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Editorial 

 

La publicidad de las bandas… ¿es necesaria? 
 

José Luis García Fernández 

 

 
 
 
 
La forma de promocionar a los grupos musicales ha cambiado mucho a lo largo de los últimos años debido 

principalmente al auge del internet y de las redes sociales. La mayoría de las bandas han ido paulatinamente 

entendiendo la necesidad de entrar a este mundo cibernético para estar vigentes y en la jugada. Las menos, entre 

ellas algunas “legendarias” se mantienen al margen o bien, mal utilizando las herramientas, continuando con vicios 

añejos de las formas tradicionales de promoción. 

 

Algunas de las bandas que han entendido los tiempos de las nuevas formas de comunicación, las ocupan atendiendo 

ciertos buenos consejos: 

• Creando un sitio web oficial 

• Creando un espacio en redes sociales 

• Creando eventos en Facebook 

• Contactando con medios de comunicación musicales 

• Publicando su música 

 

Entre otras acciones imprescindibles para publicitar su proyecto, como lo son la perseverancia, el trabajo duro y 

mantener las ganas de trascender. 
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Por otra parte, uno de los recursos más importantes para que el público acuda a los conciertos es un cartel bien 

diseñado. Por lo que la información debe ser clara y concisa. Un cartel que destaque puede significar que la gente 

acuda o no a un concierto. El cartel efectivo debe cubrir siempre como mínimo:  

• Tener un aspecto profesional 

• Contener la información importante legible  

• Las fechas deben ser precisas 

• Todo debe estar expresado correctamente, incluyendo la ortografía 

 

Cuando se trata de eventos donde se presentan más bandas aparte de la tuya, no recortes el cartel para publicitar el 

evento en tus páginas, tampoco hagas un nuevo diseño resaltando tu banda, o sólo incluyendo a tu banda. Este vicio 

habla muy mal de tu persona en relación al circuito en donde compartes escenarios con otros proyectos. Otra mala 

costumbre de muchas bandas es que usan superlativos innecesarios en los carteles, como la “mejor banda de blues”, 

la “única banda que toca delta blues” y otras lindezas que aparte de no comprobables, crean falsas expectativas.  

 

En fin, hay tantos ejemplos de vicios en estos menesteres, (que comentaremos más adelante), que lo mejor por ahora 

es recordar, en resumen, los 4 puntos antes mencionados: aspecto profesional, información importante legible, 

fechas precisas, información correcta sin olvidar la buena ortografía. 

 

 

 

 

En la última edición del 2018, tenemos una reseña del nuevo disco, muy apropiado a estas fechas, del querido Eric 

Clapton: Happy Xmas; la entrevista internacional con el destacado artista de soul-blues: Roy Roberts, la semblanza y 

recomendación del espectacular concierto en video de Jeff Beck: Live At The Hollywood Bowl; un buen artículo acerca 

de la jazzista estadounidense: Lizz Wright.  

 

Una atinada y merecida despedida al legendario guitarrista: Eddie C. Campbell, la primera parte del interesante 

artículo, ‘Blues, guitarras e historias. Parte 1’; otro de interés acerca de las armónicas: ‘Bends y overbends. Segunda 

parte’; y el estudio de un afamado cover: I'd Rather Go Blind. 

 

En la línea nacional, está la presentación de dos nuevos discos en letras de sus propios autores: Beto Fierro y JC 

Cortés; la galería fotográfica de la Casa de Cultura Iztaccíhuatl con Perikles y La Impredecible Blues y Rhino Bluesband; 

y de Dauma en el Foro del Tejedor.  Una puntual y quisquillosa reseña de la película: En la Periferia, Documental. 

 

La sección de Recomendaciones en esta edición es de 35 álbumes de la fuente: Blues Blast Magazine; 4 de los 

enviados por Frank Roszak Promotions; 5 de interesantes artistas de Blind Raccoon, para seguir muy de cerca a los 

actuales protagonistas del género y sus afines. 

 

La edición como de costumbre se complementa con la poesía de Norma, los conceptos psicológicos de Octavio, listas 

musicales, videos, la agenda y mucho más...  

 

¡Felices fiestas decembrinas!  

¡Hasta el próximo año y número de la revista! 
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De Colección 
  

Happy Xmas: Eric Clapton 
 

José Luis García Fernández  
 

 
 

 

Happy Xmas es el vigésimo álbum de estudio de Eric Clapton, ha sido publicado por la compañía discográfica Surfdog 

Records el pasado 12 de octubre de 2018. El álbum, producido por Eric junto a Simon Climie, es el primer disco de 

Clapton integrado en exclusiva por villancicos.  

 

Clapton se suma a los diversos artistas de blues & rock que han realizado un álbum con referencia a las fiestas 

navideñas, como Elvis Presley (Elvis’ Christmas Album - 1957), James Brown (Soulful Christmas – 1968), Peter Green (I 

Got The Blues For Christmas – 1997), Etta James (Twelve Songs Of Christmas - 1998), B.B. King (A Christmas 

Celebration Of Hope – 2001), Aretha Franlin (This Christmas Aretha – 2008),  Brian Setzer (Christmas Rock: The Best 

Of Collection – 2008), Bob Dylan (Christmas In The Heart – 2009), Rod Stewart (Merry Christamas, Baby – 2006); Joe 

Bonamassa (Rockin’ Christmas Blues – 2016); entre muchos otros. Además, también se han producido algunos 

recopilatorios como: Rockin’ Little Christmas – 1986, A Blues Christmas – 2015.  

 

Participantes: Eric Clapton: guitarras y voz; Nathan East: bajo; Jim Keltner. batería; Walt Richmond: teclados; Tim 

Carmon: hammond, teclados; Doyle Bramhall II: guitarra; Sharon White: coros; Simon Climie: teclados, programación, 

percusiones, voz; Dirk Powell: acordeón, violín. Guitarra, piano; Paul Waller: batería programada; Toby Baker: 

teclados; Melia y Sophie Clapton: voz en Silent Night. 
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Lista de canciones: 1. White Christmas; 2. Away In A Manger (Once In Royal David’s City); 3. For Love On Christmas 

Day; 4. Everyday Will Be Like A Holiday; 5. Christmas Tears; 6. Home For The Holidays; 7. Jingle Bells (In Memory Of 

Avicii); 8. Christmas In My Hometown; 9. It’s Christmas; 10. Sentimental Moments; 11. Lonesome Christmas; 12. 

Silent Night; 13. Merry Christmas Baby; 14. Have Yourself A Merry Little Christmas. 

 

Eric Clapton – White Christmas (Acoustic) 

https://youtu.be/QFNEQ9ybrGI 

 

Eric Clapton – White Christmas (Electric) 

https://youtu.be/vmw9vHZCbMo 

 
White Christmas, un villancico de los más clásicos inician el álbum, y empieza muy bien con su buena dosis de blues, 

en el primer video se observa la versión con la guitarra acústica de Eric, asi nomás de sencillita y carismática. Pero en 

el disco y en el segundo video es con la eléctrica, simplemente genial. Away In A Manger (Once In Royal David’s City), 

un arreglito muy soul a esta tonada tradicional británica es lo que se revela, el solo de guitarra acústica es impecable. 

For Love On Christmas Day, un tema original de Eric y los productores del disco. Lo hacen por amor al día 

conmemorativo del Nacimiento de Jesús, y resulta sumamente conmovedor. Queda para la posteridad, esta 

aportación del viejo Clapton a la cultura musical del género. Everyday Will Be Like A Holiday, otro gran tema soul que 

enfatiza la situación de que todos los días deben ser especialmente, días de fiesta. 

 

Christmas Tears, una versión espectacular de un grandioso blues que interpretaba otro de nuestros ídolos de la 

guitarra: Freddy King. Eric aquí se muestra ‘como pez en el agua’. Home For The Holidays, una bonita interpretación a 

una canción moderna de tema navideño, original del cantante de soul, Anthony Hamilton. Jingle Bells (In Memory Of 

Avicii), una súper clásica en una versión disco en tributo al dj sueco Avicii, que se suicidó en abril del presente año. 

Honestamente, no me agradó mucho su inclusión en esta colección.  

 

https://youtu.be/QFNEQ9ybrGI
https://youtu.be/vmw9vHZCbMo
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Christmas In My Hometown, una versión a un tema popular de country, original de Sonny James grabado en los años 

50. It’s Christmas, otro buen tema original de Anthony Hamilton, simplemente rock, pero muy ad hoc. Sentimental 

Moments, un tema de película, original del compositor alemán Frederick Hollander. Buena interpretación de Eric, sin 

duda. Lonesome Christmas, una gran versión a este vigoroso blues, al puro estilo del guitarrista pionero del género, 

Lowell Fulson ¡Esta sí que me encanta! Silent Night, otra infaltable en una colección de villancicos, aquí con un muy 

aceptable arreglo, al estilo Clapton. Merry Christmas Baby, un tema tradicional navideño, prácticamente interpretado 

por muchos artistas rockeros y blueseros en sus colecciones del estilo, como: Elvis Presley, Chuck Berry, B. B. King. 

Aquí en un claro guiño a la versión blues del Rey B.B. Have Yourself A Merry Little Christmas, una más tradicional de 

película, de los años 40, con un modo muy jazzy. Bien para cerrar la colección.  

 

Y sí, ahí tendré este buen disco en esta temporada, sonando y disfrutando… porque es simplemente Eric Clapton. 
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Planeta Blues 
  

Roy Roberts: una verdadera leyenda del Soul-Blues 
 

Michael Limnios 
 

  
 

 
 
Roy Roberts se enamoró de la música mientras crecía en una pequeña ciudad en Tennessee, escuchando Blues y R&B 

en las estaciones de radio WLAC de Nashville. " Baby What You Want Me to Do" de Jimmy Reed fue el factor decisivo 

y, a la edad de 14 años, Roy trabajó en una granja cercana para ganar el dinero para comprar su primera guitarra, un 

pedido por correo de Sears Silvertone. Cuando cumplió 18 años, se mudó a Greensboro, Carolina del Norte para vivir 

con un tío. Allí tuvo otra inspiración para convertirse en músico profesional, cuando él y un montón de amigos se 

encontraron con un club nocturno donde Jerry Butler estaba actuando y causando una gran impresión en las damas.  

 

Roy estimuló sus habilidades mientras tocaba en bandas improvisadas hasta que consiguió un trabajo con los Guitar 

Kimbers’ Untouchables, el ídolo local. En poco tiempo, Roy estaba apoyando a los principales artistas que llegaron a 

la ciudad. Uno de esos artistas fue Solomon Burke, tomó al joven Roy bajo su tutela luego de dejarlo sentarse como 

bajista durante un concierto local. Pronto estuvo haciendo las tareas de guitarra detrás de la futura leyenda del Soul 

en la gira. Posteriormente, Roberts realizó tours de conciertos con luminarias como Eddie Floyd, "Little" Stevie 

Wonder, Dee Clark y Otis Redding, mientras lideraba su propia banda, The Roy Roberts Experience, en la escena de 

los clubes regionales y en el circuito de Southeastern Beach Town.
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Roy comenzó a grabar discos a mediados de los años sesenta, permaneciendo en su mayoría detrás de escena como 

un hombre de sesión. La trágica muerte de Otis Redding lo inspiró a acercarse al micrófono con una canción dedicada 

al difunto cantante. El disco fue lanzado en el sello NinaAndy de Nina Simone y respaldado por una banda de estudio 

de gran calidad. Roy siguió este exitoso esfuerzo con una serie de sencillos que lo llevaron hasta los años setenta. 

Durante los años de la música disco, Roy dirigió su talento hacia la música country, de gira con el gran O.B. McClinton 

y publicó una serie de discos de country. Después de una breve pausa en la escena musical, Roy construyó un estudio 

de grabación en Virginia en 1989, donde produjo discos de artistas regionales del gospel y grabó un disco propio.  

 

Un día, a principios de los noventa, escuchó a un joven Robert Cray cantando blues en la radio. “Ese tipo tiene mi 

estilo”, declaró, y volvió a darle la fiebre por el blues. Además de grabar su propio material en Rock House, Roberts ha 

producido álbumes para el sello Priscilla Price, Lou Pride, Chick Willis, Skeeter Brandon, Floyd Miles, Eddie Floyd y 

muchos más. Roy continúa grabando y produciendo discos para su sello, y recorre regularmente los Estados Unidos y 

Europa. Después de recibir numerosos premios, Roy se ha ganado su lugar entre los mejores artistas de blues de hoy. 

Su más reciente álbum fue lanzado en 2016, se llama “Back In Love”. 

 

 

 
 
 
La entrevista 

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

Roy. Me involucré con el blues en 1993 y mis primeros ídolos fueron Jimmy Reed y Bobby "Blue" Bland. Crecí 

escuchando a esos tipos y esperaba que algún día pudiera ser como ellos.
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Mike. ¿Con qué artistas has trabajado y con cuál de ellos consideras que es mejor? 

Roy. Trabajé con artistas como Solomon Burke, Stevie Wonder, Dee Clark, Eddie Floyd, William Bell y Otis Redding. 

Considero a Salomón Burke el mejor. Aprendí mucho de él para ser un buen artista. 

 

Mike. ¿Es el blues una forma de vida? ¿Qué significa para ti? 

Roy. El blues es una forma de vida. Nací cuando los tiempos eran difíciles y viví el blues. Entonces, el blues realmente 

significa mucho para mí. Realmente tienes que vivirlo para saber lo que significa. 

 

Mike. ¿Cuál fue el mejor y el peor momento de tu carrera? 

Roy. Los mejores momentos en mi carrera fueron cuando pude viajar por el mundo. Ese fue siempre mi mayor sueño. 

El peor momento fue en el comienzo de mi carrera, cuando tuve una mala administración y me robaron mucho 

dinero. Eso fue lo peor. 

 

Mike ¿Hay alguna similitud entre el blues de hoy y el de los años sesenta? 

Roy. El blues de hoy es muy diferente al de los años sesenta. El blues era mucho más blues que lo que tenemos hoy. 

Era grabado de manera diferente con una banda en vivo. Chicos tocando instrumentos reales, no una caja de ritmos y 

un teclado. El blues de los sesenta se grabó tocando todos los instrumentos. 

 

Mike. Desde el punto de vista musical, ¿hay alguna diferencia entre el norte y el sur? 

Roy. Hay una diferencia entre el norte y el sur cuando se trata de blues. El sur es su hogar. Muchos más se mudaron 

al norte y se llevaron el blues con ellos. Así que, si quieres escuchar buen blues, ve al sur. Incluso podrías tropezar 

conmigo en el camino. 

 

Mike. ¿Cuáles crees que fueron las razones del boom del blues a finales de los sesenta? 

Roy. Creo que la razón fue que los tiempos eran difíciles y por ello todos sentían y cantaban el blues. 

 

Mike. ¿Has ayudado a muchos artistas, encontraste alguna gratitud de ellos? 

Roy. Sí he ayudado a muchos artistas y encontré muy poca gratitud por parte de ellos. La mayoría se quedó en el 

camino, y yo todavía sigo haciendo lo mío. 

 

Mike ¿Cómo ha sido tu relación con las otras bandas de blues de North Carolina? 

Roy. Mi relación es buena, supongo. Tan es así, que muchos de ellos me piden ayuda. 

 

Mike. ¿Qué músico has querido ser? 

Roy. Siempre quise ser el mejor músico que pudiera ser. Y eso era, ser yo mismo como nadie más. 

 

Mike. ¿Crees que las generaciones más jóvenes están interesadas en el blues? 

Roy. Las generaciones más jóvenes de blancos están más interesadas en el blues, que los jóvenes negros. 

 

Mike. ¿Cuál de tus trabajos considerarías el mejor? 

Roy. Considero que mi mejor trabajo es cuando empecé a tocar blues. Mi obra favorita fue un álbum de gospel que 

grabé y que estaba dedicado a mi madre. Ella me enseñó a tocar el piano cuando yo era un niño. 

 

Mike. ¿Te sientes más como un cantante, un guitarrista o productor? 

Roy. Siento que soy un decente cantante, guitarrista y productor. 
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Mike. Me pregunto si podría platicarme algunas cosas sobre su encuentro con Solomon Burke. 

Roy. Conocí a Solomon Burke en 1963. Fui a un club para verlo. La banda que lo iba a respaldar esa noche tuvo un 

problema en el ensayo con el bajista. El tipo era amigo mío y me pidió que le mostrara cómo tocar la canción. 

Entonces, cuando le enseñé a tocarlo, Salomón me preguntó si sabía cómo tocar alguna de las otras canciones. Le dije 

que sabía cómo reproducir todas sus grabaciones y me pidió que tocara para él esa noche. Después del espectáculo 

me pidió que me fuera de gira con él. Y así es como nos juntamos. Ese fue el comienzo cuando me convertí en un 

artista de los discos. 

 

Mike. ¿Qué te hizo querer trabajar con Robert Cray? 

Roy. Quería trabajar con Robert Cray porque nuestro sonido es similar. 

 

 

 
 

 

 

Mike. ¿Qué te ofrece el blues y por qué lo tocas? 

Roy. El blues me ofreció una forma de ganarme la vida y lo toco porque lo amo. 

 

Mike. ¿Qué has aprendido sobre ti mismo de la música? 

Roy. He aprendido mucho. Cuando estoy triste la música me levanta. Cuando las cosas están mal para mí, la música 

siempre está ahí para recogerme. Es mi mejor amiga. 
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Mike. ¿Cómo describirías tu conexión con las personas cuando estás en el escenario? 

Roy. Aprendí de Solomon Burke cómo capturar a la multitud cuando estoy en el escenario. Así que mi contacto con la 

gente cuando estoy ahí es genial. 

 

Mike. ¿Cuál es el período más interesante de tu vida y por qué? 

Roy. El período más interesante de mi vida es cuando viajo de camino a un concierto. ¿Y si me preguntas por qué el 

camino y tocar? Porque eso es mi vida. 

 

Mike. ¿Qué experiencias en tu vida te hacen ser un buen músico? 

Roy. Creo que lo que me hace un buen músico es que soy leal a los aficionados y al negocio de la música. 

 

Mike. ¿Cómo quieres ser recordado? 

Roy. Como un viejo bluesman que amaba tocar su música. 

 

Mike. ¿Cuál fue el primer concierto al que fuiste? 

Roy. Fue en 1962 y fue genial. Entonces supe que eso era lo que quería hacer por el resto de mi vida. 

 

Mike. Si no fueras músico, ¿Qué serías? 

Roy. Habría sido un conductor de camiones de larga distancia para poder viajar. Me encanta el camino. 

 

Mike. ¿Que te motiva? 

Roy. La música es una gran motivación para mí. 

 

Mike. ¿Cómo fueron tus horas de grabación con tus invitados? 

Roy. Geniales. Pasamos muchas horas haciendo muy buena música. 

 

Mike. ¿Cómo fue tu relación con Otis Redding y qué consejo le habrías dado? 

Roy. Fue genial, y él no necesitaba que le aconsejara. Fue un gran artista por derecho propio. 

 

Mike. ¿Qué regalo le darías a Johnny Rawls? 

Roy. Johnny Rawls y yo nos dimos un regalo cuando grabamos un gran CD juntos. 

 

Mike. ¡Qué le pedirías a los Commodores? 

Roy. No les pediría nada, sólo que siguieran grabando buena música. 

 

Mike. ¿Qué opinas de Nina Simone? 

Roy. Me encantó su música. Ella fue una gran artista. 

 

Mike. ¿Qué error del negocio del blues quisieras corregir? 

Roy. Que los dueños de los clubes pagaran más dinero por el buen entretenimiento. 

 

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

Roy. Ha sido genial y espero poder seguir viajando hasta el final. 
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Mike. Pide un deseo para la música. 

Roy. Mi deseo para el mundo de la música sería que pudiera volver a ser real, con gente real tocándola y pudiéramos 

ganar mucho dinero por hacerla. 

 

Mike. ¿Los medios o el talento juegan el papel más importante para que un artista sea descubierto? 

Roy. El talento juega el papel más importante para que un artista sea descubierto. 

 

Mike. ¿Qué más extrañas de los años 60? 

Roy. Extraño principalmente toda la gran música y a todos los grandes cantantes. 

 

Mike. ¿Hay algo que extrañes de los tiempos de tu infancia? 

Roy. Lo único que extraño, es estar con mis abuelos. Se han ido hace mucho tiempo, pero todavía pienso en ellos. 

 

Mike. ¿Tres palabras para describir tu sonido y tu progreso? 

Roy. Diferente de todo. 

 

Mike. ¿Por qué piensas que Chick Willie continúa generando seguidores? 

Roy. Porque ha estado en el negocio durante muchos años. 

 

Mike. Describe una sección rítmica ideal para ti. 

Roy. Para mí es… guitarra, órgano, bajo y batería. 
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Mike. ¿Cuándo te diste cuenta por primera vez de que serías un artista, que lo que hiciste en el escenario conmovía 

a las personas? 

Roy. Me di cuenta de que era una artista cuando tuve que abrir un concierto para Solomon Burke y la gente se volvió 

loca. Sabía que quería serlo. 

 

Mike. ¿Cuáles son algunos de tus músicos de blues favoritos de hoy y cuál fue el último disco que compraste? 

Roy. Mi artista de blues favorito es B.B. King, y el último disco que compré fue uno de B.B. King. 

 

Mike. ¿Cómo te inspiras para escribir tus canciones y qué músicos te han influenciado más como compositor? 

Roy. Me inspiro de cosas que han sucedido en mi vida. Los mejores escritores de canciones creo son, Eddie Floyd y 

Don Convey. 

 

Mike. ¿Cómo ha cambiado el negocio de la música a lo largo de los años desde que empezaste en la música? 

Roy. Ha cambiado mucho con los años. Todos los verdaderos cantantes de soul y blues han fallecido y este es un 

nuevo día en el tiempo. Los dueños de los clubes no quieren pagar nada ahora. La música no se está tocando con 

músicos reales. Todo ha cambiado. 

 

Mike. ¿Qué consejo le darías a los aspirantes a músicos? ¿Cuál crees que es la clave de tu éxito como músico? 

Roy. Manténganse unidos, dejen las drogas y el alcohol, y trabajen muchoo para ser lo mejor que puedan ser. 

Fue trabajar duro, ser consistente y dejar las drogas y el alcohol. La música para mí es mi trabajo y mi negocio. 
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En Video 
Jeff Beck. Live At The Hollywood Bowl 

 

José Luis García Fernández 
 
 

 
 

 

En 2016, Jeff Beck celebró los 50 años de su carrera musical con una impresionante presentación en vivo en el 

Hollywood Bowl con músicos invitados especiales como: Rosie Bones, Jimmy Hall, Todd O´Keefe, Jan Hammer, Beth 

Hart, Buddy Guy, Billy F. Gibbons, y Steven Tyler. El concierto consta de 22 grandes temas de rock y blues, desde los 

Yardbirds hasta la última canción, Purple Rain que es un homenaje por todo el elenco a Prince quién falleció dos 

semanas antes del evento. 

 

Lista de canciones: 1. The Revolution Will Be Televised. 2. Over Under Sideways Down. 3. Heart Full of Soul. 4. For 

Your Love. 5. Beck's Bolero. 6. Rice Pudding/Morning Dew. 7. Freeway Jam. 8. You Never Know. 9. Cause We've 

Ended as Lovers. 10. Star Cycle. 11. Blue Wind. 12. Big Block. 13. I'd Rather Go Blind. 14. Let Me Love You. 15. Live in 

the Dark. 16. Scared for the Children. 17. Rough Boy. 18. Train Kept A-Rollin. 19. Shapes of Things. 20. A Day in the 

Life. 21. Purple Rain. 

 

Jeff Beck - Live At The Hollywood Bowl (Trailer) 
https://youtu.be/cyefAWKk4go 

 

 

https://youtu.be/cyefAWKk4go
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The Revolution Will Be Televised, el agasajo está desde el principio con un explosivo gran blues y poesía, en este tema 

de principios de los setenta, original de Gil Scott-Heron, aquí Jeff y su banda (Rhonda Smith: bajo; Carmen 

Vandenberg: guitarra acompañamiento; y Jonathan Joseph: batería), se hacen acompañar por Rosie Bones en la voz 

(a través de un megáfono). Over Under Sideways Down, con este tema sesentero se inicia una sección dedicada a 

Yardbirds, un rock movidito inspirado, se dice, en el Rock Around The Clock del inolvidable Bill Hayley. Ahora los 

invitados a cantar son Jimmy Hall y Todd O´Keefe, quienes han trabajado en algunas grabaciones con Jeff. Heart Full 

of Soul, otra buena rola de rock de los sesenta. For Your Love, extraordinaria versión, para mi gusto, la mejor de las 

tres de esta seción del concierto. 

 

Beck's Bolero, de su primer disco como solista, Truth, de mediados de los 60, esta fenomenal versión a su clásico 

tema instrumental. Rice Pudding/Morning Dew, a manera de popurrí presenta dos elegantes piezas de sus primeros 

discos, se entretejen genialmente en la madeja musical de Jeff y su banda, por ahí regresa a cantar Jimmy Hall. 

Freeway Jam, brincamos de década, ahora a repasar su trabajo de mediados de los setentas y principio de los 80, con 

esta y las siguientes rolas, acompañados del tecladista, Jan Hammer. You Never Know, una pieza que puede 

considerarse como de jazz fusión. Cause We've Ended as Lovers, un rock clásico de su trabajo que hizo en 

colaboración con Stevie Wonder. Sin cantante, sólo instrumental, la protagonista es la propia guitarra de Jeff. Star 

Cycle, endemoniada pieza protagonizada por el sintetizador de Hammer y la explosiva guitarra de Jeff, tema 

espectacular. Blue Wind, de su tercer disco de 1976, es una fusón que suena sensacional en vivo. 

 

Big Block, ya sin Hammer y sus teclados, este hard rock casi metal, con el cuarteto, suena muy pero muy potente.  I'd 

Rather Go Blind, es el turno de la colaboración de la gran cantante Beth Hart, con esta versión a la clásica pieza de la 

legendaria Etta James. Por ahí se suma en los teclados nuevamente, Hammer. Let Me Love You, y el blues se hace 

presente en esta rolota, que tocaba con su Jeff Beck Group, y que tiene como invitado de lujo al buen Buddy Guy, de 

lo mejor del concierto. 

 

Live in the Dark, para lo más nuevo de Jeff en esta rola de rock pesado regresa a cantar Rosie Bones. Scared for the 

Children, también del reciente material, esta balada finamente interpretada por la banda y cantada por Rosie. Rough 

Boy, para este blues rock original de ZZ Top echa mano de Billy F. Gibbons, y juntos realizan una versión épica. Train 

Kept A-Rollin y Shapes of Things, son las piezas enérgicas de rock blues y rock clásico asignadas a la colaboración del 

cantante de Aerosmith, Steven Tyler. A Day in the Life, para el gran final una sublime interpretación a una pieza de la 

legendaria banda de Liverpool, The Beatles. El encore corresponde, a manera de homenaje, a la excelsa composición 

de Prince, Purple Rain. Interpretada emotivamente por varios de los participantes a esta grandiosa fiesta nocturna de 

rock, blues, jazz y fusión. 

 

 

For Your Love 

https://youtu.be/oeu8Nlc-5s0 

 

Cause We've Ended as Lovers 

https://youtu.be/GsMSC_FoFQ4 

 

Let Me Love You 

https://youtu.be/lS7hDofKLs4 

 

 

https://youtu.be/oeu8Nlc-5s0
https://youtu.be/GsMSC_FoFQ4
https://youtu.be/lS7hDofKLs4
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Huella Azul 
Beto y Juan Carlos presentan nuevos discos 

 

María Luisa Méndez 

 

 
 

 
Beto´s Blues Band - Anestesia 
 

CB. Un nuevo disco de Beto´s Blues Band: Anestesia, ¿Qué nos dice Beto acerca de su contenido? 

Beto. En primer lugar, es un disco que tuvo la dicha de poder nacer ya que estuvo a punto de quedarse en proyecto, 

ya que los cambios de la vida y de la banda hicieron pausas en su gestación que a final condujeron a la inspiración del 

material necesario para concluir la obra.  

 

Es un disco que combina muchas etapas de mi vida que se suscitaron muy rápidamente y que dejaron también 

muchas enseñanzas y canciones, y que a final de cuentas es lo que el público recibe tras la experiencia del autor. No 

podríamos afirmar que… “no se lastimó a a ningún ser humano en la elaboración de este disco”. 

 

CB. ¿Quiénes son los músicos que participan? 

Beto. Está la colaboración en su primera etapa, de Pablo Huerta y de Dany Salas en la bateria y voces 

respectivamente. Para la etapa final de este disco, yo grabé todos los instrumentos y voces adicionales. 

 

CB. ¿Quiénes más colaboran en la producción? 

Beto. Colaborando con críticas y sugerencias: Pacorro García de Simplemente Blues, Dany, Luis Humberto, Manuel 

Austerior, Fer Espinoza, Raquel Sirena, y amigos quienes tuvieron oportunidad de una u otra manera estar presentes 

física o espiritualmente. 
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CB. ¿Qué número ocupa en la discografía de la banda? 

Beto. Este es el cuarto disco y ya se está trabajando en un quinto para el próximo año.  

 

CB. ¿Cuál es tu tema preferido del disco y por qué? 

Beto. Anestesia, definitivamente porque es la canción que nació justo cuando yo volvía a nacer en el quirófano. Es 

una canción que habla de mordidas y viajes, y fue un poco de lo que viví estando hospitalizado ya que sufrí de 

ataques de claustrofobia y situaciones muy fuertes que no me imaginaba siquiera. Y cuando estuve con las agujas 

dentro de mi cuerpo anestesiándome, pensé: Ufff! como va a doler ahora cuando pase la anestesia.  

 

CB. ¿Nos puedes compartir la letra de la canción seleccionada? 

Beto. 

 

 

Anestesia 
 

Ahora cuando pase la anestesia 
Y el dolor vuelva a surgir 

Dame fe, esperanza y fuerza 
Dame un signo que pueda seguir 

Algo que pueda roer 
Una clave 

Una razón para vivir. 
 

Antes que mi corazón se calle 
Vuelve a hacerlo latir 

Llena de perfume el aire 
Ven y baila para mi 
En un viaje espacial 

Una estrella 
Una galaxia para huir 

 

 

Y sálvame 
 

Sálvame la vida para ti 
Torturame 

Haz que casi muera de placer 
Sacrifica 

Crucifícame 
 

Tu manera tan punzante de quererme 
Me vuelve a arrodillar 

Las mordidas que olvidaste en mi cuerpo 
Nunca pudieron sanar 

Tengo miedo a serte fiel 
Soy tu presa 

Ven y céname 
 

Y sálvame… 

 

CB. ¿Cómo se puede adquirir o escuchar este nuevo material de la banda? 

Beto. Ya se encuentra en la mayoría de las plataformas digitales, incluyendo Spotify y iTunes; entre otras. Y 

físicamente escribiendo a la página en Facebook: Beto’s Blues Band. Nos ponemos en contacto. 

 

CB. ¿Qué más deseas agregar al respecto? 

Beto. Agradezco mucho a todos en la revista Cultura Blues, en espacial a María Luisa y José Luis, por permitirme 

compartir este material que muestra una evolución en todo sentido de la banda y en lo personal como autor, gracias 

por no dejar morir el Blues. 
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Juan Carlos Cortés Band – Blues Cover Me 
 

CB. Un nuevo disco de Juan Carlos Cortés Band: Blues Cover Me, ¿Qué nos dice JC acerca de su contenido? 

Juan Carlos. El blues es la música donde nos identificamos, mejor nos podemos expresar como artistas, donde hemos 

encontrado nuestro sonido, nos reinterpretamos. En el blues nos sentimos cubiertos, protegidos. El blues es la 

música que exige transformación y sonido propio por lo que un cover puede ser la reproducción fiel o una nueva 

interpretación. En este caso es la segunda, reinterpretar la música con la cual nos interpretamos como músicos de 

Blues. Hacer un cover de blues es buscar una manera original de abordarlo, de apropiarse del sonido para 

transformarlo en algo propio. Los temas que se eligieron (para el disco) son clásicos del género que se han incluido 

como parte de los conciertos, el público los ha recibido muy bien y al final solicitan una grabación. Para esta 

grabación se ha seguido el estilo de los músicos que hicieron crecer este género, es decir, una sesión en un estudio, 

todos los músicos tocando al mismo tiempo. No se usaron efectos especiales ni se doblaron instrumentos, tan solo el 

sonido de cuatro músicos haciendo lo que hacen en sus conciertos. 

 

CB. ¿Quiénes son los músicos que participan? 

Juan Carlos. Juan Carlos Cortés: guitarra y voz; Jonathan Macotela: bajo eléctrico; Irepan Rojas: trombón; Rogelio 

Vargas:  batería; y como invitado especial: Miguel Magaña, guitarra eléctrica en Killing Floor y en Sitting On The Top 

Of The World. 
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CB. ¿Quiénes más colaboran en la producción? 

Juan Carlos. El disco fue grabado en Estudio Laberinto en la Ciudad de Morelia. La grabación estuvo a cargo de Daniel 

López. El arte del disco lo realizó el artista Rodrigo Siller con una obra original. 

 
CB. ¿Qué número ocupa en la discografía de la banda? 

Juan Carlos.  Este es el tercer disco. El primero fue Blues a tiempo y contratiempo de 2008. El segundo Blues Machine 

del 2012. Este tercero Blues Cover Me en 2018. 

 

CB. ¿Cómo se puede adquirir o escuchar este nuevo material de la banda? 

Juan Carlos. Por el momento solo en los conciertos y mandando un mensaje a los sitios, se los envíamos a su 

domicilio por paquetería. Facebook/JCortesBand - Facebook/Juancarloscortesblues 

 

CB. ¿Cuál es tu tema preferido del disco y por qué? 

Juan Carlos. Nos gustan todos los temas porque son los que nos cubren, el blues que nos lleva a todos lados, así que 

elegiré Walking Blues de Robert Johnson. 

 

CB. ¿Nos puedes compartir la letra de la canción seleccionada? 

Juan Carlos. 
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Walking Blues 
 

I woke up this mornin', feelin' round for my shoes 

Know by that I got these old walkin' blues, well 

Woke this mornin' feelin round for my shoes 

But you know by that, I got these old walkin' blues. 

 

Well, leave this mornin' if I have to, ride the blinds 

I feel mistreated, and I don't mind dyin' 

Leavin' this mornin', if I have to ride the blind 

Babe, I've been mistreated, baby and I don't mind dyin'. 

 

Well, some people tell me that the worried blues ain't bad 

Worst old feelin' I most ever had 

Some people tell me that these old worried old blues ain't bad 

It's the worst old feelin', I most ever had. 

 

 

CB: ¿Qué más deseas agregar al respecto? 

Juan Carlos. En tiempos en los que el reajuste de la distribución y producción de discos nos resulta cuestionable el 

¿Por qué producir un disco de blues? si ya casi nadie compra discos para escucharlos completos. Bueno, los músicos 

hacemos discos y los seguiremos haciendo, de eso estamos seguros. Hacer un disco en estos tiempos también es un 

homenaje a los músicos que hicieron discos de blues, de ellos aprendimos. 

 

Visiten nuestros sitios… 

 

https://www.facebook.com/JCCortesBand/?ref=settings 

 
Spotify/jccortesband 
 
 

 

https://www.facebook.com/JCCortesBand/?ref=settings
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Blues a la Carta 
  

Juan Carlos Cortés Band: Blues Cover Me 
 

José Luis García Fernández  
 
 

 
 
 

Juan Carlos Cortés Band es una agrupación mexicana con sede en Morelia, Michoacán; dedicada a la exploración y 

experimentación del género del blues que se ha mantenido activa durante diez años. Durante este periodo se han 

presentado en diversos foros y festivales en varios estados del país llevando su propuesta musical con un alto 

contenido de calidad. Han publicado dos discos con material original: Blues a Tiempo y Contratiempo (2008) y Blues 

Machine (2012).  

 

Para celebrar esta década de actividades, presenta su tercer material discográfico: Blues Cover Me. Un cd con 10 

temas ‘clásicos de blues’, los cuáles son interpretados en versiones únicas e inigualables al puro estilo de la banda. 

 

A este respecto Juan Carlos menciona… “El blues es la música donde nos identificamos, donde mejor nos podemos 

expresar como artistas, donde hemos encontrado nuestro sonido, donde nos reinterpretamos. En el blues nos 

sentimos cubiertos, protegidos. El blues es la música que exige transformación y sonido propio por lo que un cover 

puede ser la reproducción fiel o una nueva interpretación. En este caso es la segunda, reinterpretar la música con las 

cual nos interpretamos como músicos de blues. Cuando se escucha a un tema de blues se puede identificar quién es el 

músico que lo está interpretando”.  
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Y JC continúa revelándonos la justificación del excelente material: “¿Qué hace que un músico tenga un sonido 

propio?, ¿Qué lo identifica y qué lo diferencia de otros músicos? La respuesta puede ser la experimentación de 

abordarlo con sus propios recursos como la voz, el timbre de cada persona es único, la instrumentación puede ser 

también otro factor. En Juan Carlos Cortés Band la instrumentación es peculiar: bajo eléctrico (Jonathan Macotela), 

batería acústica (Rogelio Vargas), trombón (Irepan Rojas), guitarra eléctrica y voz (Juan Carlos Cortés); y como 

invitado en la grabación -temas 2 y 4-, guitarra eléctrica (Miguel Magaña). Hacer un cover de blues es buscar una 

manera original de abordarlo, de apropiarse del sonido para transformarlo en algo propio”. 

 

Lista de canciones: 1. Walking Blues; 2. Killing Floor; 3. Spoonful; 4. Sitting On Top Of The World; 5. Cissy Strut; 6. I 

Can´T Be Satisfied; 7. Catfish Blues; 8. Every Day I Have The Blues; 9. Chitlins Con Carne; 10. Wind Jammer.  

 

Walking Blues, el álbum arranca con un tema del mítico Robert Johnson grabado originalmente en 1936. Se trata de 

una versión no apta para puristas, aunque presenta la base letrística del tema original, tiene arreglos 

contemporáneos, que rematan con un solo impensado de trombón, y uno esperado de guitarra slide. Algo que se 

presenta común y atinadamente a lo largo de la grabación. Killing Floor, un clásico del blues de Chicago original de 

Howlin´Wolf. La versión ofrece al inicio el riff característico apoyado con el trombón, así como un solo de este 

instrumento. La rola transcurre hasta aparecer la guitarra de Juan Carlos dándole gentilmente su toque personal. 

Spoonful, otro estándar del blues de Chicago, una pieza escrita por el maestro Willie Dixon. Es una versión blues rock, 

que rompe hacia el jazz en el solo de trombón.  

 

Sitting On Top Of The World, un country blues muy popular y antiguo que fue grabado por muchísimos blueseros a lo 

largo de la historia del género. Y aquí, no es la excepción, la banda le da su tratamiento propio destacándose los 

lamentos de la voz, la guitarra slide y del trombón. Cissy Strut, la banda da un leve giro a la obra para interpretar un 

tema funk instrumental, original de la banda de Nueva Orleans: The Meters. Para un buen lucimiento del bajo y de la 

guitarra, sí señor. I Can´T Be Satisfied, ahora nos trasladan al Delta del Mississippi con esta larga versión a medio 

tempo de la clásica de Muddy Waters. El bajo es sobresaliente.  

 

Siguiendo por el Mississippi se presenta Catfish Blues, una rola original de Robert Petway. Genial interpretación, tal 

vez para mi gusto, la mejor pieza del álbum. Every Day I Have The Blues, otro estándar el género, multintrepretado 

por infinidad de músicos, original de Pinetop Sparks y popularizado principalmente por B.B. King. Aquí es tratado con 

un patrón de blues lento, que se complementa en una parte con el solo del trombón. Chitlins Con Carne, es un 

instrumental de jazz blues compuesto por el guitarrista Kenny Burrell y lanzado por primera vez en su álbum de 1963, 

Midnight Blue. Interesante versión que gira en torno a un riff bien apuntalado por la guitarra y el trombón. Wind 

Jammer, gran cierre del disco con esta otra pieza instrumental original de Grant Green, guitarrista y compositor 

estadounidense de jazz. 

 

Juan Carlos Cortés - Sitting on top of the world 

https://youtu.be/y5uyuygC1VU 

 

 

Juan Carlos Cortés – Walking blues 

https://youtu.be/hAhK3i_amRc 

 

 
 

https://youtu.be/y5uyuygC1VU
https://youtu.be/hAhK3i_amRc
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Especial de Medianoche 
 

Eddie C. Campbell: hasta la vista, maestro 
 

Luis Eduardo Alcántara 

 

 
 
 
La recta final del año trajo consigo otro deceso lamentable para el universo del blues, la muerte del guitarrista y 

cantante Eddie C. Campbell, a los 79 años de edad. Considerado uno de los últimos exponentes del auténtico “West 

Side Style” de Chicago, Campbell tuvo la fortuna de grabar algunos álbumes redondos dentro de su pequeña pero 

selecta discografía, además de crear toda una escuela durante su residencia en el viejo continente, donde era 

considerado una leyenda viva. 

 

La mayoría coincide en que su obra maestra fue “The King of the jungle”, disco grabado en el año de 1977 en 

compañía de los integrantes de la banda del jefe Willie Dixon, y que en su versión original del sello Mr. Blues 

representa toda una rareza pues se tiraron muy pocos ejemplares. Años después tuvo que intervenir la empresa 

Rooster para comprar los derechos y emitir ediciones posteriores, siendo ésta la única forma de conseguir semejante 

joya discográfica. Curiosamente mis primeras referencias sobre Campbell no fueron gracias a este álbum, sino por 

otro grabado en Holanda tiempo después y que me robó la voluntad por su maestra y su detallada producción con 

base en sonoridades modernas: “Let´s pick it”. 

 

Recuerdo el impacto que me causó la manera en que Eddie requinteaba, desenvuelta y con el empleo de trémolo, 

definitivamente punzante según los cánones del estilo del lado oeste, con claras referencias a su maestro, Magic Sam.  
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Asimismo, su voz era grave y penetrante, sin aspavientos, puro sentimiento, la voz de un hombre que, a pesar de 

haberse formado dentro de la vieja escuela, cuidaba de otorgar a cada una de sus obras atmósferas con arreglos 

modernos, atemporales. No en vano gustaba de reclutar a músicos jóvenes para acompañarle. 

 

Sobre esto puedo decir que en cada una de las oficinas en donde llegué a trabajar, cuando surgía la posibilidad de 

poner algún cd o cassette para amenizar alguna reunión, solía hacerlo con música de Eddie C. Campbell, y era algo 

común que la gente quedara feliz con la selección, es decir, identificada con esta forma de arte musical, sin tener 

ningún antecedente sobre el blues o sus diferentes estilos, puro y simple goce estético y vivencial, emoción a flor de 

piel. 

 

Como anoté atrás, comenzaba la década de los ochenta cuando Eddie cambió de aires y se marchó a vivir a los países 

bajos europeos, allí protagonizó una de las etapas más brillantes de su carrera. A la manera de los viejos bluesmen 

que 20 años atrás habían emigrado al viejo continente para conquistar el corazón de las audiencias blancas, Eddie  

construyó en torno suyo a una legión de emocionados fanáticos que no sólo imitaban el modelo de su guitarra 

Fender Jaguar, ni sus requintos taladrantes, sino la pasión y la honestidad por interpretar un género que nunca 

pasará de moda, y que gustaba de abrevar en repertorios selectos de gente brillantísima como Willie Dixon, Muddy 

Waters pero sobre todo del inmortal Magic Sam.  

 

 

 
 

 

Por lo regular Campbell incluía a notables armoniqueros en giras y grabaciones. En El Rey de la Jungla lo hizo con 

Carey Bell, en Let´s Pick it con Carlo Reys, y más tarde, en lo que fue su tercer álbum titulado Mind Trouble (1986) a 

un joven virtuoso llamado Johnny Mars. En total Eddie estuvo aproximadamente diez años en países como Holanda, 

Bélgica y Alemania, tras lo cual regresó a Chicago para continuar su carrera, una etapa que marcaría su declive debido 

a complicaciones de salud. En total grabó nueve álbumes como solista, en compañías como JSP, Delmark y Blind Pig, 

entre otras. 
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En febrero de 2013, Campbell sufrió un ataque al corazón durante una gira internacional, quedando paralizada la 

parte derecha de su cuerpo. Por tal motivo, su esposa, Barbara Basu, comenzó una campaña de recaudación de 

fondos para enviarlo de nuevo a Chicago y recibir el tratamiento adecuado.  

 

Finalmente, el pasado 20 de noviembre Eddie C. Campbell perdió la batalla terrenal, se marchó al cielo selecto de los 

mejores guitarristas de blues, con una brillante historia por detrás y un puñado de grabaciones que, a pesar del 

tiempo, a muchos corazones nos estruja y nos pone dichosos. 

 

 

Cold and hungry 

https://youtu.be/WrIv4Ejfrik 

 

 

Love me with a feeling 

https://youtu.be/y0TT4rTN5E8 
 

 

 

 

 

 

https://youtu.be/WrIv4Ejfrik
https://youtu.be/y0TT4rTN5E8
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Lado B 
 

Blues, guitarras e historias. Parte 1 
 

Juan Carlos Oblea 

 

 
  

 
 
Es inevitable recordar a cualquier músico de blues sin que nos venga a la mente alguna imagen posando con su 

instrumento musical, ya sea la armónica, el piano, el bajo, la batería, etc. Y en el mayor de los casos su inconfundible 

guitarra, compañeras incondicionales que firmaron con el bluesman un matrimonio vitalicio. 

 

Son bien conocidos los estilos inconfundibles de los guitarristas de blues, sin embargo, muy pocos conocen las 

historias de esos instrumentos que hacen vibrar tanto al público que los escucha, como a los músicos que acarician 

esas seis cuerdas que emiten sonidos provocadores. 

 

El éxito del sonido filoso de Albert King se debió a su técnica poco convencional, pero en gran medida a la guitarra 

Gibson Flying V que utilizó y que eligió en un momento en que pocos guitarristas lo hicieron. A esta guitarra en forma 

de “V” se le conocía con el nombre de “Lucy”, nombre que se le puso por la actriz, comediante, modelo, ejecutiva de 

estudios de entretenimiento y productora estadounidense, Lucille Désirée Ball. 
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Gibson fabricó por primera vez prototipos de guitarra en 1957 y estaban hechas de madera de corina, una madera 

similar al color de la caoba, pero más clara. La Flying V, junto con la Explorer y la Moderne conformaron una línea de 

guitarras modernistas diseñadas por el entonces presidente de Gibson Ted McCarty. Estos diseños estaban 

destinados a agregar un diseño más futurista al aspecto de la imagen que manejaba Gibson, pero no se vendieron 

bien. 

 

Gibson Flying V – Albert King 

 

 
 
 
La primera “Lucy” que usó King y que utilizó en casi todas sus grabaciones importantes para Stax Records, fue una 

1958 para brazo derecho adquirida en San Luis a finales de los años 50´s cuando su carrera comenzaba a despegar. 

Esa guitarra le fue robada pero poco tiempo después la recuperaría. Por alguna razón mantuvo su nombre en secreto 

por algún tiempo revelándolo posteriormente como “Lucy”, lo que dio motivo a que la disquera “Stax” jugara con la 

revelación al lanzar la canción “I Love Lucy”. 

 

Albert King – I Love Lucy 

https://youtu.be/fLq6tJ2kUM4 

 

Como consecuencia del robo de su primer “Lucy”, Gibson le prestó una misma versión Flying V modelo 1966 que 

utilizó para la grabación de “Born Under a Bad Sing”, y la utilizó hasta la recuperación de su primer guitarra.    

 

 

https://youtu.be/fLq6tJ2kUM4
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Una vez que fue recuperada su primera guitarra, la siguió utilizando hasta el año de 1974, año en que Dan Erlewine le 

ofreció construirle una segunda “Lucy”, una “V” zurda en una pieza de nogal negro de 125 años. King aceptó y le pidió 

que la guitarra llevara su nombre incrustado en el diapasón y el nombre “Lucy” en el cabezal de clavija. La guitarra le 

fue entregada a King en mayo de 1972. La tercer “Lucy” fue hecha por Bradley Prokopow. Albert King tocó las 

guitarras hechas por Erlewine y Prokopow hasta su muerte en 1992. 

 

Como dato curioso cabe mencionar que el actor Steven Seagal actualmente es propietario de las Flying V de 1958 y 

1966, así como de la copia de Erlewiney. Seagal comenta que la V de 1958 fue apostada en un juego de dados a 

finales de la década de 1960 y que la compró en Memphis después de que la guitarra estuvo oculta durante veinte 

años. Cuenta Seagal que un niño de siete años, hijo de su reparador de guitarras, vio el fantasma de un "gran hombre 

negro" junto a la copia que hizo Erlewine a principios de la década de 2,000, más tarde ese niño identificó al fantasma 

como Albert King. 

 

Gibson ES-345 – Freddie King 

 

 
 

 

Apodado The Texas Cannonball (La Bola de Cañón de Texas), Freddie King se caracterizó por su estilo intuitivo, 

forjando un sonido propio desarrollado a partir de unas directrices sureñas como eran la técnica finger picking y la 

variación de la textura sónica poniendo la palma de la mano sobre las pastillas de la guitarra. Las tres primeras 

cuerdas eran finas y sin entorchado; las tres últimas eran Gibson de grosor medio. Desde sus primeros tiempos en 

Chicago, utilizó una plumilla de plástico en el pulgar (para las cuerdas graves) y una de acero en el índice (para las 

agudas). 
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El más joven de la dinastía King, Freddie, utilizó durante sus primeros años una guitarra Les Paul Gold Top de 1954 

con pastillas P-90, que usó junto con un amplificador Gibson GA-40 para su primer disco “Freddy King sings”,  

posteriormente utilizó la guitarra Gibson ES-335, y ya para su álbum “Freddy King Gives You a Bonanza of 

Instrumentals” de 1965, utilizaba la guitarra con la que más se le suele asociar, una Gibson ES-345. 

 

Se dice que Eric Clapton compró su primer Gibson Les Paul, que se usó para un efecto devastador en el álbum 

"Beano" de los Blues Breakers, después de ver a Freddie en la portada de su álbum “Let's Hide Away and Dance 

Away” con su Gold Top. 

Freddie King - Hide Away 

https://youtu.be/wEmGbMd2duk 

 

 

Gibson E-335 – B.B. King 

 

 
 

 
Es por demás conocida la leyenda de “Lucille”, la inseparable guitarra del gran B.B. King, donde se cuenta que durante 

una actuación en un bar, dos hombres comenzaron a pelear y golpearon, accidentalmente, la estufa de queroseno 

del local provocando un incendio. BB al darse cuenta de que al salir corriendo del bar, había olvidada sacar su 

guitarra, una Gibson acústica de aquellos años, se jugó la vida y se introdujo de nuevo al lugar para recuperarla. Una 

vez fuera del local le contaron que aquellos dos hombres habían peleado debido a una mujer, cuyo nombre era 

Lucille.  

 

https://youtu.be/wEmGbMd2duk
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A partir de ese momento B.B. King bautizó a su guitarra con el nombre de Lucille, y desde aquellos años así les llamo a 

todas las guitarras que tuvo en su vida, inclusive a la modelo Custom que usó hasta su muerte y que fabrica Gibson 

desde 1981. 

B.B. King - Lucille 

https://youtu.be/OzGOg5cYW5w 

 

Se dice que el motivo de que todas hayan sido de color negro es porque la guitarra original adquirió un color 

negruzco carbón por el humo del incendio; La guitarra “Lucille” que utilizó B.B. King, estuvo asociada a las 

variaciones, que el propio BB encargó a Gibson, sobre el conocido modelo E-335. Con la Gibson E-335 grabó el 

famoso "Live at the Regal", en 1965. Finalmente, Gibson se ofreció a realizar un trabajo exclusivo para el artista, a 

medidados de los 70.  

 

Cuatro años antes de su cumpleaños número 80, Gibson le regaló una Lucille única en su clase, de edición limitada 

misma que en 2009 le fue robada; tiempo después, el coleccionista y evaluador de guitarras Eric Dahl se encontró con 

la guitarra en una casa de empeños de Las Vegas, con la leyenda 'Prototipo 1' en el cabezal. Después de investigar y 

llamar a Gibson y otros, nadie pudo explicar el sello en la parte posterior del cabezal. Finalmente, Gibson le dijo a 

Dahl que la guitarra se había hecho para King en su cumpleaños y que había sido su guitarra principal hasta que fue 

robada. Dahl se reunió con King para devolverle la guitarra. En agradecimiento King le firmó y le entregó a Dahl una 

edición de cumpleaños número 80 de la guitarra "Lucille" que Gibson le había entregado esa misma mañana. Durante 

más de 60 años Lucille acompañó a B.B. King fielmente. 

 

https://youtu.be/OzGOg5cYW5w
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+ Covers  
 

I’d rather go blind 
 

José Luis García Fernández 

 

 

 
 

 

 

 

I’d rather go blind, es una canción escrita por Ellington Jordan y acreditada a Billy Foster y Etta James. Fue grabada 

por primera vez en versión de Etta James en 1967, lanzada en 1968, y posteriormente considerada un clásico del 

blues y el soul. 

 

Etta James escribió en su libro autobiográfico “Rage To Survive” que escuchó un esbozo de la canción por su amigo 

Ellington "Fugi" Jordan cuando lo visitó en la cárcel.  

 

Luego escribió el resto de la canción con el propio Jordan, pero por razones fiscales le dio crédito a su compañero de 

composición en ese momento, Billy Foster, cantante del grupo The Medallions. 

 

Etta James grabó la canción en los estudios Fame en Muscle Shoals, Alabama. La pieza se incluyó en el álbum Tell 

Mama y como el lado B del single del mismo nombre que llegó al número 10 en las listas de Billboard R&B, y al 

número 23 en Billboard Hot 100.  
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I’d rather go blind 

 

Something told me it was over 

When I saw you and her talking 

Something deep down in my soul said, cry girl 

When I saw you and that girl, walking arround 

 

I would rather, I would rather go blind boy 

Than to see you, walk away from me child, and all 

So you see, I love you so much 

That I don't want to watch you leave me baby 

Most of all, I just don't, I just don't want to be free no uh uh 

 

I was just, I was just, I was just sitting here thinking 

Of your kisses and your warm embrace, yeah 

When the reflection in the glass that I held to my lips now baby (yeah, yeah) 

Revealed the tears that was on my face, yeah 

And baby, baby (baby, baby, bay) I would rather be blind boy 

Than to see you walk away, see you walk away from me, yeah 

Baby, baby, baby (baby, baby, bay) I'd rather be blind now (baby, baby, bay) 

 

 

 

Etta James 

https://youtu.be/u9sq3ME0JHQ 

 

Koko Taylor 

https://youtu.be/XW73tA-0zOs  

 

The Faces  

https://youtu.be/Rjz7CdHKPlk 

  

Marcia Ball  

https://youtu.be/iiqhITnar74 

  

Chicken Shack 

https://youtu.be/ujc-GwtKto8  

 

Etta James - (Live at Montreux 1975) 

https://youtu.be/uZt1xKtPbUQ 

 

 

Beth Hart & Joe Bonamassa 

https://youtu.be/UEHwO_UEp7A 

 

Beyoncé 

https://youtu.be/c-c73c5FabI 

  

Susan Tedeschi, Derek Trucks, & Warren Haynes 

https://youtu.be/07rT1t2hkDU 

 

Delta Blues Band con Miriam Mandipira 

https://youtu.be/cspDUajHfaM 

 

Gov't Mule 

https://youtu.be/_elmd7eaPYQ 

 

Joseph Apostol 

https://youtu.be/DwoIXdOSnAk 

 

 
 

 

https://youtu.be/u9sq3ME0JHQ
https://youtu.be/Rjz7CdHKPlk
https://youtu.be/iiqhITnar74
https://youtu.be/ujc-GwtKto8
https://youtu.be/uZt1xKtPbUQ
https://youtu.be/UEHwO_UEp7A
https://youtu.be/c-c73c5FabI
https://youtu.be/07rT1t2hkDU
https://youtu.be/cspDUajHfaM
https://youtu.be/_elmd7eaPYQ
https://youtu.be/DwoIXdOSnAk
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Colaboración Especial 
 

En La Periferia. Documental 
 

José Luis García Fernández 
 

 
 

 

Extraordinario documento filmográfico dirigido por Alberto Zúñiga Rodríguez y producido por Jorge Pantoja en el 

2016, que muestra la realidad del llamado Rock Urbano, una vertiente del Rock hecho en México. En él se refleja una 

realidad de un cierto sector de una amplia población que vive y sobrevive a carencias de atención primaria, en todos 

sentidos, y que se ubica en los alrededores de la gran ciudad, como lo es en todas esas grandes ciudades del mundo. 

Desde el inicio del film, se ubica al espectador de qué región periférica de la Ciudad de México se está hablando 

(principalmente del Estado de México), de dónde se sitúan y se mueven esas agrupaciones musicales que han pasado 

varias décadas sumidas en la marginación y que han conformado una importante presencia subterránea.  

 

Esa importante presencia que ha venido cubriendo la necesidad de identificación de tanto público ávido de 

distracción que encuentra un vehículo de escape en los “tokines” semanales, escuchando música y letra de bandas 

que por años se han convertido en representativas, algunas nuevas y fugaces, y por ahí una que otra oportunista.  

Se plantean una serie de cuestionamientos por parte de los protagonistas, de los músicos que conforman algunas de 

las principales bandas del género en cuestión; sin embargo, en los mismos planteamientos, creo yo, están las 

respuestas. El documental avanza a través de la semblanza y voz de los integrantes actuales de ocho bandas de ese 

movimiento, (bueno, hay una ahí que a mi parecer no encaja): Liran’ Roll, Banda Bostik, Transmetal, Tex Tex, Juan 

Hernández y su Banda de Blues, Luzbel, Rebel’ D Punk y… ¿Follaje? 
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Liran’ Roll   

Banda de blues-rock creada a principios de los 90 por Toño Lira después de dejar Blues Boys, grupo que desde 

principios de los 80 giraba en el rubro de las primeras bandas que interpretaban blues junto al Hangar Ambulante, 

aquí hablan durante su participación en el rodaje de los lugares donde han tocado a lo largo de su trayectoria, 

besando el suelo desde los más obscuros ‘hoyos fonky’, hasta alcanzar el cielo en el propio Auditorio Nacional, en 

donde se les ha escuchado sus rolas representativas… “Quiero mi vida cambiar…”, pero lo cierto es que se les ve 

honestos, cómodos y ubicados en esa realidad de aceptar y transmitir lo que observan y viven… “María, has perdido 

la vida, entre la sobredosis y el alcohol…”.  

 

Bostik 

Banda que tomó su nombre allá a principios del los 80, de unos tambos que contenían pegamento con ese nombre y 

que se encontraban almacenados en el lugar donde iniciaron sus primeros ensayos roqueros. Siempre han 

mencionado que su formación ha sido a través de carencias, coraje y principalmente buena vibra. “El Guadaña” 

expresa su pasión por pertenecer a la banda, que es su vida, y por tener la oportunidad de hacer lo que más le gusta a 

favor del rock nacional y de regalarlo día a día al público asiduo a sus presentaciones. Hacen el rock para expresar 

rebeldía y denuncia de injusticias a los más necesitados, y no para llenarse de pesos en los bolsillos y hacer el ridículo. 

Nuevamente, se nota en sus palabras, una postura honesta y clara en sus pretensiones y objetivos primordiales… 

“Chingue a su puta madre, la falsa sociedad”. Hablan de tener más de 30 años en el rocanrol y… que ellos no van a 

cambiar, aunque desean de corazón un verdadero cambio social para el país. 

 

Transmetal 

Banda de heavy metal creada a finales de los 80 en Yurécuaro, Michoacán, tienen una larga producción de 

grabaciones en su trayectoria (alrededor de 36). Hablan de su pago precario por su trabajo, con el que comenzaron. Y 

que a pesar de carencias y de falta de apoyo en escenarios importantes, se han mantenido con su propuesta. Dicen 

que su carrera musical es “de aguante”. Palabras honestas y directas en una agrupación que ha tomado en serio su 

papel como músicos inspiradores y que han trascendido fronteras. Siguen con la esperanza de que productores 

importantes en el país, miren su trabajo y los llamen para seguir creciendo en este difícil género musical que 

escogieron para mostrarse. Y que, por cierto, es plenamente bienvenido entre sus seguidores, como se muestran en 

los videos del documental, haciendo el clásico “slam” y echando desmadre. 

 

Juan Hernández y su Banda de Blues 

Con un inicio por el año de 1987 en el Museo Universitario del Chopo, esta legendaria banda de blues-rock, se 

convirtió en una de las más asiduas en las tocadas de la periferia, en una de las más prolíficas en cuanto a material 

discográfico publicado y también una de las que más seguidores tiene. Juan “Apache” Hernández es un personaje que 

ha hecho mucho por lograr mejores condiciones para los músicos del género, para las bandas involucradas en el 

movimiento y buscar que los lugares de las tocadas contengan mejores condiciones técnicas, higiénicas y de 

seguridad. Pero, ante todo, seriedad, calidad y superación. Denuncia la falta de apoyos en los medios de 

comunicación y en las instituciones gubernamentales para el movimiento. Su hijo, Juan Hernández Jr. integrante de la 

banda habla en la película acerca de los esfuerzos realizados, pero que se han tenido que conformar ante las 

diferencias con algunas otras agrupaciones, que confunden la picardía con grosería, las protestas sociales con insultos 

innecesarios, la alegría festiva por la música con el ‘despapaye’, y que provoca que no se reúnan públicos más 

diversos que incluyan a familias, por ejemplo. El mismo Jr encuentra una posible respuesta a los planteamientos que 

hace su señor padre ante la pantalla. 
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Rebel'D Punk 

Grupo de punk rock nacido en el Distrito Federal en 1980. Rebel'd Punk o el Rebel como algunos lo llaman ha sido 

uno de los grupos más importantes e influyentes de la escena punk en México, ha alternado con leyendas 

internacionales de ese género como Ramones, Misfits y Dead Kennedys. Han hecho giras por Latinoamérica y Estados 

Unidos. En el film nos muestran que, para ser, hay que parecer, su look es apropiado a lo que desean proyectar, al 

igual que el mensaje en sus rolas. El ritual para asistir a las tocadas es el peregrinar especial y rutinario de muchas 

bandas rockeras. Uno de los lugares preferidos de la Rebel, después de “Neza York”, es “Ecatepunk”, (Ecatepec de 

Morelos, uno de los 125 municipios que conforman al Estado de México, considerado como de los más peligrosos y 

violentos a nivel nacional). “Los mexicanos vivimos de milagro, no de tocar punk”, refieren acerca de la necesidad de 

crear una industria que ofrezca trabajo bien remunerado a los involucrados en el rock nacional. 

 

Follaje 

Una de las bandas más veteranas e importantes dentro de la historia del blues en México. Principalmente por la 

generación de excelentes músicos que han conformado la variada alineación a lo largo de los años, hasta la fecha. 

Una propuesta musical efectiva, muy cercana a lograr un sonido particular de blues nacional, pero que contrasta con 

su controvertida pose de conceptos arraigados, obsoletos, insinceros y poco creativos. Sorprende su incursión en el 

documental, ya que no del todo pertence a ese movimiento rockero que se presenta en general. Como se observa en 

las imágenes filmadas, por ejemplo, en el bar Black Horse de la Condesa o en el bar Caribe, ubicado en las 

inmediaciones de Ciudad Universitaria, en el Café Tintico del centro histórico o en una tocada particular con una 

decena de amigos. Lugares no precisamente marginales, pero sí inmersos en la selva de asfalto de la propia ciudad de 

México. Con cantinflescos argumentos de sus integrantes, apenas alcanzan a dar a entender que su “aportación” a las 

denuncias sociales en el país lo hacen a través de su música. Pero creo que con letras que rayan en la vulgaridad, en 

el fácil insulto y en no tomar las cosas en serio, más que en la picardía, en la dualidad del amor-desamor, y otros 

temas propios del blues, les quedan lejos de bien expresarlo, menos de ser un ejemplo para los demás.  
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Otro de los aspectos irrelevantes que comentan es que, como grupo autónomo, no se dejan influir en la manera de 

vestir, de tocar, de cómo presentarse, ni qué deben decir. Yo me pregunto… ¿Qué banda independiente, no sólo de 

blues, no sólo de México, no sólo las incluidas en el documental, se deja influir en los aspectos referidos? Ninguna 

banda amigos, simplemente ninguna, pero, en fin. 

 

Luzbel 

Banda de Heavy Metal fundada en 1983. Durante su larga trayectoria ha tenido varias alineaciones que se han 

preocupado por mantener viva y coleando la energía y estilo que la banda original proyectó desde su nacimiento. 

Hablan en el documental acerca de su presencia en muchas de las ciudades del país, cargando el peso de ser una de 

las bandas representativas del llamado Metal mexicano, también comentan acerca de la actualización de sus 

grabaciones clásicas aprovechando las nuevas tecnologías, para darles un nuevo enfoque de calidad. “…aunque 

somos pocos, pero muy locos, y eso significa que está renaciendo siempre la convivencia y el amor al Heavy Metal, 

pero sobre todo al Rock como un medio de comunicación y de conciencia…”, expresa Arturo Huizar, cantante actual de 

la banda. Y en otra declaración de otro de sus integrantes se le escucha decir: “…la gente desaparece, al mundo cada 

vez, se lo está llevando más la chingada, nosotros ponemos nuestro granito de arena para hacer salir un poquito de 

esa realidad tan atroz, y liberar la mente y el alma de nuestro público…”. 

 

Tex Tex 

Banda de rock originaria de Ixtenco, Tlaxcala, formada en 1986 por los hermanos Mújica, Everardo (Lalo Tex, El 

Muñeco) y Francisco (Paco Tex). Su estilo de rock mezcla rhythm & blues, corridos y ritmos latinos, al que llamaban 

en sus inicios, "Rock ejidal". En sus conciertos aparecían siempre con sombrero y look texano, reivindicando dicho 

concepto. Sin duda, una de las bandas más honestas, importantes y representativas del movimiento del Rock Urbano. 

¡Esta sí! En el documental se ve a Lalo Tex en un concierto comentando acerca de su larga trayectoria de 30 años en 

el rocanrol, donde estuvo hasta su muerte en enero del 2016. Por cierto, también hay escenas de esa su última e 

histórica actuación. Hay interesantes comentarios de su aportación a las demás bandas, a quienes les enseñaron a 

organizarse, a tener mejor sonido y a otros aspectos de lo que llamaron: la administración de la música, que otras 

agrupaciones, no se preocupan por compartir. Finalizan su participación en el film con la nueva alineación, incluyendo 

a Lalito Tex, y así continuar con la extraordinaria y ejemplar carrera en el llamado Rock Nacional, con una sóla 

misión… “hacer feliz a la gente”. 

 

 

Trailer Oficial - En La Periferia. Documental 

https://youtu.be/pHvU0xUNeRc 

 

 

En La Periferia. Documental 

https://youtu.be/2dugnNsd1vQ 

 

https://youtu.be/pHvU0xUNeRc
https://youtu.be/2dugnNsd1vQ
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Blowin’ Like Hell   

 

Bends y overbends. Segunda y última parte 
 

Elihú Quintero “Barba Azul” 

 

 
 

 

Cómo Hacer Los Bends 

 

La técnica de los bends requiere de mucha práctica para poder hacerlos bien afinados, con fuerza, con claridad y con 

fluidez, lleva mucho tiempo de práctica constante lograr hacerlos bien. No es el propósito de este artículo explicar a 

detalle cómo hacer un bend o un overbend ya que es muy difícil explicarlo con palabras, pero a grandes rasgos 

requiere de una configuración de la boca, usando la lengua, el paladar y la garganta, y hacer una expresión similar a 

cuando uno se enchila para que aplique presión a la corriente de aire de manera que disminuya el tono de una nota.  

 

La técnica para hacer los bends aspirados es distinta para los bends soplados y casi siempre se aprenden a hacer 

primeros los bends aspirados y posteriormente los soplados ya que se hacen de manera distinta. Y es más fácil 

hacerlos en armónicas agudas que en armónicas graves, se recomienda empezar con una armónica en C. 

 

Los bendings son una técnica indispensable para tocar la armónica, porque sin ellos tendríamos un instrumento muy 

limitado y además son la esencia para tocar el Blues.  
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Los bendings tienen dos funciones, una es poder alterar (bajar) la nota lo suficiente para conseguir más notas, y la 

otra función es para darle expresividad a lo que se está tocando, de ahí su importancia para tocar blues. 

 

Para los bendings no se requiere hacerle ningún ajuste a la armónica, aunque hay quienes optan por hacer algunos 

para facilitar hacerlos e incluso hay un modelo de armónica especialmente para hacer bends que es la Hohner XB-40 

Extreme Bending Harmonica, nunca he tocado una por lo que no puedo opinar al respecto, si quieren saber más 

sobre esta armónica, en este sitio está su descripción:  

 

https://www.musiciansfriend.com/folk-traditional-instruments/hohner-xb-40-extreme-bending-harmonica 

 

En lo particular, de acuerdo a mi experiencia, mi forma de tocar y mi estilo musical, yo nunca he ajustado una 

armónica para hacer bendings, he usado varias marcas y modelos desde LOW D hasta F en marcas como Seydel 

modelos 1847 Silver y Classic, Blues Favorite y Big Six; de Hohner he usado Marine Band, Marine Band Deluxe, Special 

20, Golden Melody, Crossover, Rocket, Blues Harp, Hot Metal y 360°; de Suzuki he usado Promaster, Folkamaster y 

Manji; Lee Oskar; y las brasileñas Bends y Hering y en todas ellas los bendings se hacen sin mayor problema. Y para 

tocar normalmente uso Crossover, Special 20, Seydel 1847 Silver y Classic y Lee Oskar.  

 

Brendan Power tiene una armónica llamada Lucky 13, la cual tiene 3 celdas extra al inicio y que son celdas para añadir 

una octava más grave, yo tengo una en el tono de A, y hacer el bending en la primera celda aspirada que una octava 

más grave, me ha sido prácticamente imposible, no le he dedicado mucho tiempo, pero hasta ahora no he logrado 

que baje considerablemente la afinación. Lo mismo sucede con una Thunderbird de Hohner, la cual es una armónica 

LOW C y en la primera celda aspirada si bien sí logro hacer el bending bien, es un poco difícil, tengo que doblar mi 

lengua completamente hacia atrás. 

 

Cómo Hacer Los Overbends 

 

En cuanto a los overbends, es una técnica igual de compleja que los bends normales, ya que se utiliza el mismo 

principio de los bends, pero con mayor dificultad para hacer los overbends, es decir, para hacer un over soplado 

(overblow) se hace con la técnica basada en los bends soplados; y para hacer los over aspirados (overdrwas) es un 

principio similar basado en los bends aspirados. Pero los overbends tienen su propio grado de complejidad y también 

requieren de mucha práctica para su dominio, sobre todo los overbends aspirados (overdraws). Otra particularidad 

de los overbends con respecto a los bends es que suben la afinación en vez de bajarla como sucede con los bends.  

 

Si bien los overbends no son indispensables como los bends, siempre es bueno utilizar todas las herramientas que 

están disponibles lo cual definitivamente ayudará a enriquecer nuestro lenguaje musical, pero es importante 

comentar que tocar overbends no te hace mejor armonicista, simplemente es un recurso más. 

 

En cuanto a las marcas de armónicas y modelos, he podido hacer los overblows en las celdas 4 a 6 sin problemas con 

los modelos y marcas de armónicas que he mencionado, pero evidentemente en las armónicas de bajo costo o 

incluso en las Marine Band sin ajuste previo, resulta difícil de hacerlo rápidamente. En la celda 1 el overblow resulta 

un tanto difícil de lograr sobre todo en armónicas de tonalidad baja como G, A y Bb; yo en lo particular no lo uso. 

 

Para resumir las notas que se obtienen con cada técnica, se muestran los dibujos de las notas sin bends, con bends y 

overbends:

https://www.musiciansfriend.com/folk-traditional-instruments/hohner-xb-40-extreme-bending-harmonica
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Los overbends que están en círculos negros son notas de mucha ayuda en las 3 posiciones más utilizadas en la 

armónica. Para una armónica en C los siguientes overbends son útiles por las siguientes razones teóricas: 

 

En la 1ª posición estamos tocando en C y los overblows útiles son los siguientes: 

 

• El overblow en la celda 1 y 4 es la 3ª menor de C (Eb). 

• El overblow en la celda 5 es la 4ª aumentada de C, o sea, la nota blue (F#). 

• El overblow en la celda 6 es la 7ª menor de C (Bb) el cual es útil para hacer el típico cromatismo usado en el blues 

antes de pasar al 4º grado que consiste para bajar de la fundamental a la 7ª menor pasando obviamente por la 7ª 

mayor que se hace aspirando normalmente en la celda 7 y luego con el overblow llegamos a la 7ª menor. 

 

Estos 3 intervalos (3ª menor, 4ª aumentada o 5ª disminuida y 7ª menor) son notas muy importantes en el blues. 
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En la 2ª posición estamos tocando en G y los overblows y overdraws útiles son los siguientes: 

• El overblow en la celda 6 es la 3ª menor de G (Bb). 

• El overdraw en la celda 7 es la 5ª disminuida de G, o sea, la nota blue (Db). 

 

En la 3ª posición estamos tocando en Dm y los overblows y overdraws útiles son los siguientes: 

• El overblow en la celda 6 es la 6ª menor de G (Bb), pero más bien yo la veo como 3a menor del acorde del 4º 

grado de D, o sea, G y por lo tanto su 3ª menor de G es Bb. 

• El overdraw en la celda 7 es la 7ª mayor de D, que es C#, pero en el dibujo está como Db. Al igual que en 1ª 

posición es útil para hacer el típico cromatismo usado en el blues para bajar de la fundamental a la 7ª menor 

pasando obviamente por la 7ª mayor. Y también lo veo como la 3ª mayor del 5º grado de D, o sea 5º grado de D es 

A y su 3ª mayor es C#. 

 

Estos overs me sirvieron para hacer la introducción de Blues para Django y el retro del final en el registro medio de la 

armónica, sin esas notas simplemente no hubiera podido hacer estas partes con una armónica diatónica. Y el 

overblow de la 6ª celda me sirvió para un retro del tema Infinito. 

 

Blues para Django 

https://youtu.be/rEWsGOPiCYs 

 

En mi caso, y de acuerdo a lo que toco, los overblows que uso son los de las celdas 4, 5 y 6 y el overdraw de la celda 7 

(aspirado). 

 

Toda esta explicación teórica, no la tenía cuando empezaba a tocar armónica o cuando hacía mis canciones, yo 

simplemente tocaba en la guitarra las frases que se me ocurrían y luego las pasaba a la armónica sabiendo que existía 

una técnica con la que era posible tocar cualquier nota a lo largo de la armónica. Y hasta la fecha los overbends no los 

domino como quisiera.  

 

Posteriormente me puse a analizar las notas obtenidas con los overbends y poder entender la parte teórica que 

acabo de explicar, lo cual me llevó varios años ya que es necesario saber todo lo relacionado con los intervalos, entre 

otras cuestiones teóricas que he ido aprendiendo poco a poco de manera autodidacta y ahora las comparto para 

ahorrar tiempo y ayudar tener una base más sólida que contribuya a ser un mejor músico. 

 

Con respecto a los bends, se puede observar que las notas que se producen con los bends en cada celda, es la nota 

que falta al tocar de manera natural, por ejemplo, en la celda 1 tenemos C al soplar y D al aspirar, por lo tanto, la nota 

que falta entre C y D es Db (o C#). En la celda 2 tenemos E al soplar y G al aspirar, las notas que faltan son Gb y F, y así 

en el resto de las celdas. Es por ello, que en la celda 5 no hay bending aspirado porque no falta ninguna nota entre E y 

F; lo mismo sucede con la celda 7, no hay bending soplado porque no falta ninguna nota entre B y C. 

 

Otra cuestión por comentar es una recomendación para saber cuántos bendings aspirados hay en cada celda.  

 

Coincide con el número de la celda el número de bendings que hay: en la celda 1 hay un bending, en la celda 2 hay 2 

bendings y en la celda 3 hay 3 bendings. En las celdas 4 y 6 sólo hay uno y recordemos además que la celda 1 y 4 es la 

misma nota tanto al soplar como al aspirar por ello es el mismo bending. En el caso de los bends soplados, sólo en las 

últimas 3 celdas hay bends de los cuales en la celda 8 y 9 sólo hay un bend y en la celda 2 bendings. 

 

https://youtu.be/rEWsGOPiCYs
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Para aprender a hacer los bends y los overbends se recomienda una armónica en C (Do), ya que es un término medio 

de tonalidad, no es ni muy grave ni muy aguda. Entre más grave sea, cuesta un poco más de trabajo hacer estas 2 

técnicas. Y en las armónicas más agudas, tienen las lengüetas más pequeñas y más cerradas por lo que se dificulta 

tocar con fluidez las celdas más agudas en las cuales también resulta más complicado hacer bendings y overdraws en 

esas celdas. Se requiere una armónica de gama profesional o una armónica de menor gama, pero bien ajustada para 

tocar sin dificultad las celdas agudas. 

 

Si te ha gustado el artículo te invito a compartirlo y también te invito a visitar mi canal de Youtube y el de Radio Blues 

donde puedes ver varias de las canciones que he hecho para armónica con la ayuda de Édgar Ordóñez y también 

gracias a la colaboración de Óscar Acevedo ex baterista de Radio Blues.  

 

También encontrarás ejercicios e improvisaciones que te pueden ayudar. 

 

https://www.youtube.com/user/elihuquintero 

https://www.youtube.com/radioblues 

  

Y puedes escuchar a Radio Blues en Spotify donde está nuestro disco: Nuevos Aires, el cual es completamente de 

temas de armónica con composiciones propias y temas de otros autores adaptados para armónica. 

https://open.spotify.com/artist/6GqB5DSl8fXAJ3Fd8teLVO 

 

 

https://www.youtube.com/user/elihuquintero
https://www.youtube.com/radioblues
https://open.spotify.com/artist/6GqB5DSl8fXAJ3Fd8teLVO
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Cultura Blues de visita  
 

En la Casa de Cultura Iztaccíhuatl, blues en noviembre  

 

Rafael Arriaga Zazueta 
 

En la Casa de Cultura Iztaccíhuatl de la alcaldía Benito Juárez de la Ciudad de México, dirigida por el buen amigo 

Rafael Carrillo de Albornoz, se llevó a cabo el primer sábado de noviembre, el concierto de blues rock con la 

participación estelar del dueto: Chevaliers de Rosete, y las bandas: Perikles y La Impredecible Blues; así como la 

anfitriona, Rhino Bluesband. Aquí una pequeña muestra de lo ocurrido… 

 

 

 

 

  
 

 



Página | 44                                               CULTURA BLUES. LA REVISTA ELECTRÓNICA   Número 91 – diciembre 2018 

 

 
 

  
 

   
 

   
   

   
 

 



Número 91 – diciembre 2018                   CULTURA BLUES. LA REVISTA ELECTRÓNICA Página | 45 

 
 
 

   

    

 

   
 



Página | 46                                               CULTURA BLUES. LA REVISTA ELECTRÓNICA   Número 91 – diciembre 2018 

 
 
 

Cultura Blues de visita  
 

En el Foro del Tejedor con Dauma  

 

Rafael Arriaga Zazueta 

 
El pasado sábado 17 de noviembre se presentó en el Foro del Tejedor, el concierto de Dauma (Nay Stanfield, Vero 

Nitai, Edgar Ordoñez y Oscar Kogsni) con músicos invitados, donde mostraron la música de su disco Instante Citadino 

junto con la presentación del videoclip del primer sencillo El Monstruo. 
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Sesiones desde la Cabina 
 

Lizz Wright: "el jazz es la música del hermoso caos" 

Yonathan Amador Gómez 

 

 
 
 

De entre los campos de plantación de Hahira, Atlanta, de una estricta formación y educación, de entre los cantos de 

la iglesia, surgió la figura de Lizz Wrigth, cantante que se reveló a los deseos paternos y partió de su pueblo natal para 

conocer lo que había más allá de los árboles que tantas tardes la vieron jugar con sus hermanos. Lizz, considerada 

una de las cantantes de blues, jazz y soul más relevantes del momento, visitó nuestro país por primera vez para 

ofrecer un concierto, fue en abril de este año. Su padre fue por mucho tiempo pastor de la iglesia en Hahira, además 

de capellán de la prisión, “él me habló de cómo podía usar la música como una manera para comunicar a la gente y 

cuidarlos, así que entre cantar en su iglesia e ir a visitar a enfermos, personas encarceladas”, me contó Lizz Wrigth, 

durante una charla que sostuve con ella.  

 

La emancipación del hogar familiar, suelen ser por las buenas o por las malas. El pastor Wright no iba a aceptar tan 

fácilmente que su hija partiera a Atlanta para estudiar y cantar jazz en clubes, pero eso no la detuvo; sin embargo, en 

su interior inició una lucha entre lo que había aprendido en casa y su nueva realidad, “¿Estará Dios feliz conmigo?” se 

preguntaba constantemente: “me tomó años madurar dentro de una sensación de paz, sobre la necesidad de hacer el 

bien y de dar algo a la gente que creo podría ser bueno para ellos, pero que también me cuidara y me llegara a 

conocer, porque creo que es lo que todo artista trata de hacer”, comenta entre risas y añadió “ahora canto por mí, 

esto es mi placer y no trato de salvar a nadie, en este momento trato de explorar”. 
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Amante de la cocina y de momentos apacibles, lejos del caos de las ciudades y de su sinfonía de caóticos ruidos, Lizz 

de vez en vez se sumerge en el silencio y la tranquilidad de las montañas o en el bosque, “elegí vivir de una manera 

en la que dejo que las cosas que me sucedan, me dejo influenciar por ciertas cosas, como los instantes, me gusta 

pasar tiempo sola en el bosque, algunas veces las montañas me resguardan y lo único que escucho es el agua”. 

 

Platicar con Lizz en un palco del Teatro de la Ciudad Esperanza Iris, con la poca iluminación que surgía de los 

ventanales del foyer y los pocos focos prendidos sobre el escenario, creó una atmósfera íntima, de una conversación 

entre amigos. Su origen musical y sus exploraciones la han llevado a cantar —dentro de su discografía, que incluye 

seis discos—, blues, soul, jazz, gospel, folk, rhythm and blues e incluso un poco de pop. “Lo que tú escuchas —

explica— es todos los lugares en los que he estado y todos los que me han influenciado, todas las cosas que me dan 

curiosidad, tú escuchas mis pies, escuchas en dónde he estado y no hubiera tenido la oportunidad de hacer algo de 

esto sin la música”.  

 

El proceso creativo de Grace, su más reciente producción (2017) —brillante disco cargado de muchas de sus raíces 

como blues, jazz, soul y gospel—, se dio luego de las elecciones presidenciales en Estados Unidos en donde el 

ganador fue Donald Trump; al respecto Lizz considera una parte de este disco como un canto activista, un canto de 

protesta. La canción que le da nombre al álbum es una oración, una plegaria ante los malos tiempos: Grace / Trying to 

be stronger / Grace / This wounded heart, it longs for grace / Mercy, take your time / Help me find my way to grace.  

 

Lizz Wright – Grace 

https://youtu.be/YhjUooFNt7k 

 

Lizz Wright - Seems I'm Never Tired Lovin' You 

https://youtu.be/AYa5bbWOiqM 

 

“Lo fuerte de este disco son dos canciones, Grace y también la canción Seems I’m Never Tired Lovin’ You —platica Lizz, 

al momento que inflexiona, su voz se torna profunda, seria—. No hay nadie, no políticos, no hay agenda, que me 

pueda convencerme de que no soy los suficientemente estadounidense, que no soy lo suficientemente digna para 

estar en el lugar que llamo hogar.  Lo que realmente está pasando en nuestro país en estos momentos es que hay un 

intenso intercambio entre viejas y jóvenes generaciones, ellos no se entienden mutuamente muy bien, no es sólo un 

asunto racial, es acerca de millennials y de viejos, viendo el mismo mundo y viendo dos cosas diferentes… odio 

reducirlo a algo tan simple, pero diría que en medio de esto, la adversidad de los jóvenes y los mayores, hay una 

hermosa conversación que sale, hay un hermoso movimiento que viene y hay un hermoso arte que viene”. 

 

De conceptos e ideas claras, Lizz bromea un poco con la idea del perdón y entre risas pide a México que los 

perdonemos por Trump y tras comentar sobre el sentimiento que permea en la sociedad por la administración Trump 

y sobre el florecimiento del racismo, hablamos de la deuda que existe para con la cultura y las raíces negras. Con su 

cálida mirada y sonrisa, destacó que uno de los efectos positivos del efecto Trump es el que ahora son mucho más 

visibles. 

 

“Estoy muy orgullosa por lo que estoy cantando como respuesta a esta vieja, extraña agenda, que trata de forzarnos a 

un futuro en donde no tenemos mucho más lugar y estoy orgullosa de no verme en ese futuro. Es más que las noticias, 

la gente está haciendo cosas grandes y estoy muy contenta de estar involucrada en una comunidad en Chicago, 

enseñando a niños de kinder a cocinar y a cómo relacionarse con la tierra, para mi como negra es regresar de dónde 

vinimos, suena emocionante, creo que cosas buenas están pasando y las cosas malas se van”. 

https://youtu.be/YhjUooFNt7k
https://youtu.be/AYa5bbWOiqM
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Lizz Wright continuará sus exploraciones musicales más allá del sonido tradicional de los géneros y llevando como 

pastora de iglesia, su voz, su canto y su música a todos aquellos devotos del blues, jazz, gospel o soul. “El jazz es la 

música del hermoso caos, del rico caos de Estados Unidos, de todas esas culturas emergentes. Así que siempre es el 

tráfico de quienes somos y de dónde venimos, y luego es un intento de crear excepciones, orden y arte sobre eso”.  

 

La versión íntegra de esta entrevista se puede escuchar en los podcasts de Síncopa Blues en el canal de Itunes o en 

nuestra página de internet:  www.sincopablues.wixsite.com/sincopablues. 

 

 

 

@YonAmador 

www.sincopablues.wixsite.com/sincopablues 

Fb: Síncopa Blues. Jazz y blues de México 

Intagram: sincopablues 

Youtube: sincopablues 

sincopablues@gmail.com 
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Diván el Terrible 
La Banda es un grupo con dirección 

 

Octavio Espinosa Cabrera 
 

 
 
 
Todos los grupos humanos para alcanzar sus metas requieren de alguien que asuma la tarea como algo personal y 

ponga al servicio de la meta sus esfuerzos para influir en los demás a fin de alcanzarlos. Ese que entiende la dinámica 

de la banda, asume las metas como algo personal y vuelca su esfuerzo para alcanzarlas, y, al final, debido a que el 

proyecto adquiere forma se siente gratificado emocional, pero, sobre todo, narcisistamente. 

 

El líder no necesariamente es el fundador, financiador o quien convocó a los miembros, puede ser cualquiera de los 

miembros de la banda y, con su actuación, formas de motivar y proyectar en la música las personalidades de todos 

los miembros, ese, es el líder, el que incorpora dentro de sí los objetivos de la agrupación para lograr la satisfacción 

de todas las expectativas de la banda. Es importante entender que el estilo o tipo de liderazgo, siempre tendrá 

consecuencias en los miembros del grupo, aunque no nos demos cuenta. Los líderes son agentes que, por su poder 

de decisión, se encuentran en una posición privilegiada a la hora de influir sobre los demás, para bien o para mal. 

 

Liderazgos "buenos" y "malos" 

Un tipo de liderazgo positivo puede mejorar el rendimiento de la banda o aumentar lo benéfico. Por el contrario, un 

estilo negativo o perjudicial puede crear estrés o burnout en los integrantes del grupo, bajar su autoestima o 

provocar pérdidas en la calidad y rendimiento de la banda. 

 

https://psicologiaymente.com/organizaciones/10-diferencias-jefe-lider
https://psicologiaymente.com/psicologia/estres-positivo-eustres
https://psicologiaymente.com/empresa/burnout-sindrome-del-quemado
https://psicologiaymente.com/psicologia/aumentar-autoestima-dias
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Los tipos de liderazgo más habituales. 

 

1. Laissez-faire 

También conocido como liderazgo delegativo, es un estilo de no intervención y falta de feedback regular. El líder 

laissez-faire interviene sólo cuando es necesario y con la menor cantidad de control posible. Ya que parte de la 

certeza de que todos los músicos son expertos y poseen las competencias para rendir de manera independiente, son 

capaces de cumplir con las tareas con muy poca atención. 

 

Ventajas. La autonomía es liberadora, mejora la creatividad y ayuda a sentirse más satisfecho con el trabajo que se 

realiza. Este tipo de liderazgo es usual en alineaciones donde los miembros de la banda son apasionados y gozan de 

una alta motivación intrínseca. 

 

Desventajas. De todas formas, no todos los miembros de la banda poseen esas características.  

El tipo de liderazgo laissez-faire puede llevar a una falta de control, un incremento de los tiempos perdidos, ensayos 

inútiles, sin logros en la calidad y frescura en el desempeño, con una productividad pobre. 

 

2. Autocrático 

El líder concentra todo el poder y nadie desafía sus decisiones. Es un ejercicio de liderazgo unidireccional, lo único 

que tienen que hacer los integrantes es obedecer las directrices que marca el líder, el cual, por lo general es muy 

narcisista y autoritario. 

 

Ventajas. Al eliminar la tendencia de los integrantes a relajarse, puede aumentar la productividad y velocidad en las 

ejecuciones. 

 

Desventajas.  Los músicos pueden sentirse infravalorados y suelen mostrar poco compromiso afectivo hacia la 

compañía, pudiendo llegar a abandonar la agrupación o rendir menos. Es un estilo de liderazgo que, poco a poco, está 

siendo desterrado. 

 

3. Democrático 

Habitualmente llamado liderazgo participativo, este tipo de liderazgo se caracteriza por crear entusiasmo, al priorizar 

la participación de todo el grupo. El líder promueve el diálogo entre sus seguidores para tener en cuenta las opiniones 

del grupo, pero la decisión final él la toma. 

 

Ventajas. Este tipo de líder se gana al equipo porque los músicos contribuyen en el proceso de creación. Por tanto, los 

empleados suelen sentirse como parte de la banda y de los cambios que puedan producirse en la organización, 

mejorando su afiliación y compromiso, del mismo modo que su productividad y capacidad de innovación. 

 

Desventajas. Muchas veces no se pueden superar los desacuerdos o el camino se hace más lento a la hora de alcanzar 

una meta. Este tipo de liderazgo requiere gran habilidad para mantener la motivación y la colaboración de los demás. 

 

Estas son, tan sólo muestras de la amplia gama de liderazgos que puede encontrarse en una agrupación. 

Continuaremos con las sugerencias de las técnicas para mejorar el rendimiento al interior de tu banda. 

 
 

https://psicologiaymente.com/inteligencia/creatividad-todos-genios
https://psicologiaymente.com/empresa/excusas-personas-improductivas
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La Poesía tiene su Norma 

 

La corriente 
Norma Yim 

 

Escúchalo en voz de su autora en la columna “La Poesía tiene su Norma” 
Con música de fondo, River Blues por Bruce Katz Band del disco Get Your Groove 

 

 
 

 
Anoche me tomó de la mano el descaro 

Y el amor se reveló 
Después las dos conciliaron y me mostraron el desamor. 

 
Anoche me tomó de la mano la verdad 

Y pude observar que tu amor no era real 
Que era una farsa y que eres un intento de mal don Juan. 

 
Anoche puse en la mesa mis ideas y mis sentimientos, 

Y descubro que no sé amar 
Que amo con el sentimiento  

Y no con el cerebro que es quien muestra la realidad. 
 

Anoche sucedió que te amaba 
Pero hoy ya de día, te aviso que puedes salir de mi vida. 

 
Que para mí eres sólo una espina, 

Un estorbo en mi vida, un robo de energía 
Un paréntesis que no aportó ni un punto final. 

 

 
Un peso que acabo de quitar 

Con un despertar de alegría y de libertad 
Un respirar porque te vas con alguien más 

Y yo libre voy a quedar. 
 

Anoche sucedió que mientras dormías 
Ahorqué tus infidelidades quemando tus cartas 

Y tus palabras falsas de amor. 
 

Yo también te dedico estas palabras 
Pero estás si son reales 

Con rima e interpretación. 
 

Para decirte que eres como un insecto en la orilla del rio 
Carente de imaginación,  

por ello te llevó la corriente 
Y ahora están juntos los dos impregnados… 

de su mal olor. 

http://www.culturablues.com/?p=11852&preview=true
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Blind Raccoon presenta. Capítulo II 
 

José Luis García Fernández 

 
 

 
 
 

 
Dennis Jones Band – We3 Live (2018) 
We3 Live, es una colección de 14 canciones de alta energía que presenta piezas seleccionadas de los cinco álbumes 

solistas de Dennis Jones y un deslumbrante final del clásico tema de Albert King "Born Under A Band Sign", 

combinado con varios riffs de guitarra eléctrica clásica. La canción de apertura 'Blue Over You' muestra de inmediato 

el estilo de la sección rítmica a cargo de Sam Correa en el bajo y el baterista Raymond Johnson. Con dos clics de 

baquetas, sigue la historia arenosa de un hombre de trabajo "When I Die". Jones ofrece a continuación una lección de 

historia, reconociendo a los iconos que lo han influenciado en “Passion For The Blues”. Luego interpreta el papel de 

un hombre malo en “Stray Bullet”, una rola construida sobre un riff estilo Robert Cray.  

 

El baterista Johnson ofrece el ritmo de un tren para darle forma al tema country "Hot Sauce", mientras que Jones se 

mueve emulando a Hendrix. Un seductor R&B se escucha en “Don´t Worry About Me”, que tiene una sensación 

familiar de blues rock de Texas, luego el trío ataca con fuerza en “Super Deluxe”. El trío mantiene el tono festivo con 

el funk "Enjoy The Ride", que muestra su telepatía instrumental en pasajes intrincados. Jones se pone amoroso con la 

suave samba en "You Don’t Know A Thing About Love", mientras su Stratocaster llora suavemente.  
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Luego se desata en la reprimenda a una mujer que bebe mucho en "Kill The Pain". La pista de baile se llena de 

bailarines de swing para el "Big Black Cat", y la corriente sigue avanzando en el rumor del Caribe con "Devil's 

Nightmare”. Tanto sonido sale de este disco que a menudo se olvida que solo es un trío. Jones evoca a Albert Collins 

en el tema “I'm Good”, luego cierra el set con “Born Under A Band Sign” combinado con “Voodoo Chile”, disparando 

gloriosas explosiones sónicas, construyendo pasajes hasta conseguir un clímax dramático. 

 

Born Under A Bad Sign 

https://youtu.be/maT6Krul-F0 

 

 

Diane Durrett – Diane Durrett & Soul Suga Live (2018) 

Diane Durrett & Soul Suga Live, se trata de una tarde de música e historias, como es la comisión de un trovador y la 

vida elegida por la cantante y compositora de Soul Blues, originaria de Atlanta, Diane Durrett. Su octavo álbum y el 

segundo con la banda de apoyo Soul Suga titulado "Diane Durrett & Soul Suga LIVE" captura a Diane en su elemento; 

en el escenario con canciones e historias de vida, amor, redención y celebración. Todas sus habilidades se exhiben en 

este conjunto de pistas capturado en dos shows, en el Eddie's Attic en Decatur, Georgia, en julio de 2017. 

 

Durrett ofrece su encanto sureño con sinceridad e ingenio, como el de un Will Rogers, y ofrece una agudeza vocal 

similar a Mavis Staples, Nancy Wilson e Irma Thomas. Las diez canciones originales, un popurrí final y una versión 

inspiradora están impregnadas de soul, blues y gospel que se entremezclan con interludios, presentaciones 

expositivas y lecciones de vida como las de un maestro narrador.  

 

Diane está respaldad por la banda ultra enérgica, Soul Suga, con Melissa Junebug en la batería y la percusión, Yoel 

B'nai Yehuda en los teclados, Gregg Shapiro en el bajo, el guitarrista Markham White y vocales de fondo de Adam 

McKnight y Deborah Reese, junto con un par de invitados especiales: Wes Funderburke, director de la Banda de Jazz 

de la Universidad Estatal de Kennesaw, en el trombón; y el maestro de concierto de la Orquesta Sinfónica de 

Columbus (GA), el violinista, Kerren Berz. 

 

Sassy Larue 

https://youtu.be/A9NZ6w9pIyA 

 

 

Frank Bey – Back In Business (2018) 

Frank Bey nació en Millen, Georgia, en 1946. Su madre, la cantante de gospel Maggie Jordan, lo hizo cantar con The 

Rising Son Gospel Singers cuando tenía cuatro años. Bey fue criado en un hogar estricto, y a la edad de catorce años 

tuvo que escaparse de la casa para cantar música secular. Cuando tenía 17 años, Bey tomó un trabajo para Gene 

Lawson, el hombre al frente de Otis Redding. 

 

Bey por entonces se convirtió en el vocalista principal de una banda de soul, pero cuando se separaron, se quedó 

varado. Abandonó la música y abrió un restaurante de mariscos en Filadelfia. Bey retomó su carrera como cantante 

cuando tenía cincuenta años, pero la volvió a dejar por una insuficiencia renal. Regresó once años después. En 2008, 

se mudó a San Francisco para trabajar con Anthony Paule y grabaron tres álbumes juntos, incluyendo "Soul For Your 

Blues" de 2014 y "Not Goin’ Away "de 2016. Como resultado, Bey recibió cuatro nominaciones de los Blues Music 

Award.  

 

https://youtu.be/maT6Krul-F0
https://youtu.be/A9NZ6w9pIyA
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Back In Business, es el sexto álbum de Bey en general y el primero producido por el dos veces ganador del Grammy, 

Tom Hambridge. La banda incluye a Hambridge: batería y coros; Rob McNelly: guitarras; Marty Sammon: teclados; y 

Tommy MacDonald o Adam Nitti: bajo. La sección de metales con Max Abrams: saxofón; y Julio: trompeta, aparecen 

en cuatro pistas. La vocalista Wendy Moten se agrega en tres más. Seis de las canciones fueron escritas por 

Hambridge, cinco de ellas con su compañero de composición, Richard Fleming. Bey abre con la pista que da título al 

disco y al oyente se le recuerda inmediatamente el rico timbre vocal que posee. "Me he ido por un tiempo, pero 

ahora estoy en el negocio". 

 

Back in Business 

https://youtu.be/izRVpPQbji4 

 

 

Gaetano Letizia – Beatles Blues Blast (2018) 

Gaetano Letizia, mejor conocido como Tom, reside en Aurora, Ohio (área de Cleveland). Ha encontrado inspiración en 

los ídolos de la guitarra, y en una era de tiempos más simples que describe como "antes de que los motores 

comerciales nos robaran la industria musical, los músicos dominaron el proceso creativo, escribiendo con el corazón". 

Gaetano es líder de la Underworld Blues Rock Band. Fue un adolescente durante los años de la Beatlemania y la 

invasión británica, hoy presenta, Beatles Blues Blast.  

 

El efecto de esos días emocionantes se ha mantenido en la vanguardia de su mente durante décadas y ahora, con un 

poco de ayuda de sus amigos, Mike D'Elia en la batería y el bajista Lenny Gray, Gaetano lanza este disco, un gran 

alboroto a través de 17 clásicos del catálogo de los Beatles, inteligentemente organizados y replanteados como una 

sesión de funky blues jam. 

 

Tom comenta al respecto… “El día de la grabación fue una maratón. Grabamos las 17 piezas desde el mediodía en 

una sola toma y luego hicimos 12 videos esa noche en nuestra fiesta con los fans. Queríamos la sensación de jam 

session sin procesar, en directo. Pensé que estaríamos agotados, pero seguimos a toda velocidad. Eso solo muestra la 

magia de los Beatles y el Blues”.  

 

El disco es un sensacional tributo, con su buena dosis de blues y funk como lo describe el propio Gaetano. Para mi 

gusto se destacan de esta amplia obra: Come Together, Money, I Want You, Get Back, Birthday, y A Day In A Life. 

 

I Want You (She's So Heavy) 

https://youtu.be/ztCVvvnLMhU 

 

 

Jim Allchin – Prime Blues (2018) 

Jim Allchin es un guitarrista de blues rock estadounidense, científico informático y filántropo. Creció en una granja en 

el Deep South, se fue para obtener una maestría/doctorado de la Universidad de Stanford y el Instituto de Tecnología 

de Georgia y se convirtió en un líder mundialmente reconocido en informática y software. Mientras crecía en el sur, 

se enamoró del Blues. Lo ha tocado desde entonces. Ha escrito canciones, producido y grabado a lo largo de su vida. 

 

Su álbum más reciente, Prime Blues, es su cuarto álbum como solista y el segundo producido por el ganador del 

Grammy, Tom Hambridge. Fue grabado, mezclado y masterizado en Nashville. Prime Blues cuenta con 14 nuevos 

temas interpretados por un grupo de músicos estelares. 

https://youtu.be/izRVpPQbji4
https://youtu.be/ztCVvvnLMhU
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Incluido el bajista Glenn Worf, los guitarristas Rob McNelley, Bob Britt y Kenny Greenburg, el tecladista Kevin 

McKendree, el baterista Tom Hambridge, el vocalista Mycle Wastman, The Memphis Horns y como vocalistas 

invitados: el ganador del Grammy, Bobby Rush y el ganador del Blues Music Award, Mike Zito. 

 

El disco es un estupendo ejemplo de gran blues contemporáneo. Para mi gusto se destacan de esta vasta selección de 

temas originales: Giv It Up, Devil Don’t Sleep, Jimmy’s Boogie, Enough Is Enough, Two Bad Dreams, Pawn Shop Man, 

Lost My Mind, y Tech Blues. 

 

“Prime Blues" - Album Trailer  

https://youtu.be/Yp9b2_-Zg5g 
 

The Mexican End 
https://youtu.be/ir9yBsmi7d8 

 
 

 

 

 

 

Anuncio 

 

 
 

 

 

https://youtu.be/Yp9b2_-Zg5g
https://youtu.be/ir9yBsmi7d8
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Recomendaciones 
 

De Frank Roszak Promotions. Parte XIV. Jóvenes y damas 
 

José Luis García Fernández 

 

 
 

 

De la amplia familia de Frank Roszack Promotions se presentan estas cuatro producciones discográficas que nos ha 

hecho llegar y que tienen en común, protagonistas femeninas, y de cierta manera propuestas frescas e interesantes… 

 

In Layman Terms. Strong Roots (noviembre 2018) 

Logan y Cole Layman han crecido haciendo música juntos. En 2015 conocieron a Hamed Barbarji, ¡y este sería el 

comienzo de una amistad increíble y una colaboración apasionada! Nick Davidson se unió a la banda en 2017 para 

completar este sólido equipo. Los miembros de la banda son multi-instrumentistas y escriben música original. Su 

sonido único y diverso abarca desde un trabajo acústico áspero y fuerte hasta un sonido electrificado de big band. 

Hay matices de estilo ‘Americana’ (música tradicional de Estados Unidos fusionada con elementos o puntos de vista 

más actuales o "alternativos"); y también cuentan con un toque moderno en esa su gran música. Están encantados de 

lanzar su segundo álbum titulado, Strong Roots. 

 

Lista de canciones. 1. Strong Roots. 2. I’m Somebody. 3. Make Me Yours. 4. Ain’t Gonna Fake It No More. 5. 

Heartbroken. 6. Fever. 7. Notice Me. 8. Way Too Far. 
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Strong Roots, desde el inicio el álbum muestra su gran calidad. Un estupendo tema propio muy funky arranca el 

agasajo musical con una sección rítmica impecable, una guitarra firme, precisa y preciosa. La voz luce en el estilo y la 

trompeta le da el toque jazz original. I’m Somebody, la machacante guitarra slide a ritmo boogie y con toques de la 

trompeta sustituyendo a la clásica armónica blues, hacen de esta rola todo un agasajo. Make Me Yours, sonidos duros 

y rasposos blues-rock de la guitarra y trompeta se hacen escuchar a lo largo del muy buen tema, emulando gritos y 

aullidos. Ain’t Gonna Fake It No More, un jazz blues lento, fino y ardiente es el tema encargado de continuar la 

espléndida obra. Se destacan los solos de guitarra y trompeta, principalmente en la parte de llamada-respuesta. 

  

Heartbroken, toda la estructura de un rock-blues que suena diferente, la combinación de la guitarra slide y la 

trompeta la convierte en algo simplemente novedoso y genial. Fever, es el único cover incluido, en este fabuloso 

disco que pinta para álbum del año. El tema fue originalmente grabado por el cantante Little Willie John, aunque 

realmente alcanzó la fama en la versión de Peggy Lee de 1958. Aquí aparece con un tratamiento muy al estilo de la 

banda, fresco y espectacular. Notice Me, un blues muy al estilo de una Big Band, con un pequeño fraseo muy de 

Chicago Blues, excepcional combinación. Way Too Far, el talento de Logan en el bajo se muestra en el principio de 

este tema que sigue con una canción funky y muy alegre, que deja un buen sabor de boca. 

 

In Layman Terms - Ain't Gonna Fake It No More 

https://youtu.be/xRMLiMmf5qE 

 

In Layman Terms - Fake It 'Till I Make It 

https://youtu.be/IYs3u_2QeGw 

 

 

Johnny & Jaalene. (septiembre 2018) 

Esta producción discográfica simplemente ha sido para mi una grata sorpresa. Es como subir a una máquina del 

tiempo y retornar a finales de los años 50 y principios de los 60, para escuchar una colección musical muy deliciosa. 

 

Johnny Ramos, cantante y guitarrista de 19 años, se había estado presentando en la escena en todo el Condado de 

Orange, Los Ángeles y en las ciudades costeras. Incluso causó sensación en el evento ‘Viva Las Vegas’ del presente 

año. Es hijo del guitarrista de blues, Kid Ramos, motivo por el cual ha estado rodeado de música toda su vida. Desde 

el blues al rock, jazz, rockabilly, punk, disco, incluso música clásica y de Broadway. Cuando era más joven, Johnny 

comenzó a tocar el piano; luego tuvo la edad suficiente, y su papá le entregó su primera guitarra, para no volver a 

dejarla nunca.  

 

Por otra parte, su súper talentosa compañera, Jaalene DeLeon, es la belleza de 16 años originaria de Anahiem CA, es 

una chica de teatro y estudiante de coro que se convirtió en diva del rockabilly, obteniendo el apodo de "La reina de 

los adolescentes". Jaalene ha desempeñado un papel importante en el teatro musical, antes de unirse a Johnny con 

su voz atemporal. Ha ganado el primer lugar en muchos concursos de canto y ha interpretado el himno nacional para 

una variedad de prestigiosos eventos.  

 

Su álbum debut, Johnny & Jaalene en el sello Rip Cat Records presenta además de esta pareja de jóvenes talentosos, 

a Kid Ramos, Tommy Harkenrider, Brent Harding y Kip Dabbs. Contiene 12 canciones, muy vintage con estilo que va 

desde baladas a piezas bailables de Rockabilly, Rock 'n' Roll Chicano y Americana. Seguramente, el futuro tiene 

muchas cosas buenas para estos dos ídolos adolescentes mexico-estadounidenses. 

 

https://youtu.be/xRMLiMmf5qE
https://youtu.be/IYs3u_2QeGw
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Lista de canciones. 1. Baby I Love You. 2. Gee Whiz. 3. Teen Age Cutie. 4. Let It Be Me. 5. Good Lookin´. 6. Los Chucos 

Suaves. 7. Angel Baby. 8. Why, Why, Why. 9. Let´s Have A Party. 10. Please Give Me Something. 11. Cuando Caliente. 

12. One Summer Night. 

 

Baby I Love You, el álbum inicia con un cover a una balada sesentera de las Ronettes. Pero, a decir verdad, esta nueva 

versión es muy buena, un poco más rítmica y que muestra de inmediato la calidad vocal del talentoso dueto. Gee 

Whiz, balada que fue escrita por Carla Thomas (llamada la reina del soul de Memphis), quien en ese momento era 

solo una adolescente. Una estupenda versión cantada por Jaalene y que tampoco le pide nada a la original. Teenage 

Cutie, toca el turno a Johnny para interpretar este rico y movido rocanrolito original de Eddie Cochran. Let It Be Me, 

otra baladita a dueto, que les queda de maravilla, tema interpretado por los Everly Brothers en aquella época dorada 

de los fabulosos 60. 

 

Good Lookin´, cantada por Jaalene es un buen rocanrol con atinados metales, que resulta imposible no intentar 

bailar; por cierto, es un tema escrito por Etta James. Los Chucos Suaves, la influencia de los llamados pachucos está 

presente en este tema chicano, interpretado por Johnny, original de Lalo Guerrero (compositor y guitarrista 

mexicano-estadounidense, conocido como el padre de la música chicana). Angel Baby, otra excelsa balada rock que le 

queda de maravilla a la voz de Jaalene; original de Rosie Hamlin (Rosie and The Originals). Y bueno no se queda atrás 

Johnny, interpretando ahora la balada, Why, Why, Why, original del músico texano Dough Sahm. 

 

La tercera y última parte del disco arranca con otro tema bailable, Let´s Have A Party, cantada por Jaalene, se trata de 

una buenísima interpretación al original de los 60 escrito por el músico afroamericano, Jessie Mae Robinson. Please 

Give Me Something, un rockabilly muy bien interpretado, que tal vez tenga su origen en una banda rocanrolera de 

finales de los 50 llamada: Bill Allen And The Back Beats. Cuando Caliente, una balada harto conocida en México, 

hecha popular por los Hermanos Rigual, grupo vocal cubano-mexicano. Y para terminar un tema tocado al estilo tex-

mex, One Summer Night, una balada rock que interpretaba el grupo vocal: The Danleers, a finales del los 50. 

 

Johnny & Jaalene - Gee Whiz 

https://youtu.be/5rsxPaPqdl0 

 

 

Kat Riggins. In the Boy´s Club (junio 2018) 

Kat Riggins es originaria de Miami, Florida, ciudad en la que tuvo contacto desde chica con muchos géneros musicales 

desde el gospel hasta el rock gracias a sus padres, quienes le inculcaron el amor por la música. Dentro de sus 

principales influencias están Nina Simone, Tina Turner, Etta James y Koko Taylor, artistas cuyos estilos musicales se 

pueden apreciar en su más reciente álbum, In The Boy’s Club, que resulta ser su tercera producción, en la que con 

temas originales le da a su blues algunas mezclas de hip-hop, pop, rock, gospel y country, mostrando esa gran 

variedad de sonidos que la han rodeado.  

 

La banda de Kat para la grabación está conformada por Darrell Raines: guitarras y teclados; George Caldwell: bajo; y 

Johnnie Hicks: batería. Tiene además como músicos invitados a Albert Castiglia: guitarra y a Clay Goldstein: armónica.  

 

Lista de canciones: 1. Try Try Again 2. Troubles Away 3. Hear Me 4. Second To None 5. Tightrope 6. Kitty Won't 

Scratch 7. Cheat or Lose 8. Johnnie Walker 9. Don't Throw Me Away 10. Fistful Water 11. Live On 12. A Girl In The 

Boy's Club. 

 

https://youtu.be/5rsxPaPqdl0
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Try Try Again, el disco inicia con un rock de cierta energía vocal para mostrar de inmediato las buenas cualidades de 

Kat. Una interesante guitarra slide adorna muy bien el tema. Troubles Away, un estupendo blues que inicia y se 

mantiene con el efecto scratch de un disco antiguo, sigue con la excelente interpretación vocal y la guitarra 

haciéndole muy buena compañía. Hear Me, se destaca por ser un blues-rock lento, rico y candente. Second To None, 

un suave soul es la siguiente parada en esta gama de ritmos afines al blues de Kat. 

 

Tightrope, una segunda pieza en esa tesitura de soul-blues, es por donde camina Riggins, mostrando un equilibrio 

interesante, a pesar de estar sobre la cuerda de un equilibrista. Kitty Won't Scratch, ahora se trata de un rítmico tema 

country-rock, donde hace dueto en voz con el estupendo guitarrista neoyorquino Albert Castiglia. Regresa al blues 

con Cheat or Lose, con un agradable ritmo en una buena y sencilla canción. Johnnie Walker, la armónica hace su 

necesaria aparición en este tema rock blues, denso y profundo. 

 

Don't Throw Me Away, es un blues lento muy bien escrito y mucho mejor interpretado. Para nada hay que 

desecharlo, simplemente porque es de lo más sencillo y destacable del álbum. Fistful Water, un pop rock es el tema 

que nos ocupa, con su dosis de potencia y energía vocal de Kat. Live On, reaparece la armónica para adornar algunos 

pasajes de este soul blues. Y para el final, una alusión al título del disco, A Girl In The Boy's Club, buen rock blues 

suavecito y rítmico. La armónica en su apogeo, dando pie al solo de guitarra, y la base rítmica, ahí… bien presente. 

Pero esto no ha terminado, hay por ahí un track escondido al final, un buen blues para la verdadera conclusión. 

 

Kat Riggins - Troubles Away 

https://youtu.be/Sdh-TRb-qqY 

 

Regina Bonelli. Love Letter (octubre 2018) 

Inspirada en las leyendas del blues y del r&b de los años 60 y 70, Regina comenzó a cantar y tocar el piano a la tierna 

edad de cinco años. Diez años más tarde, después de pulsar una guitarra, ella ya estaba tocando. Con el paso de los 

años, tuvo dos hijos y los crió sola. Nacida en Brooklyn, incluida en el Salón de la Fama del Blues de Nueva York y 

actualmente haciendo cosas muy interesantes como este su nuevo álbum, Love Letter. Bonelli desnuda su soul-blues 

en la grabación, haciéndose acompañar con un equipo de rock integrado por Tomas Honcker: guitarra; Michael Hill: 

guitarra; James Dellatacoma: guitarra; Kevin Jenkins: bajo; Mike Griot: bajo; Tony Lewis: batería; James Coley: 

batería; y una sección de metales/cuerdas dirigida por Juerte Blacharach; entre otros músicos invitados. 

 

Lista de canciones: 1. Don’t You Put Your Hands On Me 2. Playin’ In The Dirt 3. Nothing I Can’t Handle 4. Love Letter 5. 

Straighten My Crown 6. A Little Rain Must Fall 7. Talk Is Cheap 8. Paint It Black 9. The Ladder. 

 

Don’t You Put Your Hands On Me, interesante y enérgico rock inicia el álbum con el pie derecho. Playin’ In The Dirt, un 

boogie dirigido con una sensacional armónica y al fondo una tabla de lavar. Nothing I Can’t Handle, un buen tema 

soul, bellamente adornado por la sección de metales. Love Letter, el tema principal del álbum no es nada más un 

agradable blues lento, es simplemente una joya. Straighten My Crown, y a la mitad de la obra, una suave balada con 

su dosis de soul. A Little Rain Must Fall, la orquesta hace su trabajo de manera destacada en este otro tema soul. Talk 

Is Cheap, es otro buen blues que interpreta con cierta prestancia y elegancia. Se hace espacio para un cover, pero no 

cualquiera, sino un rock clásico de los Stones, Paint It Black. De lo mejor del álbum por su buena interpretación. The 

Ladder, la obra termina a tambor batiente con este potente rock. 

 

Regina Bonelli - (Don't You) Put Your Hands on Me 

https://youtu.be/1ci4lUMh2VU 

https://youtu.be/Sdh-TRb-qqY
https://youtu.be/1ci4lUMh2VU
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Recomendaciones 
Discos de reciente publicación por BBM (noviembre 2018) 

José Luis García Fernández 

Cada mes con una gran oportunidad de echar un buen vistazo a las recientes producciones discográficas, con estas 35 

recomendaciones de diversos álbumes de Blues y sus géneros derivados. Copia el nombre del artista, que se 

encuentra debajo de cada portada, pégalo en el buscador de Spotify; encuentra el álbum, y… ¡a disfrutar!  
 

Disco del mes: Dean Haitaini – 47 Stones 
 
 

 

 
Bob Margolin 

 
Chris Youlden, The Slammers  

 
Damon Fowler 

 
Anthony Geraci  

 
Joanne Shaw Taylor 

 
Shemekia Copeland 

 
Roger C. Wade, Balta Bordoy 

 
The Roger Hill Band 

 
Sandy Carroll 

 
Justin Saladino Band 

 
Steve Howell And The Mighty Men 

 
The Record Company 

 
Dustin Douglas & The Electric Gentlemen 

 
The Bennett Brothers 

 
Peter V Blues Train 

 
Niece 

 
 



Página | 64                                               CULTURA BLUES. LA REVISTA ELECTRÓNICA   Número 91 – diciembre 2018 

 
 
 

 
Bruce Katz Band 

 
Lino Muoio  

 
Billy F Gibbons 

 
Michele D’Amour And The Love Dealers 

 
Midnite Johnny 

 
Frank Bey 

 
Joe Filisko & Eric Noden 

 
David Julia 

 
The Delgado Brothers 

 
Eric Lindell 

 
Sean Poluk 

 
Mark Harrison 

 
Dean Haitani 

 
Alastair Greene 

 
Kevin Burt 

 
Brian Ames with David Danced Collective 

 
Crudelia 

 
Jonathon Long 

 
The Bob Lanza Blues Band 
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Anuncio 

 
 

 
 
 
 

 
Agenda 

 

 

 

 
 
 
 

https://culturabluesmusic.hearnow.com/
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