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Editorial 
 

 

Cuero, tripas y madera 
 

 

 
 

 
Los materiales que sirven para producir sonidos son de origen natural animal o vegetal, así otro ser, sensible y 

diestro, establece un puente en el instrumento, a través del sonido, para que el espíritu del ser vivo que alguna vez 

fue se manifieste nuevamente.  

A Drummer rehearses outside… 
Cat Stevens 

 

Sin ritmo y sin melodía no existiría ningún tipo de comunicación, destacaremos, sólo por hoy, dos instrumentos 

ligados al blues, la guitarra y la batería instrumentos populares y representativos del blues; detrás de cada uno de 

ellos han surgido virtuosos e innovadores, que los han elevado a niveles de éxtasis, no vamos a intentar nombrarlos, 

sería inagotable, injusto y hasta egoísta, todos tenemos a nuestros favoritos admirémoslos incondicional y 

devotamente; tampoco nos olvidamos de los demás instrumentos a los que iremos haciendo su respectivo 

reconocimiento en los próximos números de Cultura Blues. 

 

La batería 

 

El formato actual de la batería empezó a conformarse desde finales del siglo XIX, se tocaba una combinación de 

bombo, tarola, platillos y tom toms, y se agregaban sonidos complementarios con panderos, castañuelas, triángulo y 

todo lo que pudiera golpearse. El set moderno se completó cuando se diseñaron los pedales para el bombo, los 

contratiempos durante los 1920’s. 

 

El ritmo cobija a todos los instrumentos, los enmarca, los dirige, es el alma de cualquier canción, es la primera parte 

del sentimiento que transmite. 

 

Los fundamentos de la batería son simples: con los pies se toca el bombo y los contratiempos, para crear la base de 

los ritmos; el baterista agrega la tarola con la mano izquierda, con la mano derecha los contratiempos o los tambores.  
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La guitarra 

 

La progresión armónica del blues es extraña, se toca en acordes que todos son dominantes con séptimas (Verbigracia 

A7, D7, y E7 para el tono de A), gira en torno, valga la redundancia, a la escala de blues, la cual es una escala menor 

pentatónica (cinco tonos), con una nota extra; un semitono más baja a la quinta conocida como la Blue Note, los 

intervalos serían 1, b3, 4, b5, 5, b7, en la escala de C sería, C, Eb, F, Gb, G, Bb, es una escala pentatónica de seis notas. 

¡Wow! ¡Todo en el blues es bizarro! 

 

Con todos los elementos descritos hasta ahora se han compuesto e improvisado obras maestras, llenas de ingenio, 

sensibilidad y creatividad inagotables; cargadas de historia y vivencias de los afroamericanos y que, generosamente, 

han compartido con todo el mundo. Vaya pues un homenaje y reconocimiento a los bateristas, guitarristas y sus 

instrumentos que nos han hecho y nos harán pasar momentos vibrantes e intensos de goce y alegría. 

 

 

De bateristas, guitarristas y promotores 

 

En el número 74 de julio de 2017, tenemos entre muchas otras cosas, destacados artículos dedicados a tres 

bateristas, tres guitarristas y dos incansables promotores del blues y jazz en México. Sí, en algo inusual en la historia 

de la publicación, tenemos al principio en la Portada a un joven baterista, Cedric Burnside, que estará precisamente 

en la octava edición del Festival Internacional Salvabluesjazz 2017. El artículo en su honor y a su proyecto, puede 

leerse en Blues a la Carta. El segundo artículo sobre bateristas es acerca del legendario Sam Lay en ¿Quién Lo Dijo? Y 

en el tercero, tenemos en Lado B, a Fred Below, gran maestro de muchos otros en Chicago. 

 

Las columnas dedicadas a guitarristas en esta edición corresponden a Planeta Blues con Jeremy Spencer, uno de los 

fundadores de Fleetwood Mac; en Especial de Medianoche, tenemos al legendario Jimmy Reed, y en De Colección, la 

reseña del disco póstumo de Chuck Berry. 

 

Las entrevistas en Huella Azul son para Jorge “George” González, pilar del proyecto de difusión de blues-jazz-rock y 

otras músicas: Foro Intercultural Imagina Radio y TV de Saltillo; y para el Dr. Vicente Corona, personaje fundamental 

en uno de los festivales internacionales de jazz y blues más importantes de los últimos tiempos en México, del 

Festival Internacional Salvabluesjazz. 

 

Además, la edición cuenta con las columnas fundamentales de Sesiones desde la Cabina: Estándares del jazz con 

sonido contemporáneo, Transparente de Iraida Noriega y Esteban Herrera Trío; Los Versos de Norma: Lo que nunca 

te dije; En Video: Martin Scorsese, musical. Parte 1; Colaboración Especial: Matus Blues; Suplementos: Blues 

contemporáneo junio 2017, y 100 temas de blues fundamentales 1ª parte. 

 

Como cereza en el pastel, tenemos la amplia galería fotográfica de Rafael Arriaga en Cultura Blues de Visita en tres 

diferentes conciertos de El 61, uno en el Zinco Jazz y uno más en el Centro Cultural José Martí. La Agenda está llenita 

con carteles de los próximos festivales. 

 

¡Hasta el próximo número! 

José Luis García Fernández 

1 de julio de 2017 
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Blues a la Carta   

 
Cedric Burnside Project  

 

José Luis García Fernández 
 

Dos acontecimientos recientes son los motivos para hablar en esta columna del proyecto musical de este gran 

músico, Cedric Burnside. En primer lugar, por su nuevo galardón en los premios de la Blues Foundation 2017, como el 

mejor baterista. Y por supuesto, el anuncio de su participación el próximo 30 de julio, en el Salvabluesjazz Fest 2017 

de Salvatierra, Guanajuato, México. 

 

 

 
 
Nació y creció alrededor de Holly Springs, Mississippi. Cedric Burnside, nieto del legendario R.L. Burnside e hijo del 

baterista, Calvin Jackson, ha estado involucrado en la música toda su vida. Ha desarrollado un estilo impetuoso, 

altamente rítmico que lleva el blues a otro nivel.  

 

Este seis veces ganador del prestigioso Blues Music Award, como baterista del año (2010-2011-2013-2014-2016 y 

2017), es por tanto ampliamente considerado como uno de los mejores bateristas del mundo y ha comenzado a 

hacerse un nombre como guitarrista tradicional de blues. 

 

Creció al lado de su abuelo, comenzó andar de gira a la edad de 13 años tocando la batería son el “Abuelo” en 

escenarios de todo el mundo. "Escribo sobre mi vida, mis hijos y cosas cotidianas. Trato de mantener la verdad", dice 

Cedric.  
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Recuerda haber crecido sin una radio o una televisión. "Mi abuelo solía tocar en el porche, y tendíamos fiestas en 

casa todos los fines de semana. Johnny Woods venía y tocaba la armónica, y bebía dos o tres galones de licor de maíz.  

Además de tocar con el “Abuelo”, Cedric ha tocado y grabado con innumerables músicos, entre ellos, Junior 

Kimbrough, Kenny Brown, North Mississippi Allstars, Burnside Exploration, Widespread Panic, Jimmy Buffett, T Model 

Ford, Bobby Rush, Honey Boy Edwards, Hubert Sumlin, Galactic, Black Joe Lewis and the Honeybears, y The Jon 

Spencer Blues Explosion, entre muchos otros.  

 

En 2006, apareció en la película de Craig Brewer aclamada por la crítica, Black Snake Moan, tocando la batería junto a 

Samuel L. Jackson. (La película es un tributo a R.L. Burnside). En 2010, Cedric colaboró con su hermano menor, Cody 

Burnside, y su tío, Garry Burnside, para crear The Cedric Burnside Project. Se esforzaron por mantener vivos el amor y 

la admiración por el estilo, Mississippi Hill Country Blues, honrando el pasado mientras se abrían camino hacia el 

futuro.  

Cedric Burnside Project - Going Away 

https://youtu.be/WZ1B9xO66HM 

 

El Cedric Burnside Project ha traído nueva vida y energía al blues, no es de extrañar el por qué es amado por los fans 

de todo el mundo. Tras la muerte prematura y trágica de su hermano Cody, Cedric ha mantenido la llama ardiendo, 

grabando y recorriendo el mundo con el guitarrista y amigo de toda la vida, Trenton Ayers. 

 

Trenton Ayers, es hijo del guitarrista Earl "Little Joe" Ayers (Junior Kimbrough), creció en el norte del Mississippi, 

donde es conocido por su profundo conocimiento del blues y por su virtuosismo en la guitarra y el bajo. Toca diversos 

géneros, del blues, del soul y del jazz al R & B, dell funk a la fusión. Trenton respeta las raíces, pero siempre lo 

mantiene fresco, nuevo y emocionante. 

 

El último álbum de Cedric Burnside Project, Descendants of Hill Country, fue nominado para un Grammy al Mejor 

Álbum de Blues del Año. Cedric es miembro de The Recording Academy, American Music Association, Blues Music 

Association, y de la Mississippi Arts Commission. 

 

 
2007 

 
2008 

 
2011 

 
2013 

 
2013 

 
2016   

 

Fuente: https://www.cedricburnside.net/ 

https://youtu.be/WZ1B9xO66HM
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¿Quién lo Hizo?  
 

Sam Lay 

 

José Luis García Fernández 

 

 
 
 

• Sam Lay nació el 20 de marzo de 1935 en Birmingham, Alabama, y comenzó su carrera como baterista en 

Cleveland en 1954, trabajando con The Moon Dog Combo. 

• Lay comenzó a trabajar con Howlin 'Wolf en 1960 y pasó los siguientes seis años con ese grupo. 

• Él y el bajista Jerome Arnold fueron contratados de la banda de Wolf por Paul Butterfield en 1966 y se 

convirtieron en parte de The Paul Butterfield Blues Band, grabando ese clásico primer álbum homónimo. 

• Sam hizo una gira con Butterfield hasta finales del año de 1966, hasta cuando accidentalmente se disparó. 

• Acompañó a Bob Dylan en el histórico Newport Folk Festival de 1965, cuando Dylan introdujo el rock eléctrico a la 

gente de folk. 

• Grabó con Dylan en el disco Highway 61 Revisited. 

• Puede ser escuchado en más de 40 grabaciones clásicas de blues de Chess Records, con su famoso ‘double-

shuffle’, que es la envidia de todos los aspirantes a bateristas de blues. 

• En 1969, Lay tocó la batería en el álbum de Muddy Waters Fathers and Sons, ahora un clásico. 

• También fue el baterista original de la James Cotton Blues Band. 

• Más tarde en 1969, trabajó con The Siegel-Schwall Band. 

• Formó The Sam Lay Blues Revival Band, que ha involucrado a muchos músicos a lo largo de los años, incluyendo a 

Jimmy Rogers, George "Wild Child" Butler, Eddie Taylor, y otros. 



Página | 8                                               CULTURA BLUES. LA REVISTA ELECTRÓNICA   Número 74 – julio 2017 

 

 

 
 

 
Sam Lay al centro en el Teatro de la Ciudad CDMX. Foto: Arturo Olvera 
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• Lay fue incluido en el Blues Hall of Fame en 1992 y recibió una nominación para un premio W.C. Handy. 

• Él formó The Sam Lay Blues Band y grabó en Appaloosa Records, (Shuffle Master, Sam Lay Live) y en Alligator con 

la banda Siegel-Schwall, con la que a menudo participa. 

• Se presentó en el X Festival de Blues en México con la banda Siegel-Schwall en noviembre de 2006. 

 

 

 

Discografía esencial  

 

 

 
1968 

 

 
1992 

 

 
1996 

 

 
1996 

 

 
2000 

 

 
2000 

 

 
2003 

 

 
2009 

 

 

Videos 

 
 

Sam Lay / Siegel - Schwall / "Got My Mojo Workin"  
https://youtu.be/NvIjGj6Tx_o 

 
 

Sam Lay Blues Band at the 2011 Chicago Blues Festival  
https://youtu.be/sW3NhaYHBzQ 

 
 

 
 

 

 

 

 

 

 

 

 

 

 

https://youtu.be/NvIjGj6Tx_o
https://youtu.be/sW3NhaYHBzQ
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Lado B 

 

El backbeat de Fred Below  
 

Juan Carlos Oblea 

 

 
 

 

Hace años escuché al guitarrista de una banda decirle 

a un baterista que espontáneamente se subió al jam: 

“así no se toca Blues, aprende shuffle, escucha a The 

Aces”, comentario que me obligó a investigar, ¿Cómo 

se toca la batería en el Blues?, ¿Qué es el shuffle?, 

¿Quiénes son “The Aces”?, porque para ser honesto, 

hasta ese momento no había puesto atención al tema 

de la batería, como todo incipiente, lo que me atraía 

del Blues era la guitarra o la armónica, hasta que 

conocí la obra de Fred Below. 

  

 

El Legado del Jazz al Blues de Chicago. 

 

Roy C, Knapp nació el 26 de octubre de 1891 en 

Chicago, Illinois, y trabajó para las grandes estaciones 

de radio de la ciudad, siendo la estación WLS, donde 

permanecería de 1928 a 1950, interpretando los 

instrumentos de percusión que dominaba hasta 

retirarse en 1960.  

 

Sin embargo, siguió enseñando, dirigiendo su escuela y 

su propia tienda hasta 1966, cuando aceptó la 

invitación de Maurie Lishon para enseñar en la tienda 

Franks Drum, donde continuó hasta su muerte en 

1979. 

 

Roy C, Knapp fue conocido como el decano de 

profesores de la percusión Americana, fue un 

baterista, percusionista y un gran intérprete del 

xilófono, un instrumento musical de percusión 

formado por láminas generalmente de madera, 

ordenadas horizontalmente según su tamaño y su 

sonido, que se hacen sonar golpeándolas con dos 

baquetas.  

 

En 1938 fundó la Escuela Roy C. Knapp de Percusión, 

que recibió la acreditación universitaria en 1946, 

permitiéndole ofrecer el título de Bachiller y el 

Certificado de Ejecutante, teniendo un gran 

reconocimiento como profesor. 
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En su lista de estudiantes, figuraron artistas del jazz 

como Gene Krupa, Louie Bellson, Dave Tough, Baby 

Dodds y Bobby Christian, destacando entre sus 

alumnos un músico considerado por la revista Rolling 

Stone como uno de los 100 mejores bateristas de 

todos los tiempos, quien además crearía un estilo 

único e inconfundible para interpretar la batería del 

llamado Chicago Blues, Fred Below. 

 

Fred Below nació en Chicago el 16 de septiembre de 

1926, en donde tuvo su primer contacto con los 

tambores en la escuela secundaria para luego 

comenzar a estudiar percusión en la Escuela de 

Percusión Roy C. Knapp, especializándose como un 

baterista de jazz influenciado por los estilos explosivos 

de Buddy Rich, Gene Krupa y Chick Webb.  

 

Años más tarde, ingresa al ejército donde se 

encargaría del ensamble de la banda donde estaba 

reclutado, la 427, donde sirvió de 1948 a 1950 para 

posteriormente regresar a Chicago en 1951.  

 

 

Época en la que los conciertos de blues habían 

adquirido mayor popularidad que los de jazz que se 

mantenían en absoluta calma.  

 

Un amigo de Below, Elgin Evans -entonces baterista de 

la banda de Muddy Waters-, fue el encargado de 

presentarlo con una banda de Blues de Chicago “Three 

Aces” conformada por Junior Wells (voz y armónica), 

Louis Myers (guitarra) y Dave Myers (bajo), quienes 

necesitaban un baterista que complementar la banda. 

 

Fred Below no sabía tocar el blues y al principio le fue 

difícil toda vez que era un baterista de jazz, por lo que 

tuvo que encontrar su propio estilo en el blues, en la 

entrevista que más adelante cito, Below narra:  

“…lo que hizo que el blues me fascinara era porque era 

un tipo de música que no conocía, ¡y no la enseñaron 

en la escuela! Así que tuve que tocar de una manera 

que me diera sentido…" 
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En esa época, el virtuosismo de los músicos de blues 

les permitía enrocarse de una manera fascinante, un 

claro ejemplo fue cuando tiempo después de que Fred 

Below se integrara a “Three Aces”, Little Walter, quien 

era el armonicista  estrella de la banda de Muddy 

Waters, y considerado como el más grande de la 

historia del blues decide dejar la banda para comenzar 

su carrera como solista, dejando su lugar al no menos 

virtuoso Junior Wells, cantante y armonicista de 

“Three Aces”, banda que pasaría a ser la banda base 

de Walter renombrándose como “The Jukes”,  siendo 

el ajuste y la combinación musical perfecta. 

 

Blue Light - Little Walter and His Jukes 
https://www.youtube.com/watch?v=xPzs1vQknDI 

 
Blues with a Feeling - Little Walter and His Jukes  

https://www.youtube.com/watch?v=C1TL8BGx3q4 

 
 
 

 
 
 
Little Walter tuvo un éxito rotundo en sus giras con 

“The Jukes”, sin embargo, el backbeat de Fred Below 

era demandado en todas las sesiones de grabación, 

todo músico lo quería para sus discos, su trabajo de 

buen gusto y delicadeza fue para Chess Records en 

Chicago fundamental para impulsar la música de los 

bluesman de esa época a nuevas alturas. 

 

Su toqué quedó inmortalizado en el corazón de una 

larga lista de temas clásicos de blues de Muddy 

Waters, Willie Dixon, Sonny Boy Williamson II, Howlin´ 

Wolf, Elmore James, Otis Rush, Buddy Guy, Lightnin´ 

Slim y Jimmy Reed entre otros, y cuando el Rock'n'Roll 

despegó, Below impulsó los discos de Chuck Berry, Bo 

Diddley y otros. Su refinado y elegante estilo se adaptó 

al R & B de Dinah Washington, The Moonglows y The 

Platters.

 
 

 

Los Aces se reunieron nuevamente en 1970 para hacer 

una gira por Europa con The American Blues Festival, 

además, Fred formó parte de diversos “Blues All-Star” 

que celebraron los años dorados del Chicago Blues, 

lamentablemente, Fred Below fue diagnosticado con 

cáncer en los años 80 y falleció en Chicago a los 61 

años. 

 

 

 

Instrumental - Otis Rush (1966) 

https://youtu.be/Ksi8UTnpXT8?list=PLts65_EZo6f5-

H1ZqGbQpFFdSziyjUFgN 

 

 

https://www.youtube.com/watch?v=xPzs1vQknDI
https://www.youtube.com/watch?v=C1TL8BGx3q4
https://youtu.be/Ksi8UTnpXT8?list=PLts65_EZo6f5-H1ZqGbQpFFdSziyjUFgN
https://youtu.be/Ksi8UTnpXT8?list=PLts65_EZo6f5-H1ZqGbQpFFdSziyjUFgN
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Scott K Fish, baterista y escritor de la famosa revista “Modern Drummer”, realizó diversas entrevistas vía telefónica a 

Fred Below entre 1981 y 1982, las que -desde mi personal punto de vista- sintetizan en su propia voz, el legado de 

Below en la escena musical, de las cuales me permito transcribir dos a continuación: 

 

Primera Entrevista 

“Scott K Fish: Para mí, esta fue una entrevista emocionante por un par de razones. Fred Below me había inspirado 

durante muchos años, y fue sorprendente, porque no era un estereotipo de los bateristas de blues, oír a Fred Below, 

describir sus antecedentes musicales y su influencia en la conformación de los estilos, el fraseo del Chicago blues. 

Disfrutenla”. 

 

Fish: Sé que tocaste con Muddy Waters, Little Walter, The Aces, Howlin' Wolf y algunas veces con Chuck Berry. 

¿Qué le dejaron esas sesiones? 

Below: Las sesiones las hice en los años 50, comencé a trabajar con Little Walter en los discos, y luego, por mi trabajo 

con él pude conocer a muchos de los otros artistas de blues, aunque cuando comencé en el blues no estaba 

familiarizado con las melodías que tocaban. 

 

Fish: Venías de una base de jazz, ¿verdad? 

Below: Yo venía estrictamente del jazz, por lo tanto, tuve que aprender lo que tocaban, músicos como Junior Wells, 

Dave y Louis Meyers fueron los que me enseñaron a tocar el blues. 

 

Fish: ¿Qué músicos de jazz escuchabas? 

Below: Bueno, no escuchaba, fui a la escuela con Gene Ammons, y -oh, Dios mío– con Bennie Green, de hecho, en la 

primera banda que formé tuve a Bennie Green en ella; igualmente tomé clases con Johnny Griffin y compartimos la 

misma habitación. Entré en el ejército, me fuí a Alemania y volví en 1950.  

 

Cuando regresé todos los músicos que conocí como Johnny Griffin, Buddy Rich, Louis Bellson, y Gene Ammons ya no 

estaban en Chicago, ya eran figuras de grandes bandas blancas y no había manera de que me pusiera en contacto con 

nadie, así que, estando aquí en Chicago, me encontré con un baterista llamado Elgin Evans  que tocaba con Muddy 

Waters y me presentó a algunos de los músicos con los que tocaba, a través de él conocí a tipos como Memphis Slim 

y T-Bone Walker, aunque realmente no entendía el tipo de música que tocaban, pero estaba dispuesto a aprender, 

porque en ese momento era lo que se vendía en la ciudad, así es que sólo presté atención a los chicos con los que 

estaba alrededor y lo aprendí. 

 

Aprendí cómo tocar, pero tuve que poner algo de mí mismo, y de alguna manera u otra establecí mi estilo de tocar 

que se acopló con el blues. Mi estilo era muy del gusto de los músicos de armónica y todos querían incluir mi estilo, 

así que tuve oportunidad de tocar con uno de los mejores que fue Little Walter, quien me colocó en un lugar 

diferente, porque había establecido un estilo que era de un músico de jazz interpretando el blues de una manera 

diferente, establecí un ritmo. 

 

Fish: ¿Te has arrepentido de haberte ido del jazz al blues? 

Below: No, lo encontré muy iluminador porque como te dije fui a la escuela para aprender música, pasé por la 

Escuela Roy C. Knapp y conocí a algunos de los mejores bateristas del mundo conocí a Buddy Rich, Louis Bellson, 

Gene Krupa y a todos los grandes, porque acostumbrábamos ir al teatro del centro de Chicago cuando llegaban a la 

ciudad para verlos.  
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Lo que hizo que el blues me fascinara, fue que era un tipo de música que no conocía, ¡y no la enseñaron en la 

escuela! y no creo que lo hagan ahora, es un estilo completamente diferente, por lo tanto, tuve que tocar de una 

manera que tuviera sentido para mí, y lo que hice valió la pena, el mejor producto terminado en ese momento. 

 

Fish: Sí, tienes un gran estilo, te he estado escuchando desde hace mucho tiempo. 

Below: Sí, toque con Dinah Washington, Big Bill Broonzy, Memphis Slim -oh, mi Dios- Los Moonglows, hice algunos de 

los discos de éxito con The Moonglows. ¿Conoces un disco llamado Sinceramente? 

 

Fish: Sí. ¿Ese eres tú? 

Below: Ese era yo en la batería. (Risas) 

 

Sincerely - The Moonglows 

https://www.youtube.com/watch?v=XsxVKN114M0 

 

Fish: Cuando entraban The Aces a los estudios, ¿la banda sabía lo que iban a grabar antes de entrar? 

Below: Depende con quién, cuando tocábamos con Little Walter siempre ensayamos nuestras cosas, lo hacíamos 

siempre, con otras personas no, sólo me llamaban para decirme que tenían una sesión y que les gustaría tenerme en 

ella, yo iba al estudio, tocaba, lo grababan, me lo enviaban, yo lo escuchaba y entonces me preguntaban: "¿Puedes 

hacer algo con esto?" y así fue. 

 

Fish: Pero, con The Aces - ¿eso fue con usted y los hermanos Meyers? 

Below: No, no, no, eso fue totalmente diferente, mira, The Aces, empezó con Little Walter, pero después Dave y Louis 

Meyers se fueron y eso me dejó solo con Walter ya luego llegaron Robert Jr. Lockwood y Luther Tucker. 

 

Fish: ¿Y esa era la banda que se llamaba The Aces? ¿Ustedes cuatro? 

Below: No, la primera banda se llamaba Jukes - que tenía The Aces en ella, que eran Dave y Louis Meyers, luego nos 

reagruparon a principios de los años 70 y fuimos a Europa. 

 

Fish: ¿Usaste tu batería en esas sesiones de grabación? 

Below: Oh, yo siempre uso mi propia batería, no toco con la batería de nadie más, lo hice y punto. Sabes, soy un 

baterista de jazz y me gusta el sonido y me gusta afinar mis propios tambores, sé cómo me va a sonar cuando los 

toco, yo afino mis tambores, esto es lo principal de cualquier baterista, es decir, si te dices baterista, debes conocer 

tu instrumento.  

 

Así que esto es lo que sé hacer, afinar, lo aprendí en la escuela, no pasé todo ese tiempo estudiando sin prestar 

atención a lo que me decían, independientemente del tipo de música que toqué. Fui a la escuela para aprender a 

tocar bien, cuando muchos de los percusionistas que ves ahí, simplemente tocan y no saben lo que están haciendo, 

yo soy capaz de adaptarme y tocar en todo tipo de bandas y música porque no sólo lo toco, puedo leerlo y ahí es 

donde mi experiencia musical es muy diferente de la media de los bateristas de blues, porque no tienen ninguna 

formación musical.  

 

Entre la formación de la lectura, la escritura y la comprensión verdadera, se conforma un estilo musical que el blues 

no tenía. Con mi estilo, en los años 50 tuve que estirar los tiempos, los músicos de blues antes tocaban de forma 

desordenada, no había una forma y la única manera de saber lo que tocaban era escuchar y aprenderse las melodías. 

 

https://www.youtube.com/watch?v=XsxVKN114M0
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Fish: ¿Recuerdas que batería utilizaste en estudio? ¿todas esas sesiones las tocaste con la misma? 

Below: No, toqué una WFL, una Slingerland, una Gretsch, y luego cuando fui a Europa por primera vez, toqué una 

Sonor, eso fue en 1965, la gente de la empresa Sonor me contactó y me preguntó si me había gustado la batería y le 

dije que me gustó mucho, cuando volví a los Estados Unidos me regalaron una, con la que toqué en Europa y todo 

Estados Unidos, de ahí me fui a África y a diferentes lugares, tocando la batería Sonor conmigo, es muy buena, aún la 

tengo. 

 

Fish: ¿Cuántos micrófonos usaban para grabar tu batería en los años 50? 

Below: Usaban sólo tres micrófonos. 

 

Fish: ¿En las sesiones con Muddy y Little Walter había muchos micrófonos en tu batería? 

Below: La mayoría de las sesiones de blues están configuradas de esa manera, los montajes de jazz son muy 

diferentes. 

 

Fish: ¿Pero no se metían con sus tambores para hacerlos amortiguar, meter almohadas en ellos y cosas así? 

Below: Oh, sí. Al igual que en una sesión de blues, quitaríamos la cabeza delantera del bombo y apagaríamos el 

interior. 

 

Fish: ¿Eso no te volvió loco? 

Below: No, te acostumbras. 

 

Fish: No tocas así con las bandas de blues, ¿verdad? 

Below: No, yo no toco en vivo así con ninguna banda, no le quito la tapa a los tambores, nunca he entendido la razón 

por la que lo hacen, si un baterista tiene un pedal, y tiene el control del pedal, usted puede afinar sus tambores, en el 

sonido que usted quiera, pero esto es control, si no tienes ningún control, entonces realmente no sabes lo que estás 

haciendo, por eso nunca he entendido la batería electrificada, no es realmente para un baterista, es sólo para un 

cierto tipo de música o sonido y eso es todo. 

 

Fish: ¿Así que tienes la oportunidad de salir de Chicago mucho? 

Below: Voy a cualquier parte donde se presenta el trabajo. 

 

Fish: ¿Y llevas la misma banda contigo? 

Below: Bueno, depende, tengo un grupo de músicos con los que me pongo en contacto cada vez que hay trabajo, 

pero ya que lo tengo, tu sabes, he tenido un par de operaciones en mi ojo, me hicieron una cirugía de cataratas en 

ambos ojos. 

 

Fish: ¡Oh! ¿Y Cómo estas? 

Below: Ahora estoy bien. 

 

Fish: Genial. Estupendo. 

Below: Con eso me es suficiente, tuve un par de trabajos con mi banda, pero ya es más exclusivo donde me presento, 

algunos shows y cosas así, de hecho, tengo un show mañana en la Universidad de Chicago, una sesión de blues con 

Willie Anderson, un músico de armónica de Chicago, con el que hice recientemente algunas grabaciones. 
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Segunda Entrevista 
“Scott K Fish: Esta entrevista con Fred Below tuvo lugar en 1982, y la transcripción mecanografiada es del 17 de 

marzo de 1982, por lo que esta entrevista sucedió cerca de esa fecha. Mi entrevista con Fred Below fue publicada en 

Modern Drummer, el 9 de septiembre de 1983, cuando estuve reuniendo información para lo que se convirtió en una 

serie de cinco partes de Modern Drummer llamada History of Rock Drumming, al leerla destaca la línea en la que 

digo: Es increíble tratar de averiguar quién lo hizo primero y quién influyó en quién.  

 

Antes de hablar con Fred Below, descubrí que el baterista de los discos de Bo Diddley era Clifton James, y lo 

entrevisté, así como a la leyenda del blues Willie Dixon, quien le atribuyó a James la creación del estilo para tocar la 

batería de Bo Diddley, posteriormente, cuando Fred Bellow que era y es mi héroe absoluto de la batería me dijo que 

Clifton James aprendió de él su estilo para tocar, le contesté "Es increíble tratar de averiguar quién lo hizo primero y 

quién influyó en quién”.  

 

Como con todas mis entrevistas con Fred Below, ésta fue hecha por teléfono, estando en mi oficina de Modern 

Drummer y Fred en su casa en Chicago” 

 

Below: Yo comencé todo, fui el primero, conseguí que viniera Odie Payne y Billy Stepney, después viajé por el sur y 

conseguí que SP Leary viniera a Chicago. 

 

Fish: Estoy tratando de averiguar quiénes fueron los músicos que tocaron en los discos de Chuck Berry. 

Below: Al principio, hicimos algunas grabaciones para Chess. 

 

Fish: ¿Hiciste Maybelline? 

Below: Lo hice con él (Chuck Berry). ¿Y cuál hice con Big Mama Thornton? ¿sólo Hound Dog? sí la hice con Big Mamá 

Thornton, ¿Johnny B. Goode? No, no lo hice. ¿Conoces la melodía llamada Bo Diddley? bueno, el estilo de tocarla era 

mío, pero no hice el disco, lo utilizamos para trabajar con Bo en el 708 Club cuando Bo Diddley comenzó a tocar, lo 

usamos para tocarlo en el escenario, entonces gustó tanto que Bo Diddley dijo: "Bueno, hagámoslo", tenía un estilo 

propio en ese momento. 

 

Fish: ¿Clifton James estaba en la banda? 

Below: Sí, ellos siguieron e hicieron el disco, yo había tocado ese ritmo mucho tiempo antes. 

 

Fish: ¿De dónde vino ese estilo original? 

Below: Sólo fue un ritmo maravilloso que sentí, eso fue todo. 

 

Fish: ¿Así que Clifton James lo aprendió de ti? 

Below: Sí. 

 

Fish: Clifton tenía un estilo extraño, él era un montón de tom-tom.  

Below: Sí, bueno, muchos de los chicos aprendieron eso de mí porque yo tocaba el tom-tom todo el tiempo, hice algo 

con Dinah Washington, hice un LP con ella, yo tocaba jazz y blues, por lo tanto, pude combinar ambos estilos. 

 

Fish: ¿Conoces a un baterista llamado Jasper Thomas? 

Below: ¿Jasper Thomas? No, hice algunos discos de jazz con Red Holloway. 
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Fish: ¿En Prestige? 

Below: Sí, él tiene un programa de jazz aquí en Chicago, y en una ocasión escuché en la radio un LP que hice en 

Europa con Louis Jordan, así es que le llamé, y le dije: "¡Bebé, ese soy yo!", y me dijo que él sabía que era yo, pero 

cuando pusieron el crédito, cambiaron mi nombre por el de otra persona, por lo que le dije: "Bueno, voy a ser 

condenado, este fue un disco que hice en Europa”. Hice muchas cosas con Etta James también, era mucho el trabajo 

de estudio que estaba haciendo para Chess, tocando jazz y blues. 

 

Fish: E hiciste muchas cosas con The Platters. 

Below: Sí, Ruth Brown y Los Moonglows ¿Conoces el disco llamado Sinceramente?, que grabaron las Hermanas 

McGuire, bueno, hice el original con The Moonglows, se llamó sinceramente, creo que Phil Chess iba a Nueva York en 

el avión y se encontró con el gerente de las Hermanas McGuire, que querían grabarlo e hicieron el disco llamado 

Sinceramente y fue un éxito. 

 

Fish: Mirando al pasado, ¿cómo ha cambiado la batería después de su contribución? 

Below: Cuando inicié, cambié el patrón. 

 

Fish: El baterista ni siquiera lideraba la banda. 

Below: No lo entendían bien, no era tan metódico en ese momento, sólo lo sentías y así lo hacías, muchos de los 

verdaderos blueses no están escritos, es imposible leerlos, tienes que conocerlos, sentirlos y ser capaz de tocarlos, 

entonces cuando inicié, siendo un músico que fue a la escuela, tuve que escuchar, aprender lo que estaban tocando y 

luego entenderlo por mí mismo y al hacer eso, desarrollé un ritmo, lo llaman el backbeat, que hoy es un estilo 

instrumental, los músicos de hoy lo tocan y ni siquiera saben lo que están tocando, lo llaman rock and roll o ese ritmo 

sincopado, que yo había estado tocando desde 1949 o '50 y eso es lo que yo ya sabía desde entonces, eso que los 

músicos están tocando ahora en los 80. 

 

Fish: ¿Eres quien lo inventó? 

Below: Eso es correcto, mira, yo inicié tocando jazz, pero tuve que tocarlo de una manera que los músicos de blues 

pudieran sentirlo, entonces fue cuando todo el mundo comenzó a decir:  "Oh, me gusta la forma en que ese tipo está 

tocando", y así fue sucesivamente, yo en ese momento, no sabía lo que estaba haciendo, pero me sentí muy cómodo 

al tocar el blues, posteriormente conseguí tocar con músicos como BB King, Arthur Prysock y Roy Hamilton. 

 

Fish: ¿Había alguien más, como Odie Payne por ejemplo? 

Below: No, había estado tocando por más de un año, y Odie Payne y yo nos conocíamos porque habíamos ido a la 

escuela de batería en 1946 juntos. 

 

Fish: ¿También fue a la escuela Roy Knapp? 

Below: ¡Eso es correcto! ¿Y conoces a Marshall Thompson? ¿fue allí también?, Odie Payne y yo éramos muy buenos 

amigos, y luego me dijo: "Hombre ¿crees que puedas meterme en algunos de los shows de blues que estás 

haciendo?", le dije, "Claro", así que me puse en contacto con Eddie Boyd y luego le conté sobre Odie Payne.  

 

¡Entonces él comenzó a tocar con Odie Payne!, luego con Billy Stepney y con SP Leary a quien encontré cuando fui al 

sur en gira con Little Walter, llegamos a hablar y le dije: "Tocas bien, ¿Por qué no vas a Chicago, creo que puedo 

conseguirte trabajo? "Y me dijo:" ¿Harías eso por mí? "Le dije," Claro que lo haré", un mes después cuando regresé a 

Chicago, fue a donde yo estaba tocando y le dije: "No te preocupes por nada te promoveré, fue entonces que le 

presenté a Howlin' Wolf y SP Leary comenzó a tocar con Howlin' Wolf.  
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Muchos bateristas acostumbraban venir conmigo por que querian aprender ritmos y cosas, muchos de ellos lo 

hicieron, pero muchos de ellos no fueron a la escuela y tuvieron que aprender de lo que vieron o lo que habían oído. 

En ese momento, yo era el baterista más popular porque encabezaba todos los grandes programas, trabajando para 

los estudios y haciendo discos, así que todos vinieron a mí. 

 

Fish: ¿Conoces a Al Duncan? 

Below: Sí, Al Duncan. ¡Sí! Conocí a todos los músicos de blues de la ciudad, a todo el mundo. 

 

Fish: ¿Cuál crees que fue la gran contribución de Clifton James? 

Below: Oh, es un buen baterista. 

 

Fish: Su técnica está realmente centrada en los tom-toms. 

Below: Bueno, como dije, esto era parte de mi trabajo, yo toco la batería completa y a muchos de los músicos les 

gustó ese trabajo tom-tom que hice, así que siguieron, lo copiaron y lo hicieron bien. 

 

Fish: ¿Así que Clifton James es unos años más joven que tú? 

Below: Sí, lo es. 

 

Fish: Es sorprendente tratar de averiguar quién lo hizo primero y quién influyó en quién. 

Below: Bueno, mira, entré en el Ejército en 1945, ya me había graduado de la escuela secundaria, antes de entrar al 

ejército toqué en diferentes clubes, después entré al servicio militar y al salir en el 46, toqué con Gene Ammons y 

Sonny Stitt y todo el resto de los chicos, ya estaba tocando jazz. 

 

Fish: ¿Entonces usted es originario de Chicago? 

Below: Yo vivo aquí y nací aquí mismo, soy un baterista de Chicago, cuando terminé la escuela me recluté en el 

ejército en el 47 y me fui a Europa y estando allá toqué con Erskine Hawkins, Coleman Hawkins, James Moody y 

Kenny Clarke, yo estaba en la 427ª Banda del Ejército y ellos solían tocar en París, por lo que yo me iba de Alemania a 

París para pasar el  fin de semana allá, y ahí era donde nos encontrábamos, cuando ellos salían de gira a Europa con la 

banda de Dizzy Gillespie, James Moody y Kenny Clarke se quedaban pues tenían un grupo allá con Coleman Hawkins. 

 

Fish: ¿Conocías a Kenny Clarke también? 

Below: Sí, todos los fines de semana un par de chicos de la banda del 427 th Army y yo íbamos a París y nos 

sentábamos con ellos. 

 

Fish: ¿Así que tuviste la oportunidad de hablar con Kenny? 

Below: Toqué con él. Luego, cuando regresé a los Estados Unidos en 1950, la música en Chicago había cambiado, 

amigos míos como Sonny Stitt, Gene Ammons y Bennie Green se habían ido a Nueva York y estaban tocando con 

diferentes grupos, así que tuve que encontrar la manera de entender las cosas, luego me encontré con un amigo mío 

llamado Elgie Edmond, era un baterista y me dijo: "Bueno, hombre, lo único que hay en la ciudad ahora es el blues ,yo 

me metería en eso”, y yo dije, "Bueno, no estoy haciendo nada, claro, lo intentaré. 

 

Fish: ¿Elgie Edmonds era de la Escuela Roy Knapp también? 

Below: Eso es correcto, fue allí. 
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Fish: Pero escuchándolo en el disco, suena como si tuviera dificultades para tocar blues. 

Below: Eso es correcto, tenía más tiempo tocando la batería que yo, era un muchacho mucho mayor que yo, él y yo 

éramos buenos amigos, él me enseñó mucho también, me mostró muchas pinceladas, era un buen músico de 

escobilla. 

 

Fish: ¿También era un baterista de jazz? 

Below: ¡Sí! 

 

Fish: ¿Fue mejor baterista de jazz que de blues? 

Below: Eso es correcto. 

 

Fish: Porque en las grabaciones de Chess, la diferencia entre tú y él es como la noche y el día. 

Below: Eso es correcto, mira, él tenía un estilo de tocar suyo y yo tenía un... bueno, el mío era un estilo muy 

moderno, eso es lo que era. 

 

Fish: Él era un baterista con estilo de oscilación. 

Below: Sí, mi estilo estaba más actualizado. 

 

Fish: En algunos de esos discos suena como si no estuviera grabando con una batería completa , como si sólo 

tuviera una caja en el estudio. 

Below: Sí, pero era un buen músico. 

 

Fish: Si escucháras a Elgie Edmonds en los discos de Chess con los músicos de blues no tendrías esa impresión. 

Below: No, porque muchas de las cosas que estaba haciendo eran de la vieja escuela de bateristas y las cosas que yo 

hacía eran de la escuela moderna, el mantuvo su estilo y no cambió, por eso su estilo era anticuado, yo tenía un estilo 

nuevo, venía de Gene Krupa, Art Blakey, Sonny Greer y Sonny Payne. 

 

Fish: ¿Qué tal Frank Kirkland? 

Below: Yo también le enseñe, él era un buen amigo mío y le enseñe a él y a la mayoría de los bateristas -los que eran 

capaces de hacer su trabajo-, todos ellos acostumbraban venir conmigo y les enseñé lo que pude. 

 

Fish: ¿Elgie aún vivé? 

Below: No, está muerto, era uno de los viejos bateristas. 

 

Fish: Entonces, ¿cuántos años tenía él cuando estaba con Muddy Waters? 

Below: Supongo que estaba con Muddy en 1949, cuando regresé en 1950, él estaba con Muddy Waters y se quedó 

con Muddy hasta que murió. 

 

Fish: ¿Crees que tenía cincuenta o sesenta tocando con Muddy? 

Below: Sí. 

 

Fish: En lo que respecta a influir en lo que se convirtió en rock and roll, ¿dirías que era más de la banda de Muddy 

Waters o más de The Aces? 

Below: Conseguimos un estilo diferente de canciones a las que estábamos haciendo, notamos que el ritmo y todo 

estaba cambiando, y cuando los Moonglows salían de gira viajábamos con ellos. 
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Fish: ¿Esa misma banda? 

Below: Sí, viajábamos a varios lugares, a St. Louis y a todo el Mississippi, a Florida, no en lugares pequeños, en los 

lugares grandes, tenían alrededor de tres o cuatro bandas tocando allí al mismo tiempo, y nosotros atraíamos a la 

multitud sólo con los cuatro, Little Walter, Robert Jr. Lockwood, Luther Tucker y yo, y todo lo que tocábamos era 

nuevo, eso fue lo que nos distinguió, teníamos tantos blancos como negros en el lugar y con sobrecupo. 

 

Fish: ¿Qué estaban tocando las otras bandas? 

Below: Las otras bandas tocaban jazz, todo era jazz, llegamos y era algo nuevo, todo nuevo. ¿Y los grupos country-

and-western? acostumbraban programarnos con ellos, como Hank Snow y Tex Ritter, tocaban un set y luego nosotros 

tocábamos otro. 

 

Fish: Probablemente tenían miedo de tocar después de ustedes. 

Below:No, no, era diferente porque no sabían dónde clasificar nuestro tipo de música, los empresarios creían en 

nosotros, "esta banda aquí va a superarlos", la única razón por la que superamos a todo el mundo era porque nadie 

estaba tocando lo que estábamos tocando - excepto músicos de blues que iban del Sur de Chicago, si hubiéramos 

tenido la promoción correcta, los Beatles ni siquiera hubieran tenido una oportunidad, te estoy diciendo la verdad, 

los Beatles ni siquiera habrían sido los Beatles, pero nunca tuvimos una buena promoción, hicimos el trabajo, pero no 

pudimos seguir adelante. 

 

Fish: Bueno, esa música sigue vigente tanto como la de los Beatles, te lo digo. 

Below: Y si notas la música que hicimos en los años 50 todavía está aquí, y la gente la sigue tocando de vez en cuando 

escucho un poco de rock and roll por allí -ese es el estilo que creamos 1950-. Y es 1980, así que debió ser algo 

importante lo que hicimos porque lo siguen tocando hoy, y muchos de los músicos modernos piensan que están 

tocando algo nuevo, pero no es nuevo. 

 

Fish: Espero que cuando los niños lean esto (la historia de la batería moderna de Rock Drumming), se den cuenta de 

que lo que están tocando hoy, no comenzó con Ringo Starr y Charlie Watts.  

 

 

Es indiscutible la importancia que tuvo el trío conformado por Louis Myers, Dave Myers y Fred Below en la escena del 

Blues en Chicago, pero sin lugar a dudas gran parte de ese éxito se debe a la refinada y elegante manera de tocar la 

batería de Fred Below, que embellecía las canciones paseando las baquetas por los platillos, acariciando sutilmente 

los tambores, cuando era necesario, sin alardes, sin alborotos, de una manera perfecta, con la precisión que aprendió 

en sus clases con Roy C, Knapp, la precisión del jazz, sólo basta escuchar su versión del clásico “Route 66” para 

admirar la magia en las manos de Fred Below, creador de un estilo propio llamado backbeat, también conocido como 

el blues shuffle, un estilo que muy pocos bateristas dominan. 

 

Fred Below - Route 66 

https://www.youtube.com/watch?v=Y-ykUNtmW4A 

 

https://www.youtube.com/watch?v=Y-ykUNtmW4A
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Planeta Blues 
 

Jeremy Spencer. Divino del Blues 
  

Michael Limnios 
 

Una extensa entrevista con Jeremy Spencer de Fleetwood Mac. La verdadera música de blues parece tener una 

cualidad curativa para el corazón.  

"La gente siempre necesita música que le guste 

 y que llegue a su corazón,  

especialmente en tiempos difíciles." 

Jeremy Spencer 

 

 

 
Jeremy Spencer 

 

Jeremy Cedric Spencer, es un músico británico, más conocido como uno de los primeros guitarristas de Fleetwood 

Mac. Spencer nació el 4 de julio de 1948 en Hartlepool, condado de Durham. Creció en el sur de Londres y fue 

educado en la Strand School, escuela que se hizo conocida por las ideas graciosas de su director y de varios de su 

personal.  

 

La especialidad de Spencer se convirtió más tarde en la guitarra slide. Fue fuertemente influenciado por el músico de 

blues Elmore James. Se unió a Fleetwood Mac en julio de 1967 y permaneció con la banda hasta febrero de 1971, 

cuando se unió a un grupo religioso llamado "Children of God", ahora conocido como " The Family International", del 

que sigue siendo un seguidor. 
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En el verano de 1967 Spencer llamó la atención del ex guitarrista de Bluesbreakers, Peter Green, que estaba 

buscando a otro músico para unirse a él en su nuevo proyecto, Fleetwood Mac. Green había reclutado al baterista 

Mick Fleetwood y al bajista temporal Bob Brunning, y quería un segundo guitarrista para llenar el sonido en el 

escenario. Spencer estaba tocando con el trío de blues, The Levi Set, y ya era un guitarrista de slide y pianista. Él 

encajó bien, y poco después de su llegada, el bajista titular de la banda, John McVie, finalmente se unió. 

 

 

 
Fleetwood Mac con Jeremy Spencer al centro 

 

Esta alineación de Fleetwood Mac grabó dos álbumes de canciones tradicionales de blues, con Spencer 

contribuyendo en muchas variaciones del tema "Dust My Broom" de Elmore James, además de algunas canciones 

propias. Green se frustró porque Spencer no parecía dispuesto a contribuir a las canciones de Green, mientras que 

Green siempre tocaba en las grabaciones de Spencer cuando era necesario.  

 

Desde que las contribuciones musicales de Spencer a la banda fueron demasiado estrechas, Green y Fleetwood 

trajeron a un tercer guitarrista, Danny Kirwan, de 18 años, quien después fuera llamado Mr. Wonderful de 1968.  

 

Este álbum incluyó varias de las canciones de Elmore James al estilo de Spencer. Green y Kirwan se dieron cuenta de 

que trabajaban bien juntos musicalmente, desarrollando rápidamente el estilo que dieron éxitos como "Albatross", 

"Man of the World" y "Oh Well", ninguno de los cuales incluía a Spencer. Spencer se encontró un poco aislado dentro 

de la banda, y optó por contribuir muy poco al tercer álbum de la banda, Then Play On.  
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Se pretendía complementar este álbum con un EP aparte del trabajo de Spencer, pero esto nunca se materializó. Al 

final, su aportación fue con un poco de piano en la epopeya neoclásica de Green "Oh Well Pt. 2". El resto está 

registrado en la historia de la música. Fue admitido en el Salón de la Fama del Rock and Roll en 1998 por su trabajo 

como parte integrante del original, Fleetwood Mac. 

 

 
Fleetwood Mac con Jeremy Spencer a la derecha 

 

 

Entrevista 

 

Michael: ¿Cuándo fue tu primer deseo de involucrarte en el blues y quiénes fueron tus primeros ídolos? 

Jeremy: En 1964 comencé a conocer la música de blues, artistas como John Lee Hooker y, Sonny Terry y Brownie 

McGhee, pero no fue hasta que escuché a Elmore James, que mis oídos realmente se agitaron. Eso fue hacia el final 

de ese mismo año, mientras asistía al Stafford Art College. 

 

Michael: ¿Cuál fue el primer concierto al que fuiste? 

Jeremy: El primer concierto al que fui, fue en 1966 en Birmingham, donde tocaba Dave Anthony’s Moods. Me gustó 

el guitarrista. Pero creo que el primer evento famoso que vi en vivo, fue de los primeros de Cream. 

 

Michael: ¿Qué significa el Blues para ti y qué te ofrece? 

Jeremy: Tocar Blues significa más para mí en los últimos años de lo que nunca lo hizo, en términos de sentirlo. No es 

que siempre esté triste cuando lo toco, y puede ser una mentalidad engañosa pensar que lo más sincero sólo viene 

de la tristeza o el sufrimiento. Puede, por supuesto, pero creo que cuanto más sea así, más hermoso es. También 

puede ser como estar orando. ¡Los gruñidos no se pueden pronunciar con palabras! 
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Jeremy Spencer 

 

Michael: ¿Crees que tu música proviene del corazón, del cerebro o del alma? 

Jeremy: Del corazón y del alma. 

 

Michael: ¿Cómo describirías tu contacto con la gente cuando estás en el escenario? 

Jeremy: Es difícil describirlo yo mismo, pero una mujer alemana que asistió a un pequeño concierto comentó 

recientemente a mi esposa, que cuando toco "estoy encantando a la audiencia". Lo tomo como un cumplido. En 

cuanto a cómo me siento acerca de ello, me gusta interactuar con la audiencia. Dependiendo del tipo de espectáculo, 

no me importa si están comiendo y me gusta especialmente si se levantan y bailan. Incluso prefiero eso a una tocada 

de estilo concierto. En general, me gustan pequeños, íntimos, estilo club. 

 

Michael: ¿Cuáles eran tus guitarras favoritas en ese entonces? 

Jeremy: Tuve una vieja Gibson ES120T que me gustaba mucho, pero su cuello se rompió, y una Fender Stratocaster 

1959 sunburst con cuello de maple que usaba a menudo. Prefiero las tres guitarras que uso ahora por encima de 

todas ellas: una PRS con tres P90's, una guitarra hecha a la medida de un luthier noruego, y una Fender Stratocaster 

mexicana con cuello de maple. 

 

Michel: ¿De dónde has obtenido tu estilo de tocar la guitarra? 

Jeremy: Al principio, tomé mi estilo principalmente de Elmore y Homesick James, Albert King y Otis Rush; en los 

últimos treinta años, de Mark Knopfler y más recientemente, de Robert Nighthawk y Tampa Red.
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Jeremy Spencer 

 

Michael: ¿En qué canciones puede alguien escuchar lo mejor de tu trabajo con la guitarra? 

Jeremy: En Bitter Lemon, It Hurts Me Too y en Precious Little, de mi álbum: 'Precious Little'.  

 

Michael: ¿Tres palabras para describir tu sonido y sus progresiones? 

Jeremy: Limpio, sin forzar. 

 

Michael: Háblame del comienzo de Fleetwood Mac. ¿Cómo se reunieron y dónde empezó? 

Jeremy: A principios de la primavera de 1967, mi primer grupo, el Levi Set, compuesto por John Charles en el bajo, su 

hermano Ian en la batería y yo en la guitarra, recibió un anuncio sorpresa de un amigo, Phil Smith, que seríamos 

audicionados nada menos que por Mike Vernon.  

 

En ese momento, el nombre de Mike Vernon era para los fanáticos del blues, sinónimo de los grandes productores de 

grabación de blues en Estados Unidos. Su nombre apareció en la mayoría de los discos Decca de blues británicos, 

siendo el más predominante John Mayall quien estaba teniendo éxito con sus discos: Bluesbreakers y Hard Road, con 

Eric Clapton y Peter Green respectivamente. 

 

Sin saberlo, Phil había escrito en respuesta a un anuncio en el Melody Maker de Gran Bretaña, un periódico de 

música semanal que decía que Mike Vernon estaría explorando a las Islas Británicas en busca de talento de blues y 

que se le contactara si alguien estaba interesado o sabía de una banda cuyos músicos encajaran en el estilo.  
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Phil le contó acerca de este pequeño compañero en Lichfield que tocaba y cantaba como Elmore James. Mike 

respondió que viajaría hasta ahí para escucharlo, por lo que nosotros hicimos lo necesario para reservar una hora y 

lugar para una audición. Creo que tenía que haber sucedido de esta manera, ya que nunca habría respondido el 

anuncio yo mismo, y si Phil me había dicho antes de a que iba, me habría comportado reacio. 

 

 

 
Fleetwood Mac con Jeremy al centro 

 

Hicimos un set de treinta minutos para Mike y él estaba impresionado y entusiasmado. Posteriormente, organizó una 

sesión en Decca para grabar alrededor de cuatro canciones, dos de las cuales, Look Down at my Woman y Who's 

Knocking?, aparecieron en el álbum 'Blues Anytime # 1' con mi nombre en el sello Immediate. Me ofreció cantar y 

acompañarme en el piano sin otros músicos. Recuerdo que también grabamos The Sky is Crying y Traveling Riverside 

Blues. ¡Sería curioso escuchar esas pistas algún día! 

 

De todos modos, Mike me dijo que Peter Green estaba dejando a John Mayall para formar su propia banda y quería 

encontrar otro guitarrista. Mike entonces nos dispuso a tocar durante media hora entre los sets de un concierto de 

John Mayall en el club 'Le Metro' de Birmingham, para que Pete pudiera verme y escucharme tocar. 

 

Me acerqué a Peter y me presenté ... bueno, estaba a punto de presentarme. Dijo: '¿Jeremy? ¿Jeremy Spencer? Antes 

de yo decir algo. Sí, le dije. ¿Escuchas a Elmore James? Sí, todo el tiempo. ¿Escuchas a B. B. King? Le dije, 'Sí', y 

charlamos hasta que llegó el momento de su set. Había visto a los Bluesbreakers de John Mayall con Peter Green 

unos meses antes y lo había disfrutado.  
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Peter tocó su Les Paul con una pastilla apagada y no se notó nada. Incluso le había pedido a John que interpretara I 

Can not Quit You Baby de Otis Rush esa noche, y me impresionó que reconociera mi petición. 

 

De todos modos, nosotros, la banda Levi Set tocamos durante media hora entre los sets de Mayall. John Mayall tocó 

su segundo y último set, durante el cual yo había descartado la idea de que Pete me quería en su nueva banda. Me 

alegré de haber tenido un buen momento y eso fue todo. Para mi sorpresa, sin embargo, fue que Pete me preguntó si 

quería una bebida y nos quedamos junto al bar, donde habló como si ya estuviera en la banda. Estaba diciendo cosas 

como: "Bueno, puedes hacer un par de cosas de Elmore y luego hacer un par de B. B. y así sucesivamente ..." 

 

Finalmente dije: "¿Hablas en serio? ¿Te gusta lo que toco? Dijo que yo era el primer guitarrista que le hizo sonreír 

desde Hendrix. ¿Puedes creerlo? Luego me mostró una página donde había escrito algo en su cuaderno mientras se 

dirigía a Birmingham. Era como una oración que decía algo así como: "No puedo seguir con esta música como está. 

Por favor, que Jeremy sea bueno, por favor, que sea bueno”. 

 

Michael: ¿Tienes alguna historia divertido que contar sobre tus conciertos y grabaciones con Fleetwood Mac? 

Jeremy: Uno viene a mi mente que he ilustrado en forma de historieta - ¡Una broma sobre mí! Adjuntaré un pdf de 

ella. 

 

Michael: Me pregunto si podrías decirme algunas cosas sobre tu experiencia con Fleetwood Mac en Chicago en los 

años 60. 

Jeremy: Supongo que estás hablando de las sesiones de Chess Records de "Fleetwood Mac in Chicago", en las que 

tocamos con esos "grandes" negros del blues: Otis Spann, Big Walter Horton, Willie Dixon, Buddy Guy y otros.  

 

Lamentablemente, parecía haber una corriente subterránea de resentimiento que cubría algunos, manifestada por 

sus bromas entre ellos. Se derivó de un sentimiento en aquellos días entre algunos músicos de blues negros, que los 

niños blancos se estaban enriqueciendo robando su música (comprensible hasta cierto punto, pero siento que les 

estábamos dando mucho crédito).  

 

Sé que Pete lo percibió, y le afectó el ambiente de la sesiónl. Willy Dixon, que estaba en el bajo, y siendo el "gran 

jefe" era consciente de la diplomacia. Afortunadamente, J. T. Brown, que había sido el saxofonista de Elmore James, 

parecía ser un caballero más tradicional de la vieja escuela, y la raza y la clase no lo alteraban, gracias a Dios, él y yo 

nos divertimos tocando juntos.  

 

Debemos haber sonreído todo el tiempo, y creo que eso se nota en el álbum. Él era como un abuelo para mí y parecía 

disfrutar de la novedad de este pequeño villano de otro tiempo y lugar haciendo su música. Charlamos mucho a la 

hora del café en el descanso, principalmente sobre Elmore, por supuesto, y a él no parecía importarle la otra 

situación. 

 

Michael: ¿Hay algún recuerdo de Chicago de alguno de todos estos "Blues Cats", que te gustaría compartir con 
nosotros? 
Jeremy: Tengo una pequeña anécdota que me gusta contar, y es de nueve meses después de esa grabación, J.T. me 

llamó a Londres desde Chicago, y me tocó por teléfono un disco de 78 rpm de Elmore James', 'Coming Home'. 

Contándome la historia de cómo Elmore había grabado el día después de salir del hospital. Al parecer, el tiempo en el 

hospital había afectado los dedos de Elmore, por lo que sólo podía tocar de lado y no con el dedo bien colocado. Fue 

en el tema, Twelve year-old Boy. Alrededor de tres meses más tarde, J. T. murió. Estaba "Llegando a Casa".
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J.T. Brown y Jeremy Spencer en Chess Records 

 
 
Michael: ¿Con cuáles artistas has trabajado y a cuál de ellos consideras el mejor amigo? 

Jeremy: Yo diría que Mick Fleetwood y John McVie son muy queridos amigos. Alan Simon, productor y compositor 

francés, Jerry Del Judice de Blind Pig y Morten Gjerde de Bluestown son amigos, y Papa George, un bluesero británico 

es un amigo reciente. Mientras vivía y trabajaba en Italia y Grecia hace algún tiempo, llegué a trabajar durante varios 

años con un excelente tecladista, Michael Fogarty, y nos hicimos amigos. 

 

Michael: Si vuelves al pasado, ¿qué cosas harías mejor y qué cosas evitarías hacer otra vez? 

Jeremy: Habría puesto más tiempo y pensamiento en mi material grabado y en el escenario con Fleetwood Mac, 

contribuido más a las peticiones de Peter, pero, sobre todo, sería más amable con la gente. 

 

Michael: ¿Quiénes son tus artistas favoritos de blues, tanto antiguos como nuevos? 

Jeremy: Elmore James, Hop Wilson, Robert Nighthawk, Otis Rush, Albert King, Ciegos Willie McTell, Son House, 

Mississippi John Hurt, por nombrar algunos. 

 

Michael: ¿Cuál fue el último disco que compraste? 

Jeremy: Un par de discos compactos de una conmovedora compañía latinoamericana, lo encontré en una plaza de 

Berlín, hace como un año.
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Michael: ¿Cuáles estándares del blues tienen verdaderas sensaciones personales para ti, y Cuáles son algunos de 

tus favoritos? 

Jeremy: Dust my Broom, The Sun is Shining y The Sky is Crying de Elmore James, I Can’t Quit You Baby de Otis Rush y 

It’s My Own Fault de B. B. King... la mayoría de ellos se trata de blues lento. 

 

Michael: ¿Que te motiva? Felicidad es… 

Jeremy: ¡Muchas cosas! Musicalmente, tocar con simpáticos músicos llenos de alma.  

 

Michael: Desde el punto de vista musical, ¿hay alguna diferencia entre Blues Norteamericano y Blues Británico? 

Jeremy: Si usted está hablando de blues contemporáneo, es difícil decirlo, no habiendo escuchado demasiado del 

otro lado en mucho tiempo. Me han impresionado músicos de blues noruegos y un artista sueco, Sven Zetterborg, 

que es un devoto de Otis Rush. Junior Watson y Rusty Zinn, de los Estados Unidos, también son muy buenos. 

 

Michael: ¿Cómo ha cambiado el negocio del blues a lo largo de los años desde que empezaste en la música? 

Jeremy: No sé sobre el negocio, pero la música moderna del blues que consigo oír parece haber perdido un elemento 

de dulzura. Suena fuerte y sucio, o como un amigo mío lo dice, 'escupe sangre'. En cuanto al negocio, no sé si alguna 

vez tuvo esa dulzura que digo. Lo siento al sonar cínico, pero así es como lo veo, o mejor dicho, como lo oigo. 

Algunos estilos de música pueden ser modas, pero el blues está siempre con nosotros.  

 

Michael: ¿Por qué crees que es eso? 

Jeremy: La gente siempre necesita música que le guste y que llegue a su corazón, especialmente en tiempos difíciles. 

 

Michael: Pide un deseo para el Blues. 

Jeremy: Que recupere algo de esa dulzura simple. 

 

Michael: ¿Cuál de las personalidades históricas del blues te gustaría conocer? 

Jeremy: ¡Creo que tendré que esperar llegar al cielo para eso, ya que casi todos han fallecido! Sin embargo, me 

gustaría conocer a Otis Rush. 
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Michael: ¿Cuál sientes que es la clave de tu éxito como músico? 

Jeremy: Las personas que me han ayudado a desarrollar mis talentos otorgados por Dios. 

 

Michael: ¿De quién has aprendido los secretos sobre la música blues? 

Jeremy: De Jesús. 

 

Michael: Has viajado por todo el mundo. ¿Cuáles son tus conclusiones? 

Jeremy: ¡Una gran pregunta! En pocas palabras: que las personas de corazón son las mismas en todo el mundo, 

compartiendo una necesidad común de amor, paz, felicidad y comprensión - en última instancia, una necesidad de 

Dios. 

 

Michael: ¿Por qué los europeos se enamoran tanto del blues? 

Jeremy: Creo que no sólo los europeos, sino también muchas personas en todo el mundo. He estado en contacto con 

las sociedades de Blues y entusiastas de América Latina y la India, y he oído que incluso en China y Japón, hay un gran 

amor por el blues.  

 

Creo que el interés podría ser debido a la depresión económica, social y espiritual (que afecta a ricos y pobres), y por 

una búsqueda de algo más profundo emocionalmente en medio del exceso de dulzuras para el oído. La verdadera 

música de blues parece tener una cualidad curativa para el corazón. 

 

Michael: ¿Cuáles cree que fueron las razones del auge del blues en los años sesenta? 

Jeremy: Creo que por las mismas razones. 

 

Michael: ¿Cuáles son tus bandas favoritas de los 60 y de todas las personas que has conocido, a quién admiras 

más? 

Jeremy: Excepto Cream, no tenía una banda favorita en particular de los años sesenta, ya que no estaba interesado 

en gran parte de la música que se estaba escuchando, pero me gustaban artistas individuales como Tim Hardin, Neil 

Young y Judy Collins.  

 

En ese momento, a pesar de la presión social y siendo antes de mi "tiempo", yo era más un fanático de la música de 

los años cincuenta: blues, música country, doo-wop y rockabilly. Bien o mal, yo creía que la música había muerto con 

Buddy Holly. 

 

Michael: ¿Cómo es tu relación con los otros músicos de blues británicos de los años 60? 

Jeremy: No habiendo vivido en Inglaterra por muchos años, tengo poca. Pero sí tengo alguna comunicación con 

bluesero más tarde como Papa George, él es griego chipriota, ya sabes, y tuvimos algunos conciertos divertidos en 

Praga juntos a principios de este año. Podrías hacer una entrevista con él. Y con Michael Messer, un intérprete del 

resonador, que tiene una línea de guitarras bajo su nombre. 
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Especial de Medianoche 
 

Jimmy Reed sólo hubo uno 

 
Luis Eduardo Alcántara 

 

 
 

 
Durante la presentación del libro "El camino triste de una música", ocurrida en el Multiforo Alicia, en el 2008, Raúl de 

la Rosa hizo un comentario muy acertado acerca de Jimmy Reed. Dijo que durante el tiempo que ha transcurrido 

desde el momento de su muerte, en el lejano 29 de agosto de 1976, no ha vuelto a aparecer otro artista como él, es 

decir, que, con el simple dominio de los tres tonos básicos de la escala de blues, produzca tantos éxitos pegajosos, 

genere igual número de ventas y de adeptos tras de sí, en una palabra, represente tanta influencia como la que ha 

demostrado a lo largo del tiempo el autor de Big Boss Man.  

 

Porque efectivamente, Jimmy Reed sólo hubo uno. Imitadores, cientos, quizá miles en todas estas décadas. 

Fácilmente criticado por su estilo sencillo, dormilón, sin tantas complicaciones en los arreglos, Reed explotó como 

quiso ese estilo que él patentó, siempre de forma efectiva, casi hasta el final de su carrera. Curiosamente, dentro del 

sonido elemental que produjo Mathis James "Jimmy" Reed (Mississippi 1925 – Chicago 1976), hubo otro artista que 

contribuyó con su excelencia guitarrística para adornar y fortalecer infinidad de melodías suyas. 

  

Nos referimos a Eddie Taylor, su gran maestro, el enorme estilista de las seis cuerdas, que injustamente para esa 

época, los años cincuenta del siglo pasado, era más conocido por ser músico de sesión que por su obra propia.  
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Dueño de una personalidad compleja, Reed encarnó al bluesman típico, alcohólico, trotamundos, ventajista, a veces 

conchudo, sometido por cruentas enfermedades (en el caso particular, epilepsia). También era común que su esposa, 

llamada Mama Reed, efectuara coros y "soplara" la letra de las canciones durante las grabaciones, pues el 

alcoholismo acentuado de Jimmy provocaba olvidos frecuentes. En 1991 fue introducido para siempre en el Salón de 

la Fama del Rock and Roll, debido a su fulgurante carrera. 

 

 

 
 

 

The sun is shining 

 

Jimmy Reed nació en Mississippi en el año de 1925. Como citamos, Eddie Taylor fue su maestro de guitarra, aunque 

se conformó con tener los conocimientos básicos. Taylor estaría presenente en la mayoría de sus éxitos comerciales. 

Cuando cumplió los 20 años, Reed emigró a Chicago, para entonces había diseñado una montura (arnés) que le 

permitía tocar la armónica al mismo tiempo que la guitarra. Los conocedores saben que Jimmy Reed era mejor 

ejecutante de armónica que de guitarra. 

 

De hecho, en las antologías especiales de armónica es común encontrar piezas suyas. La forma en que incorporaba 

los agudos a su blues harp, es ya legendaria, creó una verdadera escuela, aún muy utilizada. Reed aparece por 

primera vez en la lista de éxitos del rhythm and blues, en 1953, con el tema You don't have to go. En términos 

generales, su carrera no tuvo precedentes en las listas de popularidad, uno tras otro, se fueron sucediendo los 

cañonazos. 
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Entre ellos: The sun is shining, Baby what you want me to do, Honest I Do, Shame shame shame, Im going to New 

York, Bright Light Big City, Hush hush, High and Lonesome, Down in Virginia, Found Love, Big Boss Man, Close 

Togheter, Aw shucks hush your mouth y Good lover, entre muchas otras canciones que marcaron época, grabadas 

básicamente para el sello Vee Jay de Chicago, los principales competidores de Chess. 

 

Reed no fue un virtuoso de la música, pero su estilo perezoso y suelto tan característico siempre, es sumamente 

contagioso, las letras y coros lo mismo, encajadas en el momento preciso, casi musitándolas, casi sufriendo para que 

puedan ser escuchadas. A pesar de que su vida personal fue una calamidad, entre 1957 y 1963 alcanzó los tops de 

popularidad del rhythm and blues en al menos doce veces, y muchas otras de sus piezas también alcanzaron lugares 

destacados. 

 

Es bien sabido que muy al principio de su carrera Jimmy Reed se presentó con los hermanos Leonard y Phil Chess, 

para realizar una audición, la cual no tuvo buenas calificaciones pues fue rechazado. Más tarde audicionó junto con 

Eddie Taylor en Vee Jay, y así comenzó una de las carreras más fulgurantes en la historia del blues. En ese tiempo 

Eddie Taylor tenía 25 años y estaba recién llegado en Chicago, procedente de Benoit, Mississippi. 

 

En la ciudad de los vientos, Taylor forma una pequeña banda y se presenta en los bares y clubes nocturnos para dar 

vida a un emocionante blues urbano, como se estilaba por aquel entonces. Comenzaba 1953 cuando fue escuchado 

por los cazatalentos de Vee Jay, junto con su guitarrista de acompañamiento, Jimmy Reed. Irónicamente el destino 

hizo que los empresarios prefirieran el estilo de Reed al estilo de Eddie y los papeles se invirtieron. 

 

Al final de cuentas ambos salieron ganando. Reed porque tuvo a su lado a un elemento muy valioso cuyo talento 

"vistió" la mayoría de sus grandes himnos, y Taylor porque comenzó a darse a conocer a escala nacional y sus dotes 

portentosas en la guitarra pronto fueron reconocidas, ya que comenzó a grabar al mismo tiempo piezas en solitario, 

algunos verdaderos hits del blues moderno como Bad Boy y Big Town Playboy. Por fuera de su contrato de 

grabaciones, Taylor ganó fama como un reputado músico de sesión, a lo largo de muchos años y con toda clase de 

artistas. 

 

A manera de colofón, podemos decir que Jimmy Reed fue uno de los más grandes bluesmen de la post guerra y con 

una trascendencia definitiva en el impulso que en los años sesenta alcanzaría el rock. Tanto así que los Rolling Stones 

lo consideraron una influencia interesante, y también su música tuvo gran contribución en la producción de gente 

como Bob Dylan y Otis Smokey Smothers.  

 

Reed murió de insuficiencia respiratoria en 1976, en Oakland, California, a escasos ocho días de su cumpleaños 

número 51. Se encuentra enterrado en el cementerio Lincoln, en Worth, Illinois. 

 

 

Jimmy Reed - Shame, shame, shame 

https://youtu.be/aB_W54K8SLc 

 

 

Jimmy Reed - Live in Houston 1975 

https://youtu.be/BhRZha7ULWg 

 

 

https://youtu.be/aB_W54K8SLc
https://youtu.be/BhRZha7ULWg
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En Video 
  

Martin Scorsese, musical. Parte 1 
 

José Luis García Fernández 
 
 

      
 

 

La relación de amor entre la música y el director de cine, Martin Scorsese se remonta a una tarde de 1958 en la que 

siendo muy joven se topó en el radio con C. C. Rider de Lead Belly.  

 

https://youtu.be/hPgXLqkf1ZU 

 

Poco después de aquel encuentro radiofónico Scorsese vio en vivo a Bo Diddley y su mundo volvió a tambalearse. Con 

28 años de edad, el director neoyorquino participó en la producción del mítico documental sobre el festival de 

Woodstock, aquella sería su primera aproximación profesional a la música. 

 

 

The Last Waltz (1978) 

 

En 1978 Scorsese graba el concierto con el que se despide The Band, la agrupación que acompañó a Bob Dylan 

cuando el legendario músico se electrificó. Para muchos es uno de los mejores conciertos de la historia con la 

participación de músicos como Van Morrison, Neil Young, Joni Mitchel, Paul Butterfield, Eric Clapton, Ringo Starr, 

Muddy Waters, Mavis Staples, Dr. John, Ron Wood, Ronnie Hawkins, Neil Diamond, y muchos más.  

 

The Last Waltz – Trailer 1 

https://youtu.be/pMpdS0uW-bc 

 

The Last Waltz – Trailer 2 

https://youtu.be/M63DTQc6WPE 

 

https://youtu.be/hPgXLqkf1ZU
https://youtu.be/pMpdS0uW-bc
https://youtu.be/M63DTQc6WPE
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"Siempre me consideraré un privilegiado por haber estado allí, por filmarlo y por ofrecerlo de vuelta a la gente, fue un 

momento definitivo para mí", confesaría años después sobre el documental. El último vals no es un concierto de 

despedida, es un concierto de celebración por una generación inolvidable y eterna dentro de la historia de la música 

norteamericana. 

 

 
 

 

 

Eric Clapton: Nothing But The Blues (1995) 

 

Después de grabar a The Band, Scorsese dirigió el video musical Bad de Michael Jackson en 1986. Y tras este trabajo 

comenzó un receso musical de casi diez años, hasta que colaboró con Margaret Bodde en un documental sobre Eric 

Clapton llamado Nothing but the Blues. 

 

El film mezcla actuaciones de Clapton con fotos y viejas presentaciones del bluesman. "Clapton es uno de mis músicos 

favoritos y sigo escuchando todo lo que hace", comentó recientemente al ser cuestionado por sus gustos musicales. 

 

Nothing but the blues – Parte 3 

https://youtu.be/rEKbcHnGPJY 

 

Nothing but the blues – Parte 4 

https://youtu.be/_zdhBrSpkks 

 

 

https://youtu.be/rEKbcHnGPJY
https://youtu.be/_zdhBrSpkks
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Algunas de las canciones que aparecen en la obra son “Early in the Morning”, “Five Long Years” y “Crossroads”. 

 

 

 
 

 

Feel Like Going Home (2003) 

 

Tras de los acontecimientos del 11 de septiembre, Martin fue uno de los múltiples directores que participaron en la 

grabación del concierto para los héroes de Nueva York, y en 2003 se embarcaría en su gran proyecto musical: grabar 

la historia del blues.  

 

El director neoyorquino produciría una seria de siete documentales con otros tantos directores sobre este género 

musical que tanto le apasionó siempre. Su nombre fue: Martin Scorsese Presents: The Blues. A Musical Journey. "Lo 

de Clapton nos dio la perspectiva para este proyecto”.  

 

Cada director que participó tenía una profunda conexión con esa música y cada uno afrontó el tema desde su 

perspectiva personal: The Soul of a Man de Wim Wanders; The Road to Memphis de Richard Pearce; Warming by The 

Devil’s Fire de Charles Burnett; Godfathers and Sons de Marc Levin; Red, White & Blues de Mike Figgis; Piano Blues de 

Clint Eastwood; y Feel Like Going Home del propio Martin Scorsese. 

 

“Si ya conoces el blues, entonces tal vez estas películas te darán una razón para volver a él. Y si nunca lo has oído, y 

resulta ser tu primera vez, puedo prometerte que: su vida está a punto de cambiar y mejorar”.  
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Martin Scorsese Presents: The Blues - A Musical Journey – Trailer 

https://youtu.be/EzXXDhOQLVw 

 

Feel Like Going Home - Extracto 

https://youtu.be/HC5Tjq2Faks 

 

 

En Feel Like Going Home, Martin Scorsese recorre un camino desde las orillas del río Níger en Malí, a los campos de 

algodón y juke joint del Delta del Mississippi para rastrear los orígenes del blues en una combinación lírica de 

presentaciones originales (incluyendo a Corey Harris, Willie King, Taj Mahal, Keb’ Mo’, Otha Turner, Habib Koité, Salif 

Keita, y Ali Farka Toure), y escenas raras de archivo. 

 

 

 
 

 

Continuará… 
 
 
 

https://youtu.be/EzXXDhOQLVw
https://youtu.be/HC5Tjq2Faks
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Huella Azul 

 

Entrevista al Dr. Vicente Corona  
(Festival Internacional Salvabluesjazz) 

 

María Luisa Méndez Flores 
 
 

               
 
 

ML: ¿Desde cuándo?, ¿Cómo? y ¿Por qué te involucraste en el blues y en el jazz? 

Vicente: El blues y el jazz son géneros que siempre me han gustado, me encanta el jazz y toda la evolución que ha 

tenido, en México tenemos muchos músicos de jazz de gran talla con grandes propuestas y trabajos impresionantes, 

que de manera contínua pueden figurar con grandes músicos de otros países. 

 

El blues me apasiona, me gusta escuchar a los grandes íconos del blues, tengo algunos favoritos como son: Robert 

Johnson, Son House, Skip James. Del blues eléctrico: los Kings, B.B. King, Albert King y Freddie King. También me gusta 

escuchar a Buddy Guy. Me atrae de manera especial el Hill Country blues como a Mississippi Fred McDowell, R.L. 

Burnside, Junior Kimbrough, Robert Belfour y Cedric Burnside. 

 

ML: ¿Qué nos puedes decir acerca de la Asociación Nacional Cultural de Música Blues y Jazz A.C.? 

Vicente: La Asociación Nacional Cultural de Música Blues y Jazz A.C, somos una asociación sin fines de lucro, que 

promovemos y difundimos el blues y el jazz a través de clínicas, conferencias, cursos y eventos como el Salvabluesjazz 

Festival Internacional, (que se ha convertido en un producto turístico y en un destino cultural de México). El festival 

ha sido un puente para comunicarnos con músicos de blues de muchos estados de la república y varios países del 

mundo que se han sumado en esta labor. 
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ML: ¿Cómo surge la idea de realizar un festival en Salvatierra, Guanajuato? 

Vicente: Yo formaba parte de una banda de blues llamada Overdrive Blues Band y todo el tiempo me ha gustado 

acudir a de eventos de blues y jazz, pero siempre buscaba algún concepto distinto donde se presentará más blues y 

no rock urbano, el rock urbano es un pilar importante e histórico de la música en México, que, aunque se toque a 

ritmo de blues, no es blues. Con el jazz no hay distancia, los músicos de jazz mexicanos tocan jazz, y aunque en 

muchos casos se suman a proyectos distintos al género, no los presentan en un festival de jazz, ¿me explico? 

 

ML: ¿Quiénes conforman la organización del Fest? 

Vicente: 5 socios fundadores y 200 miembros usufructuarios. 

 

ML: ¿Desde cuándo y cuántas ediciones se han llevado a cabo? 

Vicente: Desde el 2010, vamos a llegar a 8 ediciones, más de veinte eventos internacionales, con numerosas clínicas y 

cursos de música referentes al blues y el jazz. Conciertos incluyentes y accesibles para niños y adultos discapacitados. 

  

ML: ¿Cuáles han sido las actividades adicionales a los conciertos en estas ediciones? 

Vicente: Clínicas, conferencias, cursos y ensambles. 

 

ML: ¿Qué opinión tienes en relación a la escena nacional, en cuánto a eventos, bandas y músicos? 

Vicente: Vemos con buenos ojos la diversidad. Cada evento tiene su identidad y se vive de manera distinta, hay para 

todos los gustos; en México se hacen grandes esfuerzos para llevar a cabo buenos espectáculos, es decir, de gran 

nivel, cada vez con mayor profesionalismo. 

 

En lo que al blues concierne, lo que muestran las bandas en México, pienso que hay músicos muy talentosos en el 

país, pero es muy importante comprometerse con el género ya que es muy demandante, si bien, nadie está obligado 

a tocar determinado género pero... —siempre hay un pero—, si decides tocar blues se vuelve muy importante buscar 

un objetivo con el cual trabajar duro para tener buen nivel, ya que esto, a mediano o largo plazo, abrirá puertas, con 

ello podremos llegar a ver, en mayor número, representantes de blues a nivel internacional. Hay pocas bandas en 

México haciendo blues con ese compromiso de calidad, muchas veces he oído decir: "En el blues son tres notas, 

cualquiera lo puede tocar", pienso que es un error muy grande ese intento de menosprecio, para tocar un blues de 

calidad se requiere de mucho esfuerzo, trabajo, estudio y corazón, es hacer mucho, —sino es que magia— con esas 

tres notas.  

 

La estética del blues está forjada en las entrañas del alma, por eso es tan demandante, te compromete a una 

particularidad sonora que, como si fuera un mantra, exige estar en ese lugar acústico y mental para poder expresar su 

eufónica belleza. No se pude amar a lo desconocido y respetar a lo que no amas, tocar blues exige tener en mente 

siempre presentes a los grandes íconos del blues, a las particulares influencias de ese mundo tan amplio como es el 

blues y su historia tremenda. Y México siempre ha sido semillero de músicos de todo tipo, pero desafortunadamente 

ha habido pocos bluesman, y hay buenos exponentes; sin embargo, no hay que dejar de seguir sembrando y trabajar 

unidos. 

 

ML: ¿Qué se presenta este año, en actividades y conciertos? 

Vicente: Clínicas, conferencias, cursos y ensambles. También contaremos con actividades sensoriales con la música y 

la inclusión a la vida impartida por músicos y personas con discapacidad. Y el jam de cada noche que ya es tradición 

en la cabaña del Mississippi, un escenario alternativo. 
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ML: ¿Dónde podemos encontrar información histórica y más acerca del próximo Salvabluesjazz Fest? 

Vicente: En http://www.salvabluesjazz.com/ 

 

ML: ¿Qué deseas agregar a la entrevista y decir a los seguidores de Cultura Blues? 

Vicente: Estoy agradecido con el espacio, y el tiempo que nos otorga Cultura Blues. Los felicito por ser incluyentes y 

por brindarme y comunicar lo que acontece en el Salvabluesjazz Festival Internacional. Cuando un evento no se 

comunica, es como si no existiera. Saludos a todos los bluseros de corazón… un abrazo. 

 

 

http://www.salvabluesjazz.com/
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Huella Azul 
 

Entrevista a Jorge ‘George’ González  
(Foro Intercultural Imagina Radio y TV) 

 

María Luisa Méndez Flores 
 
 

 
 
 
 

 

CB: ¿Desde cuándo?, ¿cómo? y ¿por qué?, la creación del Foro Intercultural Imagina Radio y TV 

Jorge: El Foro Intercultural Imagina (antes Foro Rock Imagina), nace un 16 de septiembre de 1996 en Saltillo, como 

una extensión de nuestro “quehacer” en la Radio Local que nace a finales de los 80’s a través de la 1ra estación de 

Saltillo la XEKS en el 960 de AM, donde colaborábamos con programas de rock.  

 

Sin saberlo el 1er. programa dedicado a la cultura del Blues de la región fue bautizado como “Es Tiempo de Blues”, 

por la influencia sobre nosotros que ejercía el programa Tiempo de Blues del maestro Raúl de la Rosa. En aquel 

programa el primer grupo que me toca entrevistar sería Real de Catorce todavía con Pepe iglesias y Severo Viñas. 

 

Así el Foro Rock Imagina, nace como un pequeño “estanquillo” y fue en una primera época, una alternativa para ser 

un espacio de venta, compra e intercambio de material discográfico, revistas y libros que no llegaban a Saltillo y 

traído directamente desde El Tianguis Cultural del Chopo. Al poco tiempo nos volvimos distribuidores de las disqueras 

independientes.  
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Todo esto apoyado por los espacios de radio que ya teníamos desde finales de los 80’s a través de la XEKS en el 960 

de AM primero, y luego ya en FM por Radio Tecnológico en el 101 de FM. Los programas eran nuestra carta de 

presentación, porque nos invitaban a otros medios de comunicación como revistas, semanarios y periódicos. 

 

La misma dinámica que se generó entre la distribución y hechura de material independiente, porque hasta eso nos 

toca ser pequeños editores de los grupos y solistas que nos traían su material para ser duplicado vía cassetes y luego 

ya en cd’s. 

 

Una cosa trajo a otra y junto con mi cómplice, amiga y compañera de vida Marisa Medellín, nos vimos en la necesidad 

de que ese “estanquillo” creciera de manera exponencial habilitando un pequeño foro para 25 gentes, esto obvio era 

rebasado cuando hacíamos “tocadas” con grupos de rock donde la gente tenía que estar afuera al ya no haber cupo.  

 

Algo que ha distinguido al Foro Intercultural Imagina, ha sido la inclusión y diversidad de propuestas culturales 

independientes que se generan en Saltillo, el Estado y los grupos que llegan de fuera. Luego de ser Foro Rock 

decidimos por la misma diversidad que se generó a lo largo del tiempo, rebautizarlo hace 7 años como Foro 

Intercultural Imagina. Y desde el 2000 decidimos Marisa y yo, lanzar nuestra botella al mar de internet y con esto 

reforzar aún más este esfuerzo como Espacio Intercultural con medio de comunicación por la web incluído. Así 

tuvimos que ampliar otra área de la casa-estación y foro, ahora nuestra capacidad es un poco mayor y los eventos 

más seguidos. 

 

Es en 1999, que decidimos incursionar con todos los programas que dirigíamos en la radio tradicional y lanzarnos al 

mar de internet. Fue un año de prueba y error, hasta que finalmente en el 2000 nace Radio Imagina probando 

distintos servicios de streaming, hasta llegar a los que usamos actualmente en nuestras distintas plataformas que 

ofrece la web. Y si en un principio fue como el Foro un proyecto de pareja, al poco tiempo llegaron distintos 

programas y colaboradores que enriquecieron nuestra propuesta radial libre, independiente y ciudadana con un pie 

en lo cultural y otro en lo social y humanista. 

 

Un esfuerzo que ha tenido sus altas y bajas por ser un medio no lucrativo desde que nació. Actualmente, tenemos 

distintos colaboradores solidarios sobre todo de fuera de México; Francia, Argentina, España y de distintos puntos de 

Latinoamérica nos llegan diariamente contenido y programas que enriquecen nuestra propuesta radiofónica por 

internet. Trasmitiendo 24 horas al día. En los primeros años fuimos nombrados y recomendados por distintos medios 

escritos a nivel nacional. 

 

CB: ¿En qué consiste este proyecto cultural?  

Jorge: En ser un espacio cultural incluyente que apoya sobre todo la escena independiente. Y de ser un proyecto 

personal, pasó a ser un proyecto de vida de pareja, que se vio apoyado por un colectivo que se ha conformado por 

comunicadores, profesores de educación popular, artistas, compositores, músicos, jóvenes y no tan jóvenes. 

 

CB: ¿Cuáles son tus funciones y actividades en el Foro?  

Jorge: Soy el Coordinador General del Foro en lo operativo, Marisa se hace cargo de lo administrativo cuando es 

necesario. Soy además el que va agendando los eventos que pueden ir desde presentación de discos, conciertos, 

eventos temáticos, presentación de libros, mesas redondas, conferencias, etc. Además, me hago cargo de la dirección 

y programación de la radio y plataformas por internet. Ah y también soy el que apaga la luz al final de la jornada. 
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Raquel “Sirena Blues”, Jorge y Beto Fierro 

 

 

CB: ¿Cuáles son y cuándo se transmiten los programas de blues, rock y jazz que se tienen en el radio?  

Jorge: Momentos de Jazz conduce Jorge González Vargas, se trasmite los lunes a las 18:00 hrs. (hora del centro de 

México). Bajo el Signo del Jazz conduce Julian Santandreu de Mendoza Argentina, aunque falleció seguimos teniendo 

su programa, los lunes a las 19:00 hrs. 

 

 Los martes, viernes y sábados a las 17:00 hrs. tenemos uno de los programas que ha estado en la radio tradicional 

desde 1994, y desde el 2000 por internet, se trata de Cada Quien Sus Rolas, con la crónica, memoria, cultura y 

actualidad de nuestro rock con Jorge González Vargas y Marisa Medellín, teniendo a varios colaboradores a lo largo 

de los años como Aida Flores, Jesús Allende Sancho y Thomas Sanchéz entre otros. Todos los aquí mencionados luego 

tuvieron sus propios programas como Marisa y Aida actualmente. En los últimos años Jorge González Vargas sigue al 

frente de este espacio. 

  

Raíces, La Casa del Blues conduce Jorge González Vargas, se trasmite por 2 vías: los sábados de 18:30 a 20:00 hrs. por 

la XHKS en el 104.9 de FM en Saltillo; y miércoles de 19:00 a 21:00 hrs. con repetición los sábados de 20:00 a 22:00 

hrs. por Imagina Radio y TV Digital por Internet. 

 

Los miércoles desde hace 3 años dentro del programa IMAGINA Cultura Libre, hemos abierto el espacio de La Ruta 

del blues, jazz y músicas afines donde apoyamos y difundimos el “quehacer” cultural de grupos y solistas. 
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Además, desde hace un par de años decidimos como apoyo a nuestros programas y para mantener el interés de los 

amantes del blues y del jazz, realizar el Festival de Blues y Jazz del Desierto, abrir el espacio de: domingos de jazz y 

blues durante todo el día con la repetición de los programas de entre semana, especiales, conciertos y más. 

 

CB: ¿Cómo surge la idea de realizar el Festival de Blues en el Desierto? 

Jorge: Por esa canija necesidad de llevar a los escenarios dignos, el trabajo y creatividad de los grupos y solistas que 

nos envían sus productos discográficos, y posicionar a estos géneros musicales más allá de una expresión comercial, 

siendo para nosotros un puente para la cultura, educación, el arte y la inclusión ciudadana. 

 

CB: ¿Desde cuándo y cuántas ediciones se han llevado a cabo? 

Jorge: Llevamos 3 ediciones seguidas desde el 2014 esperamos concretar el 4º en este 2017. Hacemos la aclaración 

que también este Festival de manera compacta se ha realizado en la vecina Ciudad de Monterrey bajo la dirección y 

coordinación de Raquel Esquivel del grupo Sirena Blues y directora de San Juanito Blues Producciones. 

 

CB: ¿Nos puedes compartir las alineaciones y los carteles de los festivales que se han realizado a la fecha? 

Jorge: Del 1er. Festival llevado a cabo el 2 y 3 de mayo del 2014 en el Centro Cultural Teatro García Carrillo, los 

grupos que se presentaron fueron: Sirena Blues de Monterrey, Beto’s Blues Band de San Luis Potosí, Cipactli de 

Querétaro, Deneb de Torreón, Contraveneno, Jorge Tod y Los Anticuados, Zafiro Jazz Project, La Zonaja Jazz 

Ensamble, White Shark, Fátima Soto de Parras y Héctor Zarate Trio de Saltillo. 

 

Del 2º Festival realizado del 27 al 28 de noviembre del 2015, llevado a cabo en El Centro Cultural Vito Alessio Robles, 

los grupos que participaron fueron: Homenaje a Las Big Mamas del Blues con Lecturas en Atril y Canto a Capella con 

Las Sirenas del Colectivo del Foro Intercultural Imagina, Davis Alberto Inda y su Sax Project, Proto Jam Jazz Band, 

Héctor Zárate Jazz Trío, Zafiro Jazz Project, Cardenches Blues, todos ellos de Saltillo. Además: Juan Carlos Cortés de 

Morelia, B.B.A.R.N. COMOBO de Monterrey, FONZECA Caja de Pandora Project de Monterrey, Beto’s Blues Band de 

San Luis Potosí, Sirena Blues de Monterrey y Monroy Blues de La Huasteca Potosina. 
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Del 3er. Festival llevado a cabo los días 24 de noviembre en El Centro Cultural Teatro García Carrillo; y 25 y 26 de 

noviembre en el Centro Cultural Vito Alessio Robles. Participaron colectivos como el De Las Lunas Culturales con 

Eliézer González, Istar Carranza, Marco A. Rangel en el canto y la música, El Colectivo de Voces de Sirenas con El 

Homenaje a Las Poetas de La Generación Beat con Lecturas en Atril y Canto a Capella. Las Bandas y Solistas fueron 

Luis Díaz de Zacatecas, David y su Sax Project, Zolvec, White Shark, Ay María, Zafiro Jazz Project, Proto Jam Jazz Band 

de Saltillo, FONZECA Caja de Pandora Project de Monterrey, B.B.A.R.N. COMBO y SIRENA BLUES de Monterrey, 

Bulldozer Blues Band de Torreón, Héctro Zárate Experimentrío de Saltillo, Cardenches Blues Saltillo y Monroy Blues 

de La Huasteca Potosina. 

 

CB: ¿Cuáles han sido las actividades adicionales a los conciertos en estas ediciones? 

Jorge: Hemos incluido un tianguis artístico y cultural, ciclo de cine en video sobre las temáticas del blues y del jazz, 

presentación de libros, mesas redondas y charlas acerca del tema, exposiciones de pintura y fotografía, radio en vivo 

con entrevistas a los grupos y gente involucrada. 

 

CB: ¿Qué se presenta este año, en actividades y conciertos? 

Jorge: Este año incluiremos actividades para reunir fondos, ya que por lo regular nuestro Festival se rige por ser 

gratuito y en espacios culturales donde no se cobra la entrada. Y donde los apoyos de las instituciones son mínimos. 

Así que seguiremos realizando rifas, eventos y más, para seguir haciendo posible este Festival. Y aprovechamos para 

invitar a gente interesada en apoyar económicamente, es bienvenida. 

 

En lo referente al 4º Festival de Blues y Jazz del desierto 2017, este año tendremos como actividades: clínicas y 

talleres de canto y guitarra, mesas redondas trasmitidas por Imagina Radio y TV, Tianguis Cultural y Gastronómico 

Artesanal, Cine en Video entre otras cosas. En lo referente a los grupos estamos viendo la viabilidad de incluir a 

nuevos talentos y grandes figuras de la escena nacional, y en una de esas a grupos y solistas de peso internacional. 

 

CB: ¿Qué opinión tienes en relación a la escena nacional, en cuánto a eventos, bandas y músicos? 

Jorge: Creo yo que cada festival en la escena nacional, está representada en su justa medida por las personas que lo 

organizan, de ellas dependen como se articulan con otros organizadores y festivales. Realizar un festival de blues o 

jazz, ya es de admirarse y festejarse donde vemos que según los apoyos económicos y de infraestructura son lo que 

se ofrece a un público siempre fiel a estas expresiones culturales referente al blues y jazz. En cuanto a los grupos y 

solistas en mi opinión los festivales les sirve para eso; articularse, hacer sinergia y tomar ruta para otros futuros 

festivales. 

  

CB: ¿Dónde podemos encontrar en internet el FORO INTERCULTURAL IMAGINA RADIO Y TV?  

Jorge: Nos pueden accesar en: http://http//radioimagina.wix.com/imaginaradioytv; O por facebook en: 

https://www.facebook.com/imaginaradioytv; en la página del Festival de Blues y Jazz del Desierto: 

https://www.facebook.com/festbluesyjazzdeldesierto2016/  

 

CB: ¿Qué deseas agregar a la entrevista y decir a los seguidores de Cultura Blues? 

Jorge: Primero que nada, agradecer la entrevista a través de un medio de comunicación cultural como lo es Cultura 

Blues. Segundo, que esperemos que los que aman el blues, el jazz y músicas afines, sigan tendiendo puentes 

fraternales para que estas expresiones musicales sigan fluyendo en cada rincón de nuestro país. Tercero, felicitar 

sinceramente la gran labor que realiza Cultura Blues. En cada número se lee, se siente el cariño, el interés y la pasión 

que los motiva. ¡Gracias! 
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Cultura Blues de visita  
 

En el 61, celebrando el 6º Aniversario 

 

Rafael Arriaga Zazueta 
 

En el marco del 6º Aniversario de ‘Cultura Blues. La Revista Electrónica’, el sábado 10 de junio, se realizó el tercer 

concierto programado para tal fin, con la participación de tres bandas: Estación Monrovia, Rhino Bluesband, y Juan 

Carlos Cortés Band (Morelia). 

 

Estación Monrovia 
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Rhino Bluesband 
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Juan Carlos Cortés Band 
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Gran final 

 

 
 

Rogelio Vargas, Irepan Rojas, Jonathan Macotela, Juan Carlos Oblea, Rafael Arriaga, Mario Martínez, Phil Daniels, 

James García, Juan Carlos Cortés, Leopoldo Bautista, José Luis García, y Martín León.  

 

 

Concierto del 6o Aniversario de Cultura Blues en El 61 (Galería) 

https://youtu.be/jXeHy8Ly3ns 

 

 

https://youtu.be/jXeHy8Ly3ns
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Cultura Blues de visita  
 

En el 61 con Luis Álvarez “El Haragán” 
 

Rafael Arriaga Zazueta 
 

El viernes 2 de junio se llevó a cabo la presentación en el 61 de Luis Álvarez “El Haragán”, con un nuevo proyecto 

denominado: Mea Cvlpa. Se trata de ‘un show acústico retrospectivo, introspectivo, progresivo, con canciones que 

evocan su adolescencia y niñez, acompañado con un mínimo de músicos: Cox Gaitán (violín), Leonel Pérez (cello). 

Logrando y creando con canciones "vivas", una atmósfera musical que transporta al oyente hacia sitios recónditos de 

su propia alma’. 

 

 

 
 

    



Página | 52                                               CULTURA BLUES. LA REVISTA ELECTRÓNICA   Número 74 – julio 2017 
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Cultura Blues de visita  
 

En el Zinco Jazz con Radio Blues 
 

Rafael Arriaga Zazueta 
 

El miércoles 7 de junio se presentó en el Zinco Jazz ubicado en el centro histórico de la CDMX: Radio Blues, con su 

nueva alineación, he aquí una breve reseña gráfica de lo sucedido… 
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Cultura Blues de visita  
 

En el 61 con Balak y Demetria Taylor 
 

Rafael Arriaga Zazueta 

 
El pasado viernes 23 de junio se llevó a cabo el festejo de 13 años de blues en la ciudad de México por parte del Club 
de Blues “el 61”, con la actuación estelar de Demetria Taylor y de Balak (Ezequiel Espósito y Lalo Chico), abriendo la 
noche. 
 

 
Eduardo Serrano en El 61 

 
Balak 
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Demetria Taylor 
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Cultura Blues de visita  
 

En una tarde de blues en el CC José Martí 
 

Rafael Arriaga Zazueta 
 

La tarde del domingo 25 de junio en el Centro Cultural José Martí, estuvo llena de notas azules y más con la 
presentación estelar de Hola Soy Lola, Lalo Méndez y Demetria Taylor acompañada por La Rambla. Veamos… 
 
 
Lalo Méndez (con Jorge García Montemayor, Jorge Velasco, Héctor Javier Aguilar + Verónica Ituarte) 
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Sesiones desde la Cabina 

 

Estándares del jazz con sonido contemporáneo  
 

Yonathan Amador Gómez 

 
 

 
  

 
Transparente de Iraida Noriega y Esteban Herrera Trío. 

 

La vida tiene formas caprichosas de poner elementos y personas en lugares y momentos, utilizaré la palabra, 

adecuados. En la primera mitad de la década de los 90 viví en Toluca, Estado de México; en ese mismo espacio-

tiempo estaba Esteban Herrera, los dos éramos jóvenes estudiantes que por capricho de la vida (vuelta a la frase), ni 

siquiera intercambiamos miradas.  

 

Cada quien en lo suyo, en una ciudad que no era muy grande y sin redes sociales de pormedio. No fue sino hasta casi 

veinte años después y en la Ciudad de México que nos conocimos por Origen, su segundo disco en el cual explora 

estándares del jazz y que también creó una complicidad-amistad entre Esteban e Iraida Noriega. 

 

La noche del 20 de agosto del 2016, en el auditorio de Fundación Sebastian, tuve la suerte de presenciar el 

nacimiento de un proyecto musical de infinito talento. Aquella noche, se encontraban Esteban Herrera y su trío, 

conformado por Miguel Rodríguez “Chuck” y Jorge Servín, más Iraida Noriega, quien antes de iniciar el concierto 

anunció que lo que interpretarían esa noche serían estándares, ¿escuché bien? Sí, estándares fue lo que dijo -pensé-.  

 

Inició el concierto y salvo My favorite things, uno de mis temas favoritos, me fue muy difícil identificar cuáles estaban 

interpretando. Ahora se que esa presentación era la segunda vez que se juntaban como proyecto, eso no importó 

para que sonaran excelente.  
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Un verano después, ese proyecto se concreta en Transparente, disco de Esteban Herrera Trío con Iraida Noriega y en 

donde siguiendo la exploración de estándares del jazz, tanto Esteban como Iraida se dieron a la tarea -nada fácil-, de 

primero seleccionar 10 temas tradicionales del jazz y luego trabajar arreglos totalmente alejados de las versiones ya 

tan conocidas de cada una de las canciones.  

 
 

  
 
 
Para tal efecto, Iraida y Esteban trabajaron arreglos generales de canciones como My favorite things, Footprints, 

Stella by starlight, You don’t know what love is, All blues, Afro blue, Star eyes, entre otros; e incluso fueron más allá y 

compusieron música original que utilizaron para crear sonoridades absolutamente contemporáneas a temas que 

tienen 50 años o más sonando entre nosotros.  

 

Una vez instalados en el estudio (grabados por Juan Pablo Aispuro), la magia entre Iraida, Esteban, Chuck y Jorge 

comenzó. Ideas por aquí, arreglos específicos por allá, sugerencias: “un solo de bajo quedaría bien en esta parte”, “la 

bataca sonaría mejor de esta forma”, “la voz entraría mejor si hacemos esta figura”. El resultado es un disco que más 

que sonar al estándar tradicional, suena a música absolutamente original, enérgica, llena de creatividad y 

completamente contemporánea.  

 

En Transparente temas como Stella by starlight, de Victor Yung (uno de los compositores favoritos de Esteban), o You 

don’t know what love is, de Don Raye y Gene de Paul -por mencionar sólo dos temas-, interpretados en su momento 

por Ella Fitzgerald o Billie Holiday, son despojados de toda su carga orquestal, de su swing y traídos al siglo XXI de 

manera tal, que el ritmo y la métrica difieren, en unos casos más en otros menos, de sus versiones más conocidas. 

 

Esteban Herrera Trío + Iraida Noriega - Stella by starlight 

https://youtu.be/n_F_aGAHdek 

 

 

Esteban Herrera Trío + Iraida Noriega - You don't know what love is 

https://youtu.be/KEmxu6PWaIc 

 

 

 

https://youtu.be/n_F_aGAHdek
https://youtu.be/KEmxu6PWaIc
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Un dato importante del disco, que salió a la venta a mediados del mes pasado, es que solamente puede adquirirse de 

manera digital, disponible en todas las plataformas existentes, e incluso en Youtube se pueden ver y escuchar algunos 

temas que interpretaron en el Festival Martínez Zapata de San Luis Potosí.   

 

Cada vez que se escucha Transparente se descubren nuevas sorpresas que el cuarteto dejó registrado en las 

grabaciones. Los invito a hacer el siguiente ejercicio: una vez que hayan escuchado los 10 temas, busquen versiones 

de cada una de ellas -de preferencia verdaderas interpretaciones clásicas- y luego escuchen nuevamente la versión de 

Iraida, Esteban, Chuck y Jorge, les garantizo que se llevarán grata sorpresa.  

 

Otra alternativa es atenuar las luces de la habitación y dejarse llevar por los nuevos caminos sonoros que abrieron 

Iraida Noriega y Esteban Herrera Trío con temas clásicos del jazz. 

 

 

 
Iraida Noriega. Fotos: Rafael Arriaga Zazueta 

 
 

@YonAmador 

sincopablues@gmail.com 
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Colaboración Especial 
  
 

Matus Blues  
 

José Luis García Fernández 
 

Matus Blues nace en 2010 como una propuesta original de blues hecho en México. Su música es una mezcla entre 

blues y diferentes estilos musicales como el rock, funk, latin y jazz; buscando una identidad y una voz propia dentro 

de la escena del blues nacional. Este proyecto, inició como Diablo Blues, tocando piezas clásicas de blues, en algunos 

lugares de la ciudad de Celaya, Guanajuato. 
 

 

 
 

 
 

El nombre de Matus Blues aparece como una forma de homenaje al mundo de los chamanes, en especial al personaje 

de Don Juan Matus, del cual habla el escritor Carlos Castañeda en varios de sus libros.  

 

Aunque se dice que la música de blues es vista como una música pagana, su influencia primaria viene de los cantos 

espirituales de los afroamericanos. De ahí la relación de este estilo de música con el mundo espiritual de los 

chamanes mexicanos. 

 
En 2012 su fundador, Antonio Valdez, realiza una grabación casera con música original la cual salió con el nombre de 

Diablo Blues. La grabación se distribuyó por internet y por la radio en Celaya, Morelia, Hermosillo y en algunas 

presentaciones en Celaya. 
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En 2013 cambió el nombre de Diablo Blues a Matus Blues y graba el CD que lleva el nombre de "Sólo tengo un blues", 

contando con la participación de Rene Petisme en la batería y José Orea en la grabación y producción.  

 

Matus Blues – Sólo tengo un blues 

https://youtu.be/SUNfdIG5rYQ 

 

Hasta ese momento, Antonio no tenía una banda conformada como tal, toda la música fue creada y grabada por él 

haciéndose acompañar de músicos de diferentes ciudades por las cuales había estado viajando, en sus 

presentaciones.  

 

 

 
 

https://youtu.be/SUNfdIG5rYQ
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En 2015 de regreso e instalado nuevamente en Celaya, integra la banda con músicos celayenses, formación con la 

cual permanece con presentaciones hasta la fecha: Héctor Romero (bajo y coros); Osvaldo Cruz (guitarra); Perla 

Olivares (armónica y coros); Marco de Arco (batería); Arturo Lugo (percusiones); y Antonio Valdez (guitarra, voz y 

teclado). 

 
Con esta alineación ha participado en el Salvabluesjazz Fest en Salvatierra, el Festival de Blues de Dolores Hidalgo y 

en Celaya, teniendo el privilegio de abrir el concierto del maestro José Cruz con su proyecto Lucy Blues, organizado 

por SISMACC. 

 

 

Matus Blues - No Me Digas Nena 

https://youtu.be/MlJnYV-RP2E 

  

  

Contacto y redes sociales 

 

• Mail: matusblues@gmail.com.mx 
 

• https://www.facebook.com/doce.octavos 
 

• http://www.reverbnation.com/MATUSBLUES 
 

• https://soundcloud.com/user-839028476 
 
 
 

 
 

https://youtu.be/MlJnYV-RP2E
mailto:matusblues@gmail.com.mx
http://www.reverbnation.com/MATUSBLUES
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De Colección 

 

Chuck 2017 
 

José Luis García Fernández 

 
 
 

 
 

 

Tres meses después de su muerte, acaecida el pasado 18 de marzo, se ha publicado Chuck, un nuevo álbum de Chuck 

Berry desde el Rock It de 1979. Incluye canciones que se originan en la década de 1980.  

 

Hay tres generaciones de guitarristas de Berry con Nathaniel Rateliff y Tom Morello de Rage Against the Machine. Tal 

vez esto explica por qué no suena nada como el trabajo de un hombre de 90 años de edad. Los riffs son 

instantáneamente familiares como aquellos con los que Berry definió el Rock & Roll en los años cincuenta y sus temas 

son en su mayoría juveniles, reinas adolescentes, dulces 16 y despreocupación de colegiales.  

 

Lady B Goode vuelve a visitar su melodía de la firma, ahora en honor a su esposa, Themetta. El blues lento en Darlin´ 

y en Eyes of Man, incluyen insinuaciones sobre la mortalidad y el envejecimiento. Por otra parte, Jamaica Moon 

reescribe la clásica Havana Moon de 1956. Hay innumerables ecos de Roll Over Beethoven, Maybellene, Johnny B. 

Goode y My Ding-A-Ling. El álbum Chuck de tan sólo 35 minutos, suena como un auto tributo nostálgico a su pionero, 

ciertamente muy merecido. 

 

Tracklist 

 

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.
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Músicos 

 

Chuck Berry – guitarra, voz principal y producción. 

The Blueberry Hill Band: Robert Lohr – piano; Jimmy Marsala – bajo; y Keith Robinson – batería. 

Musicos adicionales: Charles Berry, Jr. – guitarra; Charles Berry III – guitarra; Ingrid Berry – armónica; Gary Clark, Jr. – 

guitarra en Wonderful Woman; Tom Morello – guitarra en Big Boys; y Nathaniel Rateliff – guitarra en Big Boys. 

 

Temas 

 

Wonderful Woman. Bastan tan sólo unos segundos para identificar que se trata de un tema del gran Chuck, un 

estupendo trabajo guitarrístico de Gary Clark Jr. complementa de buena manera la interpretación de la banda. Una 

armónica que se insinúa y un ritmo machacante de rock and roll puro, abre este himno en homenaje a cierta 

maravillosa mujer. Compruébelo usted mismo… 

 

 

https://youtu.be/kRFg9zUZnpU 

 

 

Big Boys. Esta gran pieza se convirtió en el primer sencillo en 40 años de Berry. Sin duda para mí, resulta la mejor del 

disco. Un principio harto conocido con uno de sus más famosos riffs. El desarrollo resulta familiar y explosivo. Dos 

guitarristas invitados rematan el elenco de la pieza: Tom Morello y Nathaniel Rateliff.  Además, como complemento 

se publicó en días pasados el video oficial, veamos… 

 

 

https://youtu.be/WQzapVH94Lo 

 

 

You Go to My Head. Original de Haven Gillespie y J. Fred Coots, es una pieza lenta que le da una pausa al ritmo 

frenético de los dos primeros tracks. Un standard de jazz que incluso alguna vez grabó Billy Holliday, aquí con un 

toquecito de blues en sus notas de guitarra, en el solo de piano y en el fraseo vocal, acompañado por la voz de su 

hija, Ingrid Berry-Clay. 

 

3/4 Time (Enchiladas). Tema divertido interpretado en vivo compuesto por Tony Joe White. A ritmo de una canción 

rancherita mexicana, canta entusiasmado a la multitud que, a pesar de su edad y su salud, se queda toda la noche 

escribiendo canciones. "Me encanta lo que estoy haciendo", grita-canta. ¡Espero que no termine demasiado pronto! 

 

Darlin’. En esta pieza original, un slow blues que está dedicado a su hija, canta sobre cómo "la vida puede pasar tan 

rápido" un dúo sincero con su hija Ingrid Berry-Clay. 

 

Lady B. Goode. Esta es su cuarta secuela de su clásico Johnny B. Goode, aunque bastante predecible, sigue 

emocionando. La más reciente entrega de la saga tiene sólo la letra diferente y el ritmo un poco más lento. 

Escúchenla aquí… 

 

https://youtu.be/o5udGaUmC14 

 

https://youtu.be/kRFg9zUZnpU
https://youtu.be/WQzapVH94Lo
https://youtu.be/o5udGaUmC14
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She Still Loves You. Un blues lento más que describe cómo es que “ella todavía lo ama”. Introspectiva y sin 

complicaciones. 

 

Jamaica Moon. Nada nuevo que contar, un tema totalmente inspirado en su viaja Havana Moon, recientemente 

recordada por el título que le dieron the Rolling Stones al video de su concierto en Cuba. 

 

Dutchman. Tema que vale la pena una mención especial, porque es ciertamente una poesía hecha canción. Es 

simplemente una poesía de Chuck, fácilmente recitada, y que muestra realmente el por qué se le considero ser el 

poeta laureado del rock & roll. 

 

Eyes of Man. Y para despedirse, escogió un sencillo bluesecito. Bye, bye, see you later, my dear Chuck. 
 
 
 
 
 
 
 
 
 
 

Suplemento 
Blues contemporáneo junio 2017 

José Luis García Fernández 

 

Hoy tenemos la selección de 40 discos basada en las reseñas de Blues Blast Magazine de junio 2017. Una espectacular 

manera de estar a la vanguardia en el 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! 

 

 

 
The Schwartz-Fox Blues 

Crusade 

 
Thorbjorn Risager & The 

Black Tornado 

 
Lil’ Shaky and The Tremors 

 
GProject Blues Band 

 
Cesar Valdomir 

 
Mark Searcy 

 
Gene Jackson 

 
Elliot and The Audio Kings 
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Kathy and The Kilowatts 

 
Billy T Band 

 
Patty Reese 

 
John Cee Stannard 

 
Vanessa Collier 

 
Sean Chambers 

 
Kris Pohlmann 

 
Vin Mott 

 
Kat & Co. 

 
Pat Travers 

 
Geoff Achison 

 
Rochelle & The Sidewinders 

 
Jeremy Barillan 

 
Kilborn Alley Blues Band 

 
Corky Siegel’s Chamber Blues 

 
Devon Allman 
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Dreamboogie 

 
Alvon 

 
Lauren Mitchell 

 
James “Buddy” Rogers 

 
Greasy Gravy 

 
Delta Moon 

 
Gift & The Moonbeams 

 
Karen Lovely 

 
Jim Alchin 

 
Nick Moss Band 

 
Dawn Tyler Watson 

 
Reverend Payton´s Big Damn Band 

 
Professor Louie & The Crowmatix 

 
David M’ore 

 
Anthony Rosano And The Conqueroos 

 
Doug Cox, Sam Hurrie 
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Suplemento   

100 temas de blues fundamentales 1ª parte 

José Luis García Fernández 
 
 

 
 
 

 

En el estupendo libro: Blues. La música del Delta del Mississippi de Ted Gioia, Turner Publicaciones S.L.,2010; el 

músico, compositor, crítico, historiador, profesor y productor de jazz estadounidense, enlista a base de 

recomendación 100 temas de blues fundamentales. He aquí la relación de canciones con su respectiva playlist para 

disfrutarla… 

 

1. Cottonfield Blues de Garfield Akers con Joe Callicot 
2. Mississippi Bototom Blues de Kid Bailey 
3. Saturday Blues de Ishmon Bracey 
4. Mississippi Blues de William Brown 
5. Future Blues de Willie Brown 
6. Make Me a Pallet on the Floor de Willie Brown (se sustituye en playlist con versión de Mississippi John Hurt) 
7. Going Down South de R.L. Burnside 
8. Drifter de Canned Heat con John Lee Hooker 
9. I´m So Glad de Cream 
10. Dirt Road Blues de Arthur Crudup 
11. Tallahatchie River Blues de Mattie Delaney 
12. Worried Blues de David “Honeyboy” Edwards 
13. St. Louis Blues de W.C. Handy 
14. I´m Leavin´ Town de William Harris 
15. Boogie Chillen de John Lee Hooker 
16. Boom Boom de John Lee Hooker 
17. Dimples de John Lee Hooker 
18. The Healer de John Lee Hooker (audio no disponible) 
19. I´m In The Mood de John Lee Hooker 
20. Tupelo Blues de John Lee Hooker 
21. Death Letter de Son House 
22. Dry Spell Blues de Son House 
23. My Black Mama de Son House 
24. Preachin´ the Blues de Son House 
25. Walking Blues de Son House 
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Los Versos de Norma 

 

Lo que nunca te dije 
Norma Yim 

 

 
 

 
 

No sabes cuántas noches he llorado en silencio por tu 

amor, ni cuantas veces he detenido mi mano para no 

llamarte. Pues ahora tengo miedo a tu rechazo, 

y creo que tienes razón. 

 

Sufro tu ausencia y peor tu indiferencia, 

sufro no ver tu sonrisa y escuchar tus palabras cargadas 

de tanto cariño. No te cambié por dinero ni por algo 

material, sólo es un anhelo que quiero realizar. 

 

Aposté y quizá te puedo perder por mi sueño, 

soñé y me critican por querer volar. No puedo detener 

mis pensamientos de cuántas mujeres a ti pueden entrar 

por yo no estar. 

Extraño tu manera de amar y de acariciar, 

te hace imposible de olvidar. Deseo que nadie ocupe mi 

lugar, deseo que nadie te bese ni te hable al oído como 

lo hacía yo. 

 

Sea cual sea mi camino, 

un día te voy contar toda la verdad. Y aunque tengas mil 

razones para no hablarme, tienes una sóla para 

escucharme. 

 

Y no es porque tu suerte necesite de mi suerte, 

es porque nunca te dije con mis labios…  

¡Que te amaba mi amor! 

 

 

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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