluye imágenes, muchas de ellas inéditas, tanto históricas como actuales, de su larga 

carrera.  

 

La película fue dirigida por el estadunidense Brett Morgen, y tiene una duración de 110 minutos. 
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Crossfire Hurricane - Trailer 

https://youtu.be/-99gLThsIb8 

 

 

 
 

 

 

Now More Than Ever – The History of Chicago (2016) 

 

Es un espectacular documental que narra la historia tras bambalinas de la legendaria banda Chicago, desde sus inicios 

en 1967, fusionando jazz y rock hasta sus éxitos más pop-rock. 

 

“As time goes on, I realize just what you mean to me”. La línea de Color My World expresa lo que es indiscutiblemente 

un sentimiento universal entre las generaciones de fans de una de las bandas de rock más prolíficas e icónicas de 

todos los tiempos, Chicago. “You are my love and my life; you are my inspiration”. Del mismo modo, la línea de otro 

de los éxitos más grandes del grupo, Just You 'N' Me, puede hablar al amplio poder e influencia de su música. 

 

La película, dirigida por el estadunidense, Peter Pardini, tiene una duración de 113 minutos, cuenta con los 

comentarios de los miembros de la banda, sobre los orígenes, el ascenso, las pérdidas personales y los aspectos más 

destacados del grupo, hasta su inducción al Rock and Roll Hall of Fame, en mucho, por su gran aportación de 

canciones como If You Leave Me Now, Saturday in the Park, 25 Or 6 To 4, Make Me Smile, y muchas otras. 

 

 

Now More Than Ever: The History of Chicago - Trailer 

https://youtu.be/h-QjrjtowcA 

 

https://youtu.be/-99gLThsIb8
https://youtu.be/h-QjrjtowcA
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Mad Dog With Soul – Joe Cocker (2017) 

 

Es el documental definitivo sobre la gran alma de Sheffield, la vida del cantante de blues y sus 50 años de carrera. 

Es la historia de una leyenda de la música rock. Joe Cocker, que pasó seis años de su vida jugando en los Pubs de 

Sheffield, luego se catapultó a un mundo del estrellato en la música, después de una espectacular aparición en el 

mítico Festival de Woodstock en 1969. Esta película explora la angustia interior que irónicamente hizo que su voz 

sonara tan única. Dirigida por John Edginton, tiene una duración de 90 minutos. 

 

 
 

Mad Dog With Soul - trailer 

https://youtu.be/g4Zg9HH9HRE 
 

https://youtu.be/g4Zg9HH9HRE


Página | 30                                               CULTURA BLUES. LA REVISTA ELECTRÓNICA   Número 73 – junio 2017 

 
 
 

Suplemento   

Ganadores de los Blues Music Awards 2017 

José Luis García Fernández 
 
 

 
 
 
 

La Blues Foundation entregó los premios de música de blues a lo mejor del año, reconociendo los logros de muchos  

músicos extraordinarios. La ceremonia se llevó a cabo el pasado jueves 11 de mayo en el Cook Convention Center en 

el centro de Memphis, Tennessee. 

 

Aquí está la lista completa de ganadores en las 24 categorías, (se resalta en negritas mis 8 pronósticos acertados): 

 

1. Álbum Acústico: Eric Bibb – The Happiest Man in the World           

2. Artista Acústico: Doug MacLeod                    

3. Álbum: Bobby Rush – Porcupine Meat                

4. Premio B.B. King: Joe Bonamassa              

5. Banda: Tedeschi Trucks Band                    

6. Álbum de Artista en Crecimiento: Jonn Del Toro Richardson – Tengo Blues       

7. Álbum de Blues Contemporáneo: Kenny Neal – Bloodline               

8. Artista Mujer de Blues Contemporáneo: Susan Tedeschi           

9. Artista Hombre de Blues Contemporáneo: Kenny Neal 

10. Álbum Histórico: Bobby Rush, Chicken Heads: A 50-Year History of Bobby Rush (Omnivore Recordings) 

11. Bajista: Biscuit Miller               

12. Baterista: Cedric Burnside             

13. Guitarrista: Joe Bonamassa 

14. Armonicista: Kim Wilson             

15. Saxofonista: Terry Hanck               

16. Premio Koko Taylor: Diunna Greenleaf             

17. Premio Pinetop Perkins: Victor Wainwright  

18. Álbum de Rock Blues: Tedeschi Trucks Band – Let Me Get By             

19. Canción: “Walk A Mile In My Blues” de David Duncan, Curtis Salgado & Mike Finigan por Curtis Salgado en The 

Beautiful Lowdown     
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20. Álbum de Soul Blues: Curtis Salgado – The Beautiful Lowdown   

21. Artista de Soul Blues Mujer: Mavis Staples 

22. Artista de Soul Blues Hombre: Curtis Salgado                                          

23. Álbum de Blues Tradicional: Lurrie Bell – Can’t Shake This Feeling 

24. Artista de Blues Tradicional: Bob Margolin 
 
 
 
 

 
 

 

Tedeschi Trucks Band, Lurrie Bell, Bobby Rush, Susan Tedeschi, Diunna Greenleaf, Kim Wilson,  
Eric Bibb, Curtis Salgado, Kenny Neal, Bob Margolin, Victor Wainwright, Biscuit Miller,  

Mavis Staples, Bobby Rush, Terry Hanck, Jonn Del Toro Richardson,  
Doug MacLeod, Joe Bonamassa, Cedric Burnside. 

 
¡Felicidades a los ganadores! 
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¿Quién lo Hizo?  
 

James Cotton  

 

José Luis García Fernández 

 

 
 
 
 

• James Henry Cotton, nació el 1 de julio de 1935 en Tunica, Mississippi, Estados Unidos. 

• Fue un estupendo armonicista, cantante y compositor, que se presentó y grabó con muchos de los grandes 

artistas del blues de su tiempo, y con su propia banda. Tocó la batería al principio de su carrera, pero su fama se 

dio por su manera de tocar la armónica. 

• Se interesó por la música cuando escuchó por primera vez a Sonny Boy Williamson II en la radio. 

• Comenzó su carrera profesional tocando la armónica en la banda de Howlin Wolf, a principios de los años 

cincuenta. 

• Hizo sus primeras grabaciones como solista, en Memphis para Sun Records, bajo la dirección de Sam Phillips. 

• En 1955, fue reclutado por Muddy Waters para ir a Chicago y unirse a su banda. Cotton, entonces se convirtió en 

el líder de la banda de Muddy, y se quedó con el grupo hasta 1965. 

• En 1965 formó el Jimmy Cotton Blues Quartet, con Otis Spann en el piano, para hacer grabaciones; al mismo 

tiempo que participaba en conciertos con la banda de Waters. 

• Después de dejar la banda de Waters en 1966, Cotton viajó con Janis Joplin mientras continuaba su carrera como 

solista.  
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• Sus actuaciones fueron capturadas por el productor Samuel Charters, en el volumen dos del legendario disco de 

Vanguard: Chicago/The Blues/Today! (1967). 

• Formó en 1967 la James Cotton Blues Band, con la que hacía versiones originales, principalmente del blues 

popular y del R & B de los años 50 y 60. 

• En la década de 1970, Cotton grabó varios álbumes para Buddah Records. Tocó la armónica en el álbum de 

Waters, Hard Again, ganador del Grammy en 1977, producido por Johnny Winter. 

• En la década de 1980 grabó para Alligator Records en Chicago. La James Cotton Blues Band recibió una 

nominación al Grammy en 1984 por Live from Chicago: Mr. Superharp Himself, en Alligator, y tuvo una segunda 

nominación por su álbum de 1987, Take Me Back, de Blind Pig Records. 

• Fue premiado en 1996 con un Grammy por Mejor Álbum de Blues Tradicional por el disco, Deep in the Blues. 

• Cotton luchó contra el cáncer de garganta a mediados de los años noventa, pero siguió haciendo giras, usando 

cantantes o miembros de su banda como vocalistas. 

• En 2006, Cotton fue incluido en el Blues Hall of Fame en una ceremonia llevada a cabo por la Blues Foundation en 

Memphis. 

• El 10 de marzo de 2008, Cotton y Ben Harper se presentaron en la inducción de Little Walter al Salón de la Fama 

del Rock and Roll, tocando "Juke" y "My Babe" juntos. 

• Su último álbum Cotton Mouth Man, de Alligator, fue lanzado el 7 de mayo de 2013, también fue nominado al 

Grammy. 

• James Cotton murió de neumonía en un centro médico de Austin, Texas, el 16 de marzo de 2017 a la edad de 81 

años. 

 

 

 

Discografía Básica 
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Videos 

 
 

James Cotton Blues Band - Full Concert - 06/15/73 - Winterland 
https://youtu.be/ZfpZIfQcR1A 

 
 
 

James Cotton Blues Band - Jazzwoche Burghausen 1987 fragmento 
https://youtu.be/WTaI981S3f8 

 
 
 

James Cotton Band at the North Atlantic Blues Fest in Rockland Maine 2015 
https://youtu.be/dMHRca4uaN0 
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1994 

 

 
1995 

 

 
1997 

 

 
1998 

 

 
1998 

 

 
1999 

 

 
1999 

 

 
2000 

 

 
2002 

https://youtu.be/ZfpZIfQcR1A
https://youtu.be/WTaI981S3f8
https://youtu.be/dMHRca4uaN0
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Especial de Medianoche 
 

Consideraciones sobre Magic Sam 
 

Luis Eduardo Alcántara 

 
 

 
 
 

 

1) La intensidad de Magic Sam creó ante todo una escuela guitarrística moderna y una forma de entender el blues del 

lado oeste profundamente emotiva y plena. Hoy en día su sombra refrescante sigue cubriendo adeptos y 

emocionados fanáticos. 

 

2) Su testamento: dos álbumes redondos grabados en Delmark, y un puñado de gemas anteriores firmadas para 

Cobra, además de grabaciones en directo y otros tantos cortes recopilados en discos compactos y viniles 

considerados de culto. Si lo breve es bueno, dos veces bueno. 

 

3) Sam Maghett, que así se llamaba en realidad, pertenece a la "trinidad" de músicos explosivos que emergieron del 

lado oeste de Chicago a finales de los años cincuenta: Buddy Guy, Otis Rush y el ya citado hombre mágico. Los tres 

son de estilo salvaje y arrebatado para tocar el blues, y los tres destacaron como intérpretes de muchos temas 

compuestos por Willie Dixon. 
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4) Magic Sam inocula madrugadas y choque de copas con su música, pero también besos tiernos a la mujer amada y 

la vista persistente dirigida al techo, en los instantes en que uno permanece tumbado sobre la cama y con nada logra 

conciliar el sueño. La vigilia amorosa escuchando blues, es uno de los más efectivos remedios contra la soledad. 

 

5) Cada quien puede combatir la vigilia amorosa escuchando la música que le plazca. En materia de blues, los mejores 

temas ad hoc se remontan de la década de los años setenta hacia atrás, hasta mero atrás, casi al inicio. 

 

6) Pongamos de ejemplos Help me through the day, con Freddy King, y All your love, himno clásico de Sam, como 

cabezas visibles de una cadena en retrospectiva engarzada caprichosamente.  

 

Ustedes pueden colocar los temas que gusten: Three O Clock (BB King), Reconsider Baby (Lowell Fulson), Hand in 

Hand (Elmore James), Five Long Years (Junior Parker), 24 Hours (Muddy Waters), Stormy Monday (Bobby Bland), Love 

in Vain (Robert Johnson), Why Don't you Do Right (Lil Green), Sometimes I cry (Johnny Young). Los ejemplos son tan 

numerosos casi como las lágrimas emanadas cuando uno recuerda la frase lapidaria que originó el insomnio: adiós. 

 

7) Si hablamos de rúbricas famosas, "My love never die" es para "Tiempo de Blues", lo que Sweet home Chicago es 

para "El Blues Inmortal", el binomio radiofónico más importante de nuestra historia blusera en ondas hertzianas, 

pero con frecuencia los fanáticos confunden temas y emisiones, al igual que fechas, artistas y frecuencias, con tal 

ligereza, que la ignorancia y falta de oído campean en sus comentarios poco afortunados. 
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8) Cuando Sam Maghett le concedió en vida a Morris Holt el honor de ostentar el "Magic" en su nombre artístico, lo 

que en realidad transfirió no fue un simple adjetivo, sino el poder del vudú trasladado a las yemas de los dedos del 

gigantón requintista, en su máxima expresión.  

 

Con Magic Slim la leyenda furiosa del west side alcanzó nuevos bríos, nueva sangre. Otros depositarios de tal embrujo 

digital son Eddie C. Campbell, Mighty Joe Young, Syl Johnson y Alabama Junior Pettis. 
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9) La esencia de Buddy Guy la encontramos en BB King, su gran modelo durante largos años y periodos. ¿Cuál es la 

esencia de Magic Sam? No existe una respuesta única. Para su época fue un compositor adelantado, un modernista 

ante todo. Del soul recoge la voz vibrante y la interpretación cuasi ultraterrena, del barrio los pecados continuos de 

una vida mundana que después traducirá en riffs y en composiciones inolvidables. 

 

10) El círculo de sus acompañantes más cercanos era reducido: Mack Thompson (bajo), Eddie Shaw (sax), Odie Payne 

(batería), Joe Young (segunda guitarra) y su tío Shakey Jake Harris, un mediano armonicista y buen cantante que 

gustaba de rodearse de figurones para salir mejor librado. 

 

11) "Call me if you need me" es, con mucho, su mejor tema, en parte gracias al requinto notable que ejecuta Magic 

Sam. Es posible escucharlo en las reediciones de Cobra. 

 

12) Como ya esbocé antes, si en algo Magic Sam no tiene competencia es en la intensidad y en la pasión de sus temas 

lentos, de carácter romántico.  

 

"My love never die" por ejemplo, escrita por Willie Dixon, es una descomunal declaración amorosa, adecuada para 

reproducirse lo mismo en una desaforada noche de hotel que en la antesala de los electroshocks en el psiquiátrico. 

De ese tamaño es la fuerza interpretativa, en voz y guitarra.  

 

Otros cortes recomendables son: I found a new love, Every night about this time, Come on this house, Out of bad luck, 

Easy Baby y Every night and every day. 

 

13) El rasgeo de la guitarra de Sam es una caja de sorpresas. Gustaba conducirla según fuera el momento. A veces 

mesurada, otras, tierna, el jugueteo podía tornarse de pronto en una fiera amenaza que transmitía descaragas 

eléctricas a los escuchas, y también una anisedad poco común para moverse y bailar. 

 

14) En forma de tributo, en disco compacto o en vinil antiguo, el legado de Magic Sam ya es eterno. Descubrió nuevas 

rutas para el blues eléctrico. Abrevó tradiciones y las transformó en modernidades.  

 

"Su voz es como un grito, que llevo aquí en mi alma, aquí en mi corazón". Su requinto desgrana florituras en cada 

nuevo alumno que va surgiendo con el tiempo, en cada espíritu arrebatado por su canto. 

 

 

All your love / Lookin' good: 

https://youtu.be/7S5DGqCfk8o 

 

 

I have the same old blues 

https://youtu.be/0ScsUUNiuoQ 

 

 

https://youtu.be/7S5DGqCfk8o
https://youtu.be/0ScsUUNiuoQ
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Lado B 

 
 

Los Juke Joints  
 

Juan Carlos Oblea 

 

 
 

El término Jim Crow se originó alrededor de 1830, cuando un comediante blanco de Nueva York, Thomas Dartmouth 

“Papá” Rice, con su cara pintada de negro canto y bailó lo que él llamó Jump Jim Crow, supuestamente inspirado por 

la canción y la danza de un hombre negro con discapacidad física que había visto en Cincinnati, Ohio, llamado, Jim 

Cuff o Jim Crow. 

 

Jim Crow fue también el nombre del sistema de castas raciales que operaba principalmente, pero no exclusivamente, 

en los estados sureños y fronterizos, entre 1877 y mediados de 1960. Jim Crow era más que una serie de leyes anti-

negros. Era una forma de vida. Bajo Jim Crow, los negros y mulatos (color) fueron relegados a la condición de 

ciudadanos de segunda clase. Jim Crow representaba la legitimación del racismo anti-negro. Muchos ministros y 

teólogos cristianos enseñaban que los blancos eran el pueblo elegido, los negros y mulatos estaban condenados a ser 

siervos, y Dios apoyaba la segregación racial. 

 

Las llamadas leyes Jim Crow fueron una serie de disposiciones legales que en un principio fueron creadas para 

impedir que las personas de raza negra votasen, que fueran elegidos representantes y que les impedían participar 

como jurados, por lo que terminaron imponiendo una cultura de segregación, incluso en los casos en los que no había 

una ley específica que la impusiera.  
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La discriminación racial se extendió en todos los planos sociales, las personas de raza negra estaban impedidas para 

trabajar en oficinas federales, los equipos deportivos se integraban según la raza del deportista; había escuelas 

separadas donde la calidad de aquellas a las que acudían los niños negros eran muy inferiores a la de los blancos; 

había prohibición de compartir lugares públicos tales como baños, transporte público, tiendas, cines, teatros, 

restaurantes, bares, etc., en los que solo podían entran “blancos” o en el mejor de los casos podían entrar “negros” 

pero en áreas separadas.  
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En el caso de los bares y restaurantes, existía, por ejemplo, una disposición legal que expresaba: “…Todas las 

personas con licencia para llevar a cabo el negocio de venta de cerveza o vino… servirán a los blancos exclusivamente 

o gente de color exclusiva y no podrán vender a las dos razas en la misma habitación en ningún momento (Georgia)…” 

 

Los Juke Joints fueron establecimientos afroamericanos que surgieron en el sureste de Estados Unidos durante la era 

de las leyes de Jim Crow, como consecuencia de la necesidad que tuvo la discriminada gente de color de tener lugares 

o espacios para beber y convivir después de las arduas jornadas laborales en los campos algodoneros. 

 

La palabra "juke" significa desordenado en el idioma Gullah, lengua criolla de base inglesa hablada por 

afroamericanos en la región sur del país, lo que significa que estos lugares de reunión fueron considerados como 

lugares donde predominaba el desorden de la gente que a ellos asistía. 

 

 

 
 

 

Durante la era de la prohibición, el alcohol ilegal era un artículo popular distribuido en estos establecimientos, 

creando aún más críticas de la comunidad exterior. A pesar de las críticas recibidas, los Juke Joints afectaron la 

estructura cultural del sur de los Estados Unidos, dando a los afroamericanos un lugar para alejarse de las presiones 

de la sociedad y, finalmente, darles voz. 

 

El tema más influyente de los Juke Joints fue definitivamente la música, de hecho, se considera que la música más 

popular de América tiene sus raíces en los Juke Joints del sur, donde originalmente, la música se basó en dos 

instrumentos, el violín y el banjo, pero al paso del tiempo los Juke Joints se convertirían en los templos musicales de 

los géneros más influyentes en la cultura musical americana, el Jazz y el Blues. 
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Manu Grooveman en su artículo “La Música es mi Amante” nos dice: “…Los Juke Joint eran cabañas de madera, 

situadas en las encrucijadas o cruces de caminos, donde se servía alcohol y comida al tiempo que se podía bailar o 

apostar. Etimológicamente, se cree que el término proviene de un dialecto criollo sureño, el Gullah, y viene a significar 

algo así como jaleo o bulla. En su origen eran lugares comunitarios construídos en las plantaciones y en los campos de 

trabajo con el fin de que los esclavos pudieran socializar…”. 

 

Grooveman nos relata que los músicos casi siempre eran pianistas nómadas que se movían de un lugar a otro gracias 

al ferrocarril, aunque también solían acompañarse de rudimentarios instrumentos de viento como armónicas o 

kazoos que debido al bullicio, se veían obligados a cantar y tocar a un volumen muy elevado por lo que el estilo 

pianístico estaba más relacionado con el martilleo del ragtime y con algunas formas primitivas de blues como el 

boogie-woogie, comentando finalmente que: “…la palabra 'juke joint', además, pasó a formar parte de la jerga 

habitual del sur de los Estados Unidos. Sin embargo, con la aparición de los soportes sonoros de grabación, los 

músicos dejaron de ser rentables, por lo que en su lugar se instalaron las famosas, jukebox…” 

 

 

Juke Joint Blues Dance 1941 

https://youtu.be/O8k-2IE8Yzk 

 

 

Uno de los más importantes Juke Joints de la época fue el Club Ebony, ubicado en Indianola, Mississippi, construido a 

finales de la segunda guerra mundial, por el empresario Johnny Jones, en él tocaron grandes músicos como Ray 

Charles, Count Basie, B.B. King, Bobby Bland, Little Milton, Albert King, Willie Clayton y muchas otras leyendas de la 

época. 

 

El club abrió sus puertas en 1948, pero fue construido durante un periodo de años por Johnny Jones, quien compró la 

propiedad en noviembre de 1945 con su esposa Josephine. En sus memorias, Jones relata: “…Se dice que del sur era 

el mejor y más grande club nocturno… no había ningún otro club para negros en Indianola en aquel momento…”. 

 

    

Big Joe Turner / Juke Joint Blues 
https://youtu.be/y_uO-47K7tc 

https://youtu.be/O8k-2IE8Yzk
https://youtu.be/y_uO-47K7tc


Número 73 – junio 2017                   CULTURA BLUES. LA REVISTA ELECTRÓNICA Página | 43 

 
             

 

El nombre de ébano ya era moda tratándose de clubes afroamericanos; el primer club ébano abrió en Harlem en 

1927 y Jons había abierto ya otros clubes en Indianola como el Jones Nite en Church Street, donde un entonces joven 

B.B. King escudriñaba a través de los listones para presencias las actuaciones de Louis Jordan, Jay McShann, Pete 

Johnson y Sonny Boy Williamson. 

 

 

   
 

 

En 1967 B.B. King declaró en una entrevista que Johnny Jones fue un hombre que mantuvo el barrio negro vivo, 

presentando a leyendas como Louis Jordan y dijo: “…Johnny Jones fue un buen muchacho, y sabía que los chicos en las 

plantaciones no tenían dinero entre semana, pero él los dejaba entrar sabiendo que el sábado le pagarían…”  

 

Quizás, como resultado de su generosidad y los jugosos honorarios que pago a los músicos de jazz y blues que 

presentaba tuvo serias dificultades financieras con el club por lo que, al fallecer en mayo de 1950, su viuda y su hijo 

John E. Johns Jr. tuvieron que entregar el club a James B “Jimmy” Lee, un contrabandista blanco de Leland que había 

prestado dinero a Johns y posteriormente a mediados de la dácada de los 50´s, el club fue adquirido por Ruby 

Edwards. Época en la que B.B. King se mudó a Memphis en donde se convirtió en una gran estrella del Blues. Cuando 

B.B. King regresa a su ciudad natal para tocar en el Club Ébano, conoce a la hija de Ruby, Sue Carol Hall con quien se 

casa en 1958. 

 

En 1975 el Club Ébano fue adquirido por Willie y Mary Shepard quienes continuaron la tradición del club presentando 

a grandes músicos como James Brown, Ike Turner, Syl Johnson, Clarence Carter, Denise LaSalle, Bobby Rush, Howlin’ 

Wolf, Tyrone Davis y muchos más, hasta que en el año de 2008 Shepard se retira y fue que B.B. King adquiere el Club 

Ébano preservando así, no solo un hito de la cultura musical, sino también el lugar especial conde cincuenta años 

atrás, encontró el amor, tal y como lo dice en su autobiografía “…Encontré el amor en la parte baja del Delta…”. 

 

Sin duda alguna, los Juke Joints fueron y serán lugares, en donde quedó grabada la historia de una parte importante 

de la cultura musical del siglo XX, y entre sus paredes de madera, la lámina de sus techos y sus crujientes pisos de 

madera, quedaron impregnadas las voces y el sonido de los instrumentos de los más grandes músicos de jazz y de 

blues de la historia.    

 

Marquise Knox / Juke Joint Blues 

https://youtu.be/EJE9Bt-Cip0 

 

https://youtu.be/EJE9Bt-Cip0
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Sesiones desde la Cabina 

 

Cien años de Papa John Creach -El bluesero del violín-  
 

Yonathan Amador Gómez 
 
 

 
 
 

En 1965, en agosto para ser más precisos, en el área de San Francisco, California -ciudad que ha visto nacer diversas 

corrientes y movimientos culturales-, hizo su debut en la Matrix, la banda de rock Jefferson Airplane creada por 

Marty Balin. La famosa banda de psicodelia, entre sus muchas alineaciones tuvo entre sus filas, a finales de los 60 y 

principios de los 70, al violinista Papa John Creach, que en ese entonces ya rondaba los 50 de edad, con una larga 

trayectoria dentro del blues, jazz, R&B y la música clásica. 

 

John Henry Creach, que el pasado 28 de mayo celebró el centenario de su nacimiento (y que pasó desapercibido), es 

un personaje que podríamos identificar como un eslabón entre los bluesistas y jazzistas de la primera mitad del Siglo 

XX y los jóvenes rockeros de la segunda mitad.  

 

Es un músico del que se habla poco y que pocos ubican, ya que durante sus primeros años no fue un músico de 

primera línea, sin embargo, eso no le resta importancia a su influencia y capacidad. Integrante de una generación de 

grandes bluesistas y jazzistas que revolucionaron el sonido de ambos géneros, Creach lo mismo colaboró con Louis 

Armstrong, que con el guitarrista Charlie Christian -tan sólo meses más grande que él-, compartió escenario con Fats 

Waller, con los bluesistas Big Joe Turner o T-Bone Walker, por mencionar algunos; siempre desde su violín -

instrumento poco usual para interpretar blues, pero de los primeros que utilizaron los negros para compartir su 

música -. 
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Originario de Beaver Falls, Pennsylvania, John Henry Creach creció dentro de una familia musical, su tío fue quien lo 

acercó al violín y recibió educación musical tanto de él como en el conservatorio, incluso se sabe que en los años 30 

realizó algunos conciertos y giras con la Illinois Symphony Orchestra, algo totalmente inusual para un negro en esa 

época. En 1990 declaró en una entrevista para el periódico Los Angeles Times, “luego comencé a tocar jazz porque no 

había dinero en la onda sinfónica”. 

 

Y así fue, ante la imposibilidad por su color de piel de hacer una carrera en el mundo de la llamada música clásica, 

tuvo la necesidad y la habilidad de adaptarse a las circunstancias y géneros que necesitaba interpretar en Chicago, 

música alemana, polaca, jazz, blues, para lo que formó el ensamble Chocolate Music Bars. En los años 40 se mudó a 

Los Ángeles en donde se asentó, formó un trío y durante varios años se mantuvo tocando en distintos sitios y 

colaborando con músicos de la escena R&B, e incluso apareció en la película The Blue Gardenia de Fritz Lang, en 

donde acompaña a Nat King Cole en una escena. “Un violinista que viene de una orquesta sinfónica suena a la cosa 

más pretenciosa del mundo cuado comienzas a tocar jazz”, comento Creach en la misma entrevista para el periodista 

Jim Washburn de Los Angeles Times. Por ello, el joven violinista intentó sonar su violín como los metales de las 

grandes bandas y como no existían muchos referentes de violinistas en el jazz, escuchaba el trabajo de Joe Venuti y 

Stephane Grappelli, dos de los pioneros en usar el violín en el jazz. 

 

Hacia 1970, unos jóvenes lo vieron tocar en una de sus presentaciones en hoteles y restaurantes en Los Ángeles y lo 

invitaron a sumarse a Jefferson Airplane. Fueron ellos quienes le pusieron el mote ‘Papa’ por ser integrante del grupo 

más grande. De igual manera Creach formó de Hot Tuna y Jefferson Starship, bandas que derivaron de la primera y a 

los que aportó su bagaje, experiencia y talento. Grateful Dead, icónica banda de los años 60, liderada por Jerry García, 

constantemente lo buscaba para que tocara con ellos; lo mismo sucedía con Charlie Daniels Band. 

 

En 1971, de manera paralela a su trabajo en las bandas de rock, grabó y lanzó Papa John Creach, su primer disco 

como solista, en el que hizo una muy buena exploración entre el blues y el rock psicodélico e incluyó temas de su 

propia autoría. Su discografía como solista continuó esporádicamente y en 1992 editó Papa Blues, un gran disco en el 

que estuvo acompañado de The Bernie Pearl Blues Band y en el que además de los temas propios, retoma canciones 

del propio Bernie Pearl. 

 

El sonido suave y delicado del violín, sumado a la técnica de Creach, le da un toque a su blues muy peculiar y 

sofisticado, algo que raramente se aprecia en las grabaciones de blues. Un año antes de su fallecimiento -ocurrido en 

1994, cuando tenía 76 años de edad-, la Blues Foundation le otorgó el Premio W.C. Handy por ser un destacado 

músico de blues. A cien años de su nacimiento, los invito a acercarse a su música, algunos materiales, como el disco 

Papa Blues, se pueden escuchar vía Spotify o sus discos pueden conseguirse en las tiendas on line, no se arrepentirán. 

 

Hot Tuna - Papa John's Down Home Blues - 3/4/1988 - Fillmore Auditorium 

https://youtu.be/n6kIJnZu4IU 

 

Nota del editor. Papa John Creech actuó en 1983 y 1984 en el V y VI Festival de Blues en México (organizados por Raúl De la 

Rosa), respectivamente. En el Quinto, los días 1, 2 y 3 de julio en el Auditorio Nacional compartiendo cartel con Taj Mahal, Lonnie 

Brooks, Son Seals, “Blind” John Davis, Juan José Calatayud con Norma Valdez y Nan Redi, Betsy Pecanins, y Margie Bermejo; y en 

el Sexto, los días 1, 2 y 3 de diciembre en el Teatro Angela Peralta, ahora en el escenario con Betsy Pecanins, y en el que participó 

Real de Catorce, Sweet Honey on the Rocks y Guillermo Briseño; entre otros. 

 

@YonAmador - sincopablues@gmail.com 

https://youtu.be/n6kIJnZu4IU
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Suplemento 
Blues contemporáneo mayo 2017 

José Luis García Fernández 

 

En este nuevo ciclo continuamos con la selección de 27 discos basada en las reseñas de Blues Blast Magazine, hoy en 

lo correspondiente a mayo 2017. Una espectacular manera de estar a la vanguardia en cuanto al blues y los géneros 

cercanos. Copia el nombre del artista, que se encuentra debajo de cada portada, pégalo en el buscador de Spotify; 

después busca el álbum, y… ¡a disfrutar! 

 

Ricky Nye Mike Zito Roddy Barnes Cary Morin 

Harpdog Brown Ronnie Baker Brooks Alexis P. Suter Southern Avenue 

Billy Flynn Corey Ledet & His Zydeco Band Kokomo Kings John Mayall 

Scott Ramminger Quinn Sullivan Mark Searcy Studebaker John 

 

spotify:album:1W7BcyjHG3yPdCxPloydVi
spotify:album:1W7BcyjHG3yPdCxPloydVi
spotify:album:5IOWXEbXxoKGAcHm1yyTgZ
spotify:album:5IOWXEbXxoKGAcHm1yyTgZ
spotify:album:2g27IlJOvB3UHSTZssEdbX
spotify:album:2g27IlJOvB3UHSTZssEdbX
spotify:album:3P7VROrCuqJ1am16IQyUbF
spotify:album:3P7VROrCuqJ1am16IQyUbF
spotify:album:2kFCyUjQ8PgVSNPvYhF7NJ
spotify:album:2kFCyUjQ8PgVSNPvYhF7NJ
spotify:artist:1R61o55489TKal84OYdcnI
spotify:artist:1R61o55489TKal84OYdcnI
spotify:album:6BJWzw6aEI2UhivSjXAR5h
spotify:album:6BJWzw6aEI2UhivSjXAR5h
spotify:album:2bP8zitRYEmT1mISjibQfL
spotify:album:2bP8zitRYEmT1mISjibQfL
spotify:album:5BcenXGD7PgHOdqS2mN0im
spotify:album:5BcenXGD7PgHOdqS2mN0im
spotify:album:1hpXmn1MbAkuXpa74WmhlU
spotify:album:1hpXmn1MbAkuXpa74WmhlU
spotify:album:3mC0A37Dbo9j5YXUmJq1KG
spotify:album:3mC0A37Dbo9j5YXUmJq1KG
spotify:album:6nbvhMeFEX4ttJQNuFR8ee
spotify:album:6nbvhMeFEX4ttJQNuFR8ee
spotify:album:0CIeyMhI5z6LcVKT5f1VDc
spotify:album:0CIeyMhI5z6LcVKT5f1VDc
spotify:album:2KyZSrzGPLB25Wz8C5kc7D
spotify:album:2KyZSrzGPLB25Wz8C5kc7D
spotify:album:7MiFqEwS3PK12K66b6hk97
spotify:album:7MiFqEwS3PK12K66b6hk97
spotify:album:3RjsWdujVvk4bOvPjWyTxB
spotify:album:3RjsWdujVvk4bOvPjWyTxB
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The Knickerbocker All-Stars Big Joe Fitz 

 
Blue Cat Groove Benny and the FlyByNiters 

Starlite Campbell Band Coco Montoya Godboogie 
 

Lucas Haneman Express 

Justin Howl Big Jon Atkinson & Bob Corritore Chris Antonik 

 

 
 

Anuncio 
 
 

                                     
 

spotify:album:4z6PDo6NiSSoSCxA5f8hTh
spotify:album:4z6PDo6NiSSoSCxA5f8hTh
spotify:album:2ypeG7NfPNMircboGmQxel
spotify:album:2ypeG7NfPNMircboGmQxel
spotify:album:6I3JrmM3SIg6eRDiIQ4exi
spotify:album:6I3JrmM3SIg6eRDiIQ4exi
spotify:album:6gygETJD98ywdEOaae3MGw
spotify:album:6gygETJD98ywdEOaae3MGw
spotify:album:1eFBKkTwR38AglAN8SQQWN
spotify:album:1eFBKkTwR38AglAN8SQQWN
spotify:album:2ZD9zwM8jQgg82zp5QFTdv
spotify:album:2ZD9zwM8jQgg82zp5QFTdv
spotify:album:1vcsEiRiu15P0np3iRxBdA
spotify:album:1vcsEiRiu15P0np3iRxBdA
spotify:album:33nDEdX6tN0WmjvdP942Ip
spotify:album:33nDEdX6tN0WmjvdP942Ip
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Blues Cover Me 

1. Viri Roots & The Rootskers 
 

Juan Carlos Cortés 
 

¿Cómo aprendiste a tocar Blues? ¿Se puede enseñar a tocar Blues? ¿Existe algún maestro de Blues en México?  

¿Hay alguna escuela donde se pueda aprender Blues? 

 

Esta sección trata sobre los caminos que han llevado a algunos músicos a aprender el blues, la música que los 

apasiona tanto. Todos los vemos en acción, sobre el escenario, algunas veces pagamos por verlos, otras no. Pero, nos 

hemos preguntado alguna vez, ¿Cómo es que logran hacer eso que nos hace mover los pies y que nos eriza la piel? 

 

 

 
 

 

Como primer acercamiento a este tema me interno unos días en la ciudad de Morelia junto con una banda de 

músicos que se caracteriza por un estilo de blues que busca conectar las raíces de esta música.  

 

Viri Roots and The Rotskers: Viri Roots, Daniel Bueno y Daniel Jiménez. En su gira por su 3er. aniversario pasan unos 

días tocando en algunos lugares de la ciudad, conociendo nuevos amigos y respondiendo a la insistencia de estas 

preguntas que nos llevaron a otras más y otras más. Grabamos un video donde tratamos de unir sonidos en un tema 

clásico de Robert Johnson, Walking Blues, quizá buscando esas raíces, preguntándonos ¿Cómo es que de pronto 

podemos tocar un tema de blues? 
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JC: Y bien para ti ¿Cuál fue el primer tema que aprendiste, con el cuál dijiste algún día que ya tocabas blues? 

DB: Joshua Fit, the Battle of Jericho, en la versión de Peg Leg Sam. Esa fue la primera rola que saqué y dije quiero ser 

ese güey. 

VR: No lo sé, yo siempre canté música y de pronto Daniel (Bueno) me invitó a cantar blues, yo me sentía rara, pero de 

pronto teníamos un repertorio y tocábamos. 

DJ: Probablemente fue una de Robert Johnson, Kind Hearted Woman o Steady Rolling Man. En internet se puede 

encontrar la música. 

 

 

 
 

 

JC: ¿Para ti que significa estudiar blues? 

DB: ¿Estudiar blues? Para mi significa escuchar a los blueseros, poner discos, estudiar sobre todo a los viejos, 

escuchar las grabaciones de Lomax, las del Congreso. Estudiar no sólo las técnicas, sino también el “mood”, el 

contexto social del momento. La verdad sí me costó trabajo la armónica considerarla como instrumento, en algunos 

momentos el instrumento te limita y te crea nuevas posibilidades. 

 

JC: Yo viajaba a la Ciudad de México exclusivamente a buscar esos discos y buscaba material, puesto que en 

Morelia era muy difícil encontrar, muy pocas personas tenían el disco y te lo prestaban o te dejaban grabarlo 

¿Cómo conseguías los discos que recomiendas escuchar? 

DB: Recuerdo que en Ghandi encontré las 29 canciones de Robert Johnson en $29.00. Qué loco, ahí había magia. 
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JC: Háblame de una canción que de pronto descubriste que lo que escuchabas era un blues. 

DB: La rola de Where did you sleep last night, obviamente la descubrí por Nirvana, pero después me llevó a conocer a 

Lead Belly, el feeling me sorprendió, no tiene la estructura del blues, pero se siente. 

DJ: Él tocaba guitarra de 12 cuerdas en el sur de Texas, probablemente influenciado por los guitarristas mexicanos, 

los gringos imitaban a los mexicanos. 

 

JC: ¿Recomiendas imitar? 

DJ: A mi no me gusta imitar, no quiero sacar el cover igualito. Sólo escucho y quiero aprender cierto lenguaje una vez 

que la tienes. De repente cuando ya la tienes, imaginar como la tocaría Robert Johnson, o por ejemplo una de Blind 

Willie McTell y escuchar otras versiones. No quiero tocar la versión igual sino hacer una versión. Las melodías de 

blues son fáciles, saco la melodía y pienso tocarla con otro instrumento, no con el original, una línea de voz, tocarla 

con el ukulele, con la guitarra y encuentro la que más me guste. La dejo un tiempo y después la retomo ya con un 

registro de mi voz y con el instrumento que más me acomode, entonces pienso que ya es como mía, no es la mejor 

versión del mundo es mi propia versión. 

 

DB: Hace mucho tiempo, cuando los músicos llegaban a un pueblo, tocaban la rola de moda y cada uno tocaba la 

versión a su estilo, la gente les pedía la canción, eran los músicos versátiles, ellos hacían lo que podían y así la tocaban 

si a la gente le gustaba la bailaban. Los recordamos porque grabaron blues, pero ellos tocaban de todo. Músicos que 

llevaban entretenimiento. 
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Por el momento, estas son algunas preguntas y algunas respuestas que nos llevaron a varios días de plática y que dan 

para mucho material. Sé que muchos ya conocen a Viri Roots and the Rootskers, los invito a que los sigan en redes 

sociales, por supuesto que vayan a sus conciertos y a que nos acompañen a ver este video que grabamos para 

mostrar un poco lo que con palabras no se puede decir. 

 

Invito a todos los músicos que deseen colaborar con esta columna, a platicar sobre su proceso de aprendizaje del 

Blues, se pongan en contacto con nosotros, vamos por #masblues. 

 

Walking Blues 

https://youtu.be/hAhK3i_amRc 

 

 

Juan Carlos Cortés 

Es un músico guitarrista, originario de la ciudad de Morelia, Michoacán, México. Tiene estudios formales en el Conservatorio de 
las Rosas con maestros como Humberto Robles y Pablo Gómez. En su formación guitarrística y musical también estudia de 
manera personal y en seminarios con Adam Rogers, Bruce Saunders, David Fiucynski, Alex Machacek, Todd Clouser, Maghesen 
Naidoo, Francisco Lelo de la Rea y Tom Kessler.  
 
Durante su formación ha recibido becas completas, reconocimientos académicos y culturales por su actividad musical y 
aportación cultural dentro de la música popular en México. Dentro del género del blues ha recibido importantes 
reconocimientos, así como participaciones dentro de Festivales Nacionales e Internacionales, menciones en revistas 
especializadas, periódicos, radio, televisión y libros que han documentado la historia del Blues en México. 

https://youtu.be/hAhK3i_amRc
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Huella Azul 
 

Entrevista a Humberto Fierro (Beto’s Blues Band) 
 

María Luisa Méndez Flores – Fernando Monroy 
 
 
 

 
 

 

 

 

Humberto Fierro Belmares 

 

Músico, compositor e ingeniero. Ocurrente y observador. Narrador urbano y creador de un estilo único e irreverente, 

con un legado de canciones que van más allá del chascarrillo y nos dejan dulces reflexiones como postre de su canción. 

Polémico y controversial, pero auténtico.  

 

Música sin máscaras líricas o con disfraz intelectual, claro, simple y directo. Así es la música que hace Beto para su 

banda. Ha creado su propio estilo, y en él habita naturalmente siempre crítico. 

 

En sus años tempranos forma FBI, donde empieza a componer música de rock. Ahí nace su primer blues para 

satisfacer una necesidad de hacer música diferente y de crear un estilo definido. Esto le lleva a fundar la Beto’s Blues 

Band. 
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La Entrevista 
 
CB: ¿Cómo surge tu interés por la música y el blues, en particular?  

Beto: Inicié un poco mayor en la música y fue debido a los instrumentos musicales que se regalan en navidad. 

Aprendí a tocar de manera autodidacta, mi primer instrumento musical en forma fue un órgano y pasaba todas las 

tardes tocando más que nada la música que escuchaban mis padres. Recuerdo en especial algunas piezas de José 

Alfredo, Juan Gabriel, Roberto Carlos e incluso de Cri-Crí. De hecho, también ahi empezó mi gusto por la electrónica, 

haciendo experimentos para grabar en cassete mis canciones favoritas. 

 

Mi primer encuentro con el blues fue gracias a la guitarra, la cual cambié por el órgano. La escala pentatónica, la nota 

blue, mágica, excitante, irreverente, sin respeto a los mayores ni menores, me atraparon, y creo que desde ese 

momento adopté el blues como mi lenguaje. 

 

CB: ¿Cuál fue el camino para llegar a la formación de la Beto´s Blues Band?  

Beto: Aunque pasé un buen rato tocando en bandas comerciales, siempre tuve la inquietud de hacer mi música, y fue 

motivo por el que junto con mis hermanos inicié FBI que fue una banda de hard rock y heavy metal original. Con ellos 

compuse mi primer blues formal, El Blues de 5 cuerdas. Llamado así debido a que cuando hice el riff de la canción, use 

una guitarra con la primera cuerda rota.  

 

Seguí componiendo más canciones, que ya se alejaban del género que tocábamos, y empezó mi primer conflicto, ya 

que en FBI el vocalista era mi hermano y yo sólo tocaba guitarra y componía. Mis rolas ya eran muy “soft” y “cursis” 

para ellos, así que tuve que empezar a cantar para que mis canciones existieran. Así nació la BBB, más por necesidad 

que por gusto. 

 

CB: ¿Qué encontramos, en la música y letras, en este proyecto de la banda?  

Beto: Soy un observador empedernido, un creador de métodos, un experimentador en cabeza propia, disfruto mucho 

de mis momentos a solas y perderme en mis ideas.  

 

Cada canción para mi es una hija, la cual se va gestando en mi cabeza y lo doloroso es precisamente el parto, el 

momento en que empiezas a buscar ideas, palabras que vayan enlazadas y van naciendo sobre la guitarra y papel, 

realmente la música y la letra de mis canciones nacen simultáneamente. El ritmo conduce a las palabras y viceversa, 

soy amante de buscar palabras exactas, de rimar, de usar el ingenio, de los finales inesperados, de la narrativa 

musical. Odio las canciones burdas, la rima fácil y las palabras metidas con calzador en una canción. El tema puede 

ser cualquiera que me fecunde la cabeza. 

 

CB: ¿Cuál es la alineación actual de la BBB?  

Beto: Debido a que la BBB es un proyecto de carácter cuasi personal, he recurrido a formar la banda con amigos. 

Todos han aportado algo a alguna canción o a mi forma de ver la música, pero al final termina siendo Beto. 

 

Mi soporte vocal esta a cargo de Dany Salas, una niña súper talentosa que también tiene sus rolas. Pablo es mi 

baterista, un chavo con muy buen sentido musical y bastante creativo. Leo en el bajo, ha dado un soporte y aporte a 

las canciones, él es músico de carrera y también un joven bastante ingenioso para sus líneas. Eventualmente y 

cuando hay soporte monetario, me gusta incluir a otro joven talentoso, Guillermo Mayer quien me apoya con 

guitarras rítmicas y líder. 



Página | 56                                               CULTURA BLUES. LA REVISTA ELECTRÓNICA   Número 73 – junio 2017 

 

 

 

  
 

 

Beto’s Blues Band 

 

Blues mexicano enraizado en San Luis Potosí, regado con pulque, colonche y mezcal, con notas de urbanidad y aroma 

a cantera mojada. La banda BBB es una amalgama de lírica aguda y amigable de introspección y viceversas, de 

hipermexicanidad y orgullo por nuestro idioma. Adopta formas extraordinarias. Politemático, hipoalergénico, diverso 

y disperso. Nos lleva del gusano de mezcal al conejo de la luna en un abrir y cerrar de canciones, que son auténticos 

parpadeos estroboscópicos y pensamientos frenéticos. 

 

Canciones que se pierden en una nota de guitarra de blues, y una voz de aguardiente que nos deja muy claro el lugar 

que ocupa en el panorama del blues en México. Música apta para público de todas las edades, influenciada por los 

maestros afroamericanos y los más contemporáneos exponentes del blues en castellano, con fuertes matices de 

Latinoamérica. 

 

CB: ¿Cuáles son sus producciones discográficas?  

Beto: En este momento tenemos: “Soy tu hamburguesa”; “Tu mugroso”; “Abusemos del amor”; y “Karma para dos”. 

Nuestro quinto proyecto que esta por salir se llamará, “Quédate”.  

 

CB: ¿Qué proyectos alternos viven día a día con Beto Fierro?  

Beto: Tengo mi negocio de mantenimiento a equipo musical. Soy mi propio ingeniero de audio y grabación. Soy un 

coleccionista insaciable de guitarras y amplificadores. Cuando hay amor me entrego. El aeromodelismo es otra de mis 

pasiones. 

 

CB: ¿Dónde podemos encontrar información de las actividades de Beto como solista, y de la banda?  

Beto: Principalmente publico en Facebook en la página Beto´s Blues Band; en mi Face personal, Humberto Fierro 

(Betos Blues); y en tweeter Betos Blues Band. 
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CB: Sabemos de tu gusto por impulsar a niños en la música, ¿Nos compartes las letras de tres canciones infantiles 

de tu autoría?  

Beto: Aquí van, Bella La Princesa, El Gran Conejo, además ¿Y Los Niños?... 

 

Bella La Princesa  

 

Esta historia ocurrió hace mucho, mucho tiempo, cuando aún existían dragones, y la gente no los quería, pues se les 

atribuía la destrucción de poblaciones, secuestro de bellas damas y enfrentamientos con caballeros armados. 

Esta es precisamente la aventura que vivió una princesa, quien quedó atrapada en la panza de un dragón. 

 

Ella era una princesa 

en la panza de un dragón. 

Se pasa las noches enteras 

llorando por un amor. 

Pero príncipe nunca llega 

y la princesa se desespera. 

 

Una noche de tantas noches 

el dragón le suplicó. 

Que callara por un momento 

y él le haría un favor. 

Buscaría en todo castillo 

por un joven de sangre azul. 

 

Aaaah pobre dragón 

Aaaah pobre dragón 

 

Al otro día por la mañana 

el dragón se hizo a la mar. 

Buscando para la princesa 

a quien la quisiera amar. 

Pero todos la conocían 

sabían que era muy egoísta 

 

Aaaah pobre dragón 

Aaaah pobre dragón 

Cuando el dragón estuvo de vuelta 

a la princesa liberó. 

Le dijo, lo siento bella 

aquí nadie quiere tu amor. 

Te regreso a tu castillo 

y así puedas dormir. 

 

Ella era una princesa liberada por un 

dragón. 

Ella era una princesa amiga de un 

dragón. 

Ahora ella le cuenta historias 

mientras duerme en un sillón. 

 

 

El Gran Conejo 

 

Hay. Un mago viejo. Desconsolado. 

Pues su sombrero. Se agujeró 

Y 

El gran conejo. Que en él guardaba. 

Para el gran acto. Se le escapó 

No 

Quedan boletos. Están vendidos. 

Para esta noche. En la función. 

Aaaah. Y el gran conejo.  

No aparece. En ningún rincón 

Ya 

El circo lleno. No cabe un alma 

Están ansiosos. De ver el show 

Y 

El mago viejo. Mira el sombrero 

Y el agujero. Se ve peor 

 

 

Se 

Oye a lo lejos. La tercera llamada 

Que da el maestro. De su actuación 

Uuuuuh 

Sus manos. Están temblando 

de la emoción. Ahora todos 

cierren los ojos. Tomen sus manos 

pido concentración. 

A la cuenta que yo les diga 

Ustedes gritan… Conejo ven. 

Conejo ven. Conejo ven. 

1.2.3 

Aaaaaa 

El gran conejo. Aparece al centro 

Y toda la gente. Hace ovación 

 

Y el gran conejo 

Da un gran salto 

Y cae adentro 

De un cañón 

Boom boom boom 

El gran conejo 

Es disparado 

Hasta la luna 

Y la llenó. 

 

Uuuuh 

El gran conejo 

En luna llena da otra función 

Uuuuuh 

El gran conejo 

En luna llena da otra función. 
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¿Y Los Niños? 

 

La música de fondo en nuestras calles, incluyen el vals de una fuente en un jardín, el ruido de mar que se genera con 

los autos, el caracol eterno que nos grita ruido blanco. Lamentablemente también forma parte de esta selva, el ruido 

de los disparos que son verdaderos remates de un boogie frenético, que provoca situaciones de peligro para todos. 

¿Qué hacer cuando esto nos llegue a sorprender? 

 

Vivo en medio del terror 

Me hacen pensar que no existe Dios 

Restos de bala en un portón 

Anuncian muerte y corrupción. 

 

Todo va bien en la televisión 

Que Rafa Márquez ya se casó 

Que el próximo año será mejor 

Hay que apretarse el cinturón. 

Y los pobres de los niños 

Aprenden a sobrevivir 

Tiráte al suelo si oyes tiros 

Ocultate y no vayas a salir. 

 

A quién dirijo esta oración 

San presidente de mi nación 

Tu comes bien comes mejor 

Échale un ojo a tu población. 

Inmune a balas eres señor 

A mi me matan me dan temor 

La santa muerte y su legión 

El gobierno y su pudrición. 

 

 

 

 

CB: ¿Cuáles son tus comentarios al respecto del blues en tu región (S.L.P.), y ¿Cómo lo ves a nivel nacional?  

Beto: Creo que San Luis Potosí ha dado motivos para ser un punto clave del blues nacional. Desde Real de Catorce 

que primero conocí a la banda y después el lugar mágico. Mi primera influencia, obviamente, es Monroy Blues a 

quienes escuché por primera vez en un Festival de la Media Luna. Y pues es una banda con voz propia, Martha 

Monroy es una verdadera bruja que te hechiza cuando sube al escenario y comienza a cantar. Luis ni se diga, uno de 

los mejores pianistas de blues que he conocido.  

 

Tenemos también haciendo mancuerna a Los Blueserables, con mi amigo Roberto Rivelino, quien tiene una calidad 

bastante reconocida, tanto en la armónica como en sus letras. Y ya en el carácter más de blues rupestre en San Luis, 

tenemos también mata de donde cortar con mi amigo Marcos Blues, Eddy Palomares, Paco Muñiz, Sidharta Rupestre, 

Juan Tambores, etc. 

  

A nivel nacional creo que vamos por buen camino, me gustan las bandas que van surgiendo con sus propuestas 

originales y utlizando el idioma español, cada vez veo más seriedad y compromiso en letra y música.  

Actualmente tenemos más calidad y acceso a la tecnología, lo que nos permite invertir en experimentación y formas.  

 

CB: ¿Deseas enviar algún mensaje a los lectores y editores de Cultura Blues, en este nuestro 6º Aniversario?  

Beto: Un abrazo muy fuerte a todas las personas que colaboran en la revista, que todos quienes estamos 

involucrados con el blues leemos y disfrutamos. En especial a José Luis García y a María Luisa Méndez. Gracias por 

abrir espacio al blues que se esta gestando en México y por apoyar las propuestas originales. Larga vida a Cultura 

Blues. 

 

 

Beto’s Blues Band – Karma para dos 

https://youtu.be/GysDLAQEC7M 

 

 

https://youtu.be/GysDLAQEC7M
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Huella Azul 

 

Entrevista a Eduardo Tejedo (Blues Chilango) 
 

María Luisa Méndez Flores – Fernando Monroy 
 
 

 
 
 

 

Eduardo Tejedo Narváez 

 

Estudió guitarra de niño con Manuel López Ramos y Ramón Donadío. A los 14 años ingresó al Conservatorio Nacional 

de Música de la Ciudad de México. Con más de 50 años en la música, ha escrito música para cine y televisión. Ha 

dirigido la realización al español de más de 2,000 temas musicales de series de televisión y cine. Ha dirigido orquestas 

en teatro y formado diversos grupos musicales.  

 

Tocó música clásica, folk, rock, country, blue grass, blues, bolero, salsa, música vernácula, jazz. Toca guitarra, vihuela 

y guitarrón. Fue director musical en Sony Television, y en las mayores empresas de doblaje de México.  

 

En 2015 grabó el disco “Álter Ego”, con la percusionista Rocío Gómez, el bajista José Bolón y el baterista Jesús 

“Chuchino” Hernández, en el cual toma temas de lo más variado y los hace en jazz latino. En 2016 graba con su actual 

banda, un nuevo disco, con un concepto ecléctico, donde recupera sus raíces y las convierte en jazz bluseado, blues 

jazzeado, o algo similar a lo cual él llama “Blues Chilango”. 
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La Entrevista 
 

 

CB: ¿Desde cuándo y cuál es el origen de la banda Blues Chilango? 

Eduardo: El año pasado decidí hacer este disco de Blues/Rock/Jazz, con temas que he escrito a lo largo de mis más de 

50 años de andar pegándole a la guitarra. Tengo dos discos de Jazz anteriores, y una producción de Rock político de 

hace 30 años. El vivir en un país donde los que tienen el poder de difundir lo qué haces como artista, cuestionan tu 

trabajo y te indican "qué hay que cambiar", para que según ellos "funcione", hace totalmente frustrante el ser músico 

creativo aquí en México. 

 

Los medios como la televisión y la radio están cerrados para los creativos en general, y esto es otra forma de control 

por parte del Stablishment. Así que hacer "Blues Chilango", en 2016 y mis anteriores discos de Jazz, es mi aportación 

a la música Indie mexicana, y al existir medios como YouTube, donde se puede difundir sin depender de los que te 

piden un moche para tocar tus rolas. Así que, podemos decirles a los medios tradicionales… ¡Váyanse al carajo, no los 

necesito para que la gente conozca mi trabajo! 

 

Hago un reconocimiento a Germán Palomares Oviedo, Roberto Aymes y Jesús Ruiz Montaño, que siempre han 

apoyado al talento nacional. 

 

CB: ¿Cómo nace el nombre de esta agrupación? 

Eduardo: Yo soy orgullosamente Chilango, y el Blues y el Jazz son los géneros en que me muevo. De ahí nace lo de 

Blues Chilango. 

 

CB: ¿Cómo define el estilo de su proyecto musical y letrístico? 

Eduardo: Las fronteras de los géneros se han diluido; yo soy una mescolanza de estilos. El género sería: 

blusero/rockero/jazzero. En cuanto a las letras, son vivencias mías, plasmadas en notas por instrumentos y voces. Son 

reflejo de mi cotidianidad. Por cierto, Memo mi cantante y yo somos casi de la misma edad, por lo que mis letras le 

quedan como anillo al dedo. 
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CB: ¿Quiénes conforman al grupo? 

Eduardo: Guillermo "Memo” Coria, voz principal; Erandi Sánchez, coros; Esther Leal, coros; Jessica Luna, coros; 

Marisol Portilla, coros; Valeria Ponzanelli, coros; Juan Martín Negrete, bajo; Roger González, batería; y Eduardo 

Tejedo, guitarra, piano y dirección. 

 

CB: ¿Qué nos puede resaltar de cada uno de sus integrantes? 

Eduardo: Memo, el cantante, estudió actuación y canto en la Andrés Soler. Es una de las más cotizadas voces del 

doblaje mexicano. Todas las chavas de los coros son cantantes naturales, tienen estudios serios a nivel musical, y 

cantan desde niñas. En realidad, son solistas, y hacen voces a la perfección. Ellas son: Erandi Sánchez, de Ciudad 

Juárez; Esther Leal, de Sinaloa; Jessica Luna, de Ciudad Obregón, Sonora; Marisol Portilla y Valeria Ponzanelli, 

Chilangas, egresaron de la escuela Del Rock a la Palabra. Todas ellas han grabado conmigo otras cosas.  

 

El bajista, Juan Martín Negrete, Guanajuatense, excelente en su instrumento. Y el actual baterista, Roger González, 

quien ha sido maestro de percusiones en la CDMX y toca en musicales en el teatro. Yo, Eduardo Tejedo. Fundé "La 

Semilla del Amor", a finales de los años 60. Estudié en el Conservatorio Nacional de Música de la Ciudad de México. 

He escrito y grabado música para teatro, cine, televisión y danza. 

 

Y como acotación, creo que el talento existe, pero por si mismo no basta. Es necesario desarrollarte y perfeccionarte 

en tu instrumento estudiando, y la técnica es tan importante como el sentimiento. La inspiración sin técnica, no es 

suficiente, y viceversa. 

 

 

   
 

 

CB: ¿Qué nos puede decir de su producción discográfica, publicada en 2016? 

Eduardo: Este disco una vez que había hecho la selección de temas, me reuní con mi brother Memo Coria, con quien 

hace 30 años tuve una banda, y ya tocábamos algunos de los temas del disco. Él tiene una voz privilegiada y el Blues y 

Rock son lo suyo. Le mostré los temas que no conocía, los trabajamos, escribí los arreglos, grabé el teclado, el bajo y 

la guitarra, un baterista grabó la batería en el disco, diseñé los arreglos de voces, llamé cantantes, chicas muy 

talentosas que ya habían grabado conmigo otras cosas, y les encantó el concepto. Y luego llegó el bajista, Juan.  
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Así, de una manera natural fluyó todo. Me encantan los coros, desde siempre he tenido coros en mis grupos, son 

como un instrumento inevitable en mis arreglos. 

 

CB: ¿Dónde podemos conseguir este disco y saber de sus presentaciones? 

Eduardo: El disco está en todas las tiendas digitales y en Facebook tenemos la página @BluesChilango. Si nos siguen, 

recibirán la información de la banda. 

 

CB: ¿Cuáles son los planes de la banda a corto plazo? 

Eduardo: Estamos por hacer un segundo disco, y seguimos con las presentaciones. 

 

Blues Chilango en Vivo – Recopilación de los conciertos en el Teatro Coyoacán y en Neza 

https://youtu.be/8GCptVvjYyw 

 

CB: ¿Qué puede comentarnos, desde su visión, acerca del blues hecho en México? 

Eduardo: Creo qué hay música que sale del corazón y otra que está hecha para bailar. Ambas cosas tienen su validez, 

momento y lugar. A mí nunca me gustó tocar música para bailar y nunca fui músico versátil. Y creo que, así como 

soñamos en nuestro idioma materno, también para hacer música honesta, sincera, tiene que ser en tu idioma 

materno, por eso hago música en español. En realidad, solo 4 de los temas del disco podrían enmarcarse en el género 

Blues, y los demás son Rock o Country, pero como no existe el Blues Chilango como género, puede ser cualquier cosa. 

 

CB: ¿Algo que apuntar, para los lectores y editores de “Cultura Blues”? 

Eduardo: Qué maravilla que gusten y estén apoyando este género, y a la música en general. 

 
 

 
 

Fuente: Presskit de Blues Chilango. Fotos: Facebook @BluesChilango 
 

https://youtu.be/8GCptVvjYyw
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Colaboración Especial 
  
 

Family Kings Blues Band  
 

José Luis García Fernández 
 

Es un nuevo proyecto formado por Mauricio Reyes (Kings), en donde se invita a músicos para participar con él, en la 

presentación de estándares del blues y temas propios. Formalmente lo conforman: Pietro Rivera en los teclados, 

César García en las voces, y Mauricio Kings en la guitarra.  

 

 

 
Mauricio, David, Pietro, Rodolfo y César 

 

 

Mauricio Kings 

 

Descubrió el gusto por la música en su época de secundaria, después de escuchar la canción favorita de su padre, 

"Love me two times", de los Doors. Fue en el 2005, y esto lo motivó a pedirle a su mamá que le comprara una 

guitarra.  

 

Aprendió sólo algunos ejercicios en las clases de guitarra que tomó en una Casa de Cultura, hasta que en el 2008 

forma una pequeña banda con sus amigos de secundaria: César García, David Coronel, y Abraham Sánchez. Juntos, y 

con la colaboración de otros músicos: Bernardo Sánchez y José Manuel Piña, hicieron presentaciones en varios 

lugares, principalmente en la Alameda de Santa María la Ribera. 
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Actualmente, hace música por su propia cuenta, colabora con otros artistas de la zona centro de la Ciudad de Mexico, 

como por ejemplo con Gia Sound & Street Blues Collective, y ha grabado un proyecto con canciones originales. 

 

 

 
Mauricio Kings. Foto: Rafael Arriaga 

 

 

CD: Family King Blues Band 

 

Al respecto de la realización de esta producción musical, Mauricio nos comenta: “… en el disco participamos Pietro, 

Rodolfo y yo. Rod y Pietro participaron con sus instrumentos correspondientes, armónica y piano; y yo grabé las 

guitarras, voces y la batería. El bajo fue tocado por Avi Michel, de la banda Ritmo Peligroso, quién además fue el 

productor del disco. César y David aún no se integraban, pero salen en la portada del disco. Los 9 temas son de mi 

autoría”. 

 

Track List: 1. Botella Vacía. 2. Playing for You. 3. Tender Lies. 4. Gun in Vain. 5. Brillo en la Oscuridad. 6. Toque de 

Blues. 7. I Gotta Woman. 8. I’m Ready to Die With You. 9. Adiós 

 

Botella Vacía. Las primeras notas de la pieza inicial del disco, son de un riff que de inmediato enchina la piel. 

Mauricio en la guitarra slide es quien le da el toque tradicional. La armónica se presenta justa en la base, pero el 

piano es quien mantiene una ejecución sobresaliente. “Después de un día difícil, sólo me quiero emborrachar”, es en 

resumen el tema lírico de la canción. La música: un rhythm & blues sumamente sabroso. 
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Playing for You. El blues al estilo Chicago se hace presente, con un acompañamiento al modo guitarrístico de Hubert 

Sumlin, la armónica incesante, ahora sí, en una pieza para su lucimiento. Pero que decir de la intensidad en lo vocal, 

que le da el momento preciso al solo de guitarra, haciendo brillar a la rola. Toda la banda en una comunión, “tocando 

para ti”. 

 

Tender Lies. El ritmo no baja en intensidad, y las notas de la armónica hipnotizante arranca con sobrada energía. La 

guitarra principal nuevamente luce en todo el tema, quitándose de encima por momentos con certeras líneas 

melódicas, al piano y a la armónica que buscan afanosos su protagonismo en la pieza. Juntos al final se unen para 

contrarestar esas… “tiernas mentiras”. 

 

Gun In Vain. Un slow blues, pasa lista de presente. El bajo da la pauta exacta al inicio de la rola. Estupenda pieza. Tal 

vez sólo le faltaría un poco ordenar las respuestas de la propia guitarra, de la armónica y piano para evitar que se lien 

de nueva cuenta en esa batalla por el protagonismo mencionado en el tema anterior. O tal vez, sea a próposito para 

evitar que se dispare una “arma en vano”. 

 

Brillo en la Oscuridad. Una fina pieza jazzeada, con un piano espectacular y una armónica que al igual lo acompaña. 

La banda se atreve a hacer algo diferente y lo logra. Probablemente, mejor que en el estilo tradicional. La voz y 

después la guitarra se insinúan vehementes, dándole un toque especial, un brillo razonable en la obscuridad. 

 

Toque de Blues. Un rock blues con un interesante sonido, el órgano lo hace especial. Y los arreglos vocales son 

bastante adecuados y diferentes a lo que se canta en las demás piezas del disco, para darle su lugar a la guitarra que 

del fondo se desprende ardiente hacia el solo. Bien, muy bien. 

 

I Gotta Woman. Con un toque de country, se lanzan al ruedo. De nuevo con arreglos de voz y coros sobresalientes. La 

armónica acompaña con suaves acentos. Y el piano remarca el sonido de las guitarras rítmicas.  

 

I’m Ready to Die With You. Una combinación curiosa de tonadas, por una parte, la banda suena construyendo un 

tema fresco, y la armónica sugiere el retorno a lo tradicional (un poco buscando el riff de la clásica Spoonful o algún 

otro tema de esa época), pero la voz y guitarra le ganan la partida, hacia un tema nuevo y de calidad. 

 

Adiós. Una pieza de blues rock romántico, es la encargada de dar fin a esta serie de canciones muy acertadas, con 

buenas ideas líricas y mejor música. La banda muestra buenas maneras, ojalá que camine hacia la consolidación de su 

sonido, de sus integrantes y tal vez a encontrar una mejor y más completa producción discográfica, con mayores 

recursos, lo merecen.  

 

 

 

Escucha aquí a Family King Blues Band: 

 

https://soundcloud.com/familykingsbluesband 
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Cultura Blues de visita  
 

En Las Musas de Papá Sibarita, celebrando el 6º Aniversario 

 

Rafael Arriaga Zazueta 
 

En el marco del 6º Aniversario de ‘Cultura Blues. La Revista Electrónica’, el sábado 6 de mayo, se realizó el segundo de 

tres conciertos programados para tal fin. La participación de dos bandas, hicieron posible el evento: Chris Sánchez 

Blues Band (Morelia, Michoacán) y la de casa: Rhino Bluesband, también celebrando su XV aniversario. 

 

Chris Sánchez Blues Band 
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Rhino Bluesband 
 

 
 

    
 

    



Número 73 – junio 2017                   CULTURA BLUES. LA REVISTA ELECTRÓNICA Página | 69 
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Cultura Blues de visita  
 

En Casa de Cultura Iztaccíhuatl, VII Festival de Blues 

Rafael Arriaga Zazueta 
 

El sábado 26 de mayo se llevó a cabo el VII Festival de Blues en la Casa de Cultura Iztaccíhuatl, organizado por su 

entusiasta y bluesero director, Rafael Carrillo. En punto de las 5:00 pm, Fernando Ramírez, voz autorizada del evento, 

dio luz verde a los Bluesmen, dueto conformado por Himber Ocampo (guitarra y voz) & Arturo Silva (armónica). El 

segundo dueto de la tarde fue Martín León (guitarra) & Phil Daniels (guitarra y voz). El primer grupo participante 

fueron los Blues Demons, quienes dejaron el escenario calientito para la participación de Rhino Bluesband. 

 

Blues Demons 
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Rhino Bluesband 
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Cultura Blues de visita  
 

En Tabacalera Jazz Club: Primera Temporada 2017 
 

Rafael Arriaga Zazueta 
 

Tabacalera Jazz Club, en el Museo Nacional de la Revolución, se presentó todos los viernes del 21 de abril al 26 de 

mayo. En su primera temporada de este 2017, contó con la presencia de destacados músicos nacionales, entre ellos, 

la pianista mexicana Dulce Resillas, con su proyecto, Resijazz acompañado de su disco Leitmotiv; la compositora Leika 

Mochán, con su estilo pop-electro, vocal y experimental; Vladimir Alfonseca Trío, un grupo de músicos que añaden a 

la música mexicana contemporánea armonías de jazz y son tradicional; Gabriela Bernal "Jade", cantautora mexicana 

con su sonido folk jazz, y Boss Trío, conformado por Marco Castro, José Manuel Polanco y Gustavo Ruiz; y para el 

cierre estuvo Yaury Hernández Quartet con su sonido de jazz contemporáneo. He aquí algunas imágenes de lo 

acontecido…. 

 

 

Dulce Resillas 
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Leika Mochán 
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Vladimir Alfonseca Trío 
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Gabriela Bernal "Jade" 
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Boss Trío 
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Yaury Hernández Quartet 
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Los Versos de Norma 

 

Mi guerra 
Norma Yim 

 

 
 

 
 

Soy la indomable, la incorregible, la amante eterna, 
la soñadora, la que se desgarra el alma por tu amor. 

 
La que no tiene remedio, la que se rompe en pedazos 

por la entrega de amar con intensidad. 
 

La que, aunque pasen los años, 
sigue frágil como una niña de cristal. 

 
La que camina tajante, pero que quisiera explicarte  

que en mi mente siempre estás. 
 

La que te ha sacado de tus casillas por revelarme a tu 
amor, la que te dijo que sí, después te dijo que no. 

La que salió corriendo y no supiste alcanzar,  
la que vela tus sueños,  

la que te llora en las noches por impotencia. 
 

La que le pide al cielo que nadie te vuelva a besar, 
y que me busques cuando hayamos alcanzado los sueños 

que me obligaron a callar. 
 

Mientras tú, prepara el camino, 
porque esta guerra la estoy peleando sola. 

 
 Y si hoy te he hecho daño, 

te aseguro que mañana,  
todo va a cambiar. 

 

 

 

 

Escúchalo en Los Versos de Norma… 

http://www.culturablues.com/category/columnas/los-versos-de-norma-yim/ 

Música de fondo: Deep Feelin’ por Chuck Berry del álbum, Run Around

http://www.culturablues.com/category/columnas/los-versos-de-norma-yim/
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Próximos Festivales 
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