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Editorial 
 

Equilibrio 
 

José Luis García Fernández 
 
 

 
 

 

‘En un sentido simbólico, el equilibrio se refiere a la armonía entre cosas diversas, la mesura, la ecuanimidad, la 

sensatez en los juicios y en los actos. La persona que actúa con equilibrio logra transitar por diversos caminos sin 

llegar a caerse, es decir, sin perder el control o salir perjudicada’. En Cultura Blues, este simple concepto lo hemos 

venido aplicando con relación a nuestros diversos contenidos. En particular, en el asunto del blues tradicional o 

clásico, y el blues contemporáneo o moderno. Hemos siempre intentado complementar este sano balance con la 

información de blues en otras latitudes, pero por supuesto incluyendo en diferentes tópicos lo relativo al blues 

nacional. Ah y, por cierto, incluyendo mucho del género rock siendo el hijo predilecto del blues. 

 

Como un claro ejemplo de todo ello, tenemos en parte del contenido de la presente edición, número 113 de octubre 

2020. En dónde el tema de blues clásico se contempla en la revisión del estándar: Big Boss Man de Jimmy Reed; en la 

entrevista a Bob Koester, que habla de aspectos alrededor de la fundación del importante sello discográfico de 

Chicago: Delmark Records; además, la sorprendente historia de los rescatadores del blues: John y Alan Lomax.  

 

El blues contemporáneo presente en las reseñas de las nuevas grabaciones de Johnny Iguana, Billy Branch, Eric 

Johanson, Eric Hughes Band, y Dion; además de las recomendaciones de más de 20 cds cuyas portadas nos invitan a 

investigar su contenido. De la escena del blues nacional, tenemos la entrevista a Jorge García Montemayor, en el 

marco de la publicación vía streaming de su nueva grabación con su proyecto “García y Gonzaléz”; además, una 

galería fotográfica de varios artistas de la escena nacional.. El rock aparece en las entrevistas con Doug Clifford de 

CCR, Rick Wakeman de Yes, y en los artículos de la música y videos de los eternos Rolling Stones. Como pueden 

verlo… 

¡Siempre hay otra opción!, ¡hasta la próxima! 
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De Blind Raccoon 

Eric Johanson: Below Sea Level 
 

José Luis García Fernández 
 

 
 

 

Eric Johanson - Below Sea Level (septiembre de 2020) 
 
Eric Johanson, guitarrista y cantante, originario de Louisiana hace música con raíces auténticas en el dinámico estilo 

de Nueva Orleans. Con la viva personalidad centrada en la guitarra, su trabajo está inspirado en el blues, la música 

americana y el rock & roll puro. Transforma riffs, armonías y ritmos de improvisación, así como su estilo vocal en un 

sonido que evoca las misteriosas maravillas ocultas del pantano de Louisiana, el calor vibrante de la ciudad y todos los 

espacios animados en ese medio.  

 

Sus presentaciones muestran a un Eric en la guitarra slide y la guitarra solista de blues, respaldado por una enérgica 

sección rítmica. Juntos, el Power trío reinventa las melodías cada noche, creando una experiencia comunitaria para el 

público. Las letras se desarrollan como conversaciones compartidas sobre las relaciones y los desafíos del viaje 

humano que son tanto universales, como personales basados en sus propias experiencias de vida y que encarnan su 

creencia de que la música tiene el poder de forjar relaciones significativas y duraderas entre las personas. 

 

La chispa de Eric para la música se encendió con la energía contagiosa del blues y el rock, emocionalmente impulsado 

con sonidos de guitarra que lo rodearon cuando era un niño, por allá en el sur. En el momento en que obtuvo su 

primer instrumento, quedó fascinado por su capacidad para convertirlo en parte de su cuerpo y mente, 

experimentando con él como un verdadero vehículo para su expresión profunda.  

 

Cuando tenía diez años, ya estaba escribiendo sus propias melodías, armonías, letras y las transformaba en canciones 

sofisticadas, familiarizándose en los grandes escenarios de Louisiana antes de graduarse de la escuela secundaria.  
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Su talento llamó la atención del conocido artista de blues, Tab Benoit, quien lo contrató como el primer guitarrista / 

cantante de su sello, Whiskey Bayou Records. Benoit produjo, diseñó y tocó la batería en el álbum debut de Eric del 

2017, "Burn It Down", y lo invitó como telonero en una gira nacional que duró dos años. 

 

Eric, es una fuerza que va creciendo en la escena del blues y el rock sureño. También ha realizado giras por todo el 

mundo como guitarrista principal del renombrado, Cyril Neville, del ganador del Grammy, Terrance Simien y también 

ha sido invitado especial de: JJ Gray y Mofro, Eric Lindell, Mike Zito, Anders Osborne, los hermanos Neville y muchos 

otros.  

 

Su segundo disco publicado a principios de 2019, "Blues In My Blood", lo realizó a dueto, con la vocalista de blues y 

jazz de Nueva Orleans, Tiffany Pollack. Eric aporta una fascinación por el rompecabezas de la existencia y una 

apreciación de la belleza que se encuentra dentro de los detalles simples de su trabajo, a medida que continúa 

evolucionando como músico y compositor.  

 

Su reciente obra, "Below Sea Level", producida por Luther Dickinson (North Mississippi Allstars), lleva a Eric al mundo 

más oscuro y lleno de energía del Delta blues. La banda en el disco se complementa con Cody Dickinson en la batería 

y Terrence Grayson en el bajo. 

 

Lista de Canciones: 1. Buried Above Ground; 2. Down to the Bottom; 3. Changes the Universe; 4. Never Tomorrow; 5. 

Hammer on the Stone; 6. Have Mercy; 7. River of Oblivion; 8. Nowhere to Go; 9. Open Hearted Woman; 10. Dose of 

Forget; 11. Love Is Rebellion; 12. Riverbend Blues. 

 

Son doce temas originales de Johansen, quien afirma que… “tratan mucho sobre la reconstrucción y reorientación de 

la mente y la relación de uno con el mundo. Con este álbum finalmente pude llevar mis influencias de blues y rock a 

un lugar de más imaginación y creatividad, mientras lo mantenía orgánico y honesto. Es música contemporánea que 

surge naturalmente de las raíces del blues sureño y la inspiración psicodélica". 

 

El álbum se abre con un poderoso tema blues-boogie, Buried Above The Ground, con la guitarra en su apogeo 

apoyada genialmente por la sección rítmica. Otro tema similar y movidito, Down To The Bottom, con el que se 

destaca emotivamente la guitarra slide. Aparece a continuación la conmovedora voz de Johanson en un estupendo 

blues lento, Changes The Universe, que tiene un gran solo de guitarra, mientras el músico invitado, Ray Jacildo hace 

sonar el órgano. Johanson sube la temperatura con el blues-rock, Never Tomorrow, una divertida tonada para 

disfrutar.  

 

Eric Johanson – Down To The Bottom 

https://youtu.be/xrvlKPxCiyc 

 

Eric Johanson – Never Tomorrow 

https://youtu.be/-MHDGMnugTs 

 

Un hipnótico riff de la guitarra remarca el tema siguiente, Hammer on the Stone, que suavemente transporta a lo 

largo y ancho por este buen rock psicodélico, principalmente por el solo que presenta. Have Mercy, un poderoso 

rock, describe la vida en las calles de su hogar actual, en Nueva Orleans, donde la falta de vivienda, la adicción a las 

drogas y la violencia armada han sido problemas. 

 

https://youtu.be/xrvlKPxCiyc
https://youtu.be/-MHDGMnugTs
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River Of Oblivion, es un tema que ofrece una mirada inquebrantable a la tragedia de las sobredosis. El uso del pedal 

de distorsión del oriundo de Louisiana, se suma al estado de ánimo desgarrador de su lamento. Nowhere To Go, 

rítmica y divertida pieza que sacude las ideas en estos días de confinamiento e invita a bailar. Open Hearted Woman,  

a lo largo del álbum se destaca la sección rítmica, por su magnífico entendimiento y en esta pieza no es la excepción. 

El riff del bajo y la batería machacante, sirven como una base perfecta a los requinteos puntillosos de este profundo 

blues rock lento, pero sabroso.  

Eric Johanson – Nowhere To Go 

https://youtu.be/Y-Kf9Snx0pA 

 

 Dose of Forget, rock blues poderoso, que no deja a la imaginación nada. El trío se suelta a bluesear de lo lindo. 

Emocionante tema. Love Is Rebellion, prepara el gran final. Una guitarra acústica, acompañada de una guitarra 

eléctrica con slide, es lo sobresaliente en este tema profundo y con cierta delicadeza en la interpretación, que va 

logrando un final espectacular. Riverbend Blues, una bella pieza acústica de blues al estilo tradicional, Eric en solitario 

remata este álbum que por todos lados entrega resultados sobresalientes.  

 

https://open.spotify.com/album/1YBiBzJCEDAjfoBD5DkJPD?si=UPlCbSLeSU-jWKsAITdMqQ 

 

 

 
 

De Frank Roszak Promotions 

Eric Hughes Band: Postcard from Beale Street 
 

José Luis García Fernández 
 

 
 

 

https://youtu.be/Y-Kf9Snx0pA
https://open.spotify.com/album/1YBiBzJCEDAjfoBD5DkJPD?si=UPlCbSLeSU-jWKsAITdMqQ
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Eric Hughes Band - Postcard from Beale Street (mayo de 2020) 

 

Eric Hughes ha sido llamado "un placer garantizado para el público" por la revista ‘Living Blues’; su entusiasmo por la 

música de Memphis y su autenticidad son innegables. Hughes nació y se crió en Memphis y pasaba sus fines de 

semana en Mississippi, donde llegó a enamorarse del blues. Después de un par de años en el Mississippi College, 

Hughes se unió a los Marines y se encontró lejos de casa. Se compró una guitarra con la esperanza de que al aprender 

algo de blues, se aliviaría su nostalgia. Esa guitarra hizo más que eso. Siguió una década de aprendizaje, viajes y 

conocimiento acerca de varios músicos de blues. Eric comenzó a actuar en los clubes de Beale Street en 2001, donde 

continúa tocando varias noches a la semana como artista solista, en dueto o frente a la Eric Hughes Band.  

 

Eric Hughes, por lo tanto, es un ejemplo del Beale Street de hoy: impregnado de blues, pero representando mucho 

más; ha tocado en casi 4,000 espectáculos en esa famosa avenida. Toma su papel de pilar de la afamada calle con un 

honor profundo y una responsabilidad sagrada. Eric es músico, narrador de historias, historiador, guía turístico y un 

compositor sólido. En su nuevo disco: Postcard from Beale Street, Eric se permite presentar el sonido de Memphis 

actual y de ayer. Sus canciones varían en estilo, que va desde el soul, indie, jug-band, balada, rock y, por supuesto, 

blues. Hughes y su banda de músicos talentosos (que realizaron giras y grabaron con leyendas de la música como, 

Albert y BB King, Little Milton, Bobby "Blue" Bland, Jeff Beck, Buddy Miles y muchos más), se complementan con 

sólidos músicos de sesión de casa. 

 

Alineación: Eric Hughes: voz, armónica, guitarras, jug y percusiones; Walter Hughes: guitarra y coros; Leo Goff: bajo; 

Brian Aylor: batería y percusiones; Rick Steff: teclados; Marc Franklin: trompeta; Kirk Smothers: sax; Mick Kolassa: 

Lirodoro, cucharas, exclamasiones. Lista de canciones: 1. Ain’t Whipped Yet; 2. Oh, Booze!; 3. He’s Just An Alley Cat; 

4. Follow Your Stupid Little Dreams; 5. Homesick Angel; 6. Fair Weather Friends; 7. Blackberry Patch; 8. Come See 

About Me; 9. Waiting For That Day; 10. It’s 4:20 Somewhere.  

 

Eric Hughes Band - Ain’t Whipped Yet 

https://youtu.be/3Q8OdmJbg_8 

 

Cada una de estas canciones cuenta una historia a través de imágenes líricas y una hábil composición. Todas son 

sobre algo, no solo palabras para acompañar la música. El álbum comienza con Ain’t Whipped Yet, que es la historia 

de la vida y el lema de Eric, y da una pista sobre cómo surgió su apodo "Scrappie". El lamento de Eric, Oh, Booze!, 

captura la esencia de Beale Street del pasado y del presente, con metales y arreglos que habrían traído una sonrisa a 

W.C. Handy con letras que cuentan una historia atemporal. En el tema, He’s Just An Alley Cat, demuestran que la 

banda puede rockear y ponerse funky al mismo tiempo. 

 

La canción, Follow Your Stupid Little Dreams, insta a la gente (especialmente a los músicos), a seguir sus sueños, de 

nuevo con un estilo musical que recuerda a la calle Beale de hace 100 años. Homesick Angel es el homenaje de Eric a 

su abuelo quien era piloto de combate, y en Fair Weather Friends, cuenta una historia de amistad en un estilo muy de 

Memphis. Cualquiera cuyos abuelos vivieron en una zona rural puede identificarse con Blackberry Patch, y aquellos 

que anhelan ver a un ser querido se identificarán con, Come See About Me. Waiting For That Day, es una canción 

universal para todos los que trabajan duro; y finalmente, It's 4:20 Somewhere, habla de una forma de lidiar con las 

frustraciones de la vida. 

 

https://open.spotify.com/album/0LTx7eMOuOLAWH994Ocq3s?si=VgMvejiMTUOGpk3FHqeSYw 

 

https://youtu.be/3Q8OdmJbg_8
https://open.spotify.com/album/0LTx7eMOuOLAWH994Ocq3s?si=VgMvejiMTUOGpk3FHqeSYw
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Delmark Records presenta  

Una buena mano 
 

José Luis García Fernández 
 

 
 
 

Capítulo 3. Una buena mano: Johnny Iguana + invitados - Dave Specter & Billy Branch e invitados 
 
Johnny Iguana’s - Chicago Spectacular! (21 de agosto 2020) 

Johnny Iguana creció en Filadelfia, donde estudió piano desde los ocho años y tocó en bandas de blues desde los 16. 

Se concentró en el trabajo de Junior Wells y Otis Spann, para poco después convertirse en un obsesionado con el 

blues de Chicago. En su adolescencia, equipado con una identificación falsa y una chaqueta deportiva, tocó en 

innumerables noches de blues en bares de Filadelfia, en gran parte, interpretando canciones extraídas de los discos 

de Junior.  

 

Unos años más tarde, a sus 22 Johnny conoció a Junior en un show en Nueva York, y se emocionó cuando Wells lo 

contrató después de las audiciones que hizo en Boston y Rhode Island. Johnny hizo sus maletas y pasó tres años de 

gira y grabando con Junior. Décadas más tarde, Johnny todavía denomina a Chicago como su hogar y se ha convertido 

en uno de los pianistas de blues más importantes de Estados Unidos. 

 

Desde sus días con Junior, ha viajado o grabado con varios de los grandes del blues de Chicago: Otis Rush, Buddy 

Guy, Billy Boy Arnold, James Cotton, Lil' Ed, Carey Bell, Eddy Clearwater, John Primer, Lurrie Bell, Billy Branch y otros. 

Ha aprendido de los mejores, con formalidad y dedicación de por vida. 

 

Este es el primer álbum de blues de Johnny como líder, y no es el típico álbum de blues. Esto es porque, Johnny no es 

el característico pianista del género. En un momento en el que, en la escena, la originalidad audaz es menos que 

bienvenida en el blues, que en otros tipos de música. 
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Johnny se destaca como un artista que ha alcanzado la cúspide de su oficio pero que no ha permitido una definición 

estricta de blues para limitar su expresión. Una proeza de este álbum y del arte de Johnny es cómo sus composiciones 

originales fluyen de forma natural y orgánicamente, en el repertorio clásico de piano de blues de Chicago.  

 

Su creatividad en los acordes se muestra tanto como lo hace su lenguaje fluido de blues. Todo tiene sentido y 

encanta, ya que el blues y el boogie vintage se transforman en algo nuevo, embriagador, ingenioso, salvaje, pero 

todavía anclado en el blues tradicional. Este es un álbum de blues de arriba a abajo. Es tradicional. Es contemporáneo 

y audaz. Es la historia de Johnny Iguana, un pianista único en su tipo que exalta a sus idolos del blues de Chicago, 

mientras deja su propia huella. En el panorama general, es evidencia convincente de que el blues de hoy es vital, pero 

sigue evolucionando. 

 

Lista de canciones: 1. 44 Blues (Roosevelt Sykes); 2. Hammer And Tickle (Brian Berkowitz); 3. Down In The Bottom 

(Willie Dixon); 4. You're An Old Lady (Sonny Boy Williamson); 5. Land Of Precisely Three Dances (Brian Berkowitz); 6. 

Lady Day And John Coltrane (Gil Scott-Heron); 7. Big Easy Women (Brian Berkowitz); 8. Burning Fire (Otis Spann); 9. 

Shake Your Moneymaker (Elmore James); 10. Motorhome (Brian Berkowitz); 11. Stop Breaking Down (Sonny Boy 

Williamson I); 12.Hot Dog Mama (William Broonzy).  

 

Con 44 Blues, se inicia el álbum de manera espectacular. Una pieza original del legendario pianista de Arkansas, 

Roosevelt “The Honeydripper” Sykes, es perfectamente interpretada con técnica, alma y corazón. La voz es de John 

Primer con Bob Margolin en la guitarra, y Maichael Caskey en la batería. Hammer And Tickle, es una pieza 

instrumental original de Johnny (Brian Berkowitz), donde se comprueba su creatividad y estilo netamente 

contemporáneo. En esta lo acompaña la sección rítmica formada por Bill Dickens en el bajo y de nuevo Caskey en la 

batería. Down In The Bottom, original de Willie Dixon, tiene como invitados a John Primer en la voz y guitarra, y a 

Caskey en batería. Se trata de un tema no muy coocido, pero con todo el sabor del blues de Chicago, contiene un 

arreglo tan especial de Iguana que brilla por su sonido tan provocativo. 

 

Un blues de armónica de estirpe tradicional, You're An Old Lady, firmado por Sonny Boy Williamson I, e interpretado 

de manera genial por Iguana y sus invitados: Billy Boy Arnold en la armónica y voz, Billy Flynn en la guitarra, y Kenny 

Smith en la batería, simplemente… ¡sensacional! Land Of Precisely Three Dances, segundo tema de cuatro originales 

de Johnny en el disco, acompañado por la base rítmica de casa: Dickens (bajo) y Caskey (batería).  

 

Una pieza que deja en claro su virtuosismo y el claro camino de lo ‘no tradicional’ que toma en sus composiciones. 

Lady Day And John Coltrane, tema que fue escrito por Gilbert Scott-Heron (poeta y músico de soul y jazz), como un 

homenaje a los prestigiosos músicos de jazz: Billie Holiday y John Coltrane. Una pieza jazzy interpretada junto a 

Phillip-Michael Scales: voz y guitarra, más Caskey en la batería. 

 

La tercera original, Big Easy Women, evoca al inicio un poco de blues tradicional, que se va transformando en algo 

más complejo y contemporáneo, hacia una especie de sesión de free jazz, completa el trío sus compañeros habituales 

en el álbum, Dickens y Caskey.  

 

Vienen a continuación dos eminentes blueses en formato de cuarteto, ahora con el invitado, Lil´Ed en guitarra y voz, 

además de Bill Dickens en el bajo y Kenny Smith en la batería. La primera se trata de Burning Fire, del legendario 

pianista de Chicago: Otis Spann. Un sabroso y cadencioso blues lento. La segunda de Elmore James, Shake Your 

Moneymaker, que hace contraste por su ritmo boogie, que incita a moverse y/o bailar. 
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Para la última parte del álbum, otra original en trío, Motorhome, un complejo arreglo que incluye boogie boogie, que 

se va ramificando en el camino hacia algo más de corte jazzístico. Stop Breaking Down, un blues clásico original de 

Sonny Boy Williamson I, incluye a Matthew Skoller en la voz y armónica, así como a Kenny Smith en la batería y a Billy 

Flyn en la guitarra. El broche de oro espectacular se da con un blues lento de Big Bill Broonzy, Hot Dog Mama, donde 

repite la alineación bluesera con Kenny Smith y Billy Flynn, además de la incorporación de Billy Boy Arnold en la 

armónica. 

 

Johnny Iguana - Land of Precisely Three Dances 

https://youtu.be/Goin41IBR84 

 

 

 

Dave Specter & Billy Branch - The Ballad of George Floyd (9 de septiembre 2020) 

 

Dave Specter músico y productor con sede en Chicago, ha escrito y grabado una nueva canción titulada "The Ballad of 

George Floyd". La pieza es cantada a dueto con Billy Branch, quién también aporta las notas precisas con su 

prestigiada armónica. Además, la grabación cuenta con la valiosa participación de Brother John Kattke en los teclados 

y Danny Shaffer en la guitarra acústica. El sencillo ha sido recién lanzado digitalmente. 

 

Como sabemos, George Floyd, era un hombre afroestadounidense fallecido el 25 de mayo de 2020, cuando un agente 

de la policia de Mineápolis se arrodilló sobre su cuello durante un arresto, presuntamente por entregar un billete 

falsificado de 20 dólares. En pocos días, el hecho generó una oleada de indignación y protestas a lo largo de todo 

Estados Unidos y en otras ciudades del mundo, en contra de lo que llamaron el racismo, la xenofobia y los abusos 

policiales hacia ciudadanos afroestadounidenses en dicho país.  

 

Al respecto del bochornoso hecho y sobre su canción, Dave Specter comenta: "Escribí la canción unos días después 

del asesinato de George Floyd y la letra prácticamente se hizo por sí misma. George Floyd no murió en vano. Ayudó a 

impulsar un movimiento mundial por la justicia y el cambio. Estoy orgulloso de alternar con el gran bluesman de 

Chicago, Billy Branch en esta canción. Compartimos la misma visión y nos inspiramos en las palabras de John Lewis: 'Si 

no hubiera sido por la música, el movimiento por los derechos civiles habría sido como un pájaro sin alas’". 

 

La música es una balada rock con un piano eléctrico y guitarra acústica que se destaca al inicio, dando la pauta al 

primer verso a cargo de Billy y de Dave en ese orden, seguido de un coro a dúo: “Can you feel the pain?, You didn’t 

had in vain”, con el soporte sensacional del Hammond B3 en el fondo. Después, un breve y magnífico solo de guitarra 

eléctrica y otro igual de apropiado con la armónica. La segunda parte repite la dosis, con verso, coro, solos y gran 

final. Esperemos pronto la presentación en físico de este material de colección, que contiene una segunda pieza de 

Dave Specter: How Low Can One Man Go? 

 

https://open.spotify.com/track/1Oi8OeacQinKZ8PaE2YL5v?si=aCD5whD_SGSKpG7Gq87gEA 

 

 

https://youtu.be/Goin41IBR84
https://open.spotify.com/track/1Oi8OeacQinKZ8PaE2YL5v?si=aCD5whD_SGSKpG7Gq87gEA
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Lado B 
Bob Koester, Delmark Records y el Blues 3 

 

Juan Carlos Oblea 
 

 
 
 
 
Una entrevista con Bob Koester en el 2008 (segunda parte) 
 
Marcus. Tienes fama de ser un productor que deja hacer, que da libertad a los músicos. ¿Cuál es tu papel en el 

proceso de grabación? ¿Hay alguna circunstancia en la que tienes que intervenir y empujar las cosas en una 

dirección concreta? 

Koester. En primer lugar, yo ya no soy productor. Steve Wagner se encarga de esas cuestiones, pero yo hago alguna 

sugerencia cada día de grabación. No soy músico, así que no voy a decirle a alguien lo que tiene que hacer. No soy 

partidario de la producción. No voy a meter un montón de cosas que no podrás oír hacer al músico sobre el escenario 

de un club, por ejemplo. Incluso cuando metemos metales o cuerdas o cosas por el estilo, no soy yo el que hace los 

arreglos. Es curioso, ¿sabes?, porque firmamos a Luther Allison para que grabara tres discos, y no quiso cumplir el 

contrato porque decía que no le dábamos suficiente producción.  

 

Puedo entender que un tipo quiera volver y corregir sus errores, pero, francamente, no me puedo permitir que un 

tipo gaste 20 horas de estudio trabajando en un tema para que suene perfecto. De todas formas, tampoco quiero la 

perfección. Lo que busco es a los músicos echándole muchas ganas, el sonido que tienen por la noche cuando tocan 

al máximo, eso es lo que quiero grabar. Cuando escojo a alguien para hacer un disco, lo hago porque me gustan sus 

ideas, lo que trata de hacer sobre el escenario, con la música, no porque tengan técnica. Alguna gente que he 

grabado en realidad no toca nada bien la guitarra, se acompañan, si acaso, pero las cosas que hacen con la voz son 

alucinantes, y eso es lo que quiero. Lo que hacen es impresionante, eso les hace lo que son. 
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Marcus. ¿Cómo describirías tu relación con los músicos con los que trabajas? 

Koester. Normalmente es una buena relación hasta el punto en que se convierten en tus empleados. Qué va... en 

realidad depende de los grupos y las personas, ya sabes. Como decía, es probable que una de las razones por las que 

pago tan pocas grabaciones en base a las regalías, es para que no haya dudas sobre el dinero, ni que se time a nadie. 

No tenemos unas ventas como para hacer contratos con regalías que le merezcan la pena a nadie, especialmente al 

músico en cuestión. 

 

Marcus. Delmark fue uno de los primeros sellos que grabó jazz avant-garde de Chicago en los sesenta. ¿Cómo se 

produjo esa asociación? 

Koester. Siempre he sido consciente de que el jazz ha experimentado y sigue experimentando muchos cambios. Todo 

lo que tenías que hacer era escuchar qué se hacía de década a década. En los años veinte y treinta había barrelhouse 

y boogie-woogie. Swing y big bands en los treinta y cuarenta, y después vino el be-bop. Cuando yo empezaba, en San 

Luis, en los cincuenta, tuve el primer disco de Sun Ra en mi tienda ya entonces, y eso era en 1956. Uno de los discos 

que siempre tengo disponible es el del famoso concierto en el Massey Hall. 

 

Marcus. ¿El Massey Hall de Toronto, en Canadá? 

Koester. Sí, ése es. Es una grabación de Dizzy Gillespie, Charlie Parker, Charlie Mingus, Bud Powell y Max Roach, es el 

único disco que está catalogado bajo cinco nombres distintos, porque podrías ponerlo a nombre de cualquiera de 

esos tipos y no importaría. ¿Sabes que es aun más increíble?  Ese disco, tocavía hoy, vende unas 10,000 copias por 

año.  

 

El sonido se grabó tan mal, que a Mingus apenas se le oye en los másters. Se los pasaron antes de mandarlo a fábrica 

y regrabó todas sus partes. Sin embargo, en lo que respecta a la avant-garde o el jazz moderno que grabamos en 

Delmark, se debió principalmente a que Chuck Nessa trabajaba conmigo en aquella época. La AACM (siglas en inglés 

de la Asociación para el Progreso de los Músicos Creativos), era parte de un movimiento de jazz muy serio con base 

en Chicago por aquel tiempo, pero aún no habían grabado nada.  

 

Estamos hablando de gente como Roscoe Mitchell, Joseph Jarman, Muhal Richard Abrams, Anthony Braxton y 

Kalaparusha Maurice McIntyre. Fue Chuck el que produjo esos dos primeros álbumes que hicimos con la AACM, que a 

la postre fueron las primeras grabaciones de ese movimiento. También hemos comprado los másters de Transition, el 

sello que produjo los dos primeros discos de Sun Ra con la Arkestra, y los hemos reeditado.  

 

Lo que estos músicos estaban haciendo era una de las músicas más importantes de aquel momento, y aún lo es. He 

de decirte que todavía no sé si en realidad entiendo siempre lo que hacen, pero lo que importa es que lo hagan. 

También recuperaron la improvisación en grupo, que era un rasgo del jazz tradicional que desapareció cuando la 

atención se centró sobre la labor de los solistas, que era el enfoque del bebop.  

 

Es curioso, ¿sabes?, porque esta gente no toca jazz tradicional, pero recurrieron a ese estilo para inspirarse. Lo que 

aprecio verdaderamente es el hecho de que comprendan que hay una historia de la música, que no teman utilizar lo 

que se ha hecho antes como trampolín para saltar hacia cosas mejores y de mayor calado. Lo que me descontrola es 

que los medios especializados ignoren el jazz tradicional, y que tanta gente no le dedique un instante o que lo 

desdeñe sin escucharlo. La pena es que es música verdaderamente buena. Una cosa que he notado es que ha 

renacido cierto interés en el jazz tradicional desde el Katrina y las inundaciones de Nueva Orleans... quizás salga algo 

bueno de todo esto y la gente vuelva a escucharlo. 
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Marcus. Ha habido un montón de cambios en la industria discográfica desde que empezaste, como el paso de lo 

analógico a lo digital. Parte de ese cambio ha implicado que sea más fácil producir discos y videos de actuaciones 

en vivo, gracias a los DVD. Delmark ha lanzado su propia línea de DVD recientemente, con conciertos en vivo 

grabados en bares y locales pequeños. ¿Cuándo y por qué empezaste a producirlos? 

Koester. Tienes que pensar que yo fui a la Universidad a estudiar cinematografía, o sea que a mí siempre me ha 

interesado el cine. El problema es que no era rentable antes de que salieran las videocámaras y los medios digitales.  

 

En general son mis hermanos Tom y Steve los que se encargan del rodaje. De hecho, Tom es operador de cámara y ha 

participado en series como The Rockford Files (Los casos de Rockford), y fue director de fotografía en otras historias. 

A veces usamos hasta diez cámaras en un rodaje. Evidentemente hubo que hacer un desembolso inicial para comprar 

todo el equipo, pero lo planteamos como una maniobra comercial que funcionaría y tendría sentido por lo que 

habíamos tratado de hacer con todas nuestras grabaciones, tratar de capturar el sonido en vivo.  

 

Hemos tenido éxito con las ventas, especialmente al final de los conciertos. Para muchas de las bandas que 

grabamos, las ventas que hacen tras los conciertos son muy importantes porque, como decíamos, ya no hay tiendas 

como antes, que vendan discos de jazz y blues y que mantengan un fondo de catálogo. Antes había cadenas en las 

que podías colocar un disco en todo el país, pero ahora te puedes considerar afortunado si te metes en algo como 

Wal-Mart. La única cadena que queda de las que abarcaban todo el país, ni siquiera paga sus facturas ahora mismo, y 

tampoco es plan andar persiguiendo gente para que te paguen lo que te corresponde, porque al final casi es más caro 

que lo que te deben. En Toronto solía haber una tienda muy buena. 

 

Marcus. Sam The Record Man, sí, cerró hace algún tiempo. 

Koester. Sí, lo sé, así que tampoco queda mucho en Canadá en cuestión de cadenas a nivel nacional. 

 

Marcus. Bueno, está HMV y otra más pequeña, Sunrise, pero no sé si ésta abarca todo el país. 
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Koester. Así están las cosas en Estados Unidos ahora que Tower Records ha cerrado. La otra cosa es que ni siquiera 

quedan muchos distribuidores, quizás cuatro o cinco realmente importantes que te pueden meter en las tiendas, 

pero muchas de nuestras bandas no tocan fuera de Chicago, así que ¿quién va a comprar sus discos en Peoria, Illinois 

o algún pueblo del Medio Oeste?  

 

Por esa razón las ventas después de los conciertos son tan importantes, y los DVD son otro producto que podemos 

vender. La gente ha estado viendo a la banda sobre el escenario, y el DVD es una oferta atractiva porque te permite 

llevártela a casa de un modo que no te permite el CD. 

 

Marcus. Te has dedicado a esto durante cincuenta y cinco años. Supongo que la pregunta inevitable es si cuando 

empezaste a hacer esto pensaste que ibas a durar tanto, si tu negocio crecería tanto como lo ha hecho y si hay algo 

que lamentes. 

Koester. El caso es que es más difícil dejar el negocio que entrar en él. Acabas empeñando tanto dinero que parar no 

es algo que te puedas permitir. Los últimos cinco años han sido duros, y estamos empezando a salir de los números 

rojos... quizás. Los DVD han ayudado y hemos tenido suerte con un par de CD del año pasado, que vendieron más de 

lo que esperábamos.  

 

Sólo puedo esperar que siga así y que mi esposa y mi hijo puedan ver parte del dinero que perdimos. Lo único que 

lamento son las ocasiones que he perdido de grabar a alguna gente, por no haber estado en el sitio adecuado en el 

momento adecuado. Estuve a punto de hacer unas grabaciones de folk, aunque en realidad no era lo mío, porque 

había gente muy buena tocando en Chicago.  

 

En una ocasión estaba este tipo tocando en la ciudad y todo el mundo me decía que tenía que ir a verle y todo eso, 

pero lo iba aplazando. Ya sabes cómo son estas cosas, la gente te dice que hay un tipo que es increíble y en realidad 

tampoco es para tanto. El caso es que resultó que el tipo, John Prine, sí era increíble y fui donde él después de su 

concierto y le dije, "mira, tengo un sello discográfico y me encantaría grabarte". Me dijo que ya tenía dos ofertas, una 

de Atlantic y creo que la otra de Capitol. Le dije que fuera con Atlantic porque tenían mejor reputación a la hora de 

tratar a la gente. Al final firmó con ellos, así que quiero pensar que quizás le ayudé a decidirse. Pero bueno, en 

realidad me ha ido bien. No tengo niguna queja…” 
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Recomendaciones 
 

Discos de reciente publicación, edición octubre 2020 

José Luis García Fernández 

En esta edición tenemos 18 recomendaciones de cd’s, principalmente, publicados en fechas recientes. Con esta 

información seguimos construyendo un interesante catálogo de grabaciones de blues y sus géneros afines, para todos 

aquellos que quieran saber que hay de novedades al respecto.  

 

Adicionalmente, ofrecemos con esta información, una lista musical conformada para escucharse en Spotify, con un 

tema de cada uno de estos discos. Finalmente, seleccionamos un ejemplar que hemos denominado el “Disco del 

mes”.  Bienvenidos al descubrimiento de la nueva música de blues… 
 

 

Disco del mes: Savoy Brown – Ain’t Done Yet 

 
 

 
 

 

 

 
Jesus on a Tortilla 

 
RJ Starr The Brooklyn Blues Band 

 
JW-Jones 

 
Savoy Brown 

 
Justin Saladino Band 

 
Bart Ryan 

 
Woody Macy  

 
Cliff Stevens 

 
Neil Barnes 

 
Bette Smith 

 
Sugar Ray and the Bluetones 

 
Crooked Eye Tommy 
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Lucius Parr   

 
Walter Trout 

 
Super Chikan & Terry 

Harmonica Bean 

 
Janky 

 
Kirsten Thien 

 
Grayson Capps 

  

 
 
 

Lista musical del mes 
 

https://open.spotify.com/playlist/4m66vBTV7mRxccTwTkbSHg?si=-YdF7GgdR4iUoG71SixebA 

 

 

 

 

Visita el canal de YouTube de Cultura Blues: 

 

 

 

https://open.spotify.com/playlist/4m66vBTV7mRxccTwTkbSHg?si=-YdF7GgdR4iUoG71SixebA
https://www.youtube.com/channel/UCH1pZyO5s0ubCrSoBNKt24Q
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Blues a la Carta 
 

Los Lomax, rescatadores del blues 
 

 
 

 
John Avery Lomax (23 de septiembre de 1867 - 26 de enero de 1948) 

 

John Avery Lomax fue un profesor estadounidense, musicólogo, folklorista y pionero en las grabaciones de la música 

afroamericana de los campos de trabajo y de las prisiones, dedicó gran parte de su vida a la preservación de 

canciones clásicas del folclore estadounidense.  

 

Fue el padre de Alan Lomax, otro distinguido coleccionista de música folk. La colección que hizo para la Biblioteca del 

Congreso de los Estados Unidos, situada en Washington D. C. alcanzó 10,000 discos, que incluyen los vestigios más 

antiguos de la música popular de Estados Unidos. 

 

Nació en Goodman, Mississippi, vivió su adolescencia en Texas y aunque obtuvo títulos como maestro de inglés de las 

Universidades de Texas y Harvard, prefirió dedicarse a su principal afición: la música tradicional. En Texas publicó, en 

1910, un libro sobre canciones de vaqueros "Cowboy Songs and Other Frontier Ballads" y en 1917 editó un segundo 

volumen recopilatorio: “Our Singing Country: Folk Songs and Ballads”. 

 

Lomax entonces se retiró a la enseñanza y volvió al coleccionismo de canciones hasta 1930, cuando se propuso reunir 

y clasificar la música afroamericana. Con la ayuda de su hijo, Alan Lomax, pasó los años de la depresión viajando por 

las comunidades rurales del sur, con un rudimentario equipo de grabación, para registrar canciones de presos, 

campesinos y bluesmen itinerantes. Los esfuerzos de Lomax dieron como resultado un libro editado en 1934, en el 

que se recopilaban las canciones que había registrado: “American Ballads and Folk Songs”. 
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Ese mismo año “descubrió” a Leadbelly en una prisión de Louisiana y le ayudó a obtener su libertad. Además, Lomax 

manejó la incipiente carrera de este músico que incluso trabajó como su chofer. Hasta su muerte en 1948, Lomax 

estuvo al frente del archivo de música tradicional de la Biblioteca del Congreso y escribió varios libros sobre el tema, 

que ayudaron a difundir el género y que animaron a muchos musicólogos a seguir sus pasos, incluyendo a su hijo. 

 

Para Alan, quien acompañaba a su padre desde la adolescencia en las grabaciones del campo, fue natural hacerse 

cargo de la colección y continuar la labor a la muerte de su padre. 

 

 

 
 

 

Alan Lomax (31 de enero de 1915 - 19 de julio de 2002) 

 

Alan Lomax fue uno de esos creadores que dedican sus vidas a la recolección, clasificación y estudio de los elementos 

fundamentales de la cultura que se reflejan en las manifestaciones artísticas. En este caso, musicales. En la actualidad 

existe un riquísimo y valioso archivo referido al mundo de la música, en todos sus aspectos, parte del cual se publicó 

en CD bajo el título: “The Alan Lomax Collection”, a través del sello Rounder Records. 

 

En 1930, a la edad de quince años, Alan Lomax comenzó a desarrollar, junto a su padre, el Archivo de la Canción Folk 

Norteamericana de la Biblioteca del Congreso de los Estados Unidos, generando la mayor fuente de información 

nacional. Su mayor aportación al blues, fueron los trabajos de grabación que detectaron las primeras canciones de 

Muddy Waters, que aún cargaban una fuerte influencia del blues rural. 
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Gracias a su trabajo de más de seis décadas de investigación y difusión de los elementos culturales de la base de la 

música nacional, Alan Lomax ganó el sobrenombre de “Padre del renacimiento de la canción folk norteamericana”. 

Su carrera se desarrolló entre un constante trabajo como etnomusicólogo, productor de grabaciones y difusor en 

cadenas radiales. 

 

Fue el primero en presentar a Woody Guthrie, Leadbelly, Burl Ives y Pete Seeger a una audiencia de carácter nacional 

en el programa de radio que desarrolló en los años 30 y 40. Como productor de radio y registrador de sonidos en 

campo para la BBC, encendió la llama de la canción folclórica de raíz británica que pronto fue alimentada con la 

invasión del pop-rock británico. 

 

Fue Lomax, también, quien organizó la primera grabación del panorama de la canción folk para el sello Columbia 

Records. Como antropólogo de las manifestaciones artísticas (para la Universidad de Columbia y el Colegio Hunter), 

produjo una base de datos multimedia llamada “The Global Jukebox” con estudios que relacionan a la danza, la 

canción y la historia de la humanidad. 

 

Estudioso de la música, escribió y produjo muchos libros, artículos científicos, películas y grabaciones avocándose al 

concepto de “Equidad cultural”, un principio con el que entendía que se podía revertir la centralización de las 

comunicaciones para dar una medida equitativa a los diferentes tipos de la cultura humana. 

 

Los Archivos Alan Lomax, representan una excepcional reunión de cintas de audio y video, películas 16 mm., 

fotografías, grabaciones publicadas y papeles clasificados, documentando músicas folclóricas, danzas y rituales de 

todo el mundo.  

 

Existen archivos específicos como “Los archivos de películas fílmicas y cintas de video” que conservan los 

movimientos relacionados con la música, “Archivos en papel” con notas, diarios, correspondencia y datos de 

discografía y filmografía, “Colección fotográfica” conformada por cientos de fotos tomadas durante sus actividades, la 

Biblioteca cuenta con libros de folklore y literatura, etnografía mundial, ecología y etnología humanas y los “Archivos 

de audio”. 

 

Estos “Archivos de audio” contienen más de quinientas horas de grabaciones de campo de música folk, entrevistas, 

relatos, comentarios del folk tomados desde los Estados Unidos, el Caribe y Europa. Las grabaciones tomadas por el 

propio Alan Lomax (aproximadamente 600 horas), incluyen grabaciones realizadas en el sur de Estados Unidos, el 

Caribe, Gran Bretaña, Escocia, Irlanda, España e Italia. 

 

Blues histórico y sesiones de conversación; historia oral y canciones de artistas como Vera Ward May, Bessie Jones, 

Margaret Barry, Davie Stewart y otros; álbumes maestros, y muchos programas de radio. Además, en estos archivos 

de sonidos de Alan Lomax, pueden encontrarse grabaciones que le fueron dadas por otros investigadores y cazadores 

de música que incluyen a Jaap Kunst (Holanda, Indonesia); Isabel Aretz (Argentina); Fosco Mariani (Ainu); Giorgio 

Nataletti y Diego Carpitella (sur de Italia, Cerdeña, enclaves Italianos y Albaneses); Condominas (Vietnam); Svatya 

Jacobson (Serbia y Checoslovaquia); Terence Hopkins (Uganda); Chet Williams (Somalia); Frederica De Laguna (Costa 

oeste y norte); Helmuth Fuchs (Guajiro, Marcluitare, Sud América); Anne Chapman (Ona, Argentina); Robert Gardner 

(Etiopía); Francis Deng (Dinka, Sudán); Thomas Stanford (Aborigen mexicano); Malcom Kirk (Asman, Irán Java, 

Trobriands, Nueva Guinea); Tony Beamish y Ivan Polunin (Valle de Laos, Sayaburi); Dick Katz (Campesino del Kalahari); 

Wollner and Lerner (Etiopía, multi-étnica); y música de los archivos de Radio Moscú y de los archivos estatales de 

Rumania y Uruguay. 
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Este maravilloso y único archivo de sonido generado por Alan Lomax está siendo procesado, reclasificado y editado 

por el Archivo Alan Lomax, a través de una excelente colección de CDs: The Alan Lomax Collection, editada por el 

sello Rounder Records, que incluye, además del medio sonoro, una gran cantidad y calidad de información 

relacionada con las grabaciones publicadas. 

 

 

 
 

 

The Land Where the Blues Began: The Alan Lomax Collection 

 

Este CD (que se trata del acompañamiento de audio de un episodio de la serie “American Patchwork” sobre música 

de raíz estadounidense), examina las raíces del blues del Delta del Mississippi. Grabado entre 1933 y 1959 por Alan 

Lomax, Lewis Jones, John W. Work, John A. Lomax y Herbert Halpert, el CD revela mucho sobre las fuentes de los 

estilos de los músicos de blues de Delta y el entorno en el que vivían. 

 

Algunas canciones destacadas son: Four O'Clock Flower Blues (William Blackwell, Willie Brown), Shake 'Em on Down 

(Mississippi Fred McDowell), Wind Howling Blues (David “Honeyboy” Edwards), Country Blues (Muddy Waters), Black, 

Brown and White (Big Billy Broonzy), Life is Like That (Memphis Slim, Sonny Boy Williamson II, Big Bill Broonzy), She 

Lived Her Life Too Fast (Forrest City Joe). 

 

https://open.spotify.com/album/2c6KBFOfzjqk5D9N4a4Uhy?si=1V3lv78kRjeopt1JH69XPA 

 

 

https://open.spotify.com/album/2c6KBFOfzjqk5D9N4a4Uhy?si=1V3lv78kRjeopt1JH69XPA
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+ Covers  
 

Big Boss Man 
José Luis García Fernández 

 

 
 

 

Big Boss Man es una canción de blues fuertemente identificada con Jimmy Reed quien fue el primero en grabarla en 

1960. Sin embargo, él no la escribió, fue una colaboración entre su productor, Al Smith y Luther Dixon, integrante del 

staff de escritores de Vee-Jay Records. Estructuralmente, la canción puede ser simplemente un blues acelerado, pero 

su ritmo característico se convirtió en uno de los más usuales en varios temas de blues, R & B y rock & roll. 

 

La canción es uno de los pocos éxitos de Reed que no fue escrito por él y su esposa. Como respaldo en la grabación 

donde Reed, cantó, tocó la armónica y la guitarra, están Mary Lee ‘Mama’ Reed en la voz, Lee Baker y Lefty Bates en 

la guitarra, Willie Dixon en el bajo y Earl Phillips en la batería. Una variedad de artistas de diferentes géneros ha 

grabado este magnífico clásico. Revisemos las versiones de algunos de ellos y recordemos su letra… 

 

Jimmy Reed 

https://youtu.be/V4VAheWZ8u8 

  

Koko Taylor 

https://youtu.be/czGx0kQzPCg 

 

Elvis Presley 

https://youtu.be/Rn_wt7jTH0Q 

 

Grateful Dead 

https://youtu.be/v6hK9L42bvE 

Lil' Jimmy Reed 

https://youtu.be/TD5JxaYafe0 

 

Christian Christl 

https://youtu.be/UcQfAI-CD1Q 

 

Håkan Ehn 

https://youtu.be/Yvra80hwh7g 

 

Kentucky Headhunters 

https://youtu.be/WcJ6O0TVaQA 

https://youtu.be/V4VAheWZ8u8
https://youtu.be/czGx0kQzPCg
https://youtu.be/Rn_wt7jTH0Q
https://youtu.be/v6hK9L42bvE
https://youtu.be/TD5JxaYafe0
https://youtu.be/UcQfAI-CD1Q
https://youtu.be/Yvra80hwh7g
https://youtu.be/WcJ6O0TVaQA
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Big Boss Man 

 

Big boss man, can't you hear me when I call. 

Big boss man, can't you hear me when I call. 

Well, you ain't so big, you're just tall, that's all. 

 

Got me working, boss man, working 'round the clock. 

I want me a drink of water, but you won't let Jimmy stop. 

Big boss man, can't you hear me when I call? 

Well, you ain't so big, you just tall, that's all. 

 

Well, I'm gonna get me a boss man, one gonna treat me right. 

Work hard in the day time, rest easy at night 

Big boss man, can't you hear me when I call? 

Well, you ain't so big, you just tall, that's all. 

 

 

 
 

¡No te pierdas los videos de estreno en nuestro canal de YouTube! 
 
 

  
 
 

  
 
 

https://www.youtube.com/channel/UCH1pZyO5s0ubCrSoBNKt24Q/videos
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Especial de Medianoche 
 

Los armonicistas de Muddy Waters 
 

Luis Eduardo Alcántara 

 

 
 
 

Pertenecer a la banda de Muddy Waters, y además ser un armonicista, siempre se consideró un verdadero honor. 

Porque el poder tocar junto al llamado "Padre del blues moderno" -el hombre que mejor personificó la transición del 

blues rural al urbano-, significaba haber llegado hasta el último peldaño de la mejor escuela blusística.  

 

Los biógrafos de McKinley Morganfield, -que en realidad así se llamaba este hombre nacido el 4 de abril de 1915 en 

Rolling Fork, Mississippi-, aseguran que el primer instrumento que dominó, siendo todavía niño, fue la armónica, por 

lo tanto, tenía una sensibilidad especial para saber elegir a los mejores elementos para su grupo en el South Side de 

Chicago. Se supone que uno de los primeros fue Marion Little Walter Jacobs, hombre pequeño de estatura, pero 

grande en maestría, en el año de 1947. Jacobs ya gozaba de cierta fama como instrumentista en la bulliciosa Calle 

Maxwell, de la Ciudad de los Vientos.  

 

El encuentro entre él y Muddy Waters se considera una de las casualidades más afortunadas en la historia del blues -

una buena aproximación al respecto la ofrece el inicio de la película Cadillac Records-, ya que sus gustos y 

coincidencias en la manera de ver la vida y la música, junto con las de Jimmy Rogers, desembocaron paulatinamente 

en la construcción de un grupo modelo. 

 

Sin embargo, el enorme talento de Little Walter como compositor, cantante y armonicista de vanguardia, provocaron 

que se fuese desligando poco a poco para después crear su propio grupo. Sus innovaciones basadas en técnicas de 

jazz propiciaron que a la armónica se le denominara el “saxofón de Mississippi”, mote que persiste hasta hoy.  
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Bob Eagle, uno de los investigadores que con mayor acuciosidad han estudiado los aportes de los armonicistas de 

Waters, señala que Little Walter estuvo en la banda del Aguas Lodosas de 1947 a 1952, para después salir tras el 

enorme éxito de su instrumental Juke. Es decir, fueron sólo cinco años en los cuales descubrió un universo distinto, 

colmado de nuevas posibilidades y de trucos, que cambiarían el rumbo en la manera de interpretar el pequeño 

instrumento.  

 

 

 
 

 

Blow wind, blow wind 

A partir de su salida, vendría una extensa y selecta lista de armonicistas, que dejaron su talento impreso en muchos 

discos, presentaciones y filmes, siempre engalanando el profundo sonido de la guitarra y la voz de Muddy Waters. 

Después de Little Walter ingresa Junior Wells, otro de sus grandes descubrimientos, aunque también le acompaña 

por un corto periodo de tiempo, para ser reemplazado después por Big Walter Horton. Al igual que Little Walter, 

Junior Wells pronto emigró para continuar una afortunada carrera solista, en muchas ocasiones junto a Buddy Guy, 

aunque su legado como gran ejecutante es imperecedero. 

 

Entonces aparecen dos personajes que le acompañarían prácticamente en todos los años siguientes, entrando y 

saliendo indistintamente: George Harmonica Smith y James Cotton, un jovencito altamente influenciado por Sonny 

Boy Williamson II, pero que en poco tiempo desarrollaría su propio estilo hasta convertirse en figura de primer nivel; 

mientras que a Smith se le considera el jefe de la armónica cromática, un trotamundos de fuerte personalidad cuyo 

estilo ganó un sinnúmero de alumnos de raza blanca a lo largo de la Costa Oeste, en los Estados Unidos.  
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En la banda de Muddy también hicieron actos de presencia elementos que no grabaron nunca, como el caso de Henry 

Pot Strong, y otros con fugaces participaciones: Sonny Willis y Willie Anderson. Algunos gozan de una oscura fama 

como Otis Smokey Smothers, mientras que otros como Carey Bell y Mojo Bufford, tuvieron excelentes carreras 

solistas en las décadas de 1970 y 80. Finalmente, Muddy Waters también daría oportunidad al talento de exponentes 

de raza blanca, haciendo a un lado actitudes racistas, con gente como Paul Butterfiled (en el afamado disco, Fathers 

and Sons), Paul Oscher y Jerry Portnoy, quien prácticamente fue su último armonicista en los discos producidos por 

Johnny Winter, hasta su muerte ocurrida el 30 de abril de 1983.  

 

Todos sabemos que el sonido de la armónica es uno de los rasgos distintivos del blues, pero sin la presencia de 

Muddy Waters y las aportaciones que hicieron sus destacados elementos, este pequeño instrumento no habría 

alcanzado los niveles de excelsitud que disfrutamos actualmente. 

 

 

 
 

 

Cronología 

1946: Jimmy Rogers. 

1947: Little Walter. 

1948: Little Walter. 

1949: Little Walter. 

1950: Lo comparten Little Walter y Junior Wells, quien entra al grupo. 

1951: Little Walter. 
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1952: Little Walter hasta que graba Juke y decide formar su propio grupo. 

1952: Junior Wells. 

1953: Junior Wells por un corto periodo de tiempo. 

1953: Por unos ocho meses Big Walter Horton. 

1953 Completan el año Henry Pot Strong y Junior Wells que regresa. 

1954: Lo comienza Henry Strong hasta que muere en junio 3 de ese año. 

1954: Junio, George Smith. 

1955: George Smith, hasta los últimos meses en que entra Junior Wells. 

1956: ¿Elgie Sonny Willis? 

1956: James Cotton. 

1957: James Cotton. 

1958: James Cotton. 

1959: Isaac Washington para un LP de United Artisted en New Jersey. 

1959: ¿James Cotton? 

1959: ¿Willie Anderson? 

1960: James Cotton, hasta el mes de agosto del año siguiente en que se va a Inglaterra. 

1961: Otis Smokey Smother, según notas del Jazz Journal y Jazz Report. 

1962: Comienza el año Otis Smoker Smother, ingresa en febrero George Mojo Bufford y permanece todo el año. 

1963: James Cotton, pero en octubre regresa Otis Smokey Smothers. 

1964: James Cotton, célebre por su participación en noviembre en el Café Au Go Go. 

1965: James Cotton. 

1966: James Cotton, hasta el mes de junio en que decide formar su grupo, completa el año George Smith. 

1967: George Mojo Bufford. 

1968: A mediados de año ingresa Birmingham Jones., hasta que en noviembre hace su aparición Paul Oscher. 

1969: Paul Oscher. 

1970: Carey Bell, a quien le toca las giras internacionales a Suecia e Inglaterra. 

1971: Comienza el año George Smith. En mayo regresa Paul Oscher. 

1972: Después es reemplazado por George Mojo Bufford. 

1973: Mojo Bufford, en giras como las de Australia. presentaciones ocasionales de Mojo Bufford y James Cotton. 

1974: En septiembre, Jerry Portnoy, quien sería el armoniquero oficial hasta la muerte de Muddy Waters ocurrida en  

           el año de 1983. 

 

 

Muddy Waters – Got My Mojo Workin’ (Newport 1960): 

https://youtu.be/1gNs-29s-0Q 

 

 

Muddy Waters – You Don’t Have to Go – ChicagoFest 1981: 

https://youtu.be/H2jv9sOhZUU 
 

 
 
 
 
 
 

https://youtu.be/1gNs-29s-0Q
https://youtu.be/H2jv9sOhZUU
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Planeta Blues 
  

Doug “Cosmo” Clifford 
  

Michael Limnios 
 

 
 

 

Doug “Cosmo” Clifford: Magic Window, medicina musical 

 

Doug Clifford alcanzó la fama como baterista de Creedence Clearwater Revival, una banda que formó con sus amigos 

Stu Cook, John Fogerty y Tom Fogerty. Estaban en la escuela secundaria cuando comenzaron a tocar y lograron el 

éxito mundial después de firmar con Fantasy Records en 1967.  

 

Aunque era más conocido como baterista, Clifford cantó voces de armonía y contribuyó con canciones al catálogo de 

Creedence. Ha estado cantando, escribiendo canciones y haciendo música desde que tiene memoria. Después de 

toda una vida en la carretera, diez años con Creedence Clearwater Revival y sus predecesores; y 25 años con 

Creedence Clearwater Revisited, la banda que formó con el bajista Stu Cook para interpretar en vivo melodías del 

catálogo de Creedence, está listo para volver a dejar su huella como cantante y compositor.  

 

Doug ha lanzado en abril de 2020, el álbum en solitario recientemente redescubierto "Magic Window" que se grabó 

en 1985 en la casa de Clifford en Lake Tahoe con la ayuda del ingeniero / guitarrista Russell DaShiell, el bajista Chris 

Solberg y el guitarrista rítmico Rob Polomsky.  

 

Algunos de esos proyectos incluyeron la producción de álbumes para Doug Sahm de Sir Douglas Quintet y Texas 

Tornados, tocar en la banda de Steve Miller y luego unirse a Stu Cook para tocar los éxitos de Creedence con 

Creedence Clearwater Revisited. Han actuado en todo el mundo durante 25 años, acumulando muchos fanáticos y 

cruzando varias generaciones para llevar los maravillosos éxitos de CCR a la gente. 
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La entrevista  

 

Mike. Con muchas experiencias en la música. ¿Cuáles son algunas de las lecciones más importantes que has 

aprendido de ellas? 

Doug. Creo que ser sincero contigo mismo, especialmente en el aspecto musical, hay muchas cosas que puedes tocar, 

pero si no es algo que te apasione, probablemente deberías cambiarlo por algo que si lo sea. 

 

Mike. ¿Cuáles son las líneas que conectan el legado de tu música desde el country rock, al blues, al swamp, al rock 

del sur al folk y más allá? 

Doug. Las líneas son muy básicas. Es la música americana de raíces y todas esas cosas que acabas de mencionar son 

sólo eso. El blues es blues real y urbano, el blues urbano suele ser música negra, la música real generalmente country, 

era el blues del hombre blanco, como lo es el blues del negro. Y luego el rock'n roll es una combinación de es blues 

que se junta con un buen ritmo sólido. El jazz es lo opuesto a eso donde es libre en su mayor parte, jazz real de todos 

modos. Los compases a tiempo no importan. Es en su mayoría es de solos, después de solo, después de solo, 

mientras que tal vez rock 'n roll y blues sería más estricto en tocar a tiempo de 4 o 6/8 o 4/4, más estructurado; con 

verso, coro, puente, coro, y final. (risas). 

 

Mike. Este nuevo álbum tiene varias canciones tuyas.  Dejas tu huella como compositor. Me gustaría preguntarte, 

¿de dónde viene tu impulso creativo? 

Doug. Mi impulso es sólo la música. Y en estos tiempos, los tiempos difíciles en los que estamos, la música es mi 

medicina. Me basé mucho en ella, cuando era muy joven y compraba discos de rock ‘n’ roll antes de empezar a tocar 

la batería. Era esa música, a la que iba cuando estaba pasando por el divorcio de mis padres y todas las cosas por las 

que pasa un chico de 15 años. Era la música a la que iba, a la música de rock ‘n’ roll. Eso es más o menos, es como mis 

latidos del corazón, una parte de mí que vive conmigo todo el tiempo, no estoy tocando siempre, pero la música, en 

todo momento está presente en mi cabeza o en mi corazón, en algún lugar. 

 

Mike. ¿Qué es lo que más echas de menos del pasado? 

Doug. Hm, la juventud. (risas) Yo era más o menos un tipo físico en el pasado, trabajaba todos los días, paseab en una 

bicicleta en lugar de conducir un coche la mayor parte del tiempo, tocar la batería era muy físico para mí. Ahora es un 

diferente, es más bien un enfoque de artes marciales, donde no tengo que acabarme a golpes un platillo. Muy rápido 

con el movimiento de mis muñecas, ahora puedo tener el poder que es necesario para reproducir esa música, pero 

no tengo que gastar tanta energía para lograrlo. 

 

Mike. ¿Cuál es el impacto de tu generación musicalmente en las implicaciones socioculturales? 

Doug. Creo que muy grande. Mucho por lo que estaba sucediendo históricamente en Estados Unidos, cuando el rock 

& roll nació y comenzó a entrar en su apogeo en los años 60 y 70. Fue un momento difícil, hubo una gran música, 

grandes bandas, pero hubo grandes cambios sociales.  

 

Había movimiento de mujeres, había una segregación que estaba llegando a su fin y eso fue algo muy poderoso, la 

guerra de Vietnam, si la gente estaba siendo reclutada y enviada a morir de las comodidades a una celda acolchada 

de la vida, no pensábamos que era justo. Ahora que todo es voluntario, creo que la vida del ejército está mejor 

también, los chicos están allí, porque se ofrecieron para estar allí. Había un montón de, digamos, diferencias 

culturales que tuvimos que soportar todos.  
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Mike. Magic Window (Ventana Mágica). ¿Qué significa la magia para ti? 

Doug. Bueno, la magia está por todas partes, puedes encontrarla casi en cualquier lugar. Para mí este disco es 

mágico, sólo por haberlo perdido literalmente durante muchos años, lo dejé y olvidé que lo tenía. Lo grabé en mi casa 

en el hermoso lago Tahoe, un lago alpino, entre California y Nevada. Y es hermoso, mi casa estaba a 1,000 pies por 

encima del lago, así que tenía una magnífica vista y cuando miraba por la ventana, era como una ventana mágica... 

sólo por mirar hacia fuera y perderme en la belleza que había allí. Era un buen lugar para trabajar y crear.  

 

Mike. ¿Cuáles fueron las razones que hicieron que California fuera el centro, la Meca de la exploración musical? 

Doug. No lo sé, ahora vivo en Nevada, per sí viví en California. Creo que la costa oeste era una especie de lugar de 

ensueño, todo el mundo quería vivir allí, la gente venía de todas partes y durante la Segunda Guerra Mundial, había 

un astillero, donde construyeron barcos y los repararon para la guerra, así que la fuerza naval que vino, con mucha 

gente que vino del sur y trajeron su música con ellos.  

 

Y eso fue un gran efecto en lo que íbamos a terminar haciendo en la música country. No es la música country del tipo 

pop que hay hoy en día, el verdadero blues del hombre blanco si quieres. Y una vez que la gente llegó aquí el clima 

era fantástico, joven y creciente, no estaba tan poblado, era una especie de lugar de ensueño, así que mucha gente 

se quedó en California.  

 

Con un gran clima y un montón de cosas culturales interesantes sucediendo, se convirtió en una especie de la capital 

del cine del mundo, donde hay película, hay música, y seguidores también.  
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Como en Nueva York también, yo diría que las costas es donde muchas cosas estaban sucediendo, un montón de 

cosas se estaban desarrollando en el medio del país, que era la verdadera música country que salió junto con la 

gente, como los otros chicos de la banda y yo, escuchábamos música country con un oído ansioso por algo que era 

muy diferente, pero que se convirtió en parte de nuestro trabajo, en parte de nuestra música. 

  

Mike. ¿Cómo quieres que tus canciones y música afecten a las personas? 

Doug. Quiero darles algo positivo en lo que pensar. La música es arte. El arte está en el ojo o en el oído en este caso, 

del espectador. Lo hemos visto en nuestros shows con Revisited, y en los viejos tiempos con Revival, música que te 

golpea el pecho, es rock and roll después de todo, no ópera, es algo poderoso y algo que hace que tu corazón te lata, 

algo que te excita, algo que te hace pensar, pero que no sabes por qué enciende tu imaginación, te aleja de tus 

preocupaciones o trabajos cotidianos , o lo que sea, te lleva a un lugar que es tu propio lugar.  

 

Mike. Decías "La música siempre ha sido una medicina y una meditación para mí." ¿Qué has aprendido por ti 

mismo de la música? 

Doug. Nunca dejas de aprender en la vida. Tengo 75 años y aun hay cosas nuevas que aprender todos los días, eso es 

realmente algo muy bueno. Eso no es para todos. La escena por la que estamos pasando, justo ahora mismo donde 

se ha detenido todo y le dicen a la gente que se quede en sus casas, y eso que este es el siglo XXI, es algo medieval, 

casi.  

 

Aprendes que la mejor manera de superar algo como esto es unirnos. Somos una nación dividida, en este momento, 

estamos tratando con problemas a largo plazo de raza y otros problemas, ahora en todo el mundo es igual, nadie 

tiene la píldora mágica para esto.  

 

Estamos encontrando que la mejor arma es mantenerse alejado de la gente que es bastante interesante, y debemos 

lavarnos las manos todo el tiempo, que es otra cosa que debemos hacer de todos modos, la higiene personal puede 

ahorrarte mucho dolor. Es un hábito que, al viajar, en los aeropuertos, siempre me lavo las manos con jabón extra y 

eso es otra cosa que he aprendido en el camino. 

  

Mike. Has conocido a muchos grandes músicos y a grandes personalidades. ¿Cuáles han sido las más importantes? 

Doug. Yo diría que el más importante y probablemente el que afectó a mi forma de tocar fue: Al Jackson Jr. de Booker 

T. & the M.G.  Fue asesinado hace muchos años, desafortunadamente. Siempre fui un fan suyo, lo escuchaba tocar y 

veía como se integraba al grupo. Eran la banda de casa para los discos de Stax, así que hicieron muchos de ellos. La 

gente piensa que si dices Booker T.&the MGs, solo es "Green Onions", bueno sí la hicieron, pero eso era 

probablemente, un poco de lo mucho que hicieron. 

 

Grabaron más con varios cantantes, estuve allí en el estudio con estos grandes talentos, con Steve Cropper y Booker 

T. que hicieron canciones como: "Dock of the bay" o "Try a little tenderness", todas estas grandes piezas. Ellos 

tocaban muy bien, pero también fueron grandes escritores. Me encontré con Booker T. hace tres meses, fui a verlo a 

un show esa noche, no lo había visto en mucho tiempo, recién publicó un libro, resulta que descubrí que vive a 

treinta minutos de donde vivo en Nevada, no lo sabía.  

 

Mike. Hablando de Booker T., crees que Al Jackson y Donald "Duck" Dunn era una marca registrada, como tú con 

Stu. ¿Qué caracteriza a tu sección rítmica: Cosmo y Stu Cook? 

Doug. Bueno, empezamos a tocar juntos desde que teníamos trece años. 

 

https://en.wikipedia.org/wiki/Booker_T._%26_the_M.G.%27s
https://en.wikipedia.org/wiki/Booker_T._%26_the_M.G.%27s
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Stu estaba tocando el piano en ese momento, el bajo estaba en su mano izquierda, éramos un trío instrumental, pero 

fue inevitable que él hiciera el cambio al bajo, no podíamos tener una banda de rock & roll sin un bajo así que, 

acabamos por resolver las cosas. Ensayar, ensayar, ensayar, practicar, practicar, siempre estábamos pensando en lo 

que podríamos lograr y ahí está, lo hicimos por cincuenta y tres años, y todavía se escuchan nuestros discos así que, 

supongo que hicimos algo bien. 

  

Mike. Hagamos un viaje con una máquina del tiempo. ¿Dónde y por qué querrías ir con ella? 

Doug. (risas) Se habla mucho de ir a Marte, en estos días, todo el mundo está mirando ir a Marte. No creo que quiera 

ir allí, como si alguien ya hubiera estado allí. Pero ¿qué hay de Saturno? ¿Y navegar por algunos de los anillos de 

Saturno? (risas). Eso significaría que tal vez estaría 100 años por delante, pero quiero subirme a los anillos de Saturno 

y dar un paseo en esa máquina del tiempo. 

  

Mike. ¿Qué momento cambió más tu vida y tu carrera?  

Doug. Bueno, ciertamente el nacimiento de mis hijos y nietos, son probablemente los mejores momentos. 

Profesionalmente, creo que tener nuestro sueño hecho realidad, ser número uno en el mundo con ventas récord, eso 

fue bastante bueno.  

 

Mike. ¿Cuáles han sido los peores momentos? 

Doug. Una cosa que sucedió al final de nuestra carrera, cuando fuimos incluidos en el Salón de la Fama del Rock, al 

descubrir momentos antes de que se suponía que debíamos tocar, que no se nos permitiría. Eso fue muy abrumador 

para mí y para Stu.  

 

Mike. Muchas sesiones de estudio, demasiados conciertos. ¿Cuáles son las diferencias entre una sesión en vivo y 

una de estudio? 

Doug. Hay una gran diferencia. Por una parte, está la energía que obtienes de una audiencia. Tenemos tres 

generaciones de fans, pero los fans más viejos son magníficos son algo que siempre me sorprende, sacamos nuestra 

energía y la envían de vuelta al doble, wow, no hay nada como eso. Pero, hay una desventaja. Viajar. Viajar es 

horrible, te desgasta, hace cosas a tu cuerpo, tu cuerpo te dice "¿qué me estás haciendo?" (risas).  

 

Por otra parte, están las sesiones de grabación que se hacen en un solo lugar, no hay viajes involucrados y vas tras 

una creación que necesita ciertos elementos para completarla y ese es el desafío allí. Especialmente si eres el escritor 

de las canciones.  

 

Escribí tres canciones yo solo en Magic Window, y coescribí las demás. Trabajar con buenos tipos tiene su belleza, 

ellos tienen algo que yo no tengo y yo tengo algo que ellos no tienen. Nos reunimos y vemos qué se nos ocurre. Eso 

siempre es divertido. Hay la oportunidad de pensar para intentar escribir una canción. Esa es realmente la diferencia. 

Supongo que uno es más científico que el otro.  

 

En vivo es brutal, loco, estás gritando y tu corazón late a ciento veinte latidos por minuto. Observas y ves que todas 

esas personas se divierten, aman lo que haces y nosotros también los amamos. Y yo diría que, en el estudio, es un 

poco diferente, estás tratando de lograr un objetivo, has ensayado para eso. No voy a las sesiones, a menos que haya 

ensayado, tengo una idea de hacia dónde ir. Puede cambiar algo en el estudio, pero normalmente no mucho. De 

haber un cambio, siempre es para algo mejor. 
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Mike. De los años 60 hasta nuestros días, ¿cuáles son tus esperanzas y temores para el futuro de esa música? 

Doug. Bueno, dicen que el rock & roll está muerto; pero, no lo creo. Hay una competencia del hip hop y el rap, pero 

siempre habrá fans del rock & roll por ahí. Eso es lo que espero que nunca cambie, que el buen rock & roll siempre 

esté ahí.  

 

Mike. Y si pudieras cambiar una cosa en el mundo de la música y se convirtiera en una realidad, ¿qué te gustaría 

cambiar?  

Doug. Esa es una pregunta difícil. ¿Qué hubiera más música? (risas) Eso es lo primero que me viene a la mente, me 

gustaría escuchar más música, tal vez algo nuevo podrá salir de las generaciones que están por venir, estoy seguro de 

que no se han tocado aspectos sociales en los últimos años en Estados Unidos, pero ahora, estoy seguro de que habrá 

mucha música sobre lo que está sucediendo. Estamos en una tragedia, así que el mundo nos lo dirá.  

 

Mike. De la lista de canciones de tu nuevo álbum, muchas de sus pistas tienen la palabra “"amor".” ¿Qué significa 

el amor para ti? 

Doug. Significa muchas cosas. Hay muchos tipos de amor y eso es lo mejor. Creedence no hizo muchas canciones de 

amor, así que estoy compensando las que no hicimos. (risas) Pero el amor viene en todas las formas, está el amor por 

la música, está el amor por tus hijos y tu cónyuge, está el amor por la naturaleza, hay tantas cosas. Pero se trata de 

venir del corazón y apreciar algo, ya sea una hermosa puesta de sol o ver a tus nietos tener otro cumpleaños, o lo que 

sea. Pasión. El amor es bueno, necesitamos más de él.  
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Mike. ¿Cuál fue el mejor consejo que alguien te ha dado y lo guardas como lema en tu vida? 

Doug. Bueno, quiero decir que fue el de Al Jackson Jr. que se convirtió en un mentor y un buen amigo para mí. 

Hablábamos de música y crecimiento, era realmente genial. Me preguntaba sobre mis objetivos y le dije: "Quiero ser 

un metrónomo". Cuestionó: "¿Por qué quieres ser un metrónomo?", contesté: "Quiero ser perfecto". "Un metrónomo 

es un aparato. Tú eres una persona". A veces hay una energía en una canción, que tal vez cuando vas de un verso a un 

coro o de un coro a un solo, hay una pequeña emoción. El corazón late un par de latidos más rápido. No aceleras, te 

mueves con los cambios. Porque algo está sucediendo musicalmente, y por ello, todo perfecto es realmente aburrido. 

Somos humanos y eso es lo mejor. Y eso se aplica a cualquier cosa realmente, a los tambores, al vivir la vida, al criar 

niños, somos humanos, no somos máquinas.  

 

Mi última pregunta es sobre cuál fue el recuerdo más divertido que tienes de todos estos años, ¿cuál es el recuerdo 

más divertido que tienes? 

Doug. Riendo... Bueno, yo los hacía reír, era una especie de payaso, en la banda. Había mucha tensión a veces. Yo 

hacía cosas. Estábamos en un hotel. Creo que íbamos a hacer un show en la cima de nuestras carreras. Y había un 

gran jardín dentro del hotel. Pero estaba muy congestionado, era para personas de clase alta, nariz en el aire, venían 

a tomar el té. Por supuesto tenía el pelo largo y barba, llevaba ropa divertida, estábamos en la parte superior de las 

escaleras y había dos barandales que eran demasiado anchos. Así que subimos por las escaleras los cuatro y luego de 

un grito: ¡Ahhh!, voltean y miran que me deslicé por esos branadales, vi a un doble hacerlo en una película, aterricé 

de espaldas y me lastimé las piernas. Me levanté, me sacudí la ropa con mis manos, y luego salí del edificio.  La gente 

tenía la boca abierta.  Esa fue una de las cosas más divertidas. También recuerdo ver después de una de nuestras 

presentaciones a Ed Sullivan muy borracho en su programa, se equivocaba con todas las tarjetas. Ese fue un 

momento muy divertido también.  

 

Doug “Cosmo” Clifford - Born on the South Side 

https://youtu.be/GjEes0P6An0 

 

 

 

 

 
 

 

 

https://youtu.be/GjEes0P6An0
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En Video 
Voodoo Lounge Uncut 

 

José Luis García Fernández  
 

 
 

 

Rolling Stones – Voodoo Lounge Uncut (2018) 

El Voodoo Lounge Tour fue la gira de conciertos que The Rolling Stones realizó entre el 1° de agosto de 1994 y el 31 

de agosto de1995 para promocionar su álbum, Voodoo Lounge (el vigésimo álbum en el Reino Unido y vigésimo 

segundo en Estados Unidos). Fue este el primer tour que realizaron sin el bajista Bill Wyman.  

 

Esta gira stoniana, por cierto, tocó territorio mexicano, los legendarios músicos ingleses nos deleitaron, en el 

Autódromo Hermanos Rodríguez, durante cuatro fechas: 14, 16, 18 y 20 de enero de 1995. ¡Ahí estuve en uno de 

ellos! El repertorio que nos entregaron fue de 23 extraordinarios números, y que en su mayoría podemos disfrutarlos 

en este video de colección, razón principal de la ineludible recomendación.  

 

Set List en México: Not Fade Away; Tumbling Dice; You Got Me Rocking; Rock and a Hard Place; Rocks Off; (I Can't Get 

No) Satisfaction; Angie; You Can't Always Get What You Want; Doo Doo Doo Doo Doo (Heartbreaker); Love Is Strong; 

It's All Over Now; I Go Wild; Miss You; Honky Tonk Women; Before They Make Me Run; The Worst; Sympathy for the 

Devil; Monkey Man; Street Fighting Man; Start Me Up; It's Only Rock 'n' Roll (But I Like It); Brown Sugar;Jumpin' Jack 

Flash. 

 

El DVD+2CD: Voodoo Lounge Uncut presenta por primera vez el concierto completo filmado el 25 de noviembre de 

1994 en el Joe Robbie Stadium de Miami. Los lanzamientos anteriores en vhs, disco láser y dvd, contenían una versión 

editada de la actuación con 10 temas del set completo, todas ellas ahora se han restaurado en su orden de ejecución 

original. 
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En su escenario futurista del mundo cibernético, muy adelantado a su tiempo en 1994, los Rolling Stones incluyeron 

apariciones especiales de Sherryl Crow, Robert Cray y Bo Diddley, así como una lista de canciones que combinaba 

pistas clásicas con material nuevo del álbum: Voodoo Lounge, dando como resultado un espectáculo diferente a 

todos los que habían realizado con anterioridad. Como material adicional, este lanzamiento contiene cinco pistas de 

una actuación anterior en la misma gira, Voodoo Lounge Tour, en el Giants Stadium de Nueva Jersey, que no se 

tocaron en el espectáculo de Miami, lo que lo convierte en un disco muy completo de los Rolling Stones en gira, por 

ese ya lejano 1994. 

 

El concierto 

El concierto inicia con Not Fade Away, un cover original del legendario pionero del rock, Buddy Holly, definitivamente 

resulta ser una versión con un arranque muy aceptable, poderoso y agradable. Con Tumbling Dice, el sonido 100 % 

Stone siempre pujante y rocanrolero se hace presente. You Got Me Rocking, el primer tema contenido en el disco 

Voodoo Lounge, que, por cierto, tardó en colocarse dentro de mi gusto; es un buen rock rítmico con su corito 

pegajoso. Rocks Off, otra canción del mismo corte, nada más que sin el corito, convirtiéndola en algo más que 

convencional. Sparks Will Fly, segunda pieza del disco presentado, y tercera del mismo estilo en esa sección inicial del 

concierto. 

 

Live With Me, con Sherryl Crow como invitada especial; una pieza pocas veces interpretada por los Stones en sus 

conciertos, que no hizo diferencia importante, con esta participación. (I Can't Get No) Satisfaction, la icónica rola 

stoniana antes de convertirse en obligado encore, y a un ritmo un poco menos acelerado como la estuvieron tocando 

en sus más recientes conciertos. Un pequeño respiro con Beast of Burden, una buena balada tranquila. Para después, 

accionar el pequeño escenario movible que acercaría a la banda al público para dar paso a tres piezas de manufactura 

acústica. Primero el famoso lamento hecho canción: Angie. Después la exquisita interpretación de una de mis 

favoritas, Dead Flowers. Y enseguida, otra favorita: Sweet Virginia, en una versión fabulosa. 

 

El regreso al gran escenario, previo a la parte intermedia de invitados, se da con dos estupendas piezas, la original 

Doo Doo Doo Doo Doo (Heartbreaker), y el antiguo cover, It’s All Over Now, que sinceramente suena más fresco e 

interesante que la versión de los años 60. El segundo invitado de la noche fue Robert Cray, quien ataca un blues 

tradicional del mismísimo Robert Johnson, Stop Breakin’ Down Blues, con un inicio algo incierto, pero que al retomar 

el ritmo se convierte en uno de los mejores temas de la noche. El tercer y último invitado fue Bo Diddley, con quienes 

interpretan una versión notablemente atropellada de uno de sus éxitos: Who Do You Love. 

 

La parte madura del concierto, previo al gran final se da con una más del Voodoo Lounge, I Go Wild, más media 

docena de temas que incluyen éxitos supremos y una más del multicitado disco: Miss You, Honky Tonk Women: 

siempre exquisita, dos para el lucimiento de Keith: Before They Make Me Run y The Worst (del Voodoo Lounge), 

Sympathy For The Devil, siempre espectacular, y Monkey Man, una rareza en sus conciertos. El gran final se lleva a 

cabo con cinco inigualables rolas de las preferidas en sus memorables presentaciones: Street Fightning Man, Start Me 

Up, It’s Only Rock and Roll (But I Like It), Brown Sugar y Jumpin’ Jack Flash. ¡Qué final! 

 

Como anotaba anteriormente, las cinco pistas son de una actuación anterior en la misma gira: Shattered; la nostálgica 

Out of Tears; All The Line, un tremendo y espectacular blues: I Can´t Get Next To You, que solo vale esta seción del 

material adicional y la clásica favorita de Keith: Happy. 

 

The Rolling Stones – It’s Only Rock and Roll (But I lIke It) 
https://youtu.be/odfY2UGkJQE 

https://youtu.be/odfY2UGkJQE
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De Colección 
Goats Head Soup Deluxe 

 

José Luis García Fernández 
 

 
 

 

The Rolling Stones - Goats Head Soup Deluxe (septiembre 2020) 

 

Goats Head Soup lanzado originalmente en agosto de 1973, fue tal vez, mi primer LP de Rolling Stones que compré a 

su salida. Venía precedido del aclamado ‘Exile on Main St.’ (1972), que, en realidad, no me había causado la 

impresión que logró para mí, el maravilloso ‘Sticky Fingers’ (1971). El gusto por ‘Exile’, me llegó, por cierto, muchos 

años después. 

 

Goat Head Soup contenía 10 temas ciertamente eclécticos que mostraban desde el rock stoniano, baladas, country 

folk, rock and roll y blues. Había sido lanzada la canción, Angie como sencillo, que por cierto sin tener el sonido 

rocanrolero de la banda, logró ser un éxito de ventas, y también de aceptación por el público.  

 

El primero de tres discos de esta edición de lujo contiene precisamente esos 10 originales temas, con un tratamiento 

de remasterización, que logra volverme a emocionar. Desde el rock psicodélico inicial de Dancing with Mr. D; 

pasando por la balada rock: 100 Years Ago; y y continuar con la melancólica, Coming Down Again. El poder rítmico del 

rock con lírica político-social se presenta en Doo Doo Doo Doo Doo (Heartbreaker), en la que se lucen los arreglos de 

los metales. 

 

Entonces aparece la quejumbrosa e icónica balada: Angie, con un tratamiento acústico excepcional. Da paso a un 

alegre rocanrolito, Silver Train, que bien pudo haber funcionado en sus múltiples conciertos, pero que no fue así. El 

blues hace su presencia en un discreto tema, Hide Your Love, que tampoco contó para pieza habitual en dichos 

conciertos, pero que, de igual manera, siempre ha sido de mi agrado.  
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Un country folk, Winter, con una participación importante de Mick Taylor en los arreglos, tal vez sea la más olvidada 

de esta serie de buenas canciones del álbum. Una extraña e hipnótica pieza psicodélica, Can You Hear The Music, 

precede al inevitable final que presenta un controvertido rock and roll, Star Star, al puro estilo de Chuck Berry y que 

logra que se quede un buen sabor de boca. 

 

El segundo disco de la nueva edición cuenta con 12 temas, 3 de ellos se mantenían inéditos hasta la aparición aquí, 

situación que lo convierte en algo interesante per se. Scarlet, All The Rage y Chris Cross, tres rocanrolitos stonianos 

que, si bien habían sido descartados por algún motivo, su rescate le viene bien a la legendaria banda. Veamos una 

tercia de videos que ilustran estas agradables novedades… 

 

Scarlet 

https://youtu.be/gZFwknjd4SU 

 

All The Rage 

https://youtu.be/jRUdEzQQUdI 

 

Criss Cross 

https://youtu.be/kSpGnZmGWBk 

 

A continuación, una versión demo sublime de 100 Years Ago, sólo con piano y voz, en donde se puede apreciar la 

belleza del tema. Dos tomas alternas instrumentales son los siguientes tracks: Dancing With Mr. D y Heartbreaker. 

Curiosamente, nos permite apreciar la buena música que sirvió como base a las mezclas finales de estas canciones 

poco apreciadas en la historia de los Stones. Hide Away, encuentra un lugar en el disco en otra versión con una 

mezcla alternativa. Se repiten después, tres temas con lo que seguramente se trata de tomas alternativas: Dancing 

With Mr. D, Doo Doo Doo Doo (Heartbreaker) y Silver Train. La docena de canciones alternativas y demos concluye 

con dos interesantes versiones remix de Scarlet. 

 

The Rolling Stones — Scarlet feat. Jimmy Page [The War On Drugs Remix] 

https://youtu.be/CrQ67oJb4X8 

 

The Rolling Stones — Scarlet feat. Jimmy Page [The Killers & Jacques Lu Cont] 

https://youtu.be/S8CNhCAx_go 

 

Para concluir la edición especial, un disco con versiones en vivo del concierto en Bruselas del 17 de octubre de 1973, 

15 temas son los seleccionados para la ocasión: Brown Sugar, Gimme Shelter, Happy, Tumbling Dice, Star Star, 

Dancing With Mr. D, Doo Doo Doo Doo Doo (Heartbreaker), Angie, You Can’t Always Get What You Want, Midnight 

Rambler, Honky Tonk Women, All Down The Line, Rip This Joint, Jumpin’ Jack Flash, Street Fighting Man.  

 

https://youtu.be/gZFwknjd4SU
https://youtu.be/jRUdEzQQUdI
https://youtu.be/kSpGnZmGWBk
https://youtu.be/CrQ67oJb4X8
https://youtu.be/S8CNhCAx_go
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Colaboración Especial 
 

Rick Wakeman: la banda sonora de Red Planet 
 

Michael Limnios 

 
 
 
Semblanza 

 
Rick Wakeman es mejor conocido por haber formado parte de la banda de rock progresivo Yes a lo largo de cinco 

periodos entre 1971 y 2004, así como por sus álbumes como solista lanzados en la década de 1970. Sus primeras 

sesiones incluyeron tocar en el disco de David Bowie, Space Oddity, entre otros, como en canciones de Junior's Eyes, 

T. Rex, Elton John y Cat Stevens. Wakeman se convirtió en miembro de The Strawbs en 1970, antes de unirse a Yes un 

año más tarde, tocando en algunos de sus álbumes más exitosos en dos etapas hasta 1980.  

 

Wakeman comenzó su carrera en solitario en 1973; sus álbumes más exitosos son los tres primeros: The Six Wives of 

Henry VIII (1973), Journey to the Centre of the Earth (1974), y The Myths and Legends of King Arthur and the Knights 

of the Round Table (1975), todos ellos álbumes conceptuales.  

 

Rick Wakeman & The English Rock Ensemble ha lanzado un nuevo álbum: The Red Planet (2020). El álbum cuenta 

con 8 piezas recién compuestas, especialmente para este proyecto, y se remonta al estilo del aclamado álbum debut 

de Wakeman, The Six Wives of Henry VIII, donde había 6 piezas de teclado basadas en un tema central.  

 

Es un regreso serio al rock progresivo. Rick ha quitado el polvo de sus teclados analógicos favoritos y junto con los 

más nuevos, ha utilizado la misma fórmula que ideó al hacer sus legendarios álbumes: The Six Wive's of Henry VIII y 

Criminal Record. 
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Entrevista 

 

Mike. ¿Qué es lo que más echas de menos hoy en día, de la música y la emoción del pasado? 

Rick. Lo que echo de menos, es la alegría en las tiendas de discos. Antes podrías entrar, tener una idea de lo que 

querías comprar, pero al estar ahí descubrías música, que no ibas a buscar, hablabas con otras personas en la tienda y 

había alguien quien podría decirte "Oye, ¿has visto este álbum?", era la maravillosa comunicación que la gente tenía, 

discutiendo de música y tocando discos.  

 

Solíamos ir con la gente a las casas del otro y escuchar discos, tocar música. Y la forma creativa de comunicación 

musical en cuanto a lo que estaba pasando, era con la gente, sólo hablando entre sí y creo que lo que pasó fue, culpo 

mucho a las compañías discográficas, por lo que hicieron, trataron de decirnos que los nuevos formatos llegaron 

como reemplazos, así que cuando salieron los CDs, dijeron que eran un reemplazo para discos de vinil.  

 

Y luego, por supuesto, trataron de decir que el streaming había reemplazado a los CDs. Cometieron un gran error. 

Eran sólo otra forma de escuchar música y siempre deberían haber dicho aquí hay otra manera de que puedas tener 

tu música. Lo único bueno que está sucediendo ahora, es que mucha gente, gente más joven está descubriendo el 

disco de vinil, y se están dando cuenta de que poder tocar un disco, mirando maravillosas portadas de álbumes e 

información sobre él. Incluso la gente me ha llamado y me aha dicho lo fantástico que es poder leer la información, 

porque a menos que tuvieras una lupa, nunca se puede leer nada en un CD. 

 

Mike. Chris Barber (jazz), Donegan (skiffle), Cyril Davis, Alexis Korner (blues), folk posterior, folk británico y rock 

progresivo, ¿cuáles son las líneas que conectan el legado británico de esta música? 

Rick. Creo que tuvieron una conexión. Quiero decir que mencionaste al skiffle de Lonnie Donegan y sabes muy bien 

que Chris Barber es un gran amigo, son personas que querían explorar lo que se podía hacer con diferentes tipos de 

música y no sólo estaban lamentándose, diciendo: "Oh, vamos a tocarlo así". Querían ver hasta dónde podían 

empujar su música, sin que otras personas les dijeran qué hacer. Y esa es realmente la alegría de estos músicos que 

mencionaste, nunca tuvieron a nadie que les dijera "Debes hacer esto. Esto es lo que debes hacer".  

 

Simplemente hicieron lo que imaginaban que era correcto, lo que pensaban en su cabeza y en su corazón, 

simplemente lo empujaron y trataron de hacer cosas que rompieron las reglas, así que tradicionalmente no hagas 

caso de "No puedes hacer eso", pero por supuesto que puedes. Eso es lo que hace que el arte en particular siga 

adelante y crezca para ir a nuevas áreas. Es exactamente eso.  

 

Un gran amigo mío que es profesor universitario en el Royal College of Music, tristemente ya no está con nosotros, 

fue mi profesor de orquestación, me dijo: "Lo primero que necesitas saber, son todas las reglas del arte, de la música. 

Una vez que conozcas las reglas, puedes romperlas. Pero si no sabes lo que son, no puedes romperlas. Así es como se 

hace la nueva música”. Por que la gente sabe lo que dicen las reglas, quiero probar algo diferente con eso, y que ha 

permanecido conmigo desde 1967, ese ha seguido siendo mi guía. Y esa ha sido la regla de mucha gente que 

mencionaste; saben cuáles son las reglas, simplemente las rompen. 

 

Mike. ¿De dónde viene tu parte creativa y cómo quieres que tu música afecte a las personas? 

Rick. Mi padre siempre me decía que yo era un buen pianista, un buen músico. Me decía: "La música es para 

compartir y por eso es muy importante que lo que toques lo estés disfrutando, porque si lo disfrutas, hay una 

posibilidad de que otras personas también la disfruten".  
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Eso es para compartir. Lo que me impulsa es mi amor por la música, también para tratar de hacer todo lo que pueda, 

mientras aún esté vivo, porque tienes que preguntarte cuántos músicos maravillosos han muerto y qué música han 

tomado de ellos, nunca grabaron o nunca tocaron. Jon Lord era un gran amigo mío y sé que John tenía tanta música 

que planeaba hacer, quería hacer, incluso, íbamos a hacer un álbum juntos, estábamos escribiendo música juntos.  

Y se ha ido. Por lo tanto, es muy importante que hagas todo lo que puedas cuando tengas la oportunidad de hacerlo.  

 

Es mi amor por la música lo que me impulsa. Es lo que le da a la gente y lo que me da a mí, un mundo sin música, 

simplemente no puedo imaginarlo. Un mundo sin virus covid, sí, me lo imagino, pero no uno sin música. Y 

desafortunadamente, lo que ha sucedido con esta pandemia es que se ha llevado la música. Sin conciertos y una de 

las grandes cosas de los conciertos, es que los músicos y el público se convierten en uno. Eso es lo más fantástico y 

que en este momento, es algo que no tenemos. Creo que en realidad me afecta, me molesta y sé que la única 

respuesta es que se tenga algún tipo de vacuna o inmunidad para todos, a fin de que pudiéramos deshacernos de ella 

y volver a hacer conciertos. Sé de hecho, que lo que me llevaría a seguir adelante, es que una vez que podamos tener 

conciertos de nuevo, para disfrutarlos como antes o aún más. 

 

 

      
 

 

Mike. Vangelis (Papathanasiou) hizo su trabajo y viajó al espacio con la NASA. Así que, hagamos un viaje con una 

máquina del tiempo. ¿Dónde y por qué quisieras ir con una máquina del tiempo? 

Rick. Con una máquina del tiempo, no estaría realmente interesado en volver al pasado. Estoy interesado en seguir 

adelante. Me gustaría ir adelante tal vez incluso mil años, y sólo ver, porque creo que en mil años estaremos en otros 

planetas, habremos descubierto mucho más de lo que tenemos ahora, que cambiaría las caras de todo. Me parece 

muy interesante el futuro y me parece interesante saber lo que sucede con respecto a otros planetas, porque 

tenemos una cantidad tan tardía de conocimiento. Seguimos aprendiendo todo el tiempo. Mi padre murió en 1980 y 

estaba hablando con mi esposa sobre cuánto ha cambiado todo en 40 años.  
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Si pudiera volver hoy, no podría reconocer nada. No había computadoras en ese entonces, como sabemos ahora, no 

había teléfonos móviles, todo era tan diferente, los coches eran diferentes. Volvería a un mundo diferente, así que 

imagínate dentro de mil años.  Podemos haber descubierto otro planeta similar a la Tierra, sabemos que están ahí 

fuera y sabemos que este planeta ha comenzado a morir de la misma manera que Marte.  

 

Así que eso sería fascinante para mí y otra cosa que me gustaría hacer. Me gustaría volver a echar un vistazo a las 

áreas de la historia. Eso sería de interés, áreas de controversia. Ciertamente, áreas bíblicas en su tiempo, hace dos mil 

años, eso sería bastante fascinante volver atrás, porque siempre me ha parecido atractivo que sepamos lo que pasó, 

porque lo tenemos escrito, tenemos pruebas de todas las cosas que han sucedido durante los 5-6 mil años atrás, pero 

todavía hay enormes argumentos sobre lo que sucedió hace dos mil años. 

 

Mike. ¿Cuál es el impacto de la música en general?, ¿cuál es el impacto o implicación sociocultural de su generación 

en la música? 

Rick. Creo que el impacto, para ser honesto, vendrá dentro de 50 años. Creo firmemente que en especial por el lado 

del rock progresivo, las cosas son más como una continuación de la música clásica, por la manera en que se ha 

desarrollado, en comparación con la evolución de la música popular.  

 

Me refiero a que el siglo XX trajo algo de electrónica a la música clásica de Stockhausen y de otro escritor como John 

Cage, pero de alguna manera todavía se mantuvo separada de toda la música clásica, o como decimos de la música 

clásica convencional y creo que el rock progresivo, en muchos aspectos, se apoderó de eso porque lo que hizo fue 

que abrazó los nuevos instrumentos, abrazó la tecnología y estaba muy feliz de mezclarlo con sonidos no orquestales, 

música no orquestal.  

 

Me gustaría pensar que tal vez dentro de 50 o dentro de 100 años, sea aceptada como la música que fue realmente 

parte de del desarrollo de la música clásica. Una vez más, me encantaría hacer un viaje con la máquina del tiempo 

como me dijiste, y moverme cien años para echar un vistazo. 

 

Mike. En realidad, no sé que hay en los Estados Unidos con el rock progresivo, pero sé que tienen jazz psicodélico y 

fusión. En Europa, Alemania, Italia hay una gran escena, pero el Reino Unido siempre fue la capital, la Meca del 

rock progresivo. ¿Cuáles fueron las razones que hicieron que el Reino Unido fuera dicha capital del rock progresivo? 

Rick. Creo que hay una respuesta. A finales de la década de 1960 fue un período de tiempo en el que muchos buenos 

músicos estaban aprendiendo a tocar clásicamente, como yo o yendo a las universidades, a unirse a la causa de la 

música, pero en lugar de estar diez años antes, donde la música antigua, estaban interesados en la música clásica que 

iban a descubrir, como yo con la música popular de la época y y como era tocada y hecha en diferentes países. 

 

Así que querían tocarla como música clásica. Yo toqué en bandas de rock, bandas de blues, bandas de jazz y eran 

geniales, pero no fueron un reto, porque el blues, era blues de 3 acordes, que era genial para tocar, pero después de 

un tiempo, me parecía aburrir de eso. Entonces, lo que quería hacer era involucrarme con la música, que tenía más 

profundidad. Empujándome a mi mismo.  

 

Así que básicamente, empecé a usar los instrumentos clásicos que tenía y los conocimientos técnicos con los que 

contaba y comencé a poner eso en la música popular de diferentes maneras. Estaba aprendiendo mucho haciendo un 

montón de sesiones con diferentes artistas y diferentes personas, muchos de ellos aceptaron mis ideas de lo que 

quería hacer. Así seguí conociendo a muchos otros músicos que querían hacer algo más que tocar tres acordes y tocar 

en una banda de blues y eso es realmente lo que creo que en Inglaterra estaba pasando. 
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Porque muchos músicos que tocaban no querían hacerlo como todos los demás. Y creo que eso comenzó en 

Inglaterra. De hecho, creo que así fue. Y eso fue algo entonces, que cuando estos músicos que técnicamente eran 

muy competentes comenzaron a tocar juntos, fue cuando las grandes bandas comenzaron a unirse. Y creo que por 

qué el Reino Unido fue único en cómo surgió. 

 

Mike ¿Qué es la felicidad para Rick? 

Rick. Despertar por la mañana. En serio me encanta despertarme por la mañana. Lo que realmente me hace feliz es 

ver felices a otras personas. Encontrarme con un montón de gente extraña. Por ejemplo, en Navidad disfruto mucho 

más dar un regalo que recibir uno. Me encanta ver a otras personas felices, eso es muy importante para mí, por eso 

soy tan feliz de estar involucrado con la música. Porque en general, creo que se puede decir que la música hace feliz a 

la gente. 

 

 

 
 

 

Mike. ¿Qué momento ha cambiado más tu vida?, ¿cuál ha sido el punto culminante? y ¿cuál ha sido el peor 

momento de tu carrera? 

Rick. Uno tiene algunos momentos bastante buenos y algunos muy horribles. Pero no puedes apreciar los puntos 

altos, a menos que hayas tenido los puntos bajos. Puntos altos, he tenido un montón. Probablemente ciertas 

grabaciones que hice. Trabajando en el disco Hunky Dory de David Bowie, en el tema ‘Life on Mars?’ fue un momento 

alto para mí.  Hacer ‘Dragonfly’ con The Strawbs o ‘Morning Has Broken’ con Cat Stevens, obviamente trabajando en 

álbumes como "Close to the edge" o "Fragile" con Yes, trabajando con gente como Lou Reed, tocando en todo tipo de 

bandas, como Black Sabbath, con todo tipo de gente.  
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Estos fueron pequeños casos de momentos altos, en cuanto a la cultura, tocando en todas las grandes arenas 

alrededor del mundo, lo que tengo suerte de seguir siendo capaz de hacer de vez en cuando. Además, para poder, 

supongo, lograr otro punto alto, es ser capaz de escribir la música que realmente quiero, eso siempre es un punto 

alto. 

 

Quiero decir que he tenido también un montón de puntos bajos hubo un período en los años 80. Los años 80 fueron 

un momento extraño para mí, musicalmente, porque nada de lo que hacía, parecía encajar con lo que estaba 

sucediendo musicalmente en cualquier lugar. Pensé que era un período difícil de tiempo.  

 

Y también otro punto bajo es, que he estado casado cuatro veces, estoy muy felizmente casado con Rachel, mi 

esposa, ya por 18 años ahora, hemos sido muy felices. Pero durante el divorcio, he tenido tres de ellos, es cuando 

estás absolutamente en la nada y tienes música que quieres grabar y no puedes permitirte ir a cualquier lugar para 

hacerlo, o tocar, o hacer cualquier cosa, eso es un momento muy bajo, cuando no se puede hacer lo que amas. 

 

Mike. Mi última pregunta… son muchas experiencias en tu vida y en la música. ¿Cuáles son algunas de las lecciones 

más importantes que has aprendido de esas experiencias? 

Rick.He aprendido a escuchar y a tomar un descanso, por ejemplo, en las grabaciones tengo a un hombre que 

respeto mucho, su nombre es Erik Jordan.  es un gran ingeniero, buen músico también y siempre ha sido muy 

honesto conmigo.  

 

Si hago un solo y creo que es muy bueno, pero lo escucho y digo "Hey pensé que era muy bueno", Él me dice 

abiertamente a veces: "Um, creo que puedes hacer algo mucho mejor que eso". " Así que, le contesto "OK, bueno, voy 

a intentarlo de nuevo". He aprendido a escuchar, eso es algo importante, también he aprendido a entender que la 

gente tiene diferentes puntos de vista y a aceptar esos puntos de vista, musicalmente.  

 

Siempre lo he intentado, incluso con la música que no me gusta particularmente. Siempre he tratado de tocarla, para 

poder entender, porque a otras personas si les gusta. No soy muy aficionado a la música country y occidental, pero la 

he tocado y la he tocado bastante con algunos músicos country muy buenos y ahora, aunque no sea mi tipo favorito 

de música, la entiendo.  

 

Por lo tanto, creo que es importante entender lo que otras personas están haciendo musicalmente. No creo que haya 

un día en el que no aprenda algo. Mi padre me dijo que la música es el curso de aprendizaje interminable más largo 

que hay. Siempre estaremos aprendiendo. Y me dijo que el día que crees que lo sabes todo, es el día en que deberías 

cerrar la tapa del piano. 

 

Rick Wakeman - Ascraeus Mons | The Red Planet 

https://youtu.be/fPclkRI-1Dw 

 

 

 

 

 

https://youtu.be/fPclkRI-1Dw
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Colaboración Especial 
  

Ganadores de los Blues Blast Music Awards 2020 
 

José Luis García Fernández 
 
 

 
 

 
Aquí está la lista completa de los ganadores en doce esenciales categorías…  

  

Álbum de Blues Contemporáneo 
Christone “Kingfish” Ingram – Kingfish 
 

Álbum de Blues Tradicional   
The Nick Moss Band Featuring Dennis Gruenling – Lucky Guy 
 

Álbum de Soul Blues 

Bobby Rush – Sitting on Top of the Blues 

 

Álbum de Rock Blues 
Coco Montoya – Coming In Hot 
 
Álbum de Blues Acústico 
Bob Margolin – This Guitar & Tonight 
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Grabación de Blues en Vivo 

Albert Castiglia – Wild and Free 
 

Grabación Histórica o Vintage 

Johnny Shines – The Blues Came Falling Down – Live 1973 

 

Álbum Debut de Artista Nuevo 

Sister Lucille – Alive 

 

Banda de Blues 

B.B. King Blues Band 
 
Artista de Blues Hombre 
Christone “Kingfish” Ingram 
 
Artista de Blues Mujer 
Beth Hart 
 
Premio ‘Sean Costello’ para Estrella Naciente 
The Mary Jo Curry Band 
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Colaboración Especial 
 

Ganadores de los Living Blues Awards 2020 
 

José Luis García Fernández 

 

 
Living Blues es la revista especializada de blues líder en el mundo desde 1970. Presenta los ganadores de los Living 

Blues Awards 2020, según la preferencia de los críticos. 

 

¡Felicidades! 

 

Artista de Blues Hombre 
Bobby Rush 
 
Artista de Blues Mujer 
Shemekia Copeland 
 
Cantante de Blues destacada  
Mavis Staples 
 
Guitarrista de Blues destacado 
Jimmy Johnson 
 
 



Número 113 | octubre 2020                   CULTURA BLUES. LA REVISTA ELECTRÓNICA Página | 47 

 

 

 

Armonicista de Blues destacado 
Billy Branch 
 
Tecladista de Blues destacada 
Marcia Ball 
 
Bajista de Blues destacado 
Benny Turner 
 
Baterista de Blues destacado 
Cedric Burnside 
 

 

 

 
 
 
Músicos de Blues de alientos destacados 
The Texas Horns: Kaz Kazanoff, John Mills, and Al Gomez 
 
Músico de Blues destacado de otros instrumentos  
Rhiannon Giddens – Banjo 
 
Mejor intérprete en vivo 
Bobby Rush 
 
Artista de regreso del año 
Mary Lane 
 
Artista que merece más atención 
Crystal Thomas 
 
Álbum del año 
Christone “Kingfish” Ingram – Kingfish - (Alligator) 
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Nueva grabación / Blues contemporáneo 
Billy Branch & The Sons of Blues - Roots and Branches: The Songs of Little Walter - (Alligator) 
 
Nueva grabación / Soul sureño 
Annika Chambers - Kiss My Sass - (VizzTone) 
 
 

 
 
 
Nueva grabación / Mejor debut 
Christone “Kingfish” Ingram – Kingfish - (Alligator) 
 
Nueva grabación / Tradicional & acústico 
Jontavious Willis - Spectacular Class - (Kind of Blue Music) 
 
Histórico / Preguerra 
Various Artists - “It’s the Best Stuff Yet!” - (Frog Records) 
 
Histórico / Postguerra 
Various Artists - Cadillac Baby’s Bea & Baby Records—The Definitive Collection - (Earwig Records) 
 
Libro de Blues del año 
Up Jumped the Devil: The Real Life of Robert Johnson - de Bruce Conforth y Gayle Dean Wardlow 
Chicago Review Press 
 
Productores del año: Nueva grabación  
Rhiannon Giddens and Dirk Powell - Songs of Our Native Daughters - (Smithsonian Folkways) 
 
Productor del año: Grabación Histórica 
Michael Frank - Cadillac Baby’s Bea & Baby Records—The Definitive Collection - (Earwig Records) 
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Hábitos Nocturnos  
 

Cuby + Blizzards 
 

José Andrade Urbina 

 

 
 

Al paso del viento se alejan tus huellas. 

Cae la noche, tu viajas mar adentro,  

y es un tronar de huesos 

que estremecen tu recuerdo 

niebla que se desvanece 

al filo de un sueño que no llega. 

 

Live ’68 Recorded In Concert At Rheinhalle, Düsseldorf 1968 - Cuby + Blizzards 

Ya hemos comentado que el blues no conoce de fronteras porque es música que se anida en la sangre de quien lo 

escucha, tal es el caso del grupo de blues: Cuby & The Blizzards y disco que ahora recomiendo. La idea de este grupo 

viene de Harry Muskee que, siendo un fanático de jazz, y al tocar al lado de una de las bandas mas reconocidas de ese 

género en Holanda, acaba siendo un buen músico de blues.  

 

Cuby & The Blizzards es un grupo pionero de blues rock holandés formado en el año de 1964 en la localidad de Grollo, 

muy pronto su fama creció al presentarse con gran éxito a lo largo de Alemania; a partir de ahí empezaron las giras 

por diferentes países de Europa, su fama y música llego a los oídos de los músicos Alexis Korner y John Mayall de 

Inglaterra quienes hablaron muy bien de ellos. 

 

Alexis Korner se interesó mucho por la banda y empezó a tener contacto con Harry Muskee. En sus inicios la 

formaban, el cantante y armonicista, Harry “Cuby” Muskee; en la guitarra líder: Eelco Gelling; en el bajo: Willy 

Middell; en la guitarra rítmica: Hans Kinds; y Dick Beekman en la batería. 
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Harry Muskee, tocaba el contrabajo y además le gustaba la música de rock de Elvis Presley. El blues lo empezó a 

escuchar en 1960 y muy pronto se aficionó a él. Los primeros discos del género que consiguió y escuchó fueron de 

John Lee Hooker y Elmore James. Le gustaron y los compartió con su amigo Eelco Gelling, que para entonces ya era 

un guitarrista muy conocido en la escena del rock en Holanda, y que además era compositor, teniendo ideas y gustos 

en común, fue así como decidieron formar un grupo de blues y rock. El nombre de Cuby, lo tomaron del perro del 

vecino de Harry. 

 

En el año de 1965, graban su primer sencillo, en 1966 sale su primer LP: “Desolation”, a pesar de que cambiaban muy 

seguido de músicos, pero el grupo seguía presentándose con la base de Harry Muskee y Eelco Gelling. En 1967 graban 

dos LP´S, uno con el bluesman, Eddy Boyd, llamado “Praise The Blues”, y “Groten Vit Grollo”. En ese mismo año salen 

de gira por Inglaterra, presentándose en los pubs más reconocidos de música tanto de jazz, rock, como de blues, y en 

ella afianzaron su amistad con Alexis Korner. Estando en esa gira, tocan al lado de John Mayall que los anima a seguir 

dentro del blues, además de darles consejos; se dice que meses después John Mayall invita a pertenecer a su banda 

al guitarrista, Eelco Gelling, quién agradece la invitación, pero decide seguir al lado de su amigo, Harry Muskee.  

 

Ese año de 1967 la banda cierra con gran éxito al tener varias presentaciones en Holanda, acompañando en gira al 

cantante, Van Morrison. Para 1968 la banda era muy conocida y sus discos se vendían muy bien, no dejan pasar ese 

momento de popularidad y sacan un disco nuevo, además inician una gira por toda Europa. Estando en Alemania, 

invitan a su amigo Alexis Korner a tocar con ellos, Alexis acepta con gusto y participa en la grabación de su disco en 

vivo, “Live at Dusseldorf 1968”, justamente el que recomiendo en esta ocasión. El sonido de la banda predominó 

hasta mediados de los 70, con gran creatividad en grabaciones y presentaciones. A finales de esa década, la banda se 

disuelve, y tanto Harry, como Eelco, forman grupos, tocando cada uno por su lado. En ocasiones especiales se reunían 

para recordar a su exitosa banda. 

 

Harry Muskee, cada vez se presenta menos, aunque en Holanda se le hacen homenajes y reconocimientos por su 

trayectoria dentro de la música, en el 2010 estando enfermo de cáncer, se reúne con su eterno amigo, Eelco Gelling y 

realizan varias presentaciones en Holanda y Alemania. A principios del 2011 en Holanda, la banda recibe un 

reconocimiento por su trayectoria y tocan de nuevo varias veces. Harry se anima a hacer planes para preparar una 

nueva gira, pero desgraciadamente no se lleva a cabo. Harry Muskee, muere de cáncer en el 26 de septiembre del 

2011. Eelco Gelling, sigue grabando y tocando. 

 

Este disco ratifica el porque esta banda estaba considerada como una de las mejores del blues en Europa. Sugar 

Mama, inician con un blues de uno de sus músicos favoritos, John Lee Hooker, hacen un arreglo muy bueno y Harry 

Muskee toca un gran solo de armónica. Sweet Little Angel, el sonido de Chicago lo encontramos en este blues lento, 

aquí el piano acompaña muy bien a la guitarra de Elco, y la voz de Harry con su armónica, consiguen un tema de 

primera. No Way Out, este es un blues de su autoría con mucho ritmo, Eelco se luce en la guitarra, en este blues 

Alexis Korner, toca la guitarra. Don´t Love You Twice, otro blues original, donde Alexis de nuevo toca la guitarra, 

logrando una verdadera fiesta. Five Long Years, un blues de Eddy Boyd, en donde sobresale la guitarra de Eelco, y la 

voz bluesera de Harry. Dust My Blues, cierra el cd con un clásico de Elmore James, el arreglo que le hacen es muy 

rápido y la banda se luce por completo para el final. Y como siempre, pásenla bonito, nos leemos la próxima edición. 

  

Live ’68 Recorded In Concert At Rheinhalle, Düsseldorf 1968 - Cuby + Blizzards 

https://open.spotify.com/album/7ImqhJL5mffwfqPbgjdQoM?si=u1FTimRVTcapkkUbLSXZQA 

 

 

https://open.spotify.com/album/7ImqhJL5mffwfqPbgjdQoM?si=u1FTimRVTcapkkUbLSXZQA
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Huella Azul 
García y González: “Sin Olvidar” 

María Luisa Méndez 
 
 

 
 

 

Semblanza 

 

Originarios de la Ciudad de México y más específicamente de la colonia Roma, los extraordinarios músicos, Jorge 

García Montemayor y Mauricio González: compositores, arreglistas y un largo etcétera en lo que respecta al quehacer 

musical, se integran como dueto para exponer su trabajo cancionístico musical y rockanrolero. Sin Olvidar (2020) es 

su álbum de temas originales, escritos, arreglados, grabados (entre 2013 y 2017), y mezclados por ellos mismos en su 

‘home estudio’ ubicado en el Ajusco, CDMX (Tayau Records).  

 
 
Entrevista con Jorge García Montemayor 

 

CB. ¿Desde cuándo y cómo es que nace este dueto de: García y González? 

Jorge. En julio de 2011, Mauricio González Gómez y yo iniciamos los trabajos de montaje y arreglos de las primeras 

canciones de García y González. La primera idea era hacer una selección de canciones de compositores mexicanos 

representativos de la canción urbana y tocar su material en concierto, luego de hacer una primera lista, decidimos 

que, si íbamos a invertir trabajo en escoger, arreglar y hacer el montaje de canciones, pues mejor lo hacíamos con 

composiciones propias… y así empezó GyG. 

 

CB. ¿Cuáles son las principales influencias que envuelven a cada uno de ustedes y que inciden finalmente en el 

proyecto?  

Jorge. El Blues, el Rock, la Canción Urbana, y personalmente los Beatles son una gran influencia. 
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CB. Sabemos de su grabación de reciente publicación: “Sin Olvidar”, ¿qué podemos encontrar en ella? 

Jorge. Son canciones que surgen desde la perspectiva de quien vive en la Ciudad de México, y está expuesto a casi 

todo el abanico de la música del mundo. Por haber pertenecido a la niñez de los años 60 tiene un sonido influenciado 

por el rock de aquellos días, al hacernos adultos y tener ya una preparación musical, surgen temas que son tratados 

desde una experiencia contemporánea con un resultado, a mi entender, maduro en su concepción. 

 

CB. ¿Quiénes participaron en su realización? 

Jorge. Mauricio González Gómez y yo merengues, Jorge García Montemayor, somos García y González. Hicimos 

composición, arreglos, ejecución de guitarras, (Mauricio de armónicas), (Jorge: arreglos y programacion de bajos 

baterías y percusiones), grabación y mezcla. Masterización: Arcadio Hernández Duarte. Fotos de portada, diseño, 

digitalización de logo y cuidado editorial: Laura Talavera. 

 

CB. ¿De dónde proviene la creatividad para las letras y música de esta obra?  

Jorge. Es difícil contestar eso, lo más que puedo decir es que cuando tienes algo que decir y logras un discurso propio, 

las canciones surgen, están ahí y la tarea del que compone, es atrapar lo que como decía Dylan: flota en el viento. 

 

CB. ¿Qué tan fácil o difícil resulta la tarea de escribir tan buenas canciones de blues, rock, folk, en español? 

Jorge. “Fácil o difícil” no creo que sea un calificativo adecuado para describir el trabajo de un compositor, reitero, hay 

que tener un discurso propio para que te guste tu trabajo y te atrevas a compartirlo. Componer en español es algo 

natural porque es el idioma que hablamos y pues no es nada extraordinario que lo hagamos, ahora, que nosotros 

digamos que son buenas canciones sería arrogante y presuntuoso, por lo menos podemos decir que nos gustan y que 

orgullosamente las compartimos, los juicios de calidad no nos corresponde a nosotros hacerlos. 

 

CB. ¿Qué panorama observas en general, con relación al blues hecho en México? 

Jorge. Creo que en general a los músicos de blues en México, les hace falta compromiso en su preparación musical, 

estudios de técnica de instrumento, historia de la música, escuchar otras músicas y ser autocríticos. He conocido a 

algunos que reúnen todos estos elementos y tienen un gran nivel, desafortunadamente son los menos, el Blues es 

una música muy generosa que te permite hacerlo con conocimientos muy básicos, aunque eso no significa que te 

quedes estancado y que no crezcas como creador. 

 

CB. En ediciones pasadas de Cultura Blues, comentamos de la aparente preferencia del público en México por el 

blues tradicional sobre el contemporáneo, ¿Por qué crees que esto sucede? 

Jorge. El público también puede ser muy complaciente y si no tiene avidez por conocer lo nuevo, es un público que 

por lo que a mí respecta, no me interesa. 

 

CB. ¿Qué opinión tienes de nuestra fórmula al respecto: “Blues tradicional + Blues contemporáneo = Blues vivo y 

sano? 

Jorge. El Blues es una música que está viva, tiene la suficiente vitalidad y vigencia, no necesita de ninguna fórmula 

para existir, mientras existan humanos con corazón y cerebro el Blues existirá. 

 

CB. Como guitarrista experimentado y en especial, hoy en día al presentar música original en este disco con el 

proyecto: “García y González”, ¿Qué mensaje enviarías a los jóvenes músicos mexicanos que se empiezan a interesar 

en el blues? 

Jorge. Que se expresen con libertad, que crean en sí mismos, que estudien, sobre todo que sean libres. 
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CB. ¿Y cuál sería un mensaje para los ‘veteranos’ seguidores nacionales del género raíz?  

Jorge. El mismo que dije anteriormente. 

 

CB. ¿Dónde podemos contactarlos y darle seguimiento a este proyecto musical? 

Jorge. Por ahora solo tenemos una página en Facebook: García y González. 

 

CB. ¿Algo más que desees agregar? 

Jorge. Un agradecimiento de parte de mi compañero Mauricio y mío hacia Huella Azul de la Revista Electrónica 

Cultura Blues, por el seguimiento a nuestro proyecto García y González y por la oportunidad de poder expresar lo 

que pensamos a través de este medio. Abrazos. 

 

 

García y González - Sólo Mirándote 

https://youtu.be/bFk-DJso688 

 

 

 

 

https://youtu.be/bFk-DJso688
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Cultura Blues de visita  
Alguna vez fue 2016 

Rafael Arriaga Zazueta 
 

Postales de personajes del blues en México capturadas en diversos escenarios, algún día del ya lejano año de 2016: 

Betsy Pecanins (qdp) con Guillermo Briseño, Nacho Quirarte, Francisco Javier García, Gil Casillas, Demex García, 

Eduardo Peña, Erik Enríquez, Himber Ocampo, Pek Santiago, Poncho Ortiz, Julio César Cervantes (qdp), Adrián Nuñez, 

Gustavo Rivera, Elihú Quintero, Daniel Reséndiz, Emiliano Juárez, Alfonso Robledo, Ángel D’Mayo (qdp), Josafat 

Cuevas, Rodolfo Cruz, Roy Mur, Big Danny’s, Miguel Korsa, Frino, Nay Stanfield, Edgar Ordoñez, Lalo Chico, Rafael 

Pujol (qdp), Octavio Herrero, Eduardo Serrano con Raúl De la Rosa, Martín León, Phil Daniels, Polo Bautista, Enrique 

Nájera y José Luis García Fernández. 
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La Poesía tiene su Norma 
 

Te puedo embriagar la razón 
 

Norma Yim 
 
 

 
 

Si quieres, te puedo engañar el alma. 

Si gustas, te puedo estafar el corazón. 

Te puedo hacer una y mil caricias con mis palabras. 

Te puedo embriagar la razón. 

 

Te puedo emborrachar. 

Pero jamás te dejaré solo y perdido. 

Si te pierdes será conmigo. 

Pero en una noche de pasión. 

 

Y si lloras, será de lágrimas del sazón de mi amor. 

Aléjate de mí porque soy un peligro en tu vida. 

Te puedo causar adicción. 

Te pueden gustar mis besos y te puedes quedar loco con mi calor. 

 

 ¿Y cómo le vas a hacer para huir de mi?  

¡Pues te quiero secuestrar tus momentos! 

 

Todo esto te dije anoche antes que te fueras a dormir. 

Y sabes... te mentí. 

¡Descubrí ya quién eres! 
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Entonces decidí manosear tu cerebro.  

Y agitar tu respiración. 

Es una venganza por las mil veces. 

Que tú me manoseaste a mí  

mis sentimientos. 

 

Estamos a mano... estafador. 

Esto no es una película donde la princesa buena tiene que callar... 

 

Esto es la realidad dónde reaccionas para realmente  

encontrar quién te ame y te respete… ¡de verdad! 

Y sé que lo voy a encontrar. 

Es más, ¡quizá por aquí ande ya! 

 

 

 

 

Escúchalo en voz de su autora… 

 

Música de fondo, “Baby, Scratch My Back”  

por Booker T. & The M.G.’s – Álbum, Soul Men 
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