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Editorial 

 

¿Hacia dónde va el blues? 
 

José Luis García Fernández 

 

 
 

“El blues para mí es la música que dice la verdad,  

la música del sentimiento de la verdad.  

El blues me ha ofrecido la oportunidad de ser parte  

de un movimiento para mantener el género vivo y actual.  

Si todos hacemos nuestra parte, él no desaparecerá”. 

Toronzo Cannon 

 

Caminamos más que firmes hacia el noveno año de la revista, llenos de experiencias, de hechos consumados y de 

sueños aún por realizar. Pero… ¿Hacia dónde va el blues?  

 

Cada quién tendrá su propia versión. Los puristas dirán que está en extinción, empantanados en una decena de 

artistas, bandas y canciones. Prácticamente ignorando, o más bien, desacreditando todo lo contemporáneo. Lástima, 

qué pérdida de tiempo.  

 

Es cierto que es uná época de encrucijadas, de caminos diferentes en el que mucha gente se polariza en todos los 

temas, ya sea sociales, políticos, deportivos, y también en el arte, en la música y en el blues. Muchos no aportan 

nada, ¡ah! pero cómo vociferan.  

 

En fin, en Cultura Blues seguiremos honrando a los pioneros, a los clásicos, a los tradicionales, pero sin duda, 

apostamos por continuar manteniendo vivo el género, presentando las corrientes contemporáneas, los nuevos 

artistas, las recientes agrupaciones, las necesarias nuevas grabaciones, ese es uno de nuestros objetivos principales.  

 

Dénse una oportunidad de acompañarnos en el viaje. ¡Viva el blues! 
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En la edición de marzo, la número 106 tenemos en la Portada a los catorce nuevos huéspedes del Salón de la Fama 

del Blues. Toda la información al respecto podrá leerse en el artículo correspondiente a Blues a la Carta. La inducción 

de los artistas y las grabaciones es uno de los dos importantes eventos que The Blues Fundation organiza en la 

primera semana de mayo. A este respecto, en una Colaboración Especial, se hace la invitación para viajar a Memphis, 

Tennessee a ser parte de esta celebración y de la entrega de los premios Blues Music Awards 2020. 

 

Este número de la revista se engalana con varias e interesantes entrevistas, primero en Planeta Blues, con Bill Payne, 

multitalentoso artista conocido como cofundador de la legendaria banda estadounidense de raíces del rock: Little 

Feat. En una Colaboración Especial, contamos con las palabras de Jorge “Flaco” Barral, músico uruguayo, asentado en 

España. Huella Azul nos entrega los comentarios desde España de Vicente P. Zúmel, relacionados a su nuevo libro 

dedicado a 365 mujeres en el blues. Pero, Huella Azul tiene una entrevista más en esta edición con un excelente 

músico mexicano, Roy Álvarez. De la investigación de archivos, Lado B tiene una histórica entrevista que se le hizo al 

baterista de blues, Odie Payne.  

 

En De Colección, tenemos la reseña de tres estupendos libros del escritor español, Manuel López Poy. En Video, 

hurgamos en los estantes para rescatar un documental acerca de Eric Burdon & The Animals, y lo relacionamos en 

+Covers con la interesante historia de la canción, La Casa del Sol Naciente. Nuestro compromiso con el blues 

tradicional se ve reflejado en el artículo de Especial de Medianoche, Bukka White: poesía oscura en slide violento.  

 

Las recomendaciones en esta edición son para nuevos discos de, Frank Bey - All My Dues Are Paid; y de Kern Pratt 

Greenville, MS… what about you?; además de 24 álbumes, al igual, de reciente publicación. Complementa la sección 

Hábitos Nocturnos recomienda: Julian Sas, For The Lost And Found del año 2000. 

 

Hay en la edición, como viene siendo costumbre interesante poesía por Norma Yim: ¡Te voy a recordar mi nombre!, 

galería fotográfica de Rhino Bluesband, y de Cultura Blues Project; una semblanza de actividades de Hola Soy Lola 

Blues Band, listas musicales únicas y muy buenos videos. ¡No se la pierdan! 

 

¡Hasta la próxima! 
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Blues a la Carta 
  

Nuevos huéspedes en el Salón de la Fama del Blues 
 

José Luis García Fernández 
 
 

 
 
 

La ceremonia de inducción al Salón de la Fama del Blues, celebrada previa a la entrega de los Blues Music Awards, 

tendrá lugar el miércoles 6 de mayo de 2020 en el Halloran Center del Orpheum (225 S. Main St., Memphis). Una 

recepción de cóctel en honor a los miembros del afamado Salón y de los nominados a los codiciados Premios iniciará 

a las 5:30 p.m., y las inducciones comenzarán a las 6:30 p.m. en el teatro Halloran.  

 

Coincidiendo con la ceremonia de inducción, el Museo del Salón de la Fama del Blues exhibirá una serie de artículos 

especiales que representan a cada uno de los nuevos miembros. Estos objetos estarán a la vista del público a partir 

de la semana de las inducciones y permanecerán ahí durante los próximos 12 meses.  

 

Dicho museo, construido a través del vehemente apoyo y la generosidad de los fanáticos del blues, representa a los 

cuatro elementos de la misión de la Blues Foundation: preservar el patrimonio del blues, elogiar las grabaciones y el 

desempeño del blues, expandir la conciencia del género del blues y garantizar el futuro de la música. 

 

Los visitantes del museo pueden admirar exhibiciones permanentes e itinerantes, así como galerías individualizadas 

que muestran una selección inigualable de portadas de álbumes, fotografías, premios históricos, arte único, 

instrumentos musicales, indumentaria y otros recuerdos únicos en su tipo. Las pantallas interactivas permiten a los 

invitados escuchar la música, ver videos y leer las historias sobre cada uno de los más de 400 miembros del Salón de 

la Fama del Blues. 

 



Página | 6                                               CULTURA BLUES. LA REVISTA ELECTRÓNICA   Número 106 – marzo 2020 

 

 

 

Los 14 galardonados de la clase 41 del Salón de la Fama del Blues de The Blues Foundation, abarcan casi un siglo de 

música, que va desde las estrellas de los años 20, Victoria Spivey y Bertha "Chippie" Hill, hasta las luminarias 

contemporáneas, Bettye LaVette, Syl Johnson y Billy Branch. Los inducidos de este año en cinco categorías: 

Intérpretes, Personajes No Músicos, Literatura de Clásicos del Blues, Grabación Clásica del Blues (Canción) y 

Grabación Clásica del Blues (Álbum); también demuestran vívidamente cómo el blues se cruza con una gran variedad 

de estilos de música estadounidense como el soul, el funk, el country, el R&B y el rock 'n' roll. Los nuevos huéspedes 

del Salón de la Fama del Blues no son solo músicos excepcionales, sino que también son educadores, innovadores, 

empresarios y activistas decididos a dejar su huella en el mundo. 

 

El pianista Eddie Boyd, obtuvo varios éxitos a principios de los años 50 (como "Five Long Years") para Chess Records, 

pero el sincero bluesman de Chicago, nacido en Mississippi, consternado por la injusticia racial y el engaño de los 

negocios discográficos, abandonó Estados Unidos a mediados de los años 60 para ir a Europa, donde su carrera 

prosperó durante varias décadas. El as de la armónica Billy Branch, parte de la "Nueva Generación del Blues de 

Chicago", es un asiduo ganador en los Blues Music Awards, pero también ha impartido cientos de clases de blues por 

todo el mundo y ha recibido dos veces el premio ‘Keeping the Blues Alive’ en Educación. La vigorosa cantante Bettye 

LaVette, finalmente logró su aprobación muy merecida en el nuevo milenio, después de varias décadas de luchas 

dentro de la industria, obteniendo muchos honores, incluidos varios Blues Music Awards, y actuando en la 

celebración del inicio de la gestión del presidente Obama en 2009. 

 

Victoria Spivey puede ser mejor conocida por los fanáticos de la música en general por incluir a un joven Bob Dylan 

en una sesión de grabación de 1962; sin embargo, su incomparable carrera de 50 años comenzó con su melodía, 

"Black Snake Blues", incluyendo sus papeles como compositora, manager, líder de banda y propietaria de un sello 

discográfico. El guitarrista Syl Johnson (hermano del miembro del Salón de la Fama del Blues, Jimmy Johnson), 

protagonizó la escena soul de Chicago durante los años 60 y 70. Sus canciones funky, a menudo políticamente 

cargadas de blues (como "Different Strokes" y "Is It Because I’m Black"), lo han convertido en un favorito para probar 

entre los artistas de hip-hop. El enigmático George "Harmonica" Smith, que tocó con leyendas como Muddy Waters, 

Big Mama Thornton y Big Joe Turner, ha sido ampliamente aclamado por los aficionados y músicos de blues como 

uno de los principales armonicistas del género, e influyó en una generación de ellos de la costa oeste. 

 

El revolucionario productor Ralph Peer, galardonado en la categoría Individual (Negocios, Medios y Académico), es el 

más asociado por sus grabaciones formativas en el campo de la música country, pero primero fue pionero en el 

mundo del blues (incluida la coproducción de Mamie Smith, en su histórica sesión de 1920 "Crazy Blues"). El libro 

“Earl Hooker, Blues Master”, es la perspicaz biografía del gigante de la guitarra de blues (y miembro del Salón de la 

Fama 2013), escrito por Sebastian Danchin, autoridad de música de raíces estadounidense, ingresa como un clásico 

de la literatura de blues. 

 

Howlin’ Wolf: The Chess Box, es el álbum clásico que ingresa en esa categoría. Hay cinco grabaciones clásicas que 

reciben el honor: la grabación original de Arthur "Big Boy" Crudup "That’s All Right (Mama)", que luego se hizo 

famosa por Elvis Presley; la exitosa versión de 1926 de Bertha "Chippie" Hill "Trouble in Mind"; "Future Blues" de 

Willie Brown, y dos canciones de principios de los años 50: "3 O'Clock Blues", la primera canción de B.B. King y el 

número uno de R&B en 1952, la notable interpretación de Ruth Brown a "Mama, He Treats Your Daughter Mean", el 

disco de R&B más vendido de 1953. 
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1. Syl Johnson 

Nació en una familia musical: su padre y varios hermanos fueron músicos. Aunque el apellido de su familia era 

Thompson, el nativo de Mississippi tomó el nombre de Johnson cuando comenzó a grabar en Chicago en 1959. Su 

hermano mayor Jimmy (quien fue inducido en el Salón de la Fama del Blues en 2016), también cambió su nombre a 

Johnson. Un guitarrista muy solicitado, Syl trabajó con Jimmy Reed, James Cotton, Billy Boy Arnold, Elmore James, 

Junior Wells y el compañero inductor del Salón de la Fama 2020, Eddie Boyd.  

 

Su propia música, un robusto combo de soul, blues y funk, produjo éxitos a finales de los 60 como "Come on Sock It 

to Me", "Different Strokes" y "Dresses Too Short", junto con canciones más serias y socialmente conscientes como 

como “Is It Because I’m Black” y “Concrete Reservation ". Grabó su mayor éxito, “Take Me to the River ", para Hi 

Records de Willie Mitchell en 1975.  

 

Muchas estrellas del hip-hop comenzaron a versionar el trabajo de Johnson en los años 60, especialmente “Different 

Strokes", y los ingresos resultantes, algunos de ellos por litigios, le dieron a Johnson un estilo de vida cómodo. En 

2001, Syl se asoció con su hermano Jimmy en el bien recibido álbum, Two Johnsons Are Better Than One, y el álbum 

de nominados al Grammy 2010, le atrajo más atención. Todavía activo en sus 80 años, Syl ha visto a su hija Syleena 

continuar con su legado musical, como cantante y compositora de R&B nominada al Grammy. 

 

2. Bettye LaVette 

El viaje musical de Bettye LaVette ha tenido muchos altibajos. Betty Jo Haskins, nacida en Michigan usó el nombre 

Betty LaVett (que luego evolucionó a Bettye LaVette), cuando grabó su primer sencillo "My Man - It's a Lovin' Man" 

cuando era adolescente para Atlantic Records en 1962. Mientras esa canción era un éxito, sus singles posteriores no 

alcanzaron esas alturas en las listas, aunque su canción de 1965 "Let Me Down Easy" es considerada como un clásico 

del soul. Trabajos en Atlantic/Atco, Epic y Motown no funcionaron, y su mayor éxito fue actuar en el musical de 

Broadway Bubbling Brown Sugar durante varios años.  

 

La popularidad europea de LaVette (donde finalmente se lanzó su álbum) atrajo la atención de los Estados Unidos. Su 

álbum de "regreso", A Woman Like Me, le otorgó un Premio de la Blues Fundation en 2004, y posteriormente ganó el 

premio a la mejor artista femenina en las categorías de blues contemporáneo y soul blues. Sus álbumes únicos que 

combinan géneros para ANTI, Cherry Red y Verve obtuvieron nominaciones al Grammy en los campos de R&B, 

americana y blues.  

 

El aumento de la importancia de LaVette la llevó a presentarse en el Kennedy Center, Radio City Music Hall y en la 

Celebración de la Ininicio de Gestión del presidente Obama en 2009. Su autobiografía altamente elogiada, A Woman 

Like Me, relata desgarradamente sus años de luchas, catástrofes y esperanzas frustradas. 

 

3. Billy Branch 

Fue reconocido como uno de los líderes de "The New Generation of Chicago Blues" al surgir en la escena musical de 

la ciudad a mediados de los 70, cuando apenas tenía poco más de 20 años. El extraordinario armonicista se hizo 

conocido como miembro de la banda, Sons of Blues (donde irónicamente fue el único que no era hijo de un músico 

de blues), y durante sus muchos años tocando con Willie Dixon.  

 

Siempre consciente de la importancia del pasado, presente y futuro del blues, el nativo de Chicago comenzó a 

enseñar en el programa Blues in the Schools del Illinois Arts Council en 1978, y desde entonces ha seguido 

impartiendo cientos de clases de blues en todo el mundo.  
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Billy ha sido honrado dos veces con el Premio Keeping the Blues Alive en Educación. Es el armonicista de sesión más 

buscado de Chicago, también ha grabado álbumes para sellos como Alligator, Blind Pig y Verve. Su creación musical 

también le ha valido elogios, ya que ha compartido créditos en tres álbumes ganadores del Blues Music Award, 

incluido “Harp Attack!”, una colaboración en 1990 con James Cotton, Junior Wells y Carey Bell. Actualmente, en la 

edición 2020 de estos premios, está nominado en varias categorías. 

 

4. Victoria Spivey 

Creció en un ambiente musical rico, su padre y sus hermanos tenían una banda de cuerdas y dos de sus hermanas se 

convirtieron en artistas de grabación de blues. A los 20 años, dejó su hogar en Houston, Texas, para ir a St. Louis a 

seguir una carrera como cantante, como lo había hecho su amiga, la popular cantante (y miembro del Salón de la 

Fama del Blues), Sippie Wallace.  

 

El primer sencillo de Spivey, en 1926, el atrevido "Blues Is My Business", fue un gran éxito, al igual que su grabación 

de 1927 de "T.B. Blues", que personificaba su marcado estilo de blues. Su lema fue "Blues Is My Business", y lo 

demostró durante toda su vida, desde demandar a su editor por regalías en 1928, hasta comenzar Spivey Records a 

principios de la década de 1960.  

 

Su variada carrera también encontró a "Queen Vee" como exitosa compositora, líder de banda, gerente, organista de 

la iglesia, vocalista de jazz y comediante, y protagonizó la histórica película totalmente negra de 1929, ¡Aleluya! 

También sirvió de inspiración para un joven Bob Dylan, que tocó en una sesión de grabación de Spivey, en 1962 y 

luego incluyó una foto de sí mismo con ell en la contraportada de su álbum, New Morning. 

 

5. George "Harmonica" Smith  

Es un legendario armoniquero cuyas biografías publicadas ofrecen información contradictoria sobre su nombre y 

lugar de nacimiento. No solo actuó y grabó con varios nombres (Little Walter Jr., Harmonica King, George Allen, Little 

George Smith y Big Walter), sino que, con el paso de los años, dijo que su nombre era Allan George Washington o 

George Washington. Lo que se sabe sobre Smith es que tenía grandes habilidades para tocar la armónica.  

 

Fue reconocido por su dominio, tanto de la armónica tradicional de blues diatónico de 10 orificios, como de la 

armónica cromática. Aunque nunca tuvo un disco exitoso, Smith fue muy apreciado por sus compañeros músicos. Su 

primera banda fue con Otis Rush, y su primera sesión de grabación fue con Otis Spann en 1954.  

 

Smith también tocó sesiones con Lowell Fulson, Sunnyland Slim, Big Mama Thornton, Big Joe Turner y Jimmy 

Witherspoon, e hizo varias temporadas con la banda de Muddy Waters. El viejo residente de Los Ángeles también fue 

mentor de un equipo de jóvenes discípulos en California, incluidos William Clarke, Rod Piazza y Doug MacLeod. 

Músico en activo hasta el final de su vida, grabó su último álbum solo unos meses antes de su muerte ocurrida el 2 de 

octubre de 1983. 

 

6. Eddie Boyd  

Nació en una plantación de Mississippi y, después de trabajar en campos de algodón, tomó la ruta 61 hacia el norte, y 

finalmente se instaló en Chicago a principios de los años 40. Su primer éxito, "Five Long Years", terminó en Chess 

Records, que también lanzó otros dos éxitos importantes de Boyd: "24 Hours" y "Third Degrees". Boyd, quien 

también grabó para Bea & Baby, creó una música poderosa que refleja las injusticias y los malos tratos que 

experimentó y presenció.  
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Molesto por sus batallas con las prácticas comerciales de las grabadoras y el racismo estadounidense en general, el 

orgulloso y franco Boyd se mudó a Europa a mediados de los años 60 después de recibir una recepción de bienvenida 

en la influyente gira del Festival Folk Blues de 1965. Finalmente, instalándose en Helsinki, Finlandia, el talentoso 

pianista disfrutó de una exitosa carrera en el extranjero, incluso grabando con Peter Green y Fleetwood Mac, hasta su 

muerte el 13 de julio de 1994. 

 

7. Ralph Peer 

Es reconocido universalmente como el principal defensor de la música de raíz durante los primeros días de la 

industria discográfica estadounidense. Es también conocido por su papel en la música country (entonces llamada 

música hillbilly), y fue la primera persona en grabar a Jimmie Rodgers, la familia Carter y muchos más. Sin embargo, 

Peer estaba grabando blues antes (y durante) sus aventuras por su país. De hecho, participó en la sesión de "Crazy 

Blues" de Mamie Smith en 1920, que se reconoce como el catalizador para que las compañías discográficas lanzaran 

catálogos de "música racial" de blues, jazz y góspel afroestadunidenses.  

 

De hecho, se encuentra entre los acreditados por haber acuñado el término "música racial". Ahora retirado desde 

hace mucho tiempo, una frase que inicialmente simbolizaba el orgullo dentro de la comunidad afroestadunidense. 

Para OKeh Records, o más tarde, Victor Records, Peer grabó a la Memphis Jug Band, Tommy Johnson, Blind Willie 

McTell, Bukka White, Sleepy John Estes, Gus Cannon, Memphis Minnie, Alberta Hunter, Sippie Wallace, Victoria 

Spivey y al pionero de la guitarra de blues, Sylvester Weaver. Si bien fue decisivo en el diseño del concepto de blues, 

hillbilly y otros géneros, Peer, siempre empresario, cambió su atención a la música pop en los últimos años porque 

sabía que tenía un mayor potencial monetario. 

 

8. Earl Hooker, Blues Master, por Sebastian Danchin (University Press of Mississippi, 2001) 
El escritor, productor y traductor francés, Sebastian Danchin, tocó la guitarra con bandas de blues en Chicago durante 

la década de 1970, pero llegó unos años tarde para pasar tiempo con Earl Hooker, quien había muerto de 

tuberculosis en 1970. Danchin, sin embargo, vivió en hogares de músicos en el lado sur de Chicago y, a través de las 

amistades que hizo, fue capaz de obtener ideas invaluables sobre el colorido Hooker, ya sea por sus increíbles 

habilidades con la guitarra, su incesante viaje o su afición por robar equipos.  

 

Utilizando este tesoro de material, Danchin, quien también ha escrito libros sobre B.B. King, Aretha Franklin y Elvis 

Presley, pudo escribir una historia fascinante sobre este virtuoso nacido en Mississippi que se convirtió en miembro 

del Salón de la Fama del Blues en 2013. Aunque no ampliamente conocido por el público, Hooker fue defendido por 

innumerables músicos, incluido B.B. King. Primo del famoso John Lee Hooker, Earl fue, en palabras de Danchin, el 

"ejemplo vivo del bluesman moderno itinerante". Su biografía aclamada por la crítica es incisiva, de primer nivel y va 

al grano, al igual que el arte de Earl Hooker. 

 

9. Howlin' Wolf: The Chess Box (MCA/Chess box, 1991) 

El sello MCA lanzó varias compilaciones destacadas de blues clásico y de R&B extraídos del catálogo de Chess Records 

en la serie The Chess Box. La edición Howlin’ Wolf (Chess CH5-9332) después de la de Muddy Waters, será la segunda 

caja de Chess en ganar la entrada al Salón de la Fama del Blues. La sexta grabación de Wolf honrada por el Salón de la 

Fama comienza con su grabación seminal de 1951, "Moanin' at Midnight" y continúa cronológicamente hasta 1973. 

La colección está cargada de actuaciones que una y otra vez se erizan con el poder crudo y la fuerza primaria que solo 

Wolf (Chester Burnett) poseia. Fue lanzada en una caja de cinco LPs o como tres casetes o CD, las 71 pistas presentan 

algunas gemas inéditas, así como algunos fragmentos hablados perspicaces y entretenidos, incluido uno sobre lo 

enojado que estuvo una vez por no poder escapar del apodo: Howlin' Wolf. 
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10. “That’s All Right (Mama)” – Arthur “Big Boy” Crudup (RCA Victor, 1946) 

El pegajoso tema de Big Boy Crudup "That's All Right" (a menudo llamado "That's All Right Mama"), fue una grabación 

histórica no solo para Crudup sino también para Elvis Presley, quien lo versionó en su primera sesión de grabación 

para Sun Records en 1954. El original de Crudup, grabado el 6 de septiembre de 1946 en Chicago, fue lanzado como 

un sencillo de 78 rpm en 1947 (RCA Victor 20-2205). La pista más tarde se convirtió en uno de los primeros singles de 

blues de 7 pulgadas cuando RCA Victor introdujo el disco de 45 rpm en 1949. No es coincidencia que el ejecutivo que 

firmó a Elvis con RCA, Steve Sholes, también había producido la sesión de Crudup en Chicago. 

 

11. “Mama, He Treats Your Daughter Mean” – Ruth Brown (Atlantic, 1952) 

El disco de R&B más vendido de 1953, "Mama, He Treats Your Daughter Mean" (Atlantic 986), acumuló más de 

400,000 ventas, según la revista Billboard. El tercero de los cinco éxitos de R&B número 1 de Ruth Brown, también 

fue el primero en cruzar a las listas de éxitos. Los escritores acreditados por la canción, Johnny Wallace y Herb Lance, 

informaron al productor de Brown, Herb Abramson, que la idea surgió de un cantante callejero de Atlanta 

(posiblemente Blind Willie McTell, quien había grabado una canción de Blind Lemon Jefferson, "One Dime Blues, que 

contiene la línea que da nombre al título. Brown inicialmente se opuso a hacer la canción y Abramson intentó varios 

ritmos diferentes para la melodía durante la sesión del 9 de diciembre de 1952, antes de finalmente llegar al enfoque 

correcto, uno que destacó el enérgico discurso vocal de Brown y el ritmo insistente del riff de guitarra de Mickey 

Baker y la batería de Connie Kay.  

 

12. “Trouble in Mind” – Bertha “Chippie” Hill (OKeh, 1926) 

La composición grabada a menudo de Richard M. Jones "Trouble in Mind" fue cantada por primera vez en 1924 por 

Thelma La Vizzo; sin embargo, fue la grabación clásica de Bertha "Chippie" Hill, realizada en Chicago el 23 de febrero 

de 1926 (OKeh 8312), la que abrió el camino para las muchas versiones que le siguieron. En esta sesión, Hill estuvo 

acompañado por Jones al piano y Louis Armstrong, de 25 años, que toca la estrofa introductoria con la corneta. Una 

de los mejores cantantes de blues durante los años 20, Hill canta tres versos de miseria y desesperación, pero el 

primer verso, repetido nuevamente al final, es uno de los himnos perdurables del blues como esperanza para el 

futuro incluso en los tiempos más oscuros: " Trouble in mind, I’m blue, but I won’t be always, the sun gonna shine in 

my back door some day". 

 

13. “Future Blues” – Willie Brown (Paramount, 1930) 

Willie Brown puede ser mejor conocido en la historia del blues como un compañero de los íconos de Delta blues 

Charley Patton, Son House y Robert Johnson. Considerado como un guitarrista de primer nivel, Brown podría haber 

alcanzado más fama si hubiera tenido más oportunidades de grabar por su cuenta. "Future Blues" es uno de los pocos 

temas que hizo como cantante. Una melodía ejemplar de Delta blues con algunos versos familiares. Así como Patton 

reelaboró el blues de Ma Rainey y otros cantantes, también lo hizo Brown; comienza con versos del "Last Minute 

Blues" de Rainey, compuesto por Thomas A. Dorsey (miembro del Salón de la Fama del Blues de 2018). La canción fue 

grabada en el estudio de Paramount en Grafton, Wisconsin, en el verano de 1930. Brown viajó allí con Patton y House 

y los acompañó en algunas otras canciones.  

 

14. “3 O’Clock Blues” – B.B. King (RPM, 1951) 

Después de que ninguno de sus primeros siete discos llegáran a las listas nacionales, B.B. King lo hizo con "3 O'Clock 

Blues" (RPM 339), que se convirtió en el éxito número uno de R&B en 1952. Fue el primer disco de King en capturar 

ampliamente su emergente brillantez tanto en el canto como en la guitarra. Anteriormente, King había estado 

grabando para el sello RPM de los hermanos Bihari en el estudio de Sam Phillips en Memphis; sin embargo, después 

de que los Biharis se pelearon con Phillips, instalaron su equipo portátil en el YMCA negro en Memphis.  
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Ayudado por el valioso apoyo de Ike Turner en el piano, King produjo una potente reelaboración de esta triste 

canción de blues, que también había sido el primer disco exitoso de su compositor, Lowell Fulson, quien lo lanzó en 

1948. "3 O'Clock Blues", marca el tercer año consecutivo que una grabación de B.B. King ingresa al Salón de la Fama: 

su álbum, Blues Is King fue incluido en 2018 y su canción de 1954, "Everyday I Have the Blues”, fue incluida en 2019. 

 

 

 
 

Fuente: https://blues.org/ 

 

 

 

 

Lista Musical 

https://open.spotify.com/playlist/4WbxD6yStNUmr5zdHhI0zd 

 

 

 
 

https://open.spotify.com/playlist/4WbxD6yStNUmr5zdHhI0zd
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Colaboración Especial 
 

¡Vámonos a Memphis! 
 

José Luis García Fernández 

 

 
 
 

Memphis es una ciudad sobre el río Mississippi, en el suroeste de Tennessee, famosa por la música blues, soul y rock 

& roll que se originó allí. Elvis Presley, B.B. King y Johnny Cash grabaron sus primeros discos en el famoso Sun Studio, 

y la mansión Graceland de Presley es una atracción popular. Otros sitios icónicos de la música incluyen el Museo Rock 

& Soul, el Salón de la Fama del Blues y el Museo Stax de Música Soul. 

 

Memphis es pura energía y soul. Un paraíso musical que ofrece una experiencia única a todos sus visitantes. Se trata 

de la ciudad más grande en el estado de Tennessee y está situada, como apuntábamos arriba, en su extremo 

suroeste. Disfrutemos en la meca del rock & roll, descubriendo el mito de Elvis haciendo un recorrido por Graceland, 

una de las casas más famosas de Estados Unidos. El edificio Sun Records también es una visita obligada, un enclave 

histórico. Entremos en contacto con los orígenes del blues en el bullicio de Beale Street. Sin olvidar probar las costillas 

a la barbacoa que se han convertido en un símbolo de la ciudad. 

 

La ciudad fue uno de los centros más destacados del comercio de algodón y madera, así mismo estuvo al frente del 

Movimiento por los Derechos Civiles. Como buena opción, está el hacer un recorrido por la historia de la ciudad 

visitando el Museo Nacional de los Derechos Civiles, Mud Island River Park y el Museo del Algodón. 
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La intención de este texto es el motivar a viajar a Memphis, en especial en la primera semana del mes de mayo 

próximo, en dónde se llevarán a cabo dos eventos organizados por The Blues Foundation: La Ceremonia de Inducción 

al Salón de la Fama del Blues y la Ceremonia de Entrega de los Blues Music Awards. 

 

La ceremonia de inducción al Salón de la Fama del Blues, celebrada previa a la entrega de los Blues Music Awards, 

tendrá lugar el miércoles 6 de mayo de 2020 en el Halloran Center del Orpheum (225 S. Main St., Memphis). Una 

recepción de cóctel en honor a los miembros del afamado Salón y de los nominados a los codiciados Premios iniciará 

a las 5:30 p.m., y las inducciones comenzarán a las 6:30 p.m. en el teatro Halloran.  

 

Coincidiendo con la ceremonia de inducción, el Museo del Salón de la Fama del Blues exhibirá una serie de artículos 

especiales que representan a cada uno de los nuevos miembros. Estos objetos estarán a la vista del público a partir 

de la semana de las inducciones y permanecerán ahí durante los próximos 12 meses. 

 

Un grupo impresionante de maestros del blues, que van desde los legendarios, ya incluidos en el Salón de la Fama del 

Blues, hasta las estrellas en ascenso, se reunirán el jueves 7 de mayo de 2020, para la 41a edición anual de los Blues 

Music Awards. Los premios honran los logros excepcionales del año pasado (2019) en la grabación, actuación y 

composición de canciones de blues, así como también apoyan las ricas tradiciones culturales del género. 

 

Esa noche de celebración, reconocida internacionalmente como el principal evento del mundo del blues, no sólo 

atrae a casi todos los nominados, sino que también los presenta en un concierto. El evento tendrá lugar en el Cannon 

Center for the Performing Arts de Memphis.  

 

Después del espectáculo, se contará con presentaciones en vivo adicionales de los nominados, cena buffet, y más 

festividades en el recientemente renovado Grand Lobby del Renasant Convention Center, ubicado a un lado de la 

sede del evento principal. 
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¡Vámonos a Memphis del 5 al 8 de mayo! 

 

• Vuelos por American Airlines: $8,448.00 

o Ida martes 5 de mayo: 08:00 – 1 escala – llegada 13:48 

o Regreso viernes 8 de mayo: 14:48 – 1 escala – llegada 21:20 

 

• Hospedaje en el Hotel Sheraton Memphis Downtown 

o Habitación doble x noche: 154 dólares. Por las 3 noches: 462 dólares 

 

• Boleto para la ceremonia de inducción al Salón de la Fama 

o Incluyendo coctel: 75 dólares 

 

• Boleto para el concierto y ceremonia de la Entrega de Premios 

o Incluyendo after party: 150 dólares 

 

• Itinerario propuesto 

 

• Día 1: martes 5 de mayo: 

o Traslado de CDMX a Memphis. 

o Paseo por Beale Street 

 

• Día 2: miércoles 6 de mayo 

o Visita a Graceland 

o Visita al Museo del Salón de la Fama del Blues 

o Ceremonia de Inducción al Salón de la Fama del Blues 

 

• Día 3: jueves 7 de mayo 

o Visita al Museo del Rock & Roll y el Soul 

o Visita a Sun Records 

o Ceremonia de Entrega de los Premios: Blues Music Awards 

 

• Día 4: viernes 8 de mayo 

o Paseo por el río Mississipi 

o Traslado de Memphis a la CDMX 
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Planeta Blues 
  

Bill Payne, la piedra filosofal del arte 
  

Michael Limnios 
 

 
 

 

El multitalentoso artista Bill Payne, es conocido como cofundador de la legendaria banda estadounidense de raíces 

del rock: Little Feat. Payne dice: "No me separo de mi arte. Es un resumen rotativo y una continuación de lo que soy, 

lo que fui y lo que espero ser". El fotógrafo, poeta, escritor, músico, compositor, Bill Payne, es considerado por 

muchos otros pianistas de rock, incluido Elton John, como uno de los mejores pianistas de rock y blues de los Estados 

Unidos. Además de su característico piano barrelhouse blues, es conocido por su trabajo en el órgano Hammond B3.  

 

Payne es un compositor consumado cuyos créditos incluyen "Oh Atlanta". Ha trabajado y grabado con JJ Cale, Buddy 

Guy, Doobie Brothers, Emmylou Harris, Bryan Adams, Pink Floyd, Bob Seger, Toto, Linda Ronstadt, Jackson Browne, 

Carly Simon, James Taylor, Bonnie Raitt, Stevie Nicks, Robert Palmer, Jimmy Buffett y John Lee Hooker, entre muchos 

otros. 

 

La entrevista (fotos de archivo de Bill y Polly Payne). 

 

Mike. ¿Qué es lo que más extrañas hoy en día de la música y el sentimiento del pasado? 

Bill. Realmente no extraño mucho, nada. No estoy al tanto de cuáles son las nuevas tendencias musicalmente, pero, 

como la mayoría de las personas, sé lo que me gusta cuando lo escucho. No se trata de la tecnología del sonido. Uno 

de mis álbumes de blues favoritos es Back Door Man de Howlin’ Wolf, por ejemplo. Fue grabado con un micrófono en 

la habitación. Simplemente increíble y perfectamente adaptado a la música. Me encanta la tecnología de hoy, pero 

nunca pierdo de vista lo que es la buena música. Las cosas buenas suceden con una gran canción, musicalidad e 

intención.  
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En términos de lo que he estado escuchando últimamente, hay un saxofonista de jazz, compositor, Kamasi 

Washington. Estaba de gira con Herbie Hancock el año pasado. Me gusta mucho. Kamasi es la última cosecha de 

grandes músicos en el mundo del jazz. Llegué a su música escuchando a Wayne Shorter, Herbie Hancock, Miles Davis 

y John Coltrane. La conexión entre las cosas es algo de lo que Lowell George y yo hablamos mucho cuando Little Feat 

comenzó. También hay algo que decir sobre ser auténtico. Se trata de lo que los músicos, cantantes, compositores, 

aporten su forma de sentir y la colaboración que le dan autenticidad a su trabajo en cualquier época en que se haya 

hecho. 

 

Mike. ¿Cuáles fueron las razones por las que comenzaste la investigación y experimentación del arte fotográfico?, 

¿Qué te emociona de ese arte? 

Bill. Me tropecé con eso. Le había pedido a mi hijo, Evan, que me tomara una foto para mi disco como solista, Cielo 

Norte. Condujimos hasta Corral Canyon sobre Malibú. Un montón de hermosas formaciones rocosas allá arriba. En un 

momento le pregunté a Evan si podía tomar prestada la cámara, apuntar y disparar a baja resolución, y tal vez tomar 

una foto. La vista era impresionante, la costa y el Océano Pacífico debajo. En el momento en que mi dedo presionó el 

obturador fue como golpear el Do central en el piano cuando era un niño pequeño. Había esa misma magia. Dije "Uh-

oh" (riéndose). Eso era lo que era, la conexión emocional y táctil; literalmente, el acto de empujar el dedo contra el 

obturador, tomar la foto, mirar el resultado y dejarme llevar por la alegría de descubrir algo nuevo para mí.  

 

Siempre he sido un artista visual. De niño intentaba replicar lo que había visto y oído. Mis padres me llevaron a la 

playa donde los chillidos de las gaviotas, el rugido de las olas, el aullido del viento fueron lo que traje al piano. No 

fueron solo los sonidos, sino también las imágenes visuales: las gaviotas bailando en el aire sobre las olas, el 

movimiento de las nubes, las capas blancas en el océano más allá de las olas afectaron mi manera de tocar el piano.  

 

El piano era el conducto hacia el mundo visual y auditivo, alimentando mi imaginación. Encontré expresión en lo 

visual. Estas expresiones fueron mis primeros intentos de improvisación. Y aunque me tomó muchos años antes de 

comenzar a tomar fotografías, realmente puedo decir que las había estado tomando todo el tiempo. No me di cuenta 

hasta ese día en Corral Canyon. 

 

Mike. Ahora sobre el arte en general. ¿Cómo ha influido el arte y la contracultura del arte en tu visión del mundo y 

en los viajes que has realizado en tu vida? 

Bill. En primer lugar, es una excelente pregunta, así que gracias. Cuando estaba creciendo, la contracultura surgió a 

principios de los años 60. Su efecto completo resonó conmigo más tarde esa década. Sin embargo, escuchar música 

ya era una gran parte de mi vida. A finales de los años 60, las canciones se estaban volviendo más largas. Las 

estaciones de radio subterráneas tuvieron mucho que ver con eso. Su formato permitió lo que en los años 50 era una 

canción de dos minutos y cuarenta segundos (singles de éxito), para pistas de álbumes que duraban siete, diez, 

quince o más minutos.  

 

La otra dinámica fue política, incorporando los pilares gemelos de los derechos civiles y la libertad de expresión que 

se asentaron en nuestras vidas. El folk y el blues a principios de los años 60 fueron de la mano con esos dos cambios 

históricos. La libertad que se estaba cultivando creaba una tensión entre aquellos para el cambio contra aquellos 

atrincherados en una historia de falsa inocencia, ignorancia y control. En la última parte de la década, la música se 

convirtió cada vez más en la banda sonora de nuestras vidas en medio del caos ardiente de la Guerra de Vietnam, la 

pérdida de Martin Luther King Jr. y Robert Kennedy, los disturbios raciales que ocurren en las ciudades en llamas en 

los Estados Unidos, los disturbios políticos de 1968 en la Convención Democrática de Chicago, los tiroteos del Estado 

de Kent en 1970.  



Número 106 – marzo 2020                   CULTURA BLUES. LA REVISTA ELECTRÓNICA Página | 17 

 

 

 

Estados Unidos estaba siendo destrozado por la raza, el racismo y la guerra. Yo no sabía que era un artista a principios 

de los años 60, pero mis sentimientos acerca de las reglas, las reglamentaciones y las personas que las imponían 

estaban al frente y al centro de mi autoridad para cuestionar, acompañados por la música de esas dos décadas. Mi 

confianza en la autoridad se había evaporado muchos años antes, escondiéndome debajo de un escritorio en la 

escuela siguiendo las instrucciones de los adultos sobre qué hacer en caso de un ataque nuclear. Su autoridad 

ciertamente no estaba ligada a un sentido convincente de juicio. Se trataba más de los derechos. La autoridad no me 

intimidó tanto como prestar atención a su razonamiento y juicio. Y, a diferencia de hoy, ambos carecían de 

credibilidad. 

 

Cuando me uní a la banda, Little Feat, en 1969, estaba en el camino para comenzar a escribir canciones, 

experimentando con la libertad y las restricciones de la forma. Hay consecuencias en todo lo que haces, pero para mí 

el resultado final era la libertad y llegar a personas de ideas afines, sin dejar de ser sincero con lo que era como 

persona, incluso cuando replanteé ese territorio. Fue un momento increíble para estar vivo. La luz del arte era 

desenfrenada y empujaba contra todos los límites. Cualquier cosa, buena o mala, era infinitamente posible. Solo 

intentaba encontrarme a mí mismo, al igual que muchos de nosotros. 

 

Little Feat - Dixie Chicken (Skin It Back) 

https://youtu.be/JzqxxGpSlc8 

 

Mike. ¿Cuáles son tus esperanzas y temores para el futuro de la música y el arte en general? 

Bill. Ambos están entrelazados y odio decir que es cuestión de dinero. No me refiero a mí mismo, pero hay tantos 

artistas jóvenes que suben de rango ahora y no se les paga adecuadamente. Las oportunidades están disminuyendo 

para los artistas. Necesitamos artistas para mantener una sociedad sana. Su creatividad es esencial. No puedes evitar 

que los artistas sean creativos. No compongo música porque quiero, es porque tengo que hacerlo, es una necesidad. 

Los artistas decidirán si se les paga o no. El punto es que se les debe pagar por su esfuerzo. Somos los beneficiarios de 

esos esfuerzos. Los artistas deben ser alentados, no desanimados, a participar en el debate. 

 

Mike. Demasiadas experiencias en tu vida y en tu carrera. ¿Cuáles son algunas de las lecciones más importantes 

que ha aprendido de tu pasado, en tu carrera y en tu vida? 

Bill. Comenzaré con una lección general en mi vida de mi maestra en Ventura California, Ruth Neuman. Ella me dijo: 

"No siempre vas a tener un piano para practicar, pero tendrás un escritorio o una mesa, tendrás las rodillas, tendrás el 

aire para tocar sin tener un piano delante de ti”. Tomé esa lección muy en serio. Cuando estoy en un restaurante, la 

gente puede pensar que estoy tamborileando con los dedos sobre la mesa. No lo estoy. Sé dónde está cada nota en el 

piano. Estoy en la clave de A, este es un D#, A, E. Cuando toco un acorde y puedo escucharlo. Este es el regalo que 

Ruth me dio: usar mi imaginación; hacer uso de lo que aprendí en el piano (las escalas de todos los tonos, por 

ejemplo); pensar en términos de tocar realmente, de procesar lo que toco y lo que escucho sin un instrumento. Esa 

fue una maravillosa lección.  

 

Otro fue de Ralph Grierson, que es un pianista fenomenal. Estuvimos en una sesión una vez para una película y 

estaba teniendo problemas para leer la partitura y él me dijo que no me preocupara. Él manejaría las partes del piano 

ese día. Él dijo: “Puedo tocar lo que cualquiera me arroje. Podrías tomar tinta de un bolígrafo y salpicarla en una 

página, y mientras los puntos estén conectados de una manera musicalmente precisa, puedo leerlo. Pero no puedo 

hacer lo que haces, que es simplemente sentarme allí y tocar algo fuera de tu cabeza como si hubiera sido escrito para 

ti". El estímulo de Ralph para mí fue invaluable y duradero. Cambió mi vida. 

 

https://youtu.be/JzqxxGpSlc8


Página | 18                                               CULTURA BLUES. LA REVISTA ELECTRÓNICA   Número 106 – marzo 2020 

 

 

 

 
 
 
Mike. ¿Cuál ha sido la relación entre la música y la poesía en tu vida; y la escritura cómo ha afectado tu estado de 

ánimo e inspiración? 

Bill. Le dije a Robert Hunter, quien falleció recientemente y con quien escribí veinte canciones, que la música estaba 

en sus letras. Él dijo que sí, pero se necesita un compositor para dibujarlo. Fue un buen intercambio. 

"Oh Atlanta, Oh Atlanta, I gotta get back to you". No creo que sea poesía. Es una buena canción de rock and roll, pero 

no contiene mucha poesía.  

 

"Gringo" es una canción llena de poesía: "dicen que todo sufrimiento llega a su fin, el dicho común para ‘friend’ es 

amigo, Gringo". La poesía está allí, las cadencias de esas líneas son convincentes; hay una declaración y las palabras te 

atraen, con o sin música. 

 

Mike. Si pudiéras cambiar una cosa en el mundo musical y artístico, que se pudiera hacer realidad, ¿Cuál sería? 

Bill. Me gustaría tener una mente más universal y abierta sobre la importancia del arte y la música. No se trata de 

odio. Se trata de la humanidad y de cómo utilizar el poder que nos proporciona más humanidad.  

 

Las artes se denominan acertadamente: las humanidades. Podemos tener individualismo y aun así integrarnos en una 

comunidad. Sin embargo, la conectividad con nuestras comunidades está en riesgo y se erosiona debido al tribalismo.  

 

El espejo se cayó de la pared y se hizo añicos en mil pedazos. De alguna manera necesitamos encontrar un terreno 

común. Y con los corazones y las mentes abiertas, los hilos del arte, la música y la conversación reflexiva quizás nos 

acerquen más. 
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Mike. ¿Cuál es el impacto del arte, la música y la cultura en los derechos civiles, las implicaciones espirituales y 

socioculturales? 

Bill. Esta es una pregunta muy importante, Michael. Se ha desatado un torrente de amargura y culpa reflexiva. Lo 

peor que podemos hacer es ser indiferentes. Nuestro silencio amenaza con sepultarnos a todos. Es hora de hablar. 

No se nos anima a pensar por nosotros mismos. Las implicaciones son graves si las personas ya no pueden o no 

quieren escuchar e interactuar entre sí. Nos estamos desconectando de las líneas de vida que dan forma a nuestra 

humanidad. Cuando nuestro enfoque se canaliza hacia nosotros en incrementos constantes que desalientan la 

desobediencia civil, protestas de cualquier tipo, pensamientos y acciones que se desvían de la línea del partido, al 

tiempo que fomentan la complacencia y la obediencia ciega, reforzadas por un hedor de miedo, caos, intimidación, 

desinformación, distracción y retórica peligrosa, la estructura de todo comienza a desmoronarse.  

 

El arte, la música y la cultura solo pueden tener un impacto si fomentamos nuestra conciencia y permanecemos 

inquisitivos. En los Estados Unidos ha habido una disminución sistemática de nuestra cultura, una desintegración de 

la verdad y un desmantelamiento concentrado de nuestras instituciones. El estado de derecho se deja sangrando 

sobre el hormigón en bruto en las ciudades y los caminos polvorientos de la América rural. Estamos en la garganta del 

otro. Lo que estamos escuchando colectivamente son los ecos del fascismo y el racismo. La decencia ha perdido toda 

potencia con aquellos que muestran una aptitud insidiosa para el sonambulismo. Una vez más hemos invadido y 

ocupamos los campos de amapolas. ¿Cómo nos mantenemos cuerdos en este tipo de atmósfera? Sostengo que 

tenemos las artes para levantarnos. 

 

Las artes no han perdido su importancia. Lo que las artes han hecho para mí es abrir mi mundo. Como mencioné 

anteriormente, he estado escuchando a Wayne Shorter, Miles Davis, Herbie Hancock, Bill Evans. También estoy 

escuchando a Glenn Gould de Canadá interpretando a Bach; a la pianista clásica española Alicia de Larrocha y sus 

hermosas interpretaciones de Albeniz y Mozart; a otra pianista clásica Martha Argerich de Argentina; a Bob Dylan, 

Howlin' Wolf, Muddy Waters, Big Mama Thorton. Artistas de World Music de todo el mundo y una multitud de años.  

 

Anoche estuve viendo El Irlandés de Martin Scorsese. La banda sonora incluía, In The Still of The Night, una canción 

de The Five Satins de 1956, que Lowell y yo solíamos escuchar cuando Little Feat se estaba formando en 1969. Todos 

estos géneros han impactado mi vida. La palabra escrita es poderosa, por supuesto. Soy lector de muchos géneros: 

historia, biografía, ficción, no ficción. ¿Qué libros, artículos, periódicos, estamos leyendo? ¿Cuáles son las tensiones 

de la verdad que existen por ahí? Si cuestionamos algo, ¿A qué recursos nos dirigimos? ¿Con quién nos rodeamos y 

para aquellos a quienes admiramos, con quién se rodean? ¿No son estas las medidas de cómo nos vemos a nosotros 

mismos?  

 

Uno podría pensar, por lo que el siguiente ejemplo es aterrador: en los Estados Unidos hoy se realizó una encuesta a 

los republicanos. Se les preguntó quién era el mejor presidente, Lincoln o Trump. El 53% dijo Trump, el 47% dijo 

Lincoln. ¡Es increíble para mí! Pero aquí estamos (risas). No sé cómo demonios llegamos aquí. Somos un país mejor 

que este, y somos un mundo mejor que este. Solo puedo seguir ampliando mis horizontes y hablar en contra de la 

locura. 

 

Mike. Sé que has conocido a varios grandes músicos y personalidades. ¿Con quién has tenido las experiencias más 

importantes y quién de ellos te dio el mejor consejo? 

Bill. Bueno, el mejor consejo que recibí fue de Ralph Grierson, a quien mencioné anteriormente en esta entrevista, 

principalmente para ser yo mismo, para centrarme en lo que hago que juega con mi fortaleza: mi capacidad de 

improvisar.  
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La siguiente experiencia que tuve con Keith Richards, de los Rolling Stones, dio forma a mi vida. Era 1974, quizás 

1975, en Jaap Edenhal, Amsterdam. Los Rolling Stones en masa habían venido a escuchar Little Feat. Apenas podía 

creerlo. Luego bajamos al camerino para encontrarnos con ellos. Estaba emocionado cuando vi a Keith: "¡Oh, Dios 

mío!" Me rodeó con el brazo, me atrajo hacia él y dijo: "Ah, amigo, todos somos parte de la misma tela". Keith me 

estaba dando la bienvenida al club. Fue una revelación, porque no se trata de si estás en un escenario mundial o si 

tocas localmente, es el hecho de que eres músico, eres parte de eso es más grande de lo que eres.  

 

La ironía es que ninguno de nosotros se uniría a un club, como solía decir Groucho Marx, ¡eso nos aceptaría como 

miembro! Sin embargo, como músico, eres parte de uno de los clubes más exclusivos del mundo. Eso es lo que Keith 

Richards estaba compartiendo conmigo esa noche. En última instancia, somos un puente hacia otras culturas, 

rompiendo la brecha entre los géneros de música e ideas. Y lo que hace a la larga es proporcionar un contexto para 

los valores que compartimos, cómo expresamos nuestra conexión al amor, la alegría, el dolor, el sufrimiento, junto 

con un sentido general de lo que la vida significa para nosotros o de lo que nos gustaría que fuera, enriquece nuestras 

vidas. Artista de cualquier tipo, ya sea escultor, pintor, escritor, comparte con otros sus descubrimientos, sus 

pasiones, sueños, imaginación y esperanzas, su viaje. Todos estamos en este viaje. Todos podemos aprender unos de 

otros compartiendo nuestros descubrimientos. 

 

 

 
 

 

Michael. Bill, tú eres, primero que nada, un artista: músico y fotógrafo. ¿De dónde viene tu impulso artístico? 
Bill. Michael, vi tus preguntas antes de hacer la entrevista. Todas son tan profundas y maravillosas, y pensé, Dios, 
¡espero poder responderlas! (riendo) 
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Mi impulso como artista proviene de un depósito de acopio. Vamos a través de los bolsillos de la historia en nuestras 

vidas, los estratos de la historia, eligiendo o rechazando cosas que informan nuestro arte, nuestro sentido del yo. El 

desarrollo de mi arte es tanto solitario, como comunitario. Para cualquier artista, hay muchas puertas que deben ser 

descubiertas. Saber qué puertas abrir y cerrar puede ser problemático a veces, porque, en el fondo de las cosas, 

somos seres humanos: estamos buscando; nos topamos con las cosas; pasamos y entramos en oportunidades; a 

veces vemos lo que otros no pueden ver; a veces no podemos ver nada. 

 

Tenemos nuestros miedos, tenemos nuestras esperanzas y deseos, nos enamoramos, nos desenamoramos, somos 

vulnerables. Nos queda tratar de poner estas experiencias en un vocabulario viable que, si tenemos suerte, se 

expande cada año, incluso cuando chocamos con un muro que nos frena. Pasar el muro es el desafío. Si eres honesto 

al respecto, te dirás a ti mismo que sé que hay un muro allí, pero ¿Cómo lo supero? ¿Me arrastro debajo de él? 

¿Necesito un mentor, un maestro, qué pueda leer para aprender más? ¿Soy consciente? Nos tomamos de la mano el 

uno al otro en esta vida, Michael. Supongo que lo que intento decir es que la vida es compleja. No deberíamos 

desanimarnos por su complejidad, deberíamos aceptarlo. Déjate llevar, confía en tus intuiciones y mira a dónde te 

lleva el río. 

 

Mike. Mi última pregunta es ¿Adónde y por qué querrías ir en una máquina del tiempo? 

Bill. Seré completamente honesto contigo. Ayer, y uno o dos días antes, pensé que no quería ir a ninguna parte 

(risas). Pero me desperté esta mañana y cambié. Me gustaría ir a Washington DC, quiero estar en algún lugar cerca de 

los pasos del Lincoln Memorial. La fecha es el 28 de agosto de 1963. Quiero escuchar a Martin Luther King Junior 

pronunciar el discurso "Tengo un sueño". Quiero sentir la inspiración de ese hombre, de esa multitud. Quiero ser la 

mosca en la pared para escuchar lo que la gente habla, porque tengo todo el día para estar allí, ¿verdad? Quiero 

saber qué piensan las personas y de qué están hablando antes del discurso. Quiero escuchar el discurso. Quiero 

escuchar lo que la gente decía después del discurso y hasta altas horas de la noche. Quiero destilar ese evento 

histórico a través de la lente del presente.  

 

Y viajamos en el tiempo, como bien sabes Michael, porque eres escritor. Te sientas a escribir y piensas, quiero 

descubrir qué está pasando, digamos, Elvis Presley, no lo sé. No puedes hablar con él, tienes que leer, hablar con 

personas que lo conocieron. Luego escribes sobre él. Todos somos viajeros en el tiempo: leemos novelas, leemos 

historia, vemos películas, escuchamos grabaciones, miramos obras de arte, visitamos museos. Somos esencialmente 

arqueólogos. Pero la idea de estar allí realmente capturando mi imaginación es por eso que finalmente tomé en serio 

tu pregunta. Me llevó a averiguar cuándo se pronunció el discurso. No me di cuenta de que tuvo lugar en 1963. Pensé 

que fue unos años más tarde. Al pensar en Martin Luther King, me llevó a pensar en Robert Kennedy. toqué un mitin 

para Robert Kennedy en 1968. Nunca lo conocí, recaudamos dinero para él en el Teatro Mayfair en Ventura, 

California, y un mes después fue asesinado a tiros en el Hotel Ambassador en Los Ángeles.  

 

Las encrucijadas históricas siempre me han llamado la atención y ocasionalmente me han inspirado para escribir 

canciones con una visión más amplia y con una armadura de emociones y significados. Mi canción, "Gringo", fue 

escrita desde el punto de vista de cómo se ve a alguien de los Estados Unidos desde el otro lado de la frontera en 

México: “Gringo, piensa en esto antes de irte; Gringo, la verdad es fácil de engañar;  Si es verdad estás listo para 

recibir; Entre el camino abierto yacen tus recuerdos; aunque sean tiernos; dicen que la sangre es más espesa que el 

agua; dicen que todo sufrimiento llega a su fin; el dicho común para “friend” es amigo, Gringo”. Sin embargo, no todo 

tiene que ser pesado y esclarecedor. Necesitamos bailar un poco, necesitamos soltarnos, tomar un descanso de la 

pesadez a veces. Inhala - exhala.
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Colaboración Especial 
 

Jorge Barral: Un mundo, un amor, una música 
 

Michael Limnios 

 

 
 

Jorge “Flaco” Barral (Montevideo, 23 de diciembre de 1945), es un músico uruguayo radicado en España desde 1973. 

En Uruguay, fue parte de la banda Opus Alfa e integró el grupo Días de Blues. Ejecuta diversos instrumentos, como lo 

son: la guitarra acústica, el bajo, la mandolina, el banjo tenor, el buzuki y el chaturangui (instrumento hindú). Ha 

incursionado principalmente en el blues, el folk, el rock y en la música de la India. 

 

‘Soy Jorge “Flaco” Barral, uruguayo afincado en España desde 1973 y actualmente en Madrid, después de haber 

pasado por Barcelona y Menorca. Toco guitarra acústica, chaturangui (instrumento hindú), mandolina, bouzouky, 

banjo tenor y bajo. A lo largo de los años he incursionado en varios estilos, como el blues, rock, folk y músicas de la 

India y en mis composiciones, he tratado de mezclar, fusionar estos estilos que me acompañan. Creo poder transmitir 

un blues lírico, todo en español, todo muy intimista, muy cercano y natural, sin florituras ni adornos forzados. Me 

encantaría que pudieras disfrutar, como yo disfruto, de este viaje mágico y misterioso’. 

 

La entrevista 

Michael. ¿Cómo han influido los ritmos y la contracultura del rock en tu visión del mundo y en los viajes que has 

realizado? 

Jorge. Nunca se está seguro de cómo hubiera sido tu vida en otras circunstancias. Aunque en casa de mis padres se 

escuchaba mucha música norteamericana, con una radio en onda corta, así que estaba impregnado de notas blancas 

y negras. Y además tengo un hermano cuatro años mayor que yo, también loco por la música, aunque no músico. He 

tenido mucha suerte de estar siempre rodeado de buena música e ideas contestatarias en la familia, así que cuando 

llegó la contracultura me dejé engullir por ella. Estaba como pez en el agua.  



Página | 24                                               CULTURA BLUES. LA REVISTA ELECTRÓNICA   Número 106 – marzo 2020 

 

 

 

En mi web personal, me temo que bastante desactualizada, tengo un encabezado con una frase en la que digo que 

hoy día soy, after hippie, after ego y after blues. Interiormente soy consciente de que en mi interior sigo siendo un 

hippie, aunque el ego lo he ido venciendo. Pero si me subo a un escenario, sé que aún lo tengo. Quizá del bueno, 

como el colesterol y aunque el blues lo llevo muy dentro, también exploro otras corrientes musicales. 

 

En cuanto al punto de vista sobre el mundo, este me influenció totalmente. Sigo pensando que tendríamos que seguir 

teniendo una gran carga de amor y no odio entre nosotros y podríamos construir una sociedad más positiva, 

igualitaria y sana. En cuanto a los viajes por el mundo, la contracultura me enseñó a no tener miedo y emprender 

infinidad de veces nuevos proyectos, a cambiar de ciudad y comenzar de cero una y otra vez. No renegar del pasado y 

a poner mi vida en una balanza y estar satisfecho de cómo ha ido todo, aunque siempre pienses que podrías haber 

mejorado miles de cosas. 

 

Michael. ¿Cómo describes tu sonido, filosofía musical y repertorio? ¿De dónde viene tu impulso creativo? 

Jorge. Bueno, tengo mi definición particular que quizá la haga más presente desde el próximo disco, que ya estoy 

preparando, con mucha tranquilidad. Mi sonido sería el BlusyRagaDombe, una pizca de blues, otra de sonidos de los 

hindúes y sazonado con un poquito de candombe (música de los negros africanos que llegaron a nuestra tierra, 

Uruguay, en el período de la esclavitud, que no tiene nada que ver con el candomblé).  

 

Mi filosofía musical cuenta mis experiencias humanas, amor terrenal, amor o desamor de pareja, viajes, o sea, lo que 

ves y te impresiona y lo disfrutas, lo haces historia y también problemas sociales, aunque no quiero ser un compositor 

de protesta. 

  

Tal vez mi impulso creativo proviene de pensar que un músico no puede estar constantemente copiando, o haciendo 

versiones, hoy día es muy común con los tributos (esto último lo odio, seguramente muchos de los que lo interpretan 

jamás habían escuchado a quien están tributando). Este corta y pega tan vigente coarta la investigación de la persona 

a su interior y termina por no saber quién es, musicalmente hablando. Será un cuerpo lleno de frases sin sentido. 

Siempre, desde que me conozco “colgado de una guitarra”, compuse temas, aunque los guardara en un cajón. 

 

Michael. ¿Cuáles fueron las razones que hicieron que los años 60 en América Latina fueran el centro de 

investigaciones y experimentos de folk/rock? 

Jorge. Creo que por un lado nos influenciaron las corrientes que venían de Estados Unidos, Inglaterra y Europa. Muy 

importante fue el mayo francés del 68, la corriente hippie, la música hindú con los Beatles y Ravi Shankar a la cabeza, 

la psicodelia; pero no olvidemos que también estaba el “desalambrar” del canto popular, “América unida jamás será 

vencida”. Evidentemente el canto popular no tenía mucho que ver conmigo, que me situaba entre el rock sinfónico, 

el power blues con grupos y a nivel particular en el folk. Pero estábamos viviendo unos momentos muy, muy difíciles 

que desembocaron en dictaduras, así que había mucho que contar, mucho que cambiar, había mucho más camino 

que recorrer. 

 

Michael. ¿Hay algún recuerdo de conciertos, jams, presentaciones, viajes y sesiones de estudio que te gustaría 

compartir con nosotros? 

Jorge. ¡UyyyUyUy! me encantaría compartir tantos, que seguro no te dejarán publicar la entrevista por su 

descomunal extensión. Bueno, voy a tratar de compartir, dos o tres…  

1) La carrera de Días de Blues (trío de power blues, que tuve en Uruguay) fue muy curiosa. Nos invitan a tocar de 

teloneros de los teloneros; era la primera vez que íbamos a actuar en público como DDB. Tocamos y el público 

alucinó.  
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Cuando comienza el segundo grupo, el público comienza a gritar “¡Días de Blues!” de forma un tanto 

irrespetuosa, pero querían que nosotros siguiéramos, y viene el grupo estrella y pasa lo mismo. No podíamos 

creer esa reacción. Viendo el resultado, alquilamos un teatro y a los 10 días estábamos haciendo nuestro primer 

show solos y quedó gente en la calle. 

  

2) Cuando dejo el grupo y decido venirme a España, me hacen un concierto de despedida en el Cine Novelty. Para 

tocar el bajo, usaba siempre una púa de carey muy grande. Pues ese día, que era mi despedida, en el último 

tema, esa púa que era casi parte de mi cuerpo, se me escapa de los dedos y desaparece entre las tablas del 

escenario. Fue como si una parte de mí se hubiera quedado en Montevideo para siempre. 

 

3) Ya estando en España, en los primeros meses, escucho por radio un cantante que me sorprende y le digo a mi 

exmujer: “Guauuuu, como me gusta este tal Hilario Camacho, como me gustaría alguna vez acompañarlo”. Me 

traslado a Menorca a vivir a una casa de campo y en una tarde de verano, aprontándome para ir a actuar a una 

barbacoa al aire libre, golpean la puerta, abro y hay un personaje que me pregunta si soy el Flaco músico. Digo 

que sí y contesta, “soy Hilario Camacho”, ¡casi me caigo de culo!  

 

Le digo que me estoy aprontando para ir a tocar, que no lo puedo atender y me pregunta si él podría 

acompañarme en algunos temas. ¡Guauuuu! Nos subimos a la Movilette (motocicleta), fuimos a buscar su 

guitarra y terminamos tocando juntos. Estuvo viviendo conmigo unos meses, preparamos el disco, La Estrella del 

Alba y, gracias a él, vivo en Madrid y agradezco que me haya abierto la puerta del ambiente musical madrileño. 

¡Qué cosas pasan en la carretera! 

 

Michael. ¿Qué es lo que más extrañas hoy en día de la música del pasado? ¿Cuáles son tus esperanzas y temores 

para el futuro? 

Jorge. Creo, sin temor a equivocarme, que hemos perdido el norte. Realmente, se ha aprendido poco de la época de 

los 60/70. Sin lugar a dudas, fue la mejor etapa de la música moderna, llamémosle blues, rock, folk, etc, en todas con 

sus variantes. Una verdadera explosión creativa, una verdadera explosión de sutileza, de melodías tanto vocales 

como instrumentales, ¡una pasada! Eso extraño, esa fuerza interior para expresarle al mundo lo hermoso, lo jodido, 

lo disfrutable, el amor… eso extraño. Extraño que las personas vayan a un concierto a llenarse de música, llenarse de 

viaje, llenarse de sensaciones y no que estén con el puto teléfono sacándose fotitos para demostrar que habían 

estado en tal o cual concierto. Extraño cultura, están zombies, no saben ni para donde van, ni de donde vienen. 

 

Esperanzas, mmmmmm. No veo cambios positivos, soy incapaz de vislumbrar nada. Quizá la esperanza está en las 

“músicas del mundo”, que vayan calando en los sentimientos generales, pero sinceramente, lo veo muy difícil. Estas 

músicas están en el underground del underground. Comento mucho con compañeros del ambiente musical en 

general y todos están preocupados, en horas bajas e incapaces como yo, de vislumbrar algo. Pero siempre soy 

positivo y sé que en medio del silencio alguien pisará una ramita y el ruido será inmenso. Deseo que el ruido esté 

cargado de hermosas melodías. 

 

Michael. Si pudieras cambiar una cosa en el mundo y se hiciera realidad, ¿cuál sería? 

Jorge. Qué difícil de responder, son tantas cosas que habría que cambiar. Cambiaría la forma en que se sostiene 

nuestra sociedad, pero llevamos la existencia tratando de cambiarla, o sea, es casi una utopía. Diría que en muchos 

aspectos retrocedemos. 
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Michael. ¿Qué te emocionó de Jack Kerouac? ¿Cómo funciona la filosofía subyacente de "On The Road"? 

Jorge. Por supuesto que lo que me conmovió fue su libertad, libertad verdadera, hago lo que quiero en el momento 

que quiero, o por lo menos es lo que refleja. No lo conocí en persona. Creo que subyace una ruptura total con lo 

establecido, con la rigidez en las familias americanas, pero que, trasladado a la sociedad uruguaya, que era la que viví 

en mi juventud, valía igual, aunque quizá fuéramos un poco más libres y con menos prejuicios.  

 

Hay unos cuantos libros que en esa época que nos volaron el coco, pero evidentemente Kerouac estaba más próximo, 

todos queríamos emprender experiencias y la carretera era muy apetitosa, un viaje físico y mental, donde dejas de 

lado las tonterías y hay que vivir intensamente porque en unos días o meses se termina y habrá que fabricar otra 

historia. Por consiguiente, nos plantó la semilla del culo inquieto, ¡Busca! ¡Disfruta el segundo! ¡Ese no volverá jamás, 

es irrepetible! 

 

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

de la música? 

Jorge. Son muchas, infinidad, pero hay algunos pilares importantes. Cuando estás integrando un grupo musical, hay 

que tener mucho cuidado con el ego. Mejor que haya una compensación de fuerzas, porque a la larga el que se sienta 

disminuido explotará y quizá es una pieza muy importante, el que le da ese groove a los temas, que, si no está, las 

canciones perderán el encanto y el grupo se irá a pique. Otra, las drogas como cualquier cosa en demasía te llevan a 

la ruina. No descuides nunca tu entorno: es tan importante o más que tu profesión. No te creas nunca el ombligo del 

mundo, donde te pusieron alfombra roja para entrar, cuando no les intereses entrarás por la puerta de servicio 
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Y en cuanto a lo estrictamente musical, la más importante es el silencio. Un simple silencio de un segundo le puede 

dar una riqueza a la canción totalmente inesperada. Menos, es más. Solemos rellenar y rellenar, y al final tantas notas 

son una auténtica olla de grillos. Menos, es más. 

 

 
 

Michael. ¿Cuál es el impacto del rock, folk & blues en la tradición literaria y en las implicaciones socioculturales? 

Jorge. Creo que es una especie de boomerang. La cultura se retroalimenta. La literatura, especialmente la poesía, 

tiene ritmo y el ritmo es música; la música también se compone de letra en las canciones. Es casi un matrimonio que 

se tiene cariño. La simbiosis de música y tradición literaria sacudió el mundo, algo que refleja la vida y obra de 

Kerouac. 

 

Michael. Hagamos un viaje con una máquina del tiempo, ¿Dónde y por qué quisiéras ir durante todo un día? 

Jorge. Al festival de Woodstock, no creo que sea necesario explicar por qué. 

 

Flaco Barral Trío - Huy huy huy 

https://youtu.be/4acCr2YfI1M 

 

Jorge “Flaco” Barral - Nos vamos al monte 

https://youtu.be/OEIrWqC_uiQ 

https://youtu.be/4acCr2YfI1M
https://youtu.be/OEIrWqC_uiQ
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Huella Azul 
Roy Álvarez: Robin Hood del blues 

 

María Luisa Méndez 
 
 

 
 

CB. ¿Desde cuándo y cómo se da tu gusto por la música de blues y rock? 

Roy. Toco la guitarra desde los siete años. Pero fue hasta 1962 que comencé a tocar rock y blues. 

 

CB. ¿Qué músicos conforman la fila de influencias en tu manera de tocar la guitarra? 

Roy. Siempre he pensado que todas las influencias que me encuentren al tocar, esas tengo. Nunca he copiado nota 

por nota a nadie. Mi estilo te puede gustar o no, pero soy yo. Como dije, con todas las influencias que me 

encuentren. 

 

 CB. ¿Cuáles son los proyectos musicales en los que has fundado o participado? 

Roy. Siempre he organizado bandas, que, a mi juicio han tenido éxito. Como Rock Moviloy y La Banda de los 

Corazones Locos. Actualmente lo hago con Roy Álvarez y La Banda Mágica. También participé en una banda punk 

llamada: Escoria, y con la banda de blues más antigua de México, Hangar Ambulante. 

 

CB. ¿Quiénes han sido algunos de los músicos que han conformado tu banda? 

Roy. Han participado más de quinientos músicos. En el rock, El Gary, Angélica Infante, Armando Trejo “Pegazo”. En el 

blues, Max Roland, Paco López (Circo Blue), Javier Tapia (Ten Con Ten), Omar Triana (Tótem), Octavio Blu (Tere 

Estrada), Donovan Camacho, Felipe Serrano, Germán Hinojosa. La lista de excelentes músicos es muy larga. 

 

CB. ¿En qué grabaciones has participado a lo largo de estos años en la música? 

Roy. Tengo cuatro discos con canciones mías. En 1981 participé en un acoplado de bandas mexicanas, algunos ahora 

lo consideran de colección, pero para mi es una basura. Si hubiera podido, quisiera haber comprado toda la 

producción, con tal de que nadie la escuchára. Pero… ahora es de “colección”. 
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Roy Álvarez en el Chopo 

https://youtu.be/_abPUjcNz20 

 

CB. ¿Cuál ha sido uno de los mejores momentos en tu carrera musical y cuál uno malo? 

Roy. Uno de mis mejores momentos, es cuando toqué en el Palacio de los Deportes al lado de John Lee Hooker y 

Canned Heat en 1981. También cuando logré tener más de 30 autos de colección y varias motocicletas, gracias a la 

música. Momentos malos ha habido muchos, los más terribles… lidiar con pendejos. 

 

CB. ¿Qué consejo le darías a un joven guitarrista que quiere incursionar en el blues en México? 

Roy. ¿Dar consejos? ¿Para qué? Cada quién tiene que probar su propio camino y darse cuenta de lo que le conviene o 

no. Pero en el supuesto de que algún músico tomara en cuenta mi opinión, le sugeriría que primero estudiara una 

carrera. Luego se consiguiera un trabajo. Y por último, se dedicára al blues. Además de que no se le olvide ensayar 

todos los días. Eso lo va a volver en un buen músico. Aunque no le garantiza que vaya a tener éxito. En ese camino 

debe tener de compañera fiel: la constancia. Ella te ayudará a tener éxito. 

 

CB. Sabemos de tu gusto por la escritura, ¿Gustas compartirnos uno de tus textos? 

Roy. 

Amigos estarán de acuerdo conmigo que... la vida es un gran teatro, donde todos somos actores. 

Yo... he actuado algunas veces como un trabajador compulsivo. Otras, como un vago sin oficio. 

Muchas más he sido un tonto enamorado. Otras, tristemente un Romeo abandonado. 

He sido fabricante de castillos en el aire, vendedor de paletas, de periódicos, de ilusiones. 

 

Motociclista de carreras, para poder escapar de la perrera (policía). 

He sido acumulador de notas musicales, de canciones de ritmos bluseros y tropicales. 

Aprendiz de poeta. Conversador con las estrellas (astrología). 

Conversador con la luna (poesía). Conversador con cupido (amor). 

Y también con afrodita (sexo), y la noche oscura. 

 

He sido el actor principal en un bar, desde luego… por vomitar. 

He sido pintor de brocha gorda, también de pincel fino, y por el adorne con buen tino, el lienzo con mi madona. 

He sido escritor de cuentos ingenuos, también de dramas intensos. 

En mi carrera de actor he tenido el papel principal para ser un improvisado ginecólogo,  

acompañado siempre de música con aullidos de lobo. 

 

La vida es un gran teatro, donde los actores se reciclan a diario. 

También por momentos represento a un actor blasfemo, un brillante feligrés hipócrita, 

cuestionador de las teorías del cielo. 

Dejé al último la actuación de calaca sonriente, mientras actuaré como amoroso compulsivo. 

Es una forma de decir… sigo felizmente vivo. 

 

Soy un primer actor aún en cartelera, consciente del papel que represento. 

Y no es cualquier papel, por supuesto, mi papel no es pequeño. 

¡Jamás será poco!  

Ya que represento en esta comedia llamada vida…  

Un músico, poeta y loco.

https://youtu.be/_abPUjcNz20
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Huella Azul 
Vicente P. Zúmel y su libro 

 

María Luisa Méndez 

 

 
 

 
El autor. 

 

Vicente P. Zúmel es director, presentador y DJ de La Hora del Blues, por lo que tiene un amplio conocimiento del 

mundo del blues. Como armonicista, ha sido uno de los primeros músicos españoles que formó una banda de blues 

español. Como líder de la Harmonica Zumel Blues Band, ha viajado por toda España realizando conciertos en los 

eventos de blues más importantes o respaldando a conocidos músicos de blues como: Memphis Slim, Champion Jack 

Dupree, Louisiana Red o Johnnie Mars, entre otros, e incluso compartiendo escenario con el legendario John Mayall.  

En 1987, la banda fue honrada por la Blues Foundation en Memphis, considerada una de las mejores bandas de blues 

blanco no estadounidense. Desde febrero de 2005 hasta marzo de 2009, Vicente Zúmel fue miembro fundador y 

presidente de la Sociedad de Blues de Barcelona. 

 
El libro. 

 

“Blueseras, Rockeras, Souleras… 365 Reseñas discográficas: Un disco para cada día del año”, es un libro en homenaje 

y un tributo a todas las mujeres que contribuyen con su arte a la difusión de la música afroestadounidense. Algunas 

de las que aparecen en las páginas son conocidas, otras lo son menos y algunas poco, pero todas ellas aman lo que 

hacen y se entregan en cuerpo y alma a tocar y cantar el blues. Es posible que algunas de las que lean estas líneas y se 

dedican al blues tengan un lugar destacado en el mismo. Por fin un libro de blues dedicado única y exclusivamente a 

ellas, pero que seguro interesará también a los amantes al blues del género masculino. 
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La entrevista. 
 
CB. Vicente: ¿Quién es para ti Vicente P. Zúmel? 

Vicente. Vicente Zúmel es un enamorado del blues desde que tenía quince años y también es un tipo solitario, 

misántropo e irónico, al que le importan muy poco los actos sociales. 

 

CB. ¿De dónde y cómo llega el gusto por nuestro género consentido: el blues? 

Vicente. Descubro el blues por tres discos de Elvis Presley que me regalaron mis padres a los quince años y que entre 

otras canciones incluían, Shake Rattle And Roll, Lawdy Miss Clawdy, Santa Claus Is Back In Town y Trying To Get To 

You. En esas épocas yo no sabia que esto era blues; sin embargo, estas eran las canciones que mas me gustaban del 

total que había en aquellos dos Ep’s, más un Lp con canciones de Navidad.  

 

Tres años mas tarde descubrí grupos blancos de blues, sobre todo británicos como John Mayall, Savoy Brown, 

Fleetwood Mac o Chicken Shack, aunque también empecé a descubrir norteamericanos como Canned Heat y por 

supuesto los primeros bluesmen negros que escuché, B.B. King, John Lee Hooker, Memphis Slim y Sonny Terry & 

Brownie McGee, entonces me di cuenta de que aquella seria la música que me acompañaría durante toda mi vida. A 

partir de ahí el resto fue viniendo solo. 

 

CB. ¿Cómo viene la idea de dejar huella, a través de un libro? 

Vicente. Hace muchos años que estoy en Facebook colgando única y exclusivamente posts sobre la historia del blues 

negro y de la música negra en general, y en ocasiones la gente me decía, “¿Cuándo vas a publicar un libro?”. Aunque 

en principio era escéptico en hacerlo, finalmente me decidí por ello. De cualquier forma, ya había escrito sobre blues 

durante los años ochenta y noventa en diferentes revista y publicaciones. 

 

CB. Recientemente, has publicado: “Blueseras, Rockeras, Souleras… 365 Reseñas discográficas: Un disco para cada 

día del año”, ¿Qué podemos encontrar en esta obra? 

Vicente. Pues ni mas ni menos que lo que dice el título. Son 365 reseñas discográficas de mujeres que han grabado 

algún álbum a lo largo de su vida. He seguido el criterio de escoger solamente un trabajo de cada una de ellas.  

 

Haciendo especial hincapié, en chicas y no tan chicas, que fueran poco, o no muy conocidas para la inmensa mayoría 

del público aficionado, para que así este pueda descubrir el potencial, la sensibilidad, el arte, la fuerza o la pasión que 

la mayoría de ellas pueden despertar entre los que amamos el blues. Por supuesto que también hay algunas clásicas e 

históricas como: Memphis Minnie y alguna más, pero en líneas generales lo que he buscado ha sido la novedad, las 

mujeres del blues contemporáneo, ya sea rock-blues, soul, góspel, folk o en definitiva música con raíces. 

 

Quisiera aprovechar para expresar desde aquí mi profunda gratitud a tres personas que han escrito unas líneas en la 

contra cubierta del libro, a Barbara Newman, presidenta de la Blues Foundation, a Billy Branch y a Bruce Iglauer. 

Gracias a los tres por las bonitas frases que me han dedicado. 

 

CB. ¿Podrías comentarnos la manera de conseguirlo en México actualmente, o en fecha próxima? 

Vicente. Tanto en México como en otros países, la mejor manera y la mas fácil de obtenerlo es pidiéndolo 

directamente a la editorial.  

 

Aquí os dejo el link… https://www.lenoir.es/blues/2958-blueseras-rockeras-souleras.htmll 

 

https://www.lenoir.es/blues/2958-blueseras-rockeras-souleras.htmll
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CB. ¿Cómo consideras la escena actual del blues en España? 

Vicente. En la actualidad pienso que la escena es buena en líneas generales si la comparamos con diez o veinte años 

atrás. Por supuesto que podría haber más clubs y locales que apostáran todavía más por el blues en directo, y 

también que los estamentos oficiales dedicados a la cultura como ayuntamientos y demás, dieran más subvenciones 

para poder organizar más actos relacionados con el blues.  

 

Pero creo que no nos podemos quejar, si exceptuamos el desgraciado hecho de que se ha suspendido el festival de 

blues precisamente con más calidad artística que teníamos en España, que era el Festival de Blues de Hondarribia.  

 

Al margen de este hecho desgraciado para todos los amantes del blues, en España como digo no nos podemos quejar 

ya que en la actualidad tenemos unos noventa festivales de blues al año repartidos por toda la Península Ibérica. Por 

supuesto unos más grandes que otros, unos más modestos, otros con más presupuesto, otros con menos, algunos 

con una duración más corta en días y otros más largos, pero vamos, la nota media es un notable. Esa es mi humilde 

opinión. 

 

CB. ¿Podrías mencionarnos algunos de los músicos o bandas de blues que sean representativos actualmente en 

España? 

Vicente. ¡Ufff! Esa es una pregunta muy difícil de contestar porque hay muchas bandas y muchos músicos de 

excelente calidad, y si menciono algunos y a otros no sería un agravio comparativo con respecto a los otros. Vamos a 

hacer una cosa, voy a dejar un link de la “agenda de conciertos de blues que hay en España”, para que los lectores 

que tengan interés puedan ver grupos y locales donde se organizan conciertos. Por supuesto no están todos los que 

son, pero sí son todos los que están… www.lahoradelblues.com/agenda.htm 

 

CB. ¿Cómo ves el futuro del blues a nivel mundial? 

Vicente. No creo que vaya a más, ni a mejor, pero tampoco pienso que vaya a desaparecer. Creo que el blues es una 

música minoritaria en comparación con otras de índole más comercial. Creo que irá oscilando en el tiempo, años que 

estará mas en boga y años que estará mas aletargado. Pero vamos, tenemos blues para rato. 

 

CB. Parafraseando a nuestro mutuo amigo Michael Limnios, si pudieras abordar una máquina del tiempo, ¿A qué 

momentos en la historia de la música te gustaría viajar? 

Vicente. Estoy contento de haber vivido mi juventud en plena época hippy y haber crecido con la música de los 

sesenta hasta mediados de los setenta. Si pudiera volvería de nuevo a esos tiempos de Woodstock, el verano del 

amor, el resurgir del blues de los sesenta con: Son House, Mississippi Fred McDowell, Bukka White, Sam Chatmon, 

Little Brother Montgomery, etc, etc. 

 

CB. ¿Qué más deseas comentar a los fans del blues en México, lectores de nuestra revista, Cultura Blues? 

Vicente. Que su pasión, su amor y su gusto por el blues no sea flor de unos años, o de una temporada, o una moda, 

sino que sea algo vivo, ardiente, intenso, que penetre dentro de sus vidas por años y tiempo sin término. El blues es 

la vida misma, el blues es el género musical mas elevado para expresar cualquier sentimiento humano. 

 

¡Ah! ¡¡¡Y por favor, compren mi librooooo!!! Es barato y les aseguro que no se arrepentirán, palabra de Zúmel.

http://www.lahoradelblues.com/agenda.htm


Número 106 – marzo 2020                   CULTURA BLUES. LA REVISTA ELECTRÓNICA Página | 33 

 

 
 

Lado B 
El legado de Odie Payne para el blues - II 

 

Juan Carlos Oblea 

 

 
 
 
‘La escena es en el Chicago Blues Festival 1985. Grant Park está repleto, muchas de las personas compiten por 

asientos y espacio lo más cerca posible del escenario de la banda. La noche de apertura del festival anual gratuito de 

la ciudad, que celebra su increíblemente rico patrimonio de blues, atraerá a más de 100,000 personas. Las próximas 

dos noches conquistarán multitudes.  

 

El cartel para los tres días y noches de música es bastante impresionante: Buddy Guy, Otis Rush, Koko Taylor, Johnnie 

Taylor, Lowell Fulsom, John Hammond Jr., Eddie "Cleanhead" Vinson, Stevie Ray Vaughan, Etta James, Big Joe Turner, 

Sunnyland Slim, Pee Wee Crayton, Lonnie Brooks, Sippie Wallace, Clifton Chenier y muchos más.  

 

La música comienza al mediodía con actuaciones en un pequeño escenario. Aquí, los artistas menos conocidos tocan 

hasta la tarde. Luego, por la noche, los artistas destacados adornan el escenario y tocan hasta bien entrada la noche. 

Fui a Chicago, y al festival en particular, en busca de bateristas de blues. Fue un buen momento para estar en la 

ciudad, me dijeron amigos, porque a menudo es difícil rastrear músicos de blues en cualquier otro momento.  

 

Siempre parecen estar de gira haciendo el circuito chitlin en el sur, o de lo contrario están escondidos en algún 

estudio de grabación del que nunca has oído hablar. Así que vengan al festival de blues, aconsejaron mis amigos. Fue 

un buen momento para estar en Chicago. Los músicos de blues estaban en todas partes. Conocí a varios bateristas de 

blues, pero no estaba detrás de ningún viejo de esos bateristas. Quería hablar con aquellos que darían una idea más 

clara de lo que realmente es tocar la batería de blues, de dónde ha estado y de dónde va.  
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Me sorprendió descubrir que muchos de los bateristas que tocaban en el festival eran jóvenes, demasiado jóvenes 

para arrojar el tipo de luz sobre la batería de blues que buscaba. También quería una sección transversal de 

bateristas, unos con diferentes estilos, diferentes historias, diferentes enfoques y diferentes actitudes hacia el blues.  

 

Sabía que quería hablar con Odie Payne Jr., porque Payne es considerado uno de los decanos de la batería de blues 

de Chicago, ya que nació y creció en la ciudad, y aún reside y toca allí. Fred Below era otro baterista que quería 

entrevistar. Al igual que Payne, cuenta con un largo camino. Él también tocó con muchos de los grandes artistas de 

blues de la ciudad y aún reside en ella.  

 

Pude hablar con Payne porque tocó la segunda noche del festival y logré convencerlo de que otros bateristas estarían 

muy interesados en lo que tenía que decir.  Payne Jr., habla con un acento lento y cansado. Tiene problemas de 

espalda, y cuando actúa, las palabras llegan aún más lentamente. Hablé con Payne la mañana después de su 

aparición en el escenario del Chicago Blues Festival, donde respaldó a Pee Wee Crayton, Eddie "Cleanhead" Vinson, 

Lowell Fulsom y Margie Evans, entre otros. Hubiera sido un concierto bastante agotador para la mayoría de los 

bateristas con la mejor salud. Pero para Odie Payne Jr., a pesar de sus dolores, fue una alegría.  

 

A los 60 años, rara vez rechaza una cita. “No me duele la espalda cuando estoy tocando; es después que me afecta", 

dice, riéndose un poco. “Conozco a muchos de estos tipos desde hace mucho tiempo. También los he admirado, pero 

nunca tuve la oportunidad de tocar con ellos por una razón u otra. No iba a desperdiciar esta oportunidad, no señor”.  

 

Así que hoy, Payne está caminando y hablando con facilidad, y ahorrando su fuerza para que la parte trasera no lo 

moleste hasta el punto de tener que perderse un ensayo más tarde en el día. Es fácil tener la impresión de que no 

poder tocar le dolería más que los peores espasmos en la espalda…’.  

 

Willie Mabon con Odie Payne - It's A Shame 

https://youtu.be/ZqPXqMz5nQ4 
 
 

La entrevista 

Robert Santelli. Tu carrera como baterista de blues de Chicago es muy larga. Inicia desde hace mucho tiempo, no 

importa qué tipo de música tocaste o dónde la tocaste. 

Odie Payne. Sí, eso es correcto. Creo que toqué por primera vez en un club nocturno en 1949. Eso fue con Tampa 

Red. 

 

Robert Santelli. Volvamos a cuando empezaste a tocar la batería. 

Odie Payne. Eso fue en Dusable High School. Fue una gran escuela para los bateristas. En realidad, fue una gran 

escuela para todos los músicos, sin importar qué instrumentos tocaran. Tuvimos un excelente maestro, el capitán 

Walter Dyett. Era un maestro muy persuasivo, y ciertamente no se burlaba de nadie, no de nadie, no señor. Fue muy 

respetable. Cuando subía al escenario en el salón de actos, todo se calmaba rápidamente. Realmente podría 

lastimarte. Podría hacerte llorar con esa mirada suya. Pero él era bueno. Todos lo respetaban. Obtenía resultados. 

 

Robert Santelli. ¿Fue entonces cuando supiste que querías ser un baterista profesional? 

Odie Payne. En realidad, fue antes de eso. Anteriormente, aprendí los principios de la batería tocando con los dedos 

en los escritorios de la escuela. Ya sabes, un escritorio hueco suena bien cuando lo golpeas así. Entonces, cada vez 

que la maestra salía del aula, comenzaba a golpear el escritorio y pronto toda la clase saltaba.  

https://youtu.be/ZqPXqMz5nQ4
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De vez en cuando, la maestra me atrapaba en el acto. Regresaba a la clase, veía lo que sucedía y decía: "¡Odie Payne 

Jr., fuera!". Cuando finalmente me gradué, escribió en mi anuario: "Espero que algún día te conviertas en baterista". 

Yo lo hice. 

 

Robert Santelli. ¿Cómo conociste a Tampa Red? 

Odie Payne. Había una tienda de discos justo al lado del Metropolitan Theatre en ese momento. Era la tienda número 

uno en el lado sur de Chicago. Todos los días tenía altavoces fuera de la puerta a todo volumen para que todos 

escucharan. Regresaba a casa de la escuela y estaban tocando. Nunca olvidaré esa canción, "Let Me Play With Your 

Poodle". Escuchaba la letra de esa canción y simplemente me reía a carcajadas. Nunca me di cuenta de que algún día 

trabajaría con el hombre que la cantaba, Tampa Red. Ese fue mi primer y memorable encuentro con Tampa Red. 

 

Robert Santelli. Comenzaste tu carrera en una etapa muy interesante. En la época posterior a la Segunda Guerra 

Mundial que trajo a muchos músicos negros del sur a ciudades como Chicago. Por lo que entiendo, había música en 

todas partes. 

Odie Payne. Oh sí. Los músicos de blues se acercaban y traían sus raíces musicales con ellos. Podrían tomar un tren 

en el sur y llegar directamente al corazón de Chicago. La ciudad estaba llena de jóvenes músicos, todos buscando 

trabajo y lugares para quedarse. 

 

Robert Santelli. ¿Qué tipo de kit estabas utilizando entonces? 

Odie Payne. Bueno, nunca me iba por las marcas. Mi kit era una mezcla de Slingerland o Ludwig, lo que pudiera 

conseguir. Miro el equipo en la batería de hoy en día. Las piezas son tan grandes y pesadas. Sin embargo, puedo 

entender por qué. Los bateristas jóvenes de hoy usan baquetas grandes y luego les dan vuelta como bates de béisbol. 

También podrías darles martillos. 

 

Robert Santelli. Grabaste mucho para Chess Records. ¿Cómo surgió la idea? 

Odie Payne. Willie Dixon fue el primero en llamarme para una cita con Leonard Chess. Chess Records fue para el 

blues lo que Sun Records fue para el rock 'n' roll. En aquel entonces, el Sr. Chess te pedía que tocaras la batería con 

mucha fuerza. Él gritaba: "¡Dale! ¡Dale! ¡Gira la baqueta y dale!”. Bueno esto me parecía un poco tonto. Pero lo hice, 

y supongo que sonó bien en la grabación. Siempre me consideré un oyente. Quería escuchar lo que hacían los otros 

músicos de la banda, y eso siempre reflejaría mi estilo de batería para cualquier canción que estuviéramos tocando. 

Pero con Chees, siempre tuve que tocar muy duro que hasta pensé en que derribaría las paredes del estudio. 

 

Robert Santelli. ¿Cómo describirías tu estilo de batería? 

Odie Payne. Es un estilo relativamente simple. Quiero decir, de eso se trata tocar el blues en lo que respecta a un 

baterista. Pero si eres un baterista de blues, debes poder contar una historia con tus baquetas. El blues es simple, sí, 

pero completo. También es un estilo tranquilo de batería, a pesar de lo que sucedió en el estudio de Chees, y te diré 

por qué. En el blues, las palabras son importantes. La gente quiere escuchar lo que el cantante tiene que decir. Si 

tocas fuerte y ahogas al cantante, estás perdiendo el propósito. Debes tener el control, es posible que quieras tocar 

fuerte y pesado porque el blues es una música emocional, pero debes mantener el control y el contacto con el 

cantante. Ahora, cuando la bocina o la guitarra se suben de volumen, puedes darle un poco más fuerte si quieres. 

Pero no puedes hacerlo cuando se trata de un piano. ¿Ves a lo que me refiero? 

 

Robert Santelli. ¿Alguna vez has tocado la batería electrónica? 

Odie Payne. No, no puedo decir que sí. Pero no creo que nada pueda superar un sonido de batería real ahora, 

¿verdad? Es lo mismo con el piano.  
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Puedes tener un piano eléctrico, pero nada supera un sonido de piano real, un sonido acústico. Creo que es difícil 

balancear a esos muchachos electrónicos. No escucho ningún sentimiento saliendo de ellos. ¿Es una caja de ritmos 

buena para el blues? ¿Cómo puede serlo? Te decia que el blues es una música emocional. Una máquina no tiene 

ningún sentimiento. No puedes matizar o cambiar los acentos con un toque humano en una máquina. Qita el enchufe 

y la máquina se detiene. 

 

 

 
 

 

Robert Santelli. ¿Cuáles fueron tus experiencias con Muddy Waters? 

Odie Payne. Cuando conocí a Muddy y toqué con él, fue algo extraño. Mucha gente basó su estilo en lo que 

escucharon de Muddy. Toqué con él, pero nunca estuve cerca. Hubo una cierta cantidad de rechazo o algo entre 

nosotros dos. No sé en realidad por qué fue así. 

 

Robert Santelli. Creo que también tocaste para Chuck Berry. 

Odie Payne. Lo hice. Así es. Pero sé más sobre ti que sobre Chuck Berry. Estuvimos en el estudio de Chees una vez, y 

él entró con una niña en cada brazo. Estaba preparando mi batería. Se acercó y ni siquiera dijo hola. Nunca le dijo 

nada a nadie. Hizo lo suyo. Nunca hablamos. 

 

Robert Santelli. De todas las personas con las que tocaste, supongo que te quedaste más tiempo con Elmore James. 

¿Eso es correcto? 

Odie Payne. Sí, eso creo. Estuve con James por unos años. Tocando "Dust My Broom", su melodía más fuerte, fueron 

buenos días. Ese hombre tenía una historia que contar. A algunas personas les gustaba y a otras no. Es por eso, que el 

blues no es para todos. Si no lo has experimentado, no lo sabes. No puedes saberlo. El blues cuenta la historia de 

dificultades, pérdidas y malentendidos. Puedo enseñar a los bateristas, pero no puedo transmitir el sentimiento. 

Tienes que encontrar tu propio lugar, y tu propio sentimiento dentro del blues. 
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Robert Santelli. Entiendo que eras bastante estricto cuando se trataba de drogas y alcohol. Estaban a tu alrededor 

mucho, pero nunca te permitiste ¿Es eso cierto? 

Odie Payne. Tuve una botella de cerveza en mi vida. Una quinta parte de whisky en mi casa podría durar cinco años. 

¿Drogas? Olvídate de las drogas. Cuando la gente quería que bebiera, decía: "Hazlo con zumo de naranja". A veces 

me miraban raro o incluso se ofendian, ¿Sabes? Pensaron que no estaba siendo sociable. Pero los estimulantes nunca 

me interesaron. No necesito nada para tocar la batería. Lo que sea que necesite, ya lo tengo dentro de mí. Pero las 

drogas y la bebida estaban allí todo el tiempo. Muchos músicos de blues fueron destruidos por ellas. Podría nombrar 

un montón, pero no lo haré. Eso no le haría ningún bien a nadie. 

 

Robert Santelli. ¿Cuál ha sido tu configuración básica de batería? 

Odie Payne. Mi configuración básica es un platillo ride, un platillo crash, un bombo, un tambor lateral, un platillo 

doble y una tarola. Básico, básico, básico. Sin embargo, amo mi cencerro. Estoy perdido sin mi cencerro. Pero eso es 

todo lo que necesito. Eso es todo lo que cualquiera necesita para tocar el blues. El resto del equipo es para efectos. 

Ya tienes lo básico. Algunos bateristas sienten que cuanto más batería tenga, mejor sonará. Eso podría ser para el 

rock 'n' roll. No lo sé. Pero me parece que tienen dos manos y dos pies, y tienes un trabajo que hacer. Si lo mantiene 

simple, significa que tiene una mejor oportunidad de hacer lo que tiene que hacer y hacerlo bien. Esa siempre ha sido 

mi filosofía, y creo que es buena. 

 

Robert Santelli. Además de brindarte una vida bastante justa, muchos momentos memorables y la satisfacción de 

tocar la batería día tras día, ¿Ser un baterista de blues ha significado algo más para ti? 

Odie Payne. Sí, el blues, como dije, es una música emotiva. Eso significa que atrae a las personas, porque las personas 

están formadas por emociones. La gente de todos lados tiene emociones. No importa de dónde vengan. Entonces, 

debido al blues, pude ver gran parte del mundo. toqué en toda Europa, en Japón, en el sur, en el oeste y en el norte. 

Sin embargo, es algo gracioso. Todos mis viajes y presentaciones a lo largo de los años nunca me llevaron a la ciudad 

de Nueva York. No sé si importaría o no a mi edad, pero me gustaría tocar allí algún día. 

 

 
 

La incursión del estilo de la batería de jazz a la escena del blues fue sin duda una aportación importantísima para el 

desarrollo y la evolución del llamado Chicago Blues, grandes músicos como Fred Below y el propio Odie Payne, 

aprovecharon que no existía un estilo definido en las percusiones para crear un estilo propio como el backbeat o el 

doble shuffle, que, sin duda alguna, sentaron precedente en los bateristas de blues hasta nuestros días.   
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De Colección 
  

Tres libros de Manuel López Poy 
 

José Luis García Fernández  
 
 

 
 

 

La colección particular se engalana al hospedar tres estupendos libros de temas musicales del escritor español, 

Manuel López Poy. En el número 95, edición de abril de 2019, tuvimos una interesante entrevista con este autor, bien 

vale la pena darle una repasada aquí: https://www.culturablues.com/2019/04/manuel-lopez-poy-todo-blues/ 

 

Manuel López Poy es periodista y escritor. Nació en Sarria, Lugo, en 1958. Ha publicado libros sobre blues y música 

afroamericana: “Camino a la Libertad. Historia social del blues”, “Los Días Azules. Ficciones de blues”, “Entre el Cielo y 

el Infierno. Efemérides del blues clásico”, y “Todo Blues. Lo esencial de la música blues desde sus orígenes a la 

actualidad”. Además, “Soul y Rhythm & Blues”, “Rockabilly”, y “Bob Dylan”; entre otros. Es presentador del programa 

de radio, Bad Music; director del Anuario del Blues; y guionista de documentales relacionados con la música como el 

titulado, “Barnablues. La historia del blues en Barcelona”. 

 

Tip de compra 
Actualmente (febrero de 2020), estos libros se pueden adquirir, entre otras opciones, en: Amazon.com.mx.   
Soul y Rhythm & Blues: $325.24 – Rockabilly: $488.98 – Todo Blues: $391.19. 

 

Soul y Rhythm & Blues (2014) 

En 1948 un periodista musical llamado Jerry Wexler, que trabajaba para la revista Billboard, acuña oficialmente el 

término rhythm & blues, que ya venía siendo usado por músicos negros, para sustituir a los caducos y ofensivos de 

race music o race records, con los que se denominaba a las producciones musicales hechas por afroamericanos. 

 

https://www.culturablues.com/2019/04/manuel-lopez-poy-todo-blues/
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Predecesor del rock and roll y con fuertes influencias del jazz y la música góspel, surge en un momento en el que los 

Estados Unidos viven cambios frenéticos, con una expresión contracultural que germina en las universidades y que en 

la calle sustituye a las grandes orquestas de swing por pequeños clubs donde triunfan formaciones musicales mucho 

más reducidas. 

 

La música soul combina elementos del góspel y del rhythm and blues, surgiendo en un momento en el que líderes 

como Martin Luther King luchaban por los derechos civiles y la música adquiría un valor simbólico dentro del contexto 

social. 

 

Este libro hace un repaso pormenorizado de la historia del soul y del rhythm & blues, destacando cuáles son las claves 

de un género que ha hecho bailar y emocionarse a media humanidad, así como una amplia selección de sus 

principales grupos y los álbumes fundamentales que lo componen. 

 

 

Aretha Franklin – Think 

https://youtu.be/aKHmos-tsU0 

 

 

Rockabilly (2015) 

Nace una música universal. El rock. La banda sonora de la cultura global surgida como modo de expresión de una 

nueva sociedad urbana. Las bebidas, las motos, los pantalones vaqueros, la minifalda, el baile, las juergas de fin de 

semana, el cine, la televisión… dan al traste con un modo de vida y con una sociedad tradicional.  

 

El público adolescente y juvenil se convierte en protagonista de un fenómeno mundial, pero de origen netamente 

norteamericano. Su postura arrogante y rebelde, entronca con una música que hace constantes referencias a 

disfrutar el momento, el baile, la sensualidad y la sexualidad, a liberarse de las preocupaciones por el dinero… 

 

Este libro hace un recorrido por la historia del primer y original rock and roll, el que coresponde al esplendor de los 

años cincuenta, con sus fiestas, sus citas y sus romances. Y en especial por uno de sus principales subgéneros, el 

rockabilly, nacido a partir de las palabras rock y hillbilly, una variedad del country. 

 

Junto a un listado alfabético que recoge a las bandas y cantantes más representativos de los pioneros, creadores y 

herederos del rock and roll y del rockabilly, se incluye también un resumen de su historia social y cultural, que nos 

aproximará a las circunstancias que marcaron el nacimiento, declive y recuperación del género. 

  

 

Elvis Presley - Blue Suede Shoes 

https://youtu.be/Bm5HKlQ6nGM 

 

 

Todo Blues. Lo esencial de la música blues desde sus orígenes a la actualidad (2019) 

El blues es mucho más que un género musical, un sentimiento o un estilo de vida. Es el folclore del planeta, el ADN 

básico de la música popular en el mundo. De ahí que Manuel López Poy, un excelente conocedor del género, haya 

hecho un estudio riguroso y global que abarca sus protagonistas, historia, corrientes y tendencias, desde sus orígenes 

hasta la actualidad. 

https://youtu.be/aKHmos-tsU0
https://youtu.be/Bm5HKlQ6nGM
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El autor recorre toda la evolución del blues, su prehistoria, la germinación en los últimos años del siglo XIX, la 

aparición del bluesman, los locos años veinte, el nacimiento del blues de Texas, la importancia de la ciudad de 

Memphis como capital musical, eñ blues moderno y eléctrico de Chicago, el salto a Europa y su consolidación. 

 

Además, hace especial énfasis en el blues británico, surgido de los viejos maestros norteamericanos y que será el 

germen de un blues electrificado como el de Eric Clapton, John Mayall, Yardbirds, etc., y que inspirará a bandas de 

rock como los Beatles o los Stones. Y ofrece numerosas aportaciones de lo que ha significado el blues en algunos 

países del continente europeo, en África, en España y en Latinoamérica.  

 

Se destaca la labor fundamental de los productores, mánager, e historiadores que hicieron posible la divulgación del 

blues y las claves fundamentales del género, un mundo de referencias propias y particulares, sin las que es muy difícil 

adentrarse en él; tratar de entenderlo y asimilar muchas de sus esencias. 

 

Este libro pretende recoger la parte más amplia posible de esa impronta que ha dejado en nuestra cultura la música 

que hace ya más de un siglo crearon los descendientes de los esclavos como máxima expresión de su lucha por la 

supervivencia y la dignidad. 

 

Es una historia amena sobre la evolución musical de un género que ha traspasado fronteras y ha llegado hasta 

nuestros días impregnando todas y cada una de las formas musicales populares que conocemos. Tal vez su mayor 

mérito radique en la manera como el autor ha sabido rastrear los sinuosos caminos de una música que empezó en el 

sur de los Estados Unidos, pero que se ha convertido en uno de los pilares fundamentales en todo el mundo. 

 

 

B.B. King - Blues Boys Tune 

https://youtu.be/AU432SxopNM 

 

 

 

 
 

 

 

https://youtu.be/AU432SxopNM
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En Video 

Finally ... Eric Burdon & the Animals 
 

José Luis García Fernández 
 

 
 

 

Eric Burdon: The Animals and Beyond, originalmente publicado en 1991 por A * Vision Entertainment en Estados 

Unidos, fue reeditado de manera extraña con el nuevo título, Finally... Eric Burdon & the Animals, como un DVD 

canadiense de WEA International. Además, para ver el empaque (y las canciones en la lista), uno pensaría que este 

fue un documental sobre Burdon y su carrera en solitario, cuando en realidad se trata principalmente de The 

Animales.  

 

Lista de canciones. 1. Shout (Talkin' 'Bout You); 2. We've Gotta Get Out Of This Place; 3. House Of The Rising Sun; 4. 

It's My Life; 5. Don't Let Me Be Misunderstood; 6. Inside-Looking Out; 7. Don't Bring Me Down; 8. See See Rider: 9. 

When I Was Young; 10. Hey Gyp; 11. Monterey; 12. Good Times; 13. Spill The Wine. 

 

Cuando se proyectó por primera vez en el año de su publicación, este fue un documental increíble sobre la banda, su 

historia y las personalidades dentro y fuera de ella, y de como envejecieron bien. Los primeros clips de 

presentaciones, especialmente una en vivo, "Talkin' Bout You", es de los lugares donde tocaban al comienzo de su 

historia. Presentan algunas de las mejores imágenes que probablemente se verían de cualquier grupo inglés de la 

época.  

 

Las imágenes históricas del grupo y las entrevistas más recientes están intercaladas con imágenes de otras entrevistas 

como las de Sammy Hagar que explica la influencia del grupo en su generación de rocanroleros estadounidenses. El 

último tercio del documental cubre el grupo conocido como “Eric Burdon & the Animals”, a veces llamado "The New 

Animals", que incluye clips de entrevistas con el cantante/organista, Zoot Money, y el trabajo de Burdon con War, 

que termina con su asociación en la década de 1980 con el cantante. Brian Auger.  
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Burdon es entrevistado más extensamente que cualquier otra persona en la banda (y Alan Price no se encuentra en 

ninguna parte), y algunas de sus anécdotas sobre conversaciones con Jimi Hendrix son muy reveladoras del período y 

las personas que lo rodeaban.  

 

Eric Burdon: The Animals and Beyond 

https://youtu.be/8AGcreS9kQs 

 

 

 
 

+ Covers  
 

House of the Rising Sun  

José Luis García Fernández 

 

 
 

 

Se desconoce el origen del tema y se considera que es de autores anónimos, aunque cuando una canción se 

incorpora de esa manera al repertorio popular suele ir transformándose durante la transmisión de generación en 

generación. Algo así pasó también con las distintas versiones que quedaron registradas hasta llegar a la de The 

Animals. 

 

El primer registro que se conoce fue grabado en 1933 por Tom Clarence Ashley y Gwen Foster y evidentemente es el 

más cercano al original: tiene un tono alegre y en su sonido remite a viajes y paisajes de la Norteamérica de los 

primeros años del siglo XX. En 1962 la versiona magistralmente Bob Dylan, sólo con guitarra y con tono más sentido y 

profundo. 

 

https://youtu.be/8AGcreS9kQs
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La canción relata las desventuras relacionadas con una casa de juegos de apuestas (según algunas interpretaciones se 

trataría más bien de un burdel), conocida como “La Casa del Sol Naciente”, en Nueva Orleans. Hay hipótesis de que 

fue escrita desde la mirada de una mujer que, comprometida con un apostador que pierde todo, termina 

prostituyéndose. Versiones anteriores a la de Animals como las de Joan Baez o Nina Simone pueden ser leídas bajo 

esta idea. 

 

Pero la banda de Eric Burdon –una de las voces blancas más afroestadounidenses que hayan existido- le aportó un 

dramatismo que la hizo única, prácticamente la recreó. La modificaron de manera tal que quedó un relato en primera 

persona de un apostador borracho que cayó en desgracia y se autocondenó a una vida miserable por el vicio de jugar 

en “La Casa del Sol Naciente”. 

 

Otro rasgo distintivo es el teclado hipnótico de Alan Price; sostenido por la base de la batería de John Steel y el 

acompañamiento de Chas Chandler en bajo y Hilton Valentine en guitarra. The Animals resignificaron a tal punto una 

pieza de la música popular norteamericana que conquistaron Estados Unidos siendo una de las bandas que se 

conoció como de la “invasión británica”: bandas inglesas que le dieron nuevo impulso al rock, que había nacido del 

lado norteamericano del Atlántico. Pero además le dieron origen a un subgénero catalogado como Folk Rock. 

 

Luego de pasar por las manos de The Animals y la voz de Eric Burdon (que debería ser referencia obligatoria para 

cualquiera que se postule a vocalista), transformada por ellos en un himno del rock, llegaron muchísimas más 

versiones: desde Jimi Hendrix, Tracy Chapman o Sinead O´Connor hasta los más actuales Muse o The White Stripes.  

 

Pero tal vez fue una voz negra y de otro género la que mejor retomó el dramatismo del tema después de The 

Animals: Gregory Isaacs, una de las voces más importantes del Reggae plasmó otra grabación inolvidable. 

 

 

 
 

Tom Clarence Ashley & Gwen Foster 

https://youtu.be/147kS8O59Qs 

 

Bob Dylan 

https://youtu.be/_o3s238szZk 

 

Joan Baez 

https://youtu.be/rD80eZ6Gxz0 

 

Nina Simone 

https://youtu.be/aCuu5fOEB3Y 

 

The Animals 

https://youtu.be/0Fy7opKu46c 

 

Jimi Hendrix 

https://youtu.be/wDxS4uf2h2A 

 

 

Tracy Chapman  

https://youtu.be/8apgHThZa-8 

  

Sinead O'Connor  

https://youtu.be/s7E9F3_wimo 

  

Muse 

https://youtu.be/4DPDpz-m0xg 

 

The White Stripes 

 https://youtu.be/9EPHWDWCCm0 

 

Eric Bibb & JJ Milteau  

https://youtu.be/9VaQxiaAXuA 

 

Tomislav Goluban 

 https://youtu.be/-xQCcaDjH84 

  

https://youtu.be/147kS8O59Qs
https://youtu.be/_o3s238szZk
https://youtu.be/rD80eZ6Gxz0
https://youtu.be/aCuu5fOEB3Y
https://youtu.be/0Fy7opKu46c
https://youtu.be/wDxS4uf2h2A
https://youtu.be/8apgHThZa-8
https://youtu.be/s7E9F3_wimo
https://youtu.be/4DPDpz-m0xg
https://youtu.be/9EPHWDWCCm0
https://youtu.be/9VaQxiaAXuA
https://youtu.be/-xQCcaDjH84


Página | 44                                               CULTURA BLUES. LA REVISTA ELECTRÓNICA   Número 106 – marzo 2020 

 

 

  

House of the Rising Sun 
 

There is a house in New Orleans 

They call the Rising Sun 

And it's been the ruin of many a poor boy 

And God I know I'm one. 

 

My mother was a tailor 

She sewed my new blue jeans 

My father was a gamblin' man 

Down in New Orleans. 

 

Now the only thing a gambler needs 

Is a suitcase and trunk 

And the only time he's satisfied 

Is when he's all drunk. 

 

Oh mother tell your children 

Not to do what I have done 

Spend your lives in sin and misery 

In the House of the Rising Sun. 

 

Well, I got one foot on the platform 

The other foot on the train 

I'm goin' back to New Orleans 

To wear that ball and chain. 

 

Well, there is a house in New Orleans 

They call the Rising Sun 

And it's been the ruin of many a poor boy 

And God I know I'm one. 
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Especial de Medianoche 
 

Bukka White: poesía oscura en slide violento 
 

Luis Eduardo Alcántara 

 
 

 
 
 

A menudo B.B. King recordaba que la invención de su famoso trémolo de guitarra fue posible ya que nunca pudo 

tocar el slide con propiedad, esa técnica musical heredada de antiguas tradiciones hawaianas y en la que su primo 

Bukka White era un maestro consumado. Posiblemente ese sentimiento de envidia (de la buena, que conste), habitó 

por mucho tiempo en el corazón del Blues Boy King, al recordar el puñado de joyas populares grabadas por White, 

siempre enarbolando una guitarra violenta con cuerpo de acero y una voz áspera y cortante. Inclusive estos 

elementos de su personalidad duraron hasta sus últimas grabaciones de finales de los años sesenta, cuando un 

espíritu evangélico acompañaba los sermones y las extensas prédicas musicales realizadas por este hombre. 

 

Bukka White nació en Houston, un pequeño poblado de Mississippi el 2 de noviembre de 1909. Lo bautizaron con el 

nombre de Booker T. Washington White, como un homenaje al célebre educador negro y, de hecho, él siempre 

prefirió que lo llamasen Booker. Muy joven abandonó el hogar para dedicarse a la vida errante por toda la región del 

Delta hasta llegar a Memphis.  

 

Sus primeros rudimentos musicales se los brindó su padre, un regular violinista de la zona. Sin embargo, se sabe que 

el colaborar directamente con Charley Patton fue algo definitivo para el estilo que asumió Bukka: canciones 

folclóricas mundanas basadas en broncas tradiciones africanas, un slide nervioso y una voz ronca, sonora y gutural. 

Pero el tocar en Memphis al lado de Frank Stokes, otro de los grandes del country blues, le proporcionó a Booker una 

mayor experiencia y conocimientos en composición y armonía. 
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En esa misma ciudad aprendió a tocar la armónica y el piano, y fue ahí en donde grabó por primera vez para la RCA 

Víctor, en 1930. Contaba entonces con 20 años de edad y ya era un espectacular guitarrista y un fino compositor. De 

esa legendaria sesión dirigida por Napoleón Hairiston salieron únicamente cuatro cortes: dos con temática góspel y 

un par de ejemplos de la furiosa vida en el Delta: The Panama Limited y The New Frisco Train, sin duda, cuatro joyas 

oscuras de la poesía afroamericana.  

 

Bukka White - Panama Limited 
https://youtu.be/DS1JMdvvd7w 

 

Durante los siete años siguientes, Bukka White trabajó en muchos oficios, incluyendo músico callejero, jugador de 

béisbol y boxeador. También vagabundeó por todas las ciudades de los estados vecinos. Pero le llegó otro contrato 

para grabar. El 2 de septiembre de 1937 en Chicago grabó sus primeros dos hits para el mercado de música racial: 

Shake’em on Down y Pinnebluff, Arkansas. Tres compañías distintas editaron este material, gracias a lo cual lograron 

venderse 16 mil copias, una cantidad que superaba incluso lo que estaba realizando entonces Robert Johnson. 

 

Bukka White - Shake Em On Down 
https://youtu.be/4t59S92GpTc 

 

Poco después de este fugaz éxito, algo que los bluesmen entienden de sobra, Bukka es enviado a la temida prisión de 

Parchman Farm, en Mississippi, lo que lejos de detener su carrera discográfica, le ayudó a despegar aún más. 

Reportes de la época señalan que cuando una de sus disqueras intentó conseguir su libertad, la respuesta a su 

petición fue negativa ya que la música de White gustaba mucho a los guardias de prisión. Algunos contemporáneos 

suyos como Joe Callicot, dicen que a Bukka le encantaba cantar y tocar la guitarra todo el tiempo, pero se quedaba 

callado cuando alguien quería saber la razón de su encarcelamiento. Mientras permanecía en chirona, fue visitado 

por el famoso folclorista John A. Lomax, con la intención de grabarlo en directo. 

 

Por esos años el señor Lomax era el Curador del Departamento de Música para de la Biblioteca del Congreso de 

Estados Unidos. No logró su cometido, pero la compañía Vocalion finalmente sí lo hizo, por lo que Bukka nuevamente 

fue puesto en libertad. El 7 de marzo de 1940 se mete al estudio de grabación en compañía de su gran cuate 

Wasboard Sam (tocando la tabla de lavar) para juntos realizar una bella y emocionante colección de 12 melodías. 

 

Posteriormente dichas canciones se agruparon en un disco de larga duración indispensable para cualquier fanático: 

Parchman Farm (Columbia, C 30036), el cual incluye además sus primeros dos hits de 1937. La contraportada de este 

disco contiene amplios datos acerca de la vida del músico además de la referencia de que Bukka vino a México para 

participar en los eventos de la Olimpiada Cultural de 1968.  

 

Con respecto a investigaciones periodísticas, solamente Jorge Pérez enfatizó en un artículo la importancia de mister 

White dentro de sus breviarios del mundo del rock. Volviendo a ese álbum sensacional, encontramos en él datos 

importantes de la vida presidiaria en temas como Where Can I Changes my Clothes –que se refiere en concreto al 

uniforme de preso que él detestaba-, Parchman Farm Blues –en homenaje al sitio en donde le dieron sombra 

“forzosa”- y District Attorney Blues, dedicada a los jueces sin corazón. Otros de los temas recurrentes en el disco es la 

muerte, puesto que es un tópico ha fascinado durante mucho tiempo a investigadores, coleccionistas, y por supuesto 

músicos.  

 

 

https://youtu.be/DS1JMdvvd7w
https://youtu.be/4t59S92GpTc
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Después de esas etapas importantes, White estuvo viviendo en Memphis durante dos décadas, donde ayudó a su 

primo B.B. King en los inicios de su carrera. Allí estuvo trabajando en la Newberry Equipment Company. No fue hasta 

1963 que, gracias a la intervención de dos fans que cruzaron Estados Unidos en su búsqueda, White regresó a la 

escena musical.  

 

De ese modo, pudo disfrutar, por fin, de un éxito largamente merecido. A diferencia de otros viejos bluesmen, Bukka 

White continuó componiendo material nuevo, mucho del cual se puede encontrar bajo el nombre de “Sky Songs”, en 

Arhoolie. El 26 de febrero de 1977, debido a un cáncer, falleció Bukka White, el hombre que decía recoger canciones 

del cielo. 

 

 

Booker White - Aberdeen Mississippi Blues 

https://youtu.be/bsMpHHSLSlc 

 

 

 

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

En territorio de Rhino Bluesband 
 

José Luis García Vázquez 

 

Rhino Bluesband (nacida como Rhinoceros Bluesband), con Phil Daniels, Martín León, Leopoldo Bautista, Enrique 

Nájera, José Luis García y Octavio Espinosa; es una banda de blues rock de la Ciudad de México que desde sus inicios 

ha incluido en su repertorio versiones propias, (acústicas y eléctricas), a canciones de las grandes figuras del blues y 

de bandas de rock clásico. El grupo a la fecha ha recorrido la mayoría de los escenarios principales de conciertos, 

encuentros y festivales para el blues en la CDMX, y en diversos estados del país. 
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Cultura Blues de visita  
 
 

Con el blues en la Biblioteca Benjamín Franklin 
 

Ricardo Gutiérrez 

 

Para celebrar con música el “Mes de la Herencia Afroestadounidense”, el viernes 21 de febrero en la Biblioteca 

Benjamín Franklin de la Embajada de Estados Unidos, tuvimos concierto con nuestros amigos de Rhino Bluesband. 

Como siempre nos ofrecieron un gran repertorio que hizo a la audiencia cantar y bailar. Para abrir esta presentación, 

el cuarteto, Cultura Blues Project, nos brindó un set acústico para entrar en materia.  
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La Poesía tiene su Norma 
 

¡Te voy a recordar mi nombre! 
Norma Yim 

 

 
 
 

Si me hubieras conocido antes, todo fuera diferente. 

Cuántas veces te hubiera besado y acariciado sutilmente. 

 

Cuántas penas jamás hubieras dado, cuántos desengaños de amor se hubieran evitado. 

Tanta maldad de tu parte se hubiera eliminado. 

 

Si me hubieras conocido antes, te hubiera llevado al éxito a través de mi enseñanza. 

No hubieras causado tanta decepción, ni hubieras provocado dolor. 

 

Si yo te hubiera conocido antes, caminaríamos por la calle...  

saludaríamos y respetaríamos cada situación. 

 

No nos venderiamos al mejor postor,  

ni engañariamos a tanto corazón. 

 
Si yo te hubiera conocido antes, tú no fueras ese villano, 

que hoy observo, con tanta frustración. 

 

Fueras natural, no con farsa para impresionar. 

No le deberías al universo tanta enemistad. 
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Si tú me hubieras conocido antes, seríamos uno mismo, 

una fusión y quizá una perfección. 

 

La gente nos miraría con respeto, se expresaría de tí, como lo mejor. 

 

Pero tú, nunca me buscaste, a mí te revelaste. 

Sabías que yo existía, y tú me despreciaste. 

 

Preferiste irte con otras, y yo esperé paciente hasta el día de hoy.  

 

No finjas, me conoces y también de mí te han hablado. 

Hoy te tengo frente a frente, cara a cara, para que me sigas despreciando. 

 

¡Cuánto te he faltado! 

 

Te lo han dicho tanto, que no eres lo máximo. 

Solito te has derrotado. 

 

Sin mí, nadie te quiere, has caído tan bajo. 

Te puedo dar la mano. 

 

Decirte… aquí estoy,  

pruébame... bébeme...  

sumérgete en mí,  

empápate de mí...  

hazme tuya... y sentirás la diferencia. 

 

Te voy a recordar mi nombre,  

qué hace años me vienes evitando, 

me llamo la palabra: Educación. 

 

Y puedo vivir contigo,  

si quieres... 

para toda la vida. 

 

 

 

 

Escúchalo en voz de su autora en la columna “La Poesía Tiene su Norma” 

Música de fondo: Sad But True por Larry Carlton del disco: Session Masters 

 

 

http://www.culturablues.com/?p=11852&preview=true
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Colaboración Especial 
 

De “Hola Soy Lola Blues Band” 
 

Olga Pérez 

 

 
 
 
“Hola Soy Lola Blues Band” es una banda tijuanense que ha trabajado hasta el cansancio buscando enaltecer el blues 

en México, proyectándolo hacia lo cultural. En una lucha épica para dar a conocer este género tan singular, ha 

seguido trabajando arduamente y participando en grandes festivales internacionales, recientemente con: Ticket to 

Ride Blues, tocando hits de los Beatles, logrando ser solicitada para presentarse en diversos eventos, a lo largo de la 

franja turística de Baja California. 

 

El trabajo de Soy Lola, incluso ha sido requerido como solista en diferente eventos culturales y participaciones con 

otros proyectos de gran relevancia musical, presentándose como “SOY LOLA - La Reyna del Blues en Baja”, siempre 

preocupada por estrechar vínculos y lograr además una comunidad de músicos en el blues. 

 

Es fundadora de un movimiento musical llamado, Blues & Jam Fronterizo, con el que pretende exponer y unificar 

todo el talento del blues. Y ahora abriendo nuevos horizontes, con la participación honoraria a la par en otra 

agrupación que se llama, Talento Musical, donde el factor común es muy parecido a Blues & Jam Fronterizo. 
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Próximamente, en unas semanas más estará abriendo nuevos espacios musicales donde Hola Soy Lola Blues Band, 

conjuntamente con otra organización de blues, será la banda anfitriona, recibiendo a artistas y agrupaciones de 

cualquier parte de la República, incluyendo a las locales, participando en sedes como: Tijuana, Rosarito y Ensenada. 

 

Asimismo, su actividad incansable la ha llevado a preparar una serie de conciertos para este mes de marzo dedicados 

a la mujer, representados por talento femenino… ¡¡¡Blues Woman’s!!! 

 

¡¡¡Y seguimos!!! 

 

 

Links: 

 

https://www.facebook.com/holasoylolabluesband/ 

 

https://www.facebook.com/olga.perez.378 

 

https://www.facebook.com/bluesjamtijuana/ 

 

 

 

 
 

 
 

https://www.facebook.com/holasoylolabluesband/
https://www.facebook.com/olga.perez.378
https://www.facebook.com/bluesjamtijuana/
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Hábitos Nocturnos recomienda 
 

Julian Sas, “For The Lost And Found” 
 

José Andrade Urbina 

 

 
 

La lluvia aviva el calor de la noche, 

mi cuerpo se enciende al recordarte. 

 

Quiero verte desnuda, recorrer tu calurosa piel, 

besarte lentamente, sentir tu pezón en mi lengua. 

 

Te escribo mientras 

cae la lluvia lentamente en la tierra árida. 

 

El panorama del blues es tan amplio y lleno de sorpresas, tanto en grupos, música y cd´s, y como dice el dicho 

mexicano, “Entre más me rasco, más comezón me da”. Este dicho lo aplico para los que tenemos el gusto por la 

música, por el blues, y es que siempre estamos en la búsqueda de grupos, y músicos nuevos, o en su caso, que no 

hayamos escuchado. 

 

Tal es el caso del músico y disco que ahora recomiendo. Buscando música de blues un día me topé con un cd de un 

musico para mi desconocido: Julian Sas. Algo me llamó la atención, lo compré y llegando a casa lo guardé entre mis 

discos de blues. 
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Otro día buscando entre mis cd´s algo novedoso que escuchar, vi el disco, lo tomé y lo coloqué en mi aparato 

reproductor de compactos, acto seguido me senté cómodamente a disfrutarlo. Enseguida me llamó la atención su 

blues pesado, y su especial forma de tocar la guitarra slide. Mi primera impresión acerca del origen de Julian Sas, era 

que quizás fuera de origen latino radicado en los Estados Unidos, o en su caso de España. 

 

Pero me equivoqué. Julian Sas, nace en un pequeño poblado llamado Beneden Leeuwen, del centro de Holanda, un 

29 de mayo de 1970, un dato curioso es que tanto él como su música son muy conocidos en Alemania, al grado que 

algunos lo creen un músico alemán. A los 6 años fue al cine de su localidad a ver una película de rock llamada 

“Festival de Rock en Toronto”, en esa película vio a Jerry Lee Lewis y a Chuck Berry, quedó impresionado por la 

energía en el escenario de Jerry Lee, a partir de ese momento y en su temprana edad, supo cual sería el camino que 

tomaría su vida. 

 

A los 10 años mientras sus amigos salían a jugar y divertirse, Julian escuchaba discos de rock como AC/DC y Iron 

Maiden. Como sus padres veían que le llamaba mucho la atención la música, en especial la guitarra, a los 12 años le 

regalan su primera guitarra, más tarde le compran un amplificador. También se ponía a escuchar los discos que tenía, 

o que le prestaban, y escuchándolos practicaba alguna canción en su guitarra, hasta que la sacaba.  

 

Con un amigo compartía los acordes que iba obteniendo, a su vez, su amigo le compartía lo que sabía de música. A los 

13 años otro amigo le presta un disco de Muddy Waters, se emocionó tanto, que en ese momento se dio cuenta de la 

música que el tocaría, el blues y el blues-rock. 

 

A los 17 años escuchó en vivo a Rory Gallagher, le gustó tanto, que en seguida con unos amigos formó su primera 

banda, y dos años después dejó la escuela, y se dedicó a la música. En ese tiempo devoraba discos de blues y rock, 

escuchó la música de Jimi Hendrix, y le pareció lo máximo dentro de la guitarra, también le gustó, Jef Beck, Stevie Ray 

Vaughan, The Allman Brothers Band, y Miles Davis. Vio tocar en vivo a Budy Guy, y también le gustó, y por supuesto 

le fascinaba la energía en el escenario de Rory Gallagher, pero su número uno seguía siendo, Jimi Hendrix. 

 

Tuvo el placer de hacer tres giras con la banda de Rory Gallagher, a la muerte de este. Y como decían algunas revistas 

de música europea, si había en Europa alguien que pudiera fielmente interpretar a Jimi Hendrix, este sin duda sería 

Julian Sas. Teniendo estas influencias, a los 26 años forma la Julian Sas Band. 

 

El disco que este mes recomiendo: For The Lost and Found, consta de 13 tracks, es su tercera grabación, y salió en el 

año 2000. Los músicos que lo acompañan son: Fotis Anagnostou: bajo y Rob Heijne: batería. Lista de canciones: 1. 

This Time, My Time; 2. I Ain´t Afraid; 3. Working Man´s Blues; 4. High And Low; 5. Direction Blues; 6. Make My Water; 

7. Spellbound Woman; 8. Blues For J; 9. Don´t Tell Me No Lies; 10. Life´s Devil Ride; 11. Driftin´ Boogie; 12. Blues For 

The Lost And Found; 13. Restless Heart. 

 

This Time, My Time, es un blues rock con un slide muy fino, me hace recordar a Rory Gallagher, en la forma de tocar 

la guitarra. I Ain´t Afraid, es una pieza con la influencia y estilo del blues de Chicago, la armónica le da un toque 

especial, la guitarra, muy bien. Working Man´s Blues, es un blues rock con un teclado que acompaña la guitarra.  

 

High And Low, un rock bien llevado por la guitarra de Julian, en esta pista se escuchan sus influencias de los 

guitarristas de los años 70´s. Direction Blues, es un rock con tintes de blues, donde el grupo acompaña muy bien la 

voz. Make My Water, un tema pesado, pero el slide nos remite al blues del Mississippi.  
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Spellbound Woman, es un blues al estilo de Stevie Ray Vaughan, con un piano rockanrolero de primera y blusero a la 

vez, la guitarra de Julian hace lo mismo, una muy buena rola para levantarse y mover los pies. Blues For J, este es un 

tema para disfrutarlo con los ojos cerrados, escucho influencias que van desde, Budy Guy a Jimi Hendrix. 

 

Don´t Tell Me No Lies, nuevamente ese blues texano al estilo de Stevie Ray. Life´s Devil Ride, una suave y tranquila 

balada blues. Driftin´ Boogie, un auténtico boogie blues rápido, a media rola Julian Sas se suelta el pelo y toca su 

guitarra como un grande.  

 

Blues For The Lost And Found, es la rola que da título al disco, y es un blues lento con un órgano que va de la mano de 

la guitarra de Julian, este blues de repente me hace recordar al “Little Wing” de Hendrix. Restless Heart, un gran tema 

para cerrar este cd, se trata de una balada-blues lenta, fina, con un slide igual. Magnífico cierre del disco. 

 

Espero lo disfruten.  

Y como siempre, pásenla bonito, nos leemos la próxima edición. 

 
 

 
 
 
 

 
Julian Sas - For The Lost And Found 

 
https://open.spotify.com/album/1AYIEYWwf8iUF1kjBH2VCs?si=Mgq0071VRUuytNflOvPVSg 

 
 

https://open.spotify.com/album/1AYIEYWwf8iUF1kjBH2VCs?si=Mgq0071VRUuytNflOvPVSg
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Recomendaciones 
 

De Frank Roszak Promotions: XXIX. Kern Pratt 
 

José Luis García Fernández 

 
 

 
 
 

Kern Pratt - Greenville MS ...what about you? (noviembre de 2019). 

Kern Pratt nació en Greenville, Mississippi y creció con el blues. Viviéndolo. Respirándolo. Experimentándolo. 

Convirtiéndolo. Tocándolo. Se puede sentir la emoción en cada nota que canta, en cada rasgueo de la guitarra. Hoy 

en día, basándose en experiencias y eventos de la vida, Pratt está escribiendo y cantando el blues. Comparte 

sentimientos y emociones que son verdaderas, crudas y transparentes. Cuando toca… ¡El blues cobra vida! 

 

Kern Pratt tiene el blues y lo muestra en cada una de las 10 canciones en este su nuevo disco: “Greenville, MS ...what 

about you?”. Lista de canciones: 1. Loving That Feeling; 2. Hard Working Man; 3. Baby’s Got Another Lover; 4. Torn 

Between Love And Hate; 5. Something’s Gone Wrong; 6. Rita; 7. Way She Wears Her Clothes; 8. NOLA; 9. Whatcha 

Gonna Do?; 10. Chicken Heads.  

 

Alineación. Kern Pratt: voz y guitarra; Bob Dowell: bajo, teclados, trombón, sintetizador y guitarra; Denise Owen: voz 

y coros; Bobby Walker: guitarra y batería; Marc Franklin: trompeta; Kris Jensen: James Evans: sax tenor; Shannon 

Goree: batería; Nelson Blanchard: Chris Gill: guitarra slide; Tommy Miller: bajo; Clayton Ivey: órgano; Owen Hale: 

batería; Jeff Jensen: guitarra; Bill Rufino: bajo; David Green: batería. 
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Kern es un artista y un hombre emocional, lleva sus sentimientos cerca del límite y se muestran en su música de 

manera maravillosa. Escribió "Loving That Feeling", la canción que abre el álbum, sobre un buen momento en el 

pasado en un día particularmente bueno, mientras que "Torn Between Love and Hate" es la canción de Kern sobre un 

mal momento en su vida.  

 

También escribió "Something's Gone Wrong" después de una pelea con su mujer, mientras se preparaba para entrar 

al estudio y grabar este álbum. Eligió hacer versiones de algunas de sus canciones favoritas que van por el mismo 

estilo, incluida "Baby’s Got Another Lover" de Mick Kolassa, una canción sobre la adicción de un compañero, Larry 

Van. 

 

"Rita" de Loon, es otra canción sobre adicción, así como otros números que cuentan historias de la vida real, ¡De eso 

se trata la música de blues! El álbum se cierra con el homenaje de Kern a Bobby Rush, con la canción "Chicken Heads" 

del buen Bobby, Kern incorpora a esta canción a Jeff Jensen y a su banda Endless Blues, diviertiéndos juntos con la 

estupenda interpretación. Tomemos un respiro, busquemos un acogedor lugar en la sala de casa, y disfrutémos del 

blues de Mississippi… ¡Estilo Kern Pratt! 

 

Kern Pratt Greenville Mississippi Blues 
https://youtu.be/SmRiuY2brFk 

 
Kern Pratt - Baby's Got Another Lover 

https://youtu.be/cA9flDgHoMQ 

https://youtu.be/SmRiuY2brFk
https://youtu.be/cA9flDgHoMQ
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Recomendaciones 
 

Blind Raccoon Presenta  
XVII. Frank Bey: All My Dues Are Paid 

 

José Luis García Fernández 
 

 

 
 

 

Frank Bey - All My Dues Are Paid (enero de 2020). 

Frank Bey, regresa con su sexto álbum y el segundo en el sello discográfico, Nola Blue, entregando un convenio sobre 

paz, amor, empoderamiento y comprensión. All My Dues Are Paid es una colección de 13 canciones de glorioso blues, 

funk y soul que muestra la poderosa voz y la visión del mundo siempre positiva de Bey. Colaboró con Kid Andersen y 

Rick Estrin en los estudios Greaseland en San José, California, junto con un elenco de músicos estelares para lo que 

Bey describe como "uno de los mejores álbumes que ha grabado". 

 

Lista de canciones. 1. Idle Hands; 2. One Of These Days; 3. Calling All Fools; 4. It’s A Pleasure; 5. All My Dues Are Paid; 

6. He Stopped Loving Her Today; 7. I Bet I Never Cross Your Mind; 8. Never No More; 9. Ha Ha In The Daytime; 10. If 

It’s Really Gotta Be This Way; 11. Perfect Day; 12. One Thing Every Day; 13. Imagine. 

 

Frank Bey en sesión de grabación en Greaseland  

https://youtu.be/v3Zg26Hewj0 

 

https://youtu.be/v3Zg26Hewj0
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La obra comienza con una versión de Idle Hands, un tema escrito por Eddie Palmieri y Harlem River Drive, el prototipo 

de un Latin Soul Fusion. La sección de metales enfatiza cada punto de la lección de historia de los derechos civiles, y 

Bey nos desafía a todos a que nos importe un comino. Luego sigue una canción original de Billy T Band, One Of These 

Days, un ejemplo del soul que aprendió mientras crecía en Georgia, aquí con Lisa Leuschner Andersen haciendo eco 

de sus líneas con dulces voces de coro y con Jim Pugh tocando el piano Wurlitzer y el órgano B3, generando un suave 

groove. 

 

El coproductor Rick Estrin trajo al álbum la melodía de los Nightcats, Calling All Fools, agregando metales y teclados al 

ritmo acompasado de buen blues. The Sons Of The Soul Revivers, se unen a Bey con voces de acompañamiento en la 

primera de las dos versiones del autor "Mighty" Mike Schermer. En It’s a pleasure, Frank le agrega intensidad a la 

alegre canción de R&B moderno.  

 

Bey colaboró con Kid Andersen, Rick Estrin y con el trovador de Texas, Kathy Murray, para escribir el título 

autobiográfico, All My Dues Are Paid. Un ardiente blues soul de Memphis que lo encuentra mirando hacia atrás en su 

vida y a aquellos que intentaron disuadirlo, pero audazmente declara: "no sabían, que no hay forma de detener a 

Frank Bey, es mi momento de brillar". 

 

Bey demuestra su profundidad al cantar la que se considera, una de las mejores canciones de country de todos los 

tiempos, He Stopped Loving Her Today, poniendo su propia marca en el estándar de George Jones. Nancy Wright se 

pone en el saxofón para interpretar otra melodía de los Nightcats, I Bet I Never Cross Your Mind, que saborea 

perfectamente el blues jazz estilo cabaret, para que coincida con las voces a la manera de Louis Jordan.  

 

El primero de dos estupendas piezas del catálogo del "poeta laureado del blues", Percy Mayfield, es el estruendoso 

blues jump de 1962, Never No More, entregado con fuego auténtico y un gran arreglo impulsado por la sección 

rítmica de Paul Olguin en el bajo y el baterista Paul Ravelli, junto con el tecladista de los Nightcats, Lorenzo Farrell y, 

por supuesto, Kid Andersen en la guitarra, además de una sección de metales calientes. La segunda pieza, es una 

canción muy popular de la reconocida compositora de blues, Ha Ha In The Daytime. Escrita durante el tiempo en que 

Mayfield estaba trabajando para Ray Charles, este sencillo blues rinde homenaje a ambos íconos. 

 

Luego enciende una luz sobre otro cantante a menudo ignorado, el pionero del soul country, Arthur Alexander, con 

una versión inmortal de la canción de amor sentimental, If It's Really Got To Be This Way, que grabó por primera vez 

antes de su prematura muerte en 1993, poco después de ser incluido en el Salón de la Fama de la Música de 

Alabama. Bey rinde homenaje a otro héroe, Lou Reed, con la balada para piano, Perfect Day, una poderosa balada 

alimentada por el góspel.  

 

Luego continúa su sermón sobre el alegre, One Thing Every Day, alentándonos a todos a hacer del mundo un lugar 

mejor. Toda la amplitud del poder artístico y emocional de Bey se ve reflejada en el dinámico arreglo a Imagine, de 

John Lennon, que se convierte en un glorioso gran final. 

 

Frank Bey - All My Dues Are Paid  

https://youtu.be/elpgwqANMuw 

 

Frank Bey - Imagine  
https://youtu.be/dCI8M5RX9Tw 

 

https://youtu.be/elpgwqANMuw
https://youtu.be/dCI8M5RX9Tw
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Recomendaciones 
 

Discos de reciente publicación, edición marzo 2020 

José Luis García Fernández 

Aquí están 24 recomendaciones de grabaciones de reciente publicación, que nos permiten conocer, a poco tiempo de 

su lanzamiento, la nueva música de blues y de sus géneros afines. Date la oportunidad de escuchar música fresca de 

nuestro querido blues, más allá de los clásicos, y más acá de lo contemporáneo.  

 

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

encuentra el álbum, y… ¡a disfrutar!  

 

Disco del mes: Gotta Have It – The Jimmys 

 
 
 

 

 

 
Shady Deal 

 
Guitar Shorty  

 
Miss Bix 

 
HeavyDrunk 

 
Big Dave McLean 

 
Bai Kamara Jr. 

 
Brody Bruster’s One Man Band 

 
Johnny Burgin 

 
Myles Goodwyn 

 
Joel Patterson 

 
Teresa James & The Ryhthm Tramps 

 
Bobby Messano 
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Chris Nole   

 
Sean Poluk 

 
Eddie 9V 

 
Matchedash Prish 

 
Phantom Blues Band 

 
The Jimmys 

 
Artistas Varios 

 
Junior Watson 

 
Vanessa Thomas 

 
Ghost Town Blues Band  

 
Husdpeth & Taylor 

 
Moonshine Society 

 

 
 

 
 

Lista musical del mes  
 

https://open.spotify.com/playlist/2AmHL3rt7TJnkvgP2NliYx 
 
 
 

 

 

 

 

https://open.spotify.com/playlist/2AmHL3rt7TJnkvgP2NliYx
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