
Número 122 | julio 2021                   CULTURA BLUES. LA REVISTA ELECTRÓNICA Página | 1 

 



Página | 2                                                CULTURA BLUES. LA REVISTA ELECTRÓNICA                         Número 122 | julio 2021 

 
 
 

Contenido 

 
 

 

Directorio 
 

 
 

Cultura Blues. La Revista Electrónica 
‘Escribiendo la historia del blues en México’ 

  

© Derechos Reservados 

  

www.culturablues.com 

 
Número 122 – julio de 2021 

 
 

Director general y editor: 
José Luis García Fernández 
 
Subdirector general:  
José Luis García Vázquez 
 
Diseño:  
Aida Castillo Arroyo 
 
Consejo Editorial: 
María Luisa Méndez  
Mario Martínez Valdez 
Octavio Espinosa Cabrera 

 
Colaboradores en este número: 
1. José Luis García Vázquez 
2. José Luis García Fernández 
3. Michael Limnios 
4. Luis Eduardo Alcántara 
5. Juan Carlos Oblea 
6. Héctor Martínez González 
7. María Luisa Méndez 
8. Omar Ramírez O. 
9. Roberto López 
10. José Andrade Urbina 
11. Norma Yim 

 

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

 
 
PORTADA Bruce Iglauer. Foto por José Luis García F. (1) .…….….. 1 
 

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

EDITORIAL El regreso esperado en tiempos difíciles (2) …………. 3 
 

DE COLECCIÓN Alligator Records: 50 años de música  
genuina (2) ………………………………………………………………………..…..…..…. 4 
 

BLUES A LA CARTA Ganadores de premios BMA 2021 (2) …… 9 
 

PLANETA BLUES El Blues está bien. Entrevistas con Rob  
Stone – Dexter Allen – José Ramírez (3) ……………………………..…….…. 12 
 

DE BLIND RACCOON Donna Herula: Bang at the Door (2) …. 22 
 

DE FRANK ROSZAK PROMOTIONS Misty Blues: No  
More Blue (2) …………………………..................................................…... 24 
 

DE COLECCIÓN The Black Keys: Delta Kream (2) ……………….…. 26 
 

DELMARK RECORDS PRESENTA Syl Johnson: Back in  
the Game (2) ……………………………………………………………………………….. 28 
 

ESPECIAL DE MEDIANOCHE Recordando de nuevo a  
Magic Sam (4) …………………………………………………………………………..... 30 
 

LADO B Louis Jordan, padre del Jump Blues (5) …………………….… 33 
 

EN VIDEO Elvis Presley: The Searcher (2) ………………….……………. 37 

 

+ COVERS Strange Fruit II (6) ………………………………….….…………... 38 

 

COLABORACIONES ESPECIALES Luis Eduardo  
Alcántara (7) …………………………………………………………………….…………. 47 
 

HUELLA AZUL Brian Flynn (7) ……………………………...……..….…... 51 
 

LAS TECLAS DE ORO Eugene Carrier (8) …………………………... 54 
 

ALGUNAS NOTAS DE JAZZ Norah Jones: Pick Me Up  
Off The Floor (9) ………………………………………………………………………… 56  
 

HÁBITOS NOCTURNOS Rolf Wikström: Ballader Och  
Bröl (10) ………………………………………………………………………………………. 58 
 

RECOMENDACIONES Novedades julio 2021 (2) …..………….… 60 
 

LA POESÍA TIENE SU NORMA ¿Cómo me atreví? (11) …... 61 
 

AGENDA ……………………………………………………………….….….…………. 62 

 

 
 
 

 

 

http://www.culturablues.com/


Número 122 | julio 2021                   CULTURA BLUES. LA REVISTA ELECTRÓNICA Página | 3 

 
 
 

Editorial 
 

El regreso esperado en tiempos difíciles 
 

José Luis García Fernández 
 
 

 
 
 

Hoy el río detiene su cauce 
Ya no fluye, como si se fuera a secar 

Las voces se hacen presentes 
Cada una va y defiende su verdad. 

Son tiempos de tormentas y cambios 
De cosas que no volverán 

Son tiempos que no vienen solos 
¿Traerán problemas y calamidad? 

 
Comienzan los nuevos tiempos después de la tormenta, las presentaciones en vivo por el mundo se empiezan a 

activar de manera paulatina. En México no es la excepción, aunque muchos desde hace tiempo, haciendo a un lado la 

serie de recomendaciones, han estado activos, en Morelia, Guadalajara, Tijuana, Monterrey, y en menor cantidad en 

la Cudad de México; entre otros. En la escena internacional, al igual, ya hay fechas confirmadas de shows. Por 

ejemplo, Joe Bonamassa, comienza su larga actividad a partir del 30 de julio, con 42 conciertos en este 2021. Entre el 

13 y 26 de septiembre Eric Clapton ha anunciado 8 conciertos en Estados Unidos. El 18 de septiembre en el Jay 

Pritzker Pavilion del Millennium Park en Chicago estará de vuelta el blues.  

 

El regreso esperado en tiempos difíciles… ¡está por ocurrir! 

 

En esta nueva edición de CB julio 2021, podrás encontrar artículos de… los 50 años de Alligator Records, lista de 

ganadores BMA 2021 Blues Foundation, Dexter Allen, Rob Stone, José Ramírez, Donna Herula, Misty Blues, Norah 

Jones, The Black Keys, Syl Johnson, Eugene Carrier, Louis Jordan, Magic Sam, Elvis Presley, Rolf Wikström, Brian Flynn, 

y Luis Eduardo Alcántara; además listas musicales, videos y poesía. 

 

¡Cultura Blues dejando huella en la historia del blues en México! 
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De Colección 
 

Alligator Records: 50 años de música genuina 
 

José Luis García Fernández  
 

 
 
 
 
Alligator Records, como sabemos, es una compañía discográfica independiente estadounidense de blues, fundada 

por Bruce Iglauer en 1971 y cuya sede central se encuentra en Chicago. La actual alcaldesa de esa ciudad, Lori Elaine 

Lightfoot, nombró el pasado viernes 18 de junio como el "Día de Alligator Records" en toda la llamada: ‘Ciudad de los 

Vientos’.  

 

En su proclamación oficial, la alcaldesa declaró:  

“Considerando que, durante 50 años, Alligator Records se ha dedicado a encontrar y contratar artistas con el talento y 

la visión para crear nueva música, y así llegar a nuevas audiencias mientras se mantiene al día con la tecnología y 

encuentra formas nuevas e innovadoras de promover y fomentar el blues de Chicago, logrando que Alligator Records 

sea uno de los sellos de blues más exitosos del mundo; y ya que el 18 de junio de 2021, Alligator Records celebrará su 

50 aniversario con el lanzamiento de un triple CD con 58 canciones titulado -Alligator Records - 50 años de música 

genuina de Houserockin-": Yo, Lori E. Lightfoot, Alcaldesa de la ciudad de Chicago, con la presente proclamo que el 18 

de junio de 2021 sea el Día de Alligator Records en Chicago, en celebración de sus 50 años produciendo, lanzando y 

celebrando el estilo blues de Chicago”.  

 

Bruce Iglauer nació en Ann Arbor, Michigan, creció en Grand Rapids, Michigan y en Wyoming, Ohio. Se interesó por el 

blues a mediados de la década de 1960 mientras asistía a la Universidad de Lawrence en Appleton, Wisconsin, y 

comenzó a presentar un programa de radio universitario, luego pasó a promover conciertos en Lawrence de Howlin' 

Wolf y Luther Allison. Llamó la atención de Bob Koester y se unió al personal de Delmark Records en Chicago como 

empleado de envíos en 1970.  
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Fue cofundador de la revista Living Blues en ese mismo año de 1970. Cuando Bruce aconsejó contratar a Hound Dog 

Taylor & The House Rockers, su propuesta fue rechazada por Delmark, entonces él se encargó de grabar al grupo y, 

al hacerlo, fundó Alligator Records en 1971. Una historia en realidad fantástica e increíble, de un hombre talentoso, 

afable y con gran personalidad.  

 

Tuve la enorme fortuna de constatar su simpatía y sencillez, al platicar con Bruce por algunos minutos en el marco del 

Festival de Blues en Chicago del 2019. Le hice un breve recuento del proyecto Cultura Blues de México, de la revista 

digital y de los discos recopilatorios “Nacidos Bajo Un Buen Signo”, incluso le obsequié un ejemplar de la cuarta 

edición. Se mostró sorprendido por el interés del blues en México, y por la difusión que hacemos del género. Y 

finalmente, agradecido por el detalle, me correspondió con su valioso autógrafo. 

 

Alligator Records—50 Years of Genuine Houserockin’ Music / Varios 

Tener en mis manos esta joya histórica del blues contemporáneo, a tan solo unos días de su lanzamiento, me causa 

una gran emoción. Y ese emotivo sentimiento, quisiera compartirlo ahora con ustedes, al reseñar detalladamente el 

contenido musical de este preciado y precioso documento de antología. Se trata de un pack de 8 caras con booklet de 

40 páginas con historia del sello y de las piezas incluidas, con tres cd’s conteniendo 58 emotivos tracks, que hacen un 

recorrido muy especial, por 3 horas y 45 minutos, a lo largo de este medio siglo de música de blues de primera clase.  

 

https://youtu.be/PG97qvPcdhA 

 

Disco 1: 1. Hound Dog Taylor & The Houserockers - Give Me Back My Wig; 2. Koko Taylor - I'm A Woman; 3. Big 

Walter Horton con Carey Bell - Have Mercy; 4. Fenton Robinson - Somebody Loan Me A Dime; 5. Professor Longhair - 

It’s My Fault, Darling; 6. Son Seals - Telephone Angel; 7. Johnny Winter - Lights Out; 8. Albert Collins - Blue Monday 

Hangover; 9. James Cotton - Little Car Blues; 10. Albert Collins, Robert Cray & Johnny Copeland - The Dream; 11. 

William Clarke - Pawnshop Bound; 12. Lonnie Mack - Ridin' the Blinds (Live); 13. Lonnie Brooks - Cold Lonely Nights 

(Live); 14. Luther Allison - Soul Fixin’ Man (Live); 15. Clarence "Gatemouth" Brown - Got My Mojo Working; 16. 

Saffire–The Uppity Blues Women - Sloppy Drunk; 17. Roy Buchanan - That Did It; 18. The Paladins - Keep On Lovin' 

Me, Baby. 

 

La obra comienza con Give Me Back My Wig, un tema sensacionalmente rítmico del primer álbum histórico del sello, 

el de Hound Dog Taylor de 1971. Le sigue el himno, I'm A Woman, con el clásico riff característico del blues de 

Chicago, cantado magistralmente por la ‘Reyna del Blues’: Koko Taylor. Aparece la irreemplazable armónica en Have 

Mercy, una pieza instrumental interpretada a dueto por dos grandes del instrumento: Big Walter Horton y Carey Bell. 

El primer blues lento de la trilogía, Somebody Loan Me A Dime, se presenta de manera brillante con el cantante y 

guitarrista de Mississipi: Fenton Robinson. Un tema al estilo blues de Nueva Orléans, It’s My Fault, Darling, con el 

cantante y pianista de Louisiana: Professor Longhair. Telephone Angel, un estupendo blues lento con la genial 

interpretación del guitarrista y cantante oriundo de Arkansas: Son Seals. 

 

La segunda parte de este primer disco presenta al ejemplar albino nacido en Texas, Johnny Winter, con Lights Out, un 

rocanrolito ejemplar que destella calidad de interpretación por el guitarrista de blues rock, quien se convirtió en 

estrella por su contribución al blues eléctrico. Otro gran guitarrista texano y de abolengo, Albert Collins, hace su 

triunfal aparición con un gran blues suave y candente, Blue Monday Hangover. Una resplandeciente armónica de 

James Cotton, nacido en Mississippi, brilla con luz propia en el tema, Little Car Blues. Un trío de guitarristas ases 

conformado por: Albert Collins, Robert Cray & Johnny Copeland, se reparten las sonoridades de excelencia en: The 

Dream, un lento y maravilloso blues. 

https://youtu.be/PG97qvPcdhA
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William Clarke, cantante y armonicista de California, le hace los honores a la sencilla y cadenciosa: Pawnshop Bound. 

Lonnie Mack, cantante y guitarrista de Indiana, uno de los llamados pioneros del blues rock, se destapa aquí con, 

Ridin' the Blinds, su contribución en vivo llena de su magistral estilo interpretativo. Al igual, Lonnie Brocks, guitarrista 

y cantante nacido en Lousiana, no deja nada a la imaginación en su track en vivo con el blues lento, Cold Lonely 

Nights. Y un tercer y tremendo track en vivo, Soul Fixin’ Man, es el de Luther Allison, guitarrista nacido en Arkansas, 

con un gran potencial que genera emoción y explosión de muchos más sentimientos positivos. 

 

El clásico estándar de blues, Got My Mojo Working, aquí en una peculiar y muy funky versión a cargo del cantante y 

guitarrista de Louisiana, Clarence "Gatemouth" Brown, nos conduce a lo que se presiente como un gran final. Saffire–

The Uppity Blues Women, un conjunto de blues de tres mujeres del área de Washington, D.C., y que fue fundada en 

1987 por Ann Rabson, Gaye Adegbalola y Earlene Lewis; nos ofrece una sensacional pieza, Sloppy Drunk, con el piano 

como instrumento principal. Un colosal Roy Buchanan, guitarrista y cantante de Arkansas, pionero de la Telecaster, 

nos entrega una explosiva pieza llamada: That Did It. The Paladins, banda de rock-rockabilly de California, con Keep 

On Lovin' Me, Baby, cierra el telón del primer banquete musical de la noche. 

 

Disco 2: 1. Michael Burks - Love Disease; 2. Kenny Neal - I'm A Blues Man; 3. The Holmes Brothers - Run Myself Out Of 

Town; 4. Little Charlie & The Nightcats - Jump Start; 5. Katie Webster - I'm Still Leaving You; 6. Smokin' Joe Kubek & 

Bnois King - Don’t Lose My Number; 7. The Kinsey Report - Corner Of The Blanket; 8. Carey Bell - I Got A Rich Man's 

Woman; 9. C.J. Chenier & The Red Hot Louisiana Band - Au Contraire, Mon Frere; 10. Mavis Staples - There's A Devil 

On The Loose; 11. Michael Hill's Blues Mob - Presumed Innocent; 12. Steady Rollin' Bob Margolin - Not What You Said 

Last Night; 13. Billy Boy Arnold - Man Of Considerable Taste; 14. Cephas & Wiggins - Ain't Seen My Baby; 15. Long 

John Hunter - Marfa Lights; 16.  Dave Hole - Phone Line; 17. Eric Lindell - Josephine; 18. Joe Louis Walker - I Won't Do 

That; 19. Janiva Magness - That's What Love Will Make You Do; 20. The Siegel-Schwall Band - Going Back To Alabama; 

21. Corey Harris & Henry Butler - Why Don’t You Live So God Can Use You? 

 

Michael ‘Iron Man’ Burks, explosivo guitarrista y cantante de Wisconsin, trae con Love Disease, una poderosa rola de 

rock blues el arranque del segundo disco. ¡Que gran blues! I'm A Blues Man, desde Louisiana con el guitarrista, Kenny 

Neal. El inolvidable trio de Virginia, The Holmes Brothers, continúa la fantasía musical con: Run Myself Out Of Town. 

Little Charlie & The Nightcats, procedentes de Sacramento, California, nos ponen a mover el esqueleto con su temazo 

instrumental, Jump Start. La poderosa voz y el increíble piano de la texana Katie Webster, nos hacen viajar por el 

camino intrincado de la balada blues con: I'm Still Leaving You. Más blues texano con guitarra slide en Don’t Lose My 

Number, con la destacada banda: Smokin' Joe Kubek & Bnois King. La experimentada banda de Indiana, The Kinsey 

Report, ofrece Corner Of The Blanket, una tonada muy funky. De Mississippi, Carey Bell con su inolvidable fraseo de 

armónica, está presente en el bluesesote, I Got A Rich Man's Woman.  

 

C. J. Chenier acordeonista, guitarrista y cantante de zydeco y cajun, nacido en Texas e hijo del legendario Clifton 

Chenier, regala el tema, Au Contraire, Mon Frere, junto a la banda histórica de su padre, la Red Hot Louisiana Band. La 

experimentada cantante de R&B y soul de Chicago, Mavis Staple, ofrece una preciosa pieza, There's A Devil On The 

Loose. Un trio de Nueva York, no muy conocido, pero espectacularmente conformado con invitados, Michael Hill's 

Blues Mob, incluye para esta antología una estupenda rola: Presumed Innocent. El legendario guitarrista, Bob 

Margolin, miembro alguna vez de la banda de Muddy Waters, aquí se destapa con una gran pieza rítmica: Not What 

You Said Last Night. El tremendo armonicista y cantante de Chicago, Billy Boy Arnold, se brinda con una pista de 

ensueño: Man Of Considerable Taste. El dueto de blues acústico al estilo Piedmont, deja un ardiente track muy 

característico con guitarra y armónica: Ain't Seen My Baby.  
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Un buen intérprete de blues texano, nacido en Louisiana, Long John Hunter, no muy conocido, pero sí de gran 

calidad, colabora destacadamente con un candente tema: Marfa Lights. Desde Australia, el guitarrista de slide: Dave 

Hole, nos deja gratamente asombrados con su Phone Line, una variante del clásico Born in Chicago. El guitarrista 

californiano, Eric Lindell, contribuye con Josephine, una rolita muy soul y funk. El regreso al exquisito blues lento 

viene por parte del estupendo guitarrista de California, Joe Louis Walker, con la canción: I Won't Do That. La adorable 

Janiva Magness, nos entrega una pieza funk enorme: That's What Love Will Make You Do. De Chicago: Corky Siegel 

(armónica y piano) junto a Jim Schwall (guitarra) y su banda, interpretan un alegre temita, Going Back To Alabama. El 

final de este segundo disco corresponde al dueto, Corey Harris & Henry Butler, el primero guitarrista de Denver y el 

segundo, pianista de Nueva Orléans; cantan un góspel a capela llamado: Why Don’t You Live So God Can Use You? 

 

Disco 3: 1. Marcia Ball - Party Town; 2. Lil' Ed & The Blues Imperials - What You See Is What You Get; 3. Roomful Of 

Blues - In A Roomful Of Blues; 4. Billy Branch & The Sons Of Blues - Blue and Lonesome; 5. Christone "Kingfish" Ingram 

- Outside Of This Town; 6. Shemekia Copeland - Clotilda's On Fire; 7. Curtis Salgado - The Longer That I Live; 8. Selwyn 

Birchwood - Living In A Burning House; 9. Elvin Bishop & Charlie Musselwhite - Midnight Hour Blues; 10. The Cash Box 

Kings - Ain't No Fun (When The Rabbit Got The Gun); 11. Tommy Castro & The Painkillers - Make It Back To Memphis 

(Live); 12. JJ Grey & Mofro - A Woman (Live); 13. Rick Estrin & The Nightcats - I'm Running; 14. Coco Montoya - You 

Didn't Think About That; 15. Tinsley Ellis - Ice Cream In Hell; 16. Chris Cain - You Won't Have A Problem When I'm 

Gone; 17. Guitar Shorty - Too Late; 18. The Nick Moss Band con Dennis Gruenling - The High Cost of Low Living; 19. 

Toronzo Cannon - The Chicago Way. 

 

Party Town, con algo muy festivo a la Nueva Orléans, Marcia Ball, veterana cantante y pianista de Texas, inicia el 

tercer disco de la extraordinaria colección de aniversario, que incluye a artistas contemporáneos de alto linaje dentro 

del concepto de la compañía, el genuino ‘Houserockin’ Music’. Una de las bandas puntales con sede en Chicago, Lil' 

Ed & The Blues Imperials, se desatan de lo lindo con What You See Is What You Get. Otra de las bandas de primera y 

veterana, esta con sede en Nueva Inglaterra, Roomful Of Blues, se anota un exitazo con: In A Roomful Of Blues. Toca 

el turno a la banda de un querido y viejo conocido de los blueseros mexicanos, Billy Branch & The Sons Of Blues, con 

la suprema versión en tributo al legendario Little Walter, Blue and Lonesome.  

 

El joven sensación, cantante y brillante guitarrista de Mississippi, Christone "Kingfish" Ingram, uno de los 

esperanzadores artistas del futuro del blues, desprende un tema de su aclamado disco debut: Outside of This Town. 

La máxima y exitosa ganadora de premios de este año 2021, Shemekia Copeland, cantante nacida en Nueva York, 

incluye aquí uno de los grandiosos temas de los últimos tiempos: Clotilda's On Fire. Otro distinguido músico, 

recientemente reconocido como el mejor artista de soul blues, Curtis Salgado, con sede en Oregon, entrega el tema, 

The Longer That I Live. Otro destacado joven guitarrista y cantante, Selwyn Birchwood, originario de Florida, pasa lista 

con: Living In A Burning House, una pequeña, pero contundente muestra del blues contemporáneo. 

 

Dos leyendas vivientes: Elvin Bishop & Charlie Musselwhite, hicieron mancuerna para un disco en tributo a los 100 

años del blues, un proyecto indiscutiblemente ganador, que se llevó el premio como el mejor álbum del año, la 

canción: Midnight Hour Blues, es la elegida de ahí, para esta valiosa antología. The Cash Box Kings, banda de Chicago, 

nos entrega un alegre y bailable boogie woogie: Ain't No Fun (When The Rabbit Got The Gun). Y por el estilo, Tommy 

Castro de California, con su ardiente voz y guitarra, más su esplendorosa banda en vivo, no nos deja irnos a sentar, 

con el tema: Make It Back To Memphis. Para continuar el baile, pero ahora de cachetito, está este tema caliente: A 

Woman, interpretado en vivo por JJ Grey & Mofro, cantante y banda de Florida. De la banda del año: Rick Estrin & 

The Nightcats, comandada por el virtuoso armonicista y cantante, se desprende este humeante track: I'm Running. 
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Para el gran final, paremos oreja y mantengámonos atentos a los seis siguientes espléndidos y soberbios guitarristas: 

Coco Montoya de California para el mundo, nos deleita con: You Didn't Think About That. Tinsley Ellis de Georgia, no 

se queda atrás con: Ice Cream In Hell. Chris Cain de California, convierte en oro las notas musicales que se 

desprenden de su guitarra en: You Won't Have A Problem When I'm Gone. Guitar Shorty de Texas, legendario músico 

con el que tuve la fortuna de alternar en el marco del Festival de Blues en México, llevado a cabo en la ciudad de 

Puebla, aquí se deja venir con: Too Late. Nick Moss de Chicago y su extraordinaria banda más su invitado de lujo en la 

armónica, Dennis Gruenling, llenan el ambiente de un blues fresco y actual con: The High Cost of Low Living. Y como 

colofón, desde Chicago, el buen Toronzo Cannon, nos deja con un inmejorable sabor de boca, The Chicago Way, es la 

pieza elegida que da el cerrojazo a la colección de insuperables éxitos. 

 

Nada más que decir, de este diamante en bruto, que no debería faltar en ninguna  

colección de blues contemporáneo… 

¡Alligator Records—50 Years of Genuine Houserockin’ Music! 

 

 
 

https://smarturl.it/Gator50
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Blues a la Carta 
 

Ganadores de los premios BMA 2021 
José Luis García Fernández 

 

 
 
 
 
El espíritu incontenible del blues se puso de manifiesto durante la entrega 42 de los premios ‘Blues Music Awards’ 

2021 (BMA) de la Blues Foundation, presentando de manera virtual, a los ganadores en veinticinco categorías. Los 

aspectos más destacados del programa, de casi dos horas de duración, incluyeron declaraciones en video de casi 

todos los ganadores, así como actuaciones en vivo de varios artistas ganadores de premios anteriores: John Németh 

& The Blue Dreamers, Watermelon Slim, The Shaun Murphy Band, Bobby Rush, Don Bryant, Southern Avenue, y 

Christone “Kingfish” Ingram.    

 

Shemekia Copeland fue la gran ganadora del programa (y gran ausente, a diferencia de su participación como 

anfitriona en la premiación del año pasado y recientemente en los 2021 UKBLUES Awards con un mensaje de 

agradecimiento por la obtención del reconocimiento como la Artista Internacional de Blues del Año), obteniendo tres 

premios, incluido el codiciado premio B.B. King Artista del Año, también fue reconocida con el premio Artista 

Femenina de Blues Contemporáneo, como lo fue en 2020; además, se llevó el premio al Mejor Álbum de Blues 

Contemporáneo con Uncivil War.  

 

Christone “Kingfish” Ingram continuó su racha triunfadora desde 2020 cuando ganó cinco premios, ahora con dos, 

ganando como Artista Masculino de Blues Contemporáneo, y como Guitarrista del Año. Otros dobles ganadores de 

premios fueron: Elvin Bishop y Charlie Musselwhite, cuyo álbum, 100 Years of Blues, ganó por Álbum del año y 

Álbum de Blues Tradicional; y Mike Zito, que ganó en la categoría de Artista de Blues Rock y por el Álbum de Blues 

Rock, por Mike Zito & Friends - Rock 'n' Roll: A Tribute to Chuck Berry. 

 



Página | 10                                                CULTURA BLUES. LA REVISTA ELECTRÓNICA                         Número 122 | julio 2021 

 

 

 

Lista de ganadores de los premios Blues Music Awards 2021 

 

 

 Premio B.B. King – Artista del Año: Shemekia Copeland 

 Álbum del Año: 100 Years of Blues, Elvin Bishop & Charlie Musselwhite 

 Banda del Año: Rick Estrin & The Nightcats 

 Canción del Año: “All Out of Tears” escrita por Walter Trout, Marie Trout, y Teeny Tucker 

 Mejor Álbum de Artista Emergente o Nuevo: Harlem, King Solomon Hicks 

 Álbum de Blues Acústico: Rawer Than Raw, Bobby Rush 

 Álbum de Blues Rock: Mike Zito and Friends – Rock ‘n’ Roll: A Tribute to Chuck Berry, Mike Zito 

 Álbum de Blues Contemporáneo: Uncivil War, Shemekia Copeland 

 Álbum de Soul Blues: That’s What I Heard, Robert Cray Band 

 Álbum de Blues Tradicional: 100 Years of Blues, Elvin Bishop & Charlie Musselwhite 

 Artista de Blues Acústico: Keb’ Mo’ 

 Artista de Blues Rock: Mike Zito 

 Artista Femenina de Blues Contemporáneo: Shemekia Copeland 

 Artista Masculino de Blues Contemporáneo: Christone “Kingfish” Ingram 

 Artista Femenina de Soul Blues: Bettye LaVette 

 Artista Masculino de Soul Blues: Curtis Salgado 

 Premio Koko Taylor – Artista Femenina de Blues Tradicional: Rory Block 

 Artista Masculino de Blues Tradicional: John Primer 

 Bajista: Danielle Nicole 

 Baterista: Kenny “Beedy Eyes” Smith 

 Guitarrista: Christone “Kingfish” Ingram 

 Armonicista: Kim Wilson 

 Instrumentista de metales: Jimmy Carpenter 

 Premio Pinetop Perkins – Pianista: Anthony Geraci 

 Vocalista: Ruthie Foster 

 
Lista musical de ganadores BMA 2021 

https://open.spotify.com/playlist/0nY5KzQ70q5FJwmBhKcqqQ?si=55507bff9ae7440f 
 
 
 

Galería fotográfica de ganadores 

Charlie Musselwhite, Kenny “Beedy Eyes” Smith, Bobby Rush, Bettye LaVette, y Ruthie Foster 

 

https://open.spotify.com/playlist/0nY5KzQ70q5FJwmBhKcqqQ?si=55507bff9ae7440f
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Planeta Blues 
  

El Blues está bien  
  

Michael Limnios 
 

 
 
 
El Blues está bien. Entrevistas con Rob Stone – Dexter Allen – José Ramírez (traducción por Fonzeca) 

 

 Quiero que me escuches cuando digo 

Que el blues ha vuelto, 

Y está aquí para quedarse…  (Little Milton, 1984) 

 

 

Rob Stone: Nada más que el blues 

Rob Stone, reconocido durante mucho tiempo como un armonicista de blues y un vocalista contundente, combina la 

dura tradición del blues de Chicago con un impulso rítmico de la costa oeste. Stone afiló su gusto musical en los 

clubes de los lados norte, sur y oeste de Chicago, aprendiendo de los calificados maestros de blues. Rob Stone grabó 

su primer álbum totalmente acústico con la pianista, Elena Kato y el bajista Hiroshi Eguchi, etiquetando el disco con el 

título, Trio In Tokyo (2021), como un reflejo de la intimidad del proyecto con un estilo internacional y atractivo 

universal. 

 

Mike. ¿Cómo ha influido la música de blues en tu visión del mundo y en los viajes que has realizado? 

Rob. Por encima de todo, la música blues se trata de personas, y las personas que he llegado a conocer a través de la 

música me han influido profundamente. La música me ha dado la oportunidad de viajar por el mundo, conocer gente 

maravillosa dondequiera que he ido y experimentar culturas muy diferentes a la mía. Ha sido un regalo increíble.  
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En todos mis viajes, he formado grandes amistades y he aprendido que no importa de dónde vengamos, las personas 

son más similares que diferentes. Siempre aprecio la oportunidad de relacionarme con la gente y aprender de ellos, y 

estoy agradecido de poder hacerlo gracias a la música. 

 

Mike. ¿Cómo crees que has crecido como artista desde que empezaste y qué sigue igual? 

Rob. Desde que comencé a tocar profesionalmente hace unos 30 años, he cambiado mucho, principalmente en 

términos de mi forma de tocar y actuar. Todavía amo la música de blues y la mayoría de mis influencias se han 

mantenido. Pero, en lugar de emular el estilo de mis ídolos, trato continuamente de encontrar mi propia voz, sin 

dejar de ser fiel a las lecciones que he aprendido de mis mentores musicales. Nunca dejo de aprender. 

 

Mike. ¿Tienes alguna historia sobre la realización de un álbum en Japón? ¿Qué te conmovió de la escena local? 

Rob. ¡Cada vez que voy a Japón hay historias! Con este álbum en particular; Hiroshi, Elena y yo nos divertimos mucho, 

pero teníamos una agenda muy apretada. Grabamos todo en dos días, en dos ciudades diferentes. Antes de las 

sesiones de grabación, nunca habíamos tocado ninguna de las canciones que grabamos, excepto en ensayo. 

Ensayamos en un pequeño estudio debajo de un boliche y nos tomamos un descanso para ir a comer un pescado a la 

parrilla llamado nodoguro. ¡Fue increíble! Me encanta conocer y saber acerca de todos los músicos de blues, de los 

fanáticos y de los propietarios de clubes de todo Japón. 

 

Mike. ¿Hay momentos memorables específicos con personas con las que hayas actuado en vivo o en el estudio? 

Rob. Cada vez que actúo o grabo, hay innumerables recuerdos y momentos especiales. Siempre recordaré haber 

tocado con Dave Myers, Willie Smith, Big Jay McNeely, Pinetop Perkins, Robert Jr. Lockwood, Aaron Moore, Henry 

Gray y tantos otros que ya no viven. Pienso mucho en esas oportunidades especiales y estoy muy agradecido de que 

se hayan tomado el tiempo de enseñarme cosas, y de que pude aprender mucho sobre la música y la vida de estos 

grandes personajes. 

 

Mike. ¿Cuáles son tus esperanzas y temores para el futuro del Blues? ¿Qué te gustaría cambiar en el mundo 

musical? 

Rob. Espero que el blues nunca evolucione tanto que pierda por completo la conexión directa con los estilos 

tradicionales. A veces me preocupa que la música esté cambiando, de algo que se debe experimentar en vivo, a algo 

que se puede manipular en línea. Me preocupa que se haya vuelto tan difícil ganarse la vida tocando música en vivo. 

Si pudiera cambiar algo, sería que la gente sienta una vez más que pagar por la música (tanto en vivo como grabada) 

vale el dinero que tanto le costó ganar. 

 

Mike. ¿Cómo describe el sonido y el progreso de Rob Stone?, ¿qué caracteriza la filosofía musical de C-Notes? 

Rob. Tocamos blues, así de simple. Lo que más disfruto es la música y la maestría musical de los grandes hombres y 

mujeres del blues de Chicago de los años cuarenta y cincuenta. Entonces nuestra música tiende a reflejar este estilo. 

Sin embargo, también me encanta el blues de épocas anteriores y posteriores y de otras regiones del país, así como el 

soul y el R&B. Entonces, todos estos estilos nos influyen hasta cierto punto. 

 

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

Rob. No sé si puedo elegir los mejores o los peores momentos. Algunos de los mejores momentos ocurren cuando 

escribimos canciones y creamos algo que realmente amamos. También encuentro los mejores momentos en el 

escenario cuando la banda está completamente conectada y nuestra interpretación en conjunto está en su punto 

máximo. Otros grandes momentos han sido tocando con muchos de mis ídolos del blues. Supongo que los peores 

momentos han sido ver a tantos de estos ídolos enfermarse y morir. 
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Mike. ¿Qué has aprendido sobre ti mismo del blues?, ¿qué significa el blues para ti? 

Rob. Lo que más me gusta de la música de blues es que se trata de encontrar lo bueno en la vida, incluso cuando la 

vida no es tan buena. “Mirando hacia arriba desde abajo”, dijo alguien una vez. Entonces, supongo que la música de 

blues me ha enseñado a mirar más allá de los días malos y los momentos difíciles de la vida de una manera 

esperanzada y optimista. 

 

Mike. ¿Qué experiencias en tu vida te convierten en un BUEN BLUESMAN y COMPOSITOR? 

Rob. No sé si soy un buen músico de blues o compositor. Pero todas mis experiencias tienen un impacto en mi 

interpretación, canto y composición. Todo el mundo tiene desafíos, arrepentimientos y momentos difíciles en sus 

vidas; creo que eso es lo que hace que la gente se identifique tan fácilmente con la música de blues. 

 

Mike. ¿De quién has aprendido más secretos sobre el blues? ¿Cuál es el mejor consejo que te han dado? 

Rob. No sé si el blues tiene muchos secretos. El mayor secreto no es ningún secreto en absoluto: sé tú mismo y toca 

música que te parezca verdadera y honesta. 

 

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

Rob. Todo ha sido interesante. Tener la oportunidad de conocer y grabar con Dave Myers fue increíblemente 

interesante y valioso para mí. Tocar en otros países como España y Japón ha sido increíblemente interesante, tanto 

en términos de aprender sobre otras culturas, como de conocer gente nueva. 

 

Mike. ¿Qué extrañas hoy en día del “BLUES TRADICIONAL DE CHICAGO”? ¿Cómo ha cambiado el Blues a lo largo de 

los años? 

Rob. Supongo que, como todo, la música ha cambiado a lo largo de los años en función de todo tipo de cosas. 

Ciertamente, ha sido influenciado por la música rock and roll, lo cual es gracioso porque el rock fue originalmente 

influenciado por el blues. Supongo que extraño la oportunidad de salir y ver actuar a los mayores y aprender de ellos. 

Los músicos del Delta y de Chicago de primera generación tocaron de formas únicas. Su musicalidad fue de primera 

categoría y, como han muerto, también lo ha hecho su forma de tocar. 

 

Mike. ¿Qué dirías que caracteriza la escena del blues de Chicago en comparación con otros circuitos locales de 

Estados Unidos? 

Rob. En primer lugar, hay toneladas de clubes de blues que cuentan con música blues exclusivamente. La mayoría de 

las otras escenas solo tienen uno o dos clubes que están completamente dedicados al blues. Por lo general, exhiben 

varios géneros de música, y pueden tener una noche o dos dedicadas al blues. En Chicago, los músicos se conocen 

entre sí, y todos van a los clubes para verse tocar y pasar el rato. Cuando comencé con mi propia banda, siempre me 

pareció asombroso que músicos como Eddie Shaw, Dave Myers, Koko Taylor, Sam Lay y otros llegaran a mostrar su 

apoyo. Es un escenario lleno de actos nacionales e incluso hoy en día, puedes ir a clubes y ver a grandes artistas de 

renombre mundial como Billy Boy Arnold, Billy Branch, Willie Hayes, Kenny Smith, Lurrie Bell, Lil 'Ed y muchos otros, 

que es largo enumerarlos, simplemente llegan a pasar el rato, tocando y compartiendo el tiempo juntos. Cuando 

alguien fallece o necesita ayuda con las facturas del hospital, la comunidad se une para ayudar. La escena del Chicago 

Blues es una comunidad muy especial como ninguna otra. 

 

Mike. ¿Cuáles son algunas de las lecciones más importantes que has aprendido de tu experiencia en los caminos de 

la música? 

Rob. Demasiadas para enumerarlas. Pero la más importante es: ‘Honra y respeta a los que vinieron antes que tú, pero 

sé fiel a ti mismo’. 



Número 122 | julio 2021                   CULTURA BLUES. LA REVISTA ELECTRÓNICA Página | 15 

 

 

 

 
(Rob Stone / Foto © de Toby Jacobs) 

 

 

Mike. ¿Cuál es el impacto del Blues en las implicaciones socioculturales? ¿Cómo quiere afectar a las personas? 

Rob. La música es un lenguaje compartido y siempre debe usarse para unir a las personas. Simplemente quiero que la 

gente se sienta bien cuando escuche mi música. Espero que les ayude de alguna manera al final de un día difícil. 

 

Mike. ¿Sabes por qué el sonido de la armónica está conectado al Blues? ¿Cuáles son los secretos de la armónica de 

blues? 

Rob. La armónica realmente permite mucha expresión porque tiene una calidad muy similar a la de una voz. Esto, 

pienso, crea una respuesta emocional para los oyentes. Realmente no hay secretos, mucha gente piensa que hay un 

amplificador, una armónica o un micrófono secretos. ¡Pero el único secreto es practicar mucho y escuchar a muchos 

músicos! 

 

Mike. ¿Cuáles son las líneas que conectan el legado de Little Walter, Sonny Boys con Paul Butterfield y Charlie 

Musselwhite? 

Rob. Todos estos tipos trajeron (o traen, en el caso de Charlie), su propia voz a la música de blues. ¡Charlie se ha 

fortalecido durante unos 50 años! John Lee “Sonny Boy” Williamson popularizó la armónica, escribió grandes 

canciones e influenció a innumerables intérpretes como a Little Walter, que hicieron cosas con el instrumento que 

nadie ha podido superar. Rice Miller (Sonny Boy II) tenía un estilo único y poderoso que todavía influye en los músicos 

de hoy, y Paul Butterfield tomó su versión de la música y se expandió al público en clubes blancos, muchos de los 

cuales nunca antes habían escuchado blues. 
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Mike. Algunos estilos musicales pueden ser modas, pero el blues siempre está con nosotros. ¿Por qué crees que es 

así? Pide un deseo para el BLUES. 

Rob. Porque conecta con las personas a nivel emocional y da expresión al dolor y las alegrías que todos sentimos en 

nuestra vida. Deseo que la música blues se mantenga viva sin perder nunca sus propias raíces. 

 

Mike. Hagamos un viaje con una máquina del tiempo, entonces, ¿dónde y por qué querrías ir durante todo un día? 

Rob. Me gustaría ir a Chicago a principios de la década de 1950 y ver a Little Walter actuar con los Aces: ¡Louis Myers, 

Dave Myers y Fred Below! 

 

 

 

 

Dexter Allen: La fortaleza del blues 

Mezcla de blues, soul, R&B y funk con el blues como baluarte. Dexter Allen nació en Crystal Springs, Mississippi, se 

crio en una granja y creció comprendiendo que la vida aún puede ser sana con solo las necesidades básicas. Dexter ha 

realizado giras por su cuenta y con otros artistas, incluida una carrera como guitarrista principal de la leyenda del 

blues, Bobby Rush, y ha compartido el escenario con una variedad de establecidos artistas de blues. El nuevo álbum 

de Dexter, Keep Moving On (2021), fue lanzado por la compañía Endless Blues. 

 

Mike. ¿Qué has aprendido sobre ti mismo del blues?, ¿qué significa el blues para ti? 

Dexter. Aprendí que el blues me ha dado una forma de expresarme y al mismo tiempo tocar a la gente a través de 

mis expresiones de cantar, tocar y entretener. El blues significa mucho para mí porque entiendo la lucha de mis 

antepasados que provocó la existencia del blues. 

 

Mike. ¿Qué experiencias en tu vida te convierten en un BUEN BLUESMAN y COMPOSITOR? 

Dexter. Criarme en la iglesia, cantar y tocar góspel es la raíz de mi experiencia musical. La música góspel y blues son 

gemelas. En el góspel, estás buscando una liberación y en el blues estás buscando un lanzamiento. Cuando comencé a 

tocar blues, me di cuenta de que lo había estado tocando todo el tiempo, pero solo dentro de un edificio diferente. 

Como compositor, escribo canciones con las que siento que el hombre o la mujer común puede identificarse. Muchas 

canciones que escribo no son mis experiencias personales, sino experiencias que veo o tal vez incluso, lo 

suficientemente cercanas como para relacionarme con ella y formarlas de una manera que otros puedan relacionarse 

con ellas. 

 

Mike. ¿Cómo describes el sonido de Dexter Allen y qué caracteriza tu filosofía musical? 

Dexter. Mi sonido es una representación de la música dentro de mí. Abarca blues, góspel, soul, funk y Dexter Allen, 

todo en uno. No hay un formato particular para lo que viene de adentro, ni en el estudio ni en el escenario. Siento 

que esto hace que cada actuación sea única a su manera. A veces escuchas a 10 bandas de blues cantar canciones 

diferentes, pero todas tienen el formato estándar de blues. Tengo que sentir la energía en la habitación, y si no la 

siento, tengo que crearla dentro de mí para ponerla en marcha dentro de la audiencia. 

 

Mike. ¿Cómo ha influido la música de blues y el soul en tu visión del mundo y en los viajes que has realizado? 

Dexter. La música blues y soul ha sido un factor muy importante en mis influencias, junto con la música góspel como 

mi base. Siento que hay una canción para cada situación en la vida que atravesamos. La música es una extensión de 

quiénes éramos, quiénes somos y quiénes seremos. 
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Mike. ¿Cómo crees que has crecido como artista desde que empezaste a hacer música? ¿Qué ha permanecido igual 

en tu proceso de creación musical? 

Dexter. Mi estructura general ha crecido, especialmente mi producción y composición de canciones. A medida que la 

tecnología crece, el proceso de grabación siempre se lleva al límite. Lo que quedó igual sería mi dedicación y detalles 

sobre mi trabajo junto con la pasión. 

 

Mike. ¿De dónde viene tu impulso creativo de letras/música? ¿Cómo quieres que tu música afecte a la gente? 

Dexter. Mis letras provienen solo de personas comunes con situaciones de la vida cotidiana. Quiero que la gente 

recuerde mis canciones porque pueden identificarse con una canción determinada, porque se parece a una parte de 

su viaje. 

 

Mike. ¿Cómo describes la lista de canciones y el sonido del disco "Keep Moving On"? ¿Hay algún recuerdo de las 

sesiones de estudio de "Keep Moving On" que te gustaría compartir con nosotros? 

Dexter. Keep Moving On es una canción sobre las pruebas y tribulaciones cotidianas de la vida. Durante la pandemia, 

me encontré reflexionando sobre el clima social del mundo en general y sentí que tenía que haber algún tipo de 

edificación. Esta es una canción muy especial porque sentí como si el mundo estuviera en la habitación escribiéndola 

conmigo y dándome consejos. 

 

Mike. ¿Cuál es el período más interesante de tu vida? ¿Cuál fue el mejor y el peor momento de tu carrera? 

Dexter. El período más interesante de mi vida fue pasar al blues del góspel. Fue un período de aprendizaje y 

estructuración. El peor momento de mi carrera fue grabar un CD y no saber realmente qué hacer con él. Tenía este 

CD con mi foto y no sabía cómo promocionarlo. Había pasado muchos años actuando y no entendía lo que es 

promocionar. 

 

Mike. ¿Por qué pensaste que la música góspel y el blues continúa generando un público tan devoto? 

Dexter. El góspel y el blues siempre generarán un seguimiento basado en el núcleo debido a lo que significan 

emocionalmente de una raza de personas. Como se dijo anteriormente, la lucha que fue el núcleo de ambos vivirá y 

será respetada por otras razas en todo el mundo. Significan una herencia que nunca morirá. Los ingredientes para 

una buena canción de góspel o blues son: 1° historia, 2° las emociones y 3° entrega. 

 

Mike. ¿Cuál es el mejor jam en el que has tocado? ¿Cuáles son algunos de los conciertos más memorables que has 

tenido? 

Dexter. No siento que haya un mejor jam porque todos son únicos en sí mismos, he tocado jams con muchos músicos 

en diferentes lugares y todos son diferentes. Diré que las mejores improvisaciones son cuando los músicos más 

experimentados están en escenarios que entienden la ubicación y el respeto. El concierto más memorable sería el de 

Yulin, China con Bobby Rush. 

 

Mike. ¿Hay algún recuerdo de Bobby Rush que te gustaría compartir con nosotros? ¿Qué consejo te ha dado? 

Dexter. Hay muchos recuerdos con Bobby Rush. Él es el vehículo que me lanzó al blues. Me expuso a lo que 

realmente es el blues y lo que representa y cómo respetar la lucha de donde vino. ¡También me enseñó a trazar mi 

propio camino! Es bueno respetar el pasado y honrarlo, pero MI presente también será un día pasado, y cuanto más 

único sea, más durará el legado. 
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Mike. ¿Qué es lo que más extrañas hoy en día de la música del pasado? ¿Cuáles son tus esperanzas y temores para 

el futuro? 

Dexter. La música del pasado tenía más originalidad y casi todo el mundo era animador. ¡La música de hoy se trata 

más de estar de moda, popularidad, ventas de CD, me gusta en Facebook y éxitos de YouTube! ¡Algo así como las 

iglesias! Hay iglesias MEGA hoy, porque se han vuelto corporativas. En el pasado, fuiste a ¡VER UN SHOW! Ahora la 

mayoría de la gente va a escuchar su canción favorita o ver qué podría hacer la persona para estar en las noticias. Mis 

esperanzas son que llegue a ser MÁS acerca de la música y el arte. 

 

Mike. ¿Cuáles son las líneas que conectan el blues con soul, góspel y continúan con jazz y R&B, hip hop, y rap? 

Dexter. Hay una línea que conecta el blues con el R&B, hip hop, jazz, góspel, etc. ¡Pero también hay una desconexión!  

 

El blues es la RAÍZ de todos los demás tipos de música en Estados Unidos, aunque no recibe la ATENCIÓN PRINCIPAL 

que se merece. Siento que los artistas de blues como yo debemos continuar acercándonos y colaborando con los 

artistas famosos para llevar el blues a los reflectores. Millones de personas sienten que el blues suena exactamente 

igual que cuando Muddy Waters grabó Hoochie Coochie Man.  

 

Cuando los invite a mi show, dirán... "No sabía que el blues sonaba así" "ME GUSTA". ¡El blues es un testimonio vivo 

de una lucha y una era en el tiempo! ¡EL TIEMPO HA CAMBIADO! Ya no hay afroestadounidenses recolectando 

algodón o viviendo en casas de esclavos o tocando en un tugurio. Tenemos que abrazar la historia y las raíces del 

blues, pero permitirle que atraiga al hombre, la mujer, y los jóvenes de hoy. 
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Mike. ¿Cuál es el impacto de la música blues y soul en las implicaciones raciales, de derechos civiles y 

socioculturales? 

Dexter. El impacto racial es muy pronunciado en las comunidades. Los artistas han estado escribiendo canciones para 

adaptarse al clima social durante décadas. A veces, los únicos que realmente lo consiguen son aquellos a quienes 

afecta. Hubo un tiempo en que la única voz que tenía mi gente era a través de una canción y estaba etiquetada como 

"Música Racial". Esas canciones fueron entonces y siguen siendo muy impactantes en las comunidades y ante los 

problemas de derechos civiles que todavía enfrentamos hoy. 

 

 

 

José Ramírez: Blues emotivo 

 

José Ramírez es el principal artista de blues de Costa Rica y ha tocado con algunos de los nombres más importantes 

de la industria del blues. Estos artistas incluyen a: Buddy Guy, Anson Funderburgh, Janiva Magness, Mark Hummel y 

Bryan Lee, por nombrar algunos. La Jose Ramirez Band ganó recientemente el segundo lugar en The Blues Foundation 

2020 International Blues Challenge en Memphis. José firmó con el sello de blues de fama mundial Delmark Records 

en Chicago para el lanzamiento de su segundo álbum de estudio "Whatever She Wants" (2021). Esto lo convierte en 

el primer latinoamericano en firmar con la reconocida compañía discográfica. 

 

Mike. ¿Cómo ha influido la música blues (y la gente de blues) en tu visión del mundo y en los viajes que has 

realizado? 

José. El blues ha sido parte de mi vida desde que era muy joven y crecía en Costa Rica. Me ha influido mucho en la 

forma en que he decidido ganarme la vida tocando blues y viajar por el mundo con mi música. Me siento muy 

afortunado de poder ver el mundo conociendo a cientos de personas que aman y aprecian mi música y todo esto, 

gracias al blues. 

 

Mike. ¿Cómo describe su repertorio y su sonido? ¿Cuál es la parte más difícil de ser un artista de ‘Blues 

latinoamericano’ en los circuitos? 

José. Describo mi sonido como Soulful Blues (Blues conmovedor). Hoy en día, muchos artistas tienden a mezclar su 

blues con el rock y yo definitivamente no hago eso. En mi caso, me encanta mezclar el blues con géneros más 

conmovedores como el soul o el R&B. Ser un artista de blues latinoamericano no me ha afectado en absoluto. En 

todo caso, me ha ayudado mucho porque he podido diferenciarme de la mayoría de los músicos de blues en Estados 

Unidos. Prueba de ello es haber obtenido el 2º puesto en el Blues Foundation International Blues Challenge de 

Memphis. 

 

Mike. ¿Qué conocidos han sido las experiencias más importantes? ¿Cuál fue el mejor consejo que alguien te dio? 

José. Cuando todavía vivía en Costa Rica, promocioné un festival de blues y contraté a Debbie Davis para tocar en 

nuestro festival. Cuando estuvo allí, me dio el consejo de mudarme a los Estados Unidos. Ella pensó que yo tenía una 

buena historia y que tenía el talento suficiente para hacerme un nombre en la escena del blues estadounidense. Hoy 

en día, Anson Funderburgh se ha convertido en uno de mis mejores amigos y también es el productor de mi álbum. 

Fue una experiencia muy agradable trabajar juntos y grabar mi material original y sus consejos han sido muy 

importantes e influyentes en mi carrera. El álbum se lanzó a finales de abril de 2020 y el título es "Here I Come". 
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Mike. ¿Cómo ha influido tu herencia latina, música y cultura en tu visión del mundo? 

José. Viniendo de un país tan pequeño con una cultura musical y artística muy limitada, ha sido un verdadero placer 

poder viajar y ver el mundo tocando mi música. Conozco a cientos de personas que disfrutan y aprecian lo que hago 

en todo el mundo. 

 

Mike. ¿De dónde viene tu impulso creativo? ¿Qué caracteriza tu filosofía musical? 

José. De experiencias de vida e historias reales. Cuando toco shows en vivo, viajo a una realidad paralela algo así 

como la zona del crepúsculo. Creo que es importante elevar a la audiencia a ese nivel y no ir solo. La música se trata 

de hacer que la gente sienta lo que sientes mientras actúas. 

 

Mike. ¿Cómo describirías el repertorio y el sonido de "Here I Come"? ¿Hay algún recuerdo de las sesiones del 

álbum que te gustaría compartir? 

José. Estuvimos 10 días en el estudio y lo pasamos de maravilla trabajando en mi material original para este álbum 

debut. Tengo un montón de anécdotas, pero siempre recordaré haber comido tacos todas las mañanas y todas las 

tardes. A los texanos les encantan sus tacos y no me quejo. Fue muy especial que mi guitarrista favorito de Texas 

produjera mi álbum. Anson me guió y me dio consejos en cada paso del camino. 

 

Mike. ¿Qué te tocó (emocionalmente) de "Travelling Riverside Blues" de Robert Johnson? 

José. El cancionero de Robert Johnson siempre ha sido misterioso e intrigante. Sus canciones hablan de fuerzas 

oscuras. Eso siempre me ha cautivado. Viajar con blues junto al río tenía algo especial que quería aprovechar 

musicalmente. Cambié la tonalidad mayor estándar a una tonalidad menor, y le dio a la canción una sensación más 

oscura. 

 

Mike. ¿Cuáles son algunas de las lecciones más importantes que has aprendido de tu experiencia en los caminos de 

la música? 

José. Aprendí que no importa cuán grandes sean los obstáculos de la historia, debes seguir presionando. Siempre hay 

una recompensa al final y debes trabajar duro para descubrir cuál es. 

 

Mike. Si pudieras cambiar una cosa en el mundo musical que se convierta en realidad, ¿cuál sería? 

José. Tener menos músicos de rock que se llamen a sí mismos músicos de blues sería muy útil. 

 

Mike. ¿Hay algún recuerdo de conciertos, jams, presentaciones y sesiones de estudio que te gustaría compartir con 

nosotros? 

José. Tocamos en el Buddy Guy's Legends Blues Club el año pasado y Buddy Guy estaba en el club esa noche. 

Tocamos algunas canciones y decidió subir al escenario y cantó 3 canciones con nosotros. Fue increíble tenerlo en el 

escenario con mi banda. ¡Un sueño hecho realidad! 

 

Mike. ¿Qué es lo que más extrañas del blues del pasado? ¿Cuáles son tus esperanzas y temores para el futuro del 

blues? 

José. Realmente extraño el blues conmovedor hoy en día. Cada vez más, los artistas tocan rock and roll y lo llaman 

blues, y eso va a dañar mucho el blues en los próximos años. Esa es la razón por la que trato de mezclar blues con 

soul y R&B, porque lo mantiene más limpio y con más sentimiento. 
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(Jose Ramirez / Fotos de Adam Kennedy) 

Mike. ¿Qué dirías que caracteriza la escena del blues costarricense? ¿Qué te tocó (emocionalmente) de la escena 

local? 

José. Desafortunadamente, Costa Rica no tiene una escena de blues en absoluto. Emocionalmente, solo puedo decir 

que me molesta mi país porque nunca me apoyó como artista, y eso me empujó a dejar atrás a mi familia para poder 

perseguir mi sueño de tocar blues en Estados Unidos y Europa. 

 
Mike. ¿Consideras que el blues es un género musical específico o es un estado de ánimo? ¿Qué has aprendido 
sobre ti mismo de el blues? 
José. Para mí, el blues es la raíz, todo lo demás los frutos. El blues es la razón por la que existen otros géneros como 

el jazz, el rock, el soul, el funk y el pop. 

 

Mike. ¿Cuál es el impacto de la música y la cultura del blues en las implicaciones raciales, políticas y 

socioculturales? 

José. El blues comenzó como una protesta racial y sociocultural, pero con el tiempo ha evolucionado y todos vivimos 

el blues en nuestras vidas de una forma u otra. Todos tenemos lucha y todos experimentamos dolor, así que creo que 

es seguro decir que todos tenemos blues, lo sepamos o no. 

 

Mike. Hagamos un viaje con una máquina del tiempo, entonces, ¿dónde y por qué querrías ir durante todo un día? 

José. ¡Elegiría Memphis! Recientemente tuvimos una experiencia increíble en el IBC e hicimos muchos nuevos amigos 

y fanáticos allí, además de que la riquísima cocina de Memphis es excepcional. También elegiría Europa en algún 

lugar de España o los Países Bajos. Les encanta el blues allí y lo apoyan mucho... ¡Estoy deseando volver! 
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De Blind Raccoon 
 

Donna Herula: Bang at the Door 
 

José Luis García Fernández 
 

 
 

 

Donna Herula es una cantante y guitarrista de slide de blues acústico, nacida en Chicago que tiene una pasión por 

tocar el tradicional country blues del Delta y los antiguos blues de Chicago, el folk, la música de raíces y americana, 

además de canciones originales. Usa guitarras de resonador acústicas y electrificadas, su sonido combina su amor por 

la música del Deep South y de Chicago, con su pasión por la improvisación del blues en guitarra. Sus composiciones se 

inclinan hacia la tradición, al tiempo que crea una perspectiva fresca y contemporánea sobre el blues y la música raíz. 

 

Donna ha actuado regularmente en el icónico, Buddy Guy's Legends en Chicago, durante los últimos 10 años y ha 

abierto presentaciones para Buddy Guy varias veces. Ha actuado en el Chicago Blues Festival, King Biscuit Blues 

Festival, Juke Joint Fest, Mississippi Valley Blues Festival, Woodstock Folk Festival, Fox Valley Folk Music and 

Storytelling Festival; y también fue la artista estelar del cartel en el Durban International Blues Festival realizado en 

Sudáfrica. Por otra parte, es profesora de guitarra en la Old Town School of Folk Music en Chicago, donde enseña 

guitarra slide y fingerstyle. 

 

Donna y su cómplice, Tony Nardiello, se embarcaron en un viaje de búsqueda para grabar su tercer álbum, Bang At 

The Door, en Carolina del Norte. El dueto se asoció con el gran productor del International Blues Challenge 2019, Jon 

Shain y con el bajista FJ Ventre en los Good Luck Studios en Chapel Hill, lejos de las calles ásperas que hicieron famoso 

al blues moderno. Para lograr esta aventura se rodearon de un conjunto de músicos que incluyeron a Doug Hammer 

en el piano, a Dana Thalheimer en la batería, al trompetista Tony Pons, Bill Newton a la armónica e invitados 

especiales como la violinista, Anne Harris, y el pianista, Daryl Davis. 
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La grabación resultante de catorce temas, son once canciones originales y tres arreglos a covers que obtienen un 

sonido limpio, abierto, relajado y con una sensación espontánea, como si los músicos estuvieran descubriendo esta 

música por primera vez. La lista es: 1. Bang at the Door; 2. Pass the Biscuits; 3. Can’t Wait to See My Baby; 4. Promise 

Me; 5. Not Lookin’ Back; 6. I Got No Way Home; 7. Black Ice; 8. Fixin’ to Die (Bukka White); 9. Jackson (Lucinda 

Williams); 10. Movin’ Back Home; 11. Got What I Deserve; 12. Who’s Been Cookin’ in My Kitchen; 13. Something’s 

Wrong With My Baby; 14. The Soul of a Man (Blind Willie Johnson). 

 

La fiesta del blues arranca desde el principio, justo con la canción principal Bang At The Door, un rítmico rock blues, 

con toques de rumba, que narra un encuentro nocturno con un ex amante borracho. Pass The Biscuits, toda una carta 

de amor que Donna escribió para su mentor, Sonny Payne; conductor del legendario programa de radio King Biscuit 

Time, y en la que da testimonio del impacto que el locutor tuvo sobre ella y sobre la evolución de la música blues en 

Estados Unidos; todo esto con el sabor musical al estilo New Orleans. Can’t Wait to See My Baby, Donna y Tony 

intercambian voces en este blues al estilo de la vieja escuela de Chicago, que trata sobre la emoción del amor. 

 

Promise Me, un remanso en el disco, es esta canción folk sobre el sentimiento de pérdida cuando un ser querido está 

en la cárcel. El ambiente de jazz lounge en Not Lookin’ Back, está impregnado de drama de cine negro, es un tema 

acerca de abandonar a la pareja que desfortunadamente sufre por su adicción a las drogas. I Got No Way Home, un 

tema muy swing con ritmo bailable, donde Herula intercambia riffs con la armónica muy blusera de Newton. La 

siguiente pieza instrumental, Black Ice, es una joya que permite mostrar la calidad interpretativa de Donna en el 

resonador, con su extraordinario puntilleo y slide. 

 

Donna rinde homenaje a uno de los pioneros de la guitarra slide, Bukka White, en Fixing To Die, una pista tradicional 

del Delta Blues que se grabó en Chicago en 1940; ella aquí demuestra claramente su experiencia en el estilo de 

ejecución. En la balada country, Jackson, Tony Nardiello se une a ella nuevamente para hacer un dueto acústico, 

rindiendo homenaje a la cantaoutora de música rock, folk y country: Lucinda Williams, una de sus heroínas. El 

número cómico, Movin’ Back Home, es una relación inteligente de un ragtime blues de los años 20, mientras revisa el 

nombre de elementos icónicos de la década de 1980, en una historia de frustración que se tiene al regresar a vivir en 

la casa de los padres ya siendo adulto. 

 

Los siguientes tres temas originales están conectados en una trilogía de blues que profundiza en los problemas de la 

vida doméstica, con Donna Herula entregando canciones desde su punto de vista como mujer. Las sublimes líneas de 

violín de Anne Harris le dan un sabor occidental a la primera de ellas, Got What I Deserve. Herula luego utiliza su 

guitarra acústica Collings para demostrar su dominio de puntilleo tocando, Who's Been Cooking In My Kitchen. 

Concluye con el emotivo tema, Something's Wrong With My Baby, que trata sobre la desesperación por amar a una 

pareja con depresión, tocando magistralmente su resonador National Steel Triolian. 

 

El gran final del álbum, es una versión edificante del estándar de góspel blues, original de Blind Willie Johnson, The 

Soul of a Man, donde invita a varios amigos a cantar con ella en el coro en honor a ese otro guitarrista de slide 

pionero que influyó en varias generaciones de músicos, y por supuesta en ella también. 

 

    https://open.spotify.com/album/2Wc9dnCcCESPjZwddEomIz?si=FcCXADIUTA2xrcS0rruboQ 

 

     

     

https://open.spotify.com/album/2Wc9dnCcCESPjZwddEomIz?si=FcCXADIUTA2xrcS0rruboQ
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De Frank Roszak Promotions 

Misty Blues: No More Blue  
 

José Luis García Fernández 
 

 
 

 

None More Blue es el décimo álbum de la banda de Berkshire County, Massachusetts, Misty Blues, que puede 

considerarse como una celebración por sus más de veinte años de trayectoria. El sexteto se conforma por Gina 

Coleman: voz, cigar box guitar; Benny Kohn: teclados, voz; Bill Patriquin: bajo, trompeta, voz; Seth Felischmann: 

guitarra, voz; Rob Tatten: batería, trompeta, trombón, voz; y Aaron Dean: saxofón. Además, aparece en este disco la 

participación de Ed Moran en la armónica. 

 

Las once canciones originales que componen el álbum, fueron escritas y grabadas totalmente durante la pandemia, 

propiamente se trata de temas con interesantes fusiones de blues, jazz, rock, funk y rhythm & blues; que reflejan de 

cierta manera, algunas de las emociones y los problemas que surgieron en esta época de dificultades. La lista es: 1. 

My One And Only; 2. I Can’t Wait; 3. These Two Veils; 4. Bodega Blues; 5. Change My Luck; 6. Down in Lenox Town; 7. 

Ready To Play; 8. Listen; 9. Step Right Up; 10. Days Gone By; 11. Nothing To Lose. 

 

https://open.spotify.com/album/2bH4lMiaeurxwwIf3iNU53?si=AT9n5TP5SHGiq1GyVb_oYw 

 

El tema abridor muy jazzy, My One And Only, da una idea inmediata de la calidad y habilidades que le ha dado a esta 

banda la experiencia en su larga trayectoria. Gran introducción de batería para que Gina luzca su voz con la clásica 

técnica de improvisación denominada scat. Buena incorporación de cada instrumento con las mejores partes del bajo 

y los solos de guitarra y teclados. En I Can’t Wait, el ritmo se hace más lento y cadencioso, cuenta con una hermosa 

introducción más una parte impulsada por el teclado y en el desarrollo también hay otro buen solo de guitarra, ¡ah! y 

de sax. These Two Veils, trae una mezcla de funk y jazz que permite el lucimiento de toda la banda, en todas y cada 

una de sus tareas. 

https://open.spotify.com/album/2bH4lMiaeurxwwIf3iNU53?si=AT9n5TP5SHGiq1GyVb_oYw
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Bodega Blues, utiliza patrones de blues familiares, clásicos, más en la esencia tradicional, pero sin duda, logra 

mantener su toque de originalidad con el teclado y el sax a la vanguardia ¡extraordinario tema! Change My Luck pone 

a la armónica en escena, se trata de otra pieza 100% bluesera con un saborcito ardiente y sensual ¡Fabulosa! Down in 

Lenox Town, es un jazz blues con una mezcla de staccatos con más armónica y un riff que la guitarra, el teclado y la 

misma armónica tocan de una manera genial, haciendo un apropiado obligado, los solos son muy cuidados, 

disfrutables y más que bien elaborados.  

 

Misty Blues – Ready to Play 

https://youtu.be/6F3MUYmQLIE 

 

Ready To Play, tiene un toque pesado y de nuevo muy bluesero, ya que su introducción de armónica está respaldada 

por un trabajo muy exquisito de acordes. La voz y los solos de teclado y sax, entre todo se destacan, son brillantes y 

apropiados, una más de las favoritas del álbum, sin duda. Listen, comienza con piano y platillos antes de que el 

primero tome el liderazgo de la melodía, una pieza casi instrumental, para apreciar completamente el trabajo y la 

habilidad de los músicos en sus instrumentos: el piano, la guitarra, los metales, todos tocan inteligentemente las 

melodías que también se complementan con la voz, igual como instrumento ¡Genial!  

 

Misty Blues – Days Gone By 

https://youtu.be/IS6cRuCbdUA 

 

Step Right Up es un agradable rhythm and blues, que sigue al parejo de la calidad de interpretación. Days Gone By es 

una pieza de country blues con gran ritmo y con el aprovechamiento para hacer sonar la cigar guitar box de Gina, 

además con un fabuloso slide que la hace irresistible, haciendo una buena línea melódica de la clásica I Can’t Be 

Satisfied de Muddy Waters. La pista final, Nothing To Lose, es un blues ardiente, ya que todos vierten todo en él, 

musical y vocalmente, otorgándole un cierre al álbum francamente espectacular. 

 

 
 

https://youtu.be/6F3MUYmQLIE
https://youtu.be/IS6cRuCbdUA
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De Colección 
 

The Black Keys: Delta Kream 
 

José Luis García Fernández  
 

 
 

 

Apenas en el número anterior de Cultura Blues, dentro de la columna ‘Blues a la Carta’, hacia una breve reflexión en 

cuanto a la decisión de los artistas en incluir covers en sus repertorios y/o en sus producciones discográficas. Esto a 

raíz de la reseña del disco, ‘Eric Johanson: Covered Tracks Vol I’ (quien por cierto ya ha publicado el Vol II). 

Curiosamente, me encuentro con otra producción similar con versiones a temas de blues por parte de la banda, The 

Black Keys, incluidas en su nuevo disco: Delta Kream, veamos… 

 

The Black Keys 

Como sabemos, The Black Keys, es una banda de rock estadounidense formada en Akron, Ohio, en el 2001; 

principalmente, por Dan Auerbach: guitarra eléctrica y voz, y Patrick Carney: batería. El dueto comenzó de manera 

independiente, grabando música en sótanos y autoproduciendo sus discos, antes de que finalmente emergieran 

como artistas de garage rock muy populares, durante una segunda ola del renacimiento del género en la década de 

2000.  

 

Particularmente, tuve la oportunidad de constatar su energía y calidad escénica, durante su presentación en la 

Ciudad de México, allá en octubre de 2012, cuando estuvieron como una de las bandas estelares en la tercera versión 

del festival Corona Capital.  

 

Su discografía consta de 10 discos incluyendo esta nueva realización: The Big Come Up (2002); Thickfreakness (2003); 

Rubber Factory (2004); Magic Potion (2006); Attack & Release (2008); Brothers (2010); El Camino (2011); Turn Blue 

(2014); Let's Rock (2019); y Delta Kream (2021).
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Delta Kream (Easy Eye Sound – Nonesuch) 2021 

El nuevo álbum, reivindica las raíces del grupo mediante la interpretación de once versiones a clásicos del blues del 

Mississippi de músicos como: John Lee Hooker, Mississipi Fred McDowell, Junior Kimbrough y R. L. Burnside. Además, 

el dueto cuenta con la participación de experimentados músicos: Eric Deaton: bajo eléctrico; Kenny Brown: guitarra 

eléctrica; Sam Bacco: percusiones; y Ray Jacildo: órgano (tracks 5, 10, y 11). 

 

La lista de canciones es: 1. Crawling Kingsnake (John Lee Hooker - Bernard Besman); 2. Louise (Mississippi Fred 

McDowell); 3. Poor Boy A Long Way From Home (R. L. Burnside); 4. Stay All Night (David Junior Kimbrough); 5. Going 

Down South (R. L. Burnside); 6. Coal Black Mattie (Ranie Burnette); 7. Do The Romp (David Junior Kimbrough); 8. Sad 

Days, Lonely Nights (David Junior Kimbrough); 9. Walk With Me (David Junior Kimbrough); 10. Mellow Peaches (Big 

Joe Williams); 11. Come on and Go with Me (David Junior Kimbrough). 

 

De inmediato, Crawling Kingsnake inicia el ritual del estilo blues que impregna el álbum, una versión interpretada, 

según palabras del propio Dan Auerbach, a como él la conocía por Junior Kimbrough. Aunque la canción ha sido 

grabada por numerosos artistas de blues y de otros géneros. Se cree que se originó como un delta blues en la década 

de 1920. Es decir, mucho antes de la versión de John Lee Hooker, a quién se acredita en el disco. Pero bueno, es una 

ardiente pista que atrapa al menor descuido. 

 

The Black Keys - Crawling Kingsnake 

 https://youtu.be/aVMa9TpRxk4 

 

Louise, original del guitarrista y cantante de hill country blues, Fred McDowell, es la segunda pista firme, cadenciosa e 

hipnótica de la obra. Poor Boy A Long Way From Home, ahora un tema de Robert Lee Burnside, un gran guitarrista, 

cantante y compositor, poco reconocido. Una pieza un poco más movidita en el tenor del estilo del compositor y del 

disco en general. Stay All Night, un tema de los más conocidos de Junior Kimbrough músico a quién más versionaron 

en el disco, disfrutable sonido armonioso y ardiente, suplicando a la dama… ‘Quédate toda la noche’. La temática del 

álbum sigue con una agradable versión a Going Down South, de R.L. Burnside, a la que además le dedicaron la 

realización de un buen video publicado previo al lanzamiento del disco. 

 

The Black Keys - Going Down South 

https://youtu.be/ndEQ1hnYj0Y 

 

Coal Black Mattie, una pieza alegre y rítmica que devuelve el aliento. Es una canción original del longevo autor, Ranie 

Burnette, guitarrista y cantante nacido un 4 de julio de 1913 en Pleasant Grove, Mississippi, es decir, actualmente 

está por los 108 años de edad. Indudablemente, la frescura que le imprime la banda la hace de mis favoritas del 

disco. A continuación, tres temas de Junior Kimbrough continúan la lista: una sencilla y sabrosa Do The Romp que 

sigue incitando a mover el cuerpo. Sad Days, Lonely Nights, el riff repetitivo de las guitarras es más que suficiente 

para construir un buen tema que acompaña un vago recuerdo de malos momentos. Walk With Me, no muy diferente 

al tema que le precede, este otro mantiene el ritmo hipnótico y seductor muy característico del estilo. 

 

Para el final, se vienen dos canciones, una del gran Big Joe Williams, Mellow Peaches, un rico blues lento que se hace 

grandioso con la sutil incorporación del órgano. Y Come on and Go with Me, también de Junior Kimbrough, da el 

cerrojazo espectacular al disco que, Dan Auerbach y Patrick Carney, han realizado para honrar la tradición country 

blues del Mississippi que los ha influido desde el principio.

https://youtu.be/aVMa9TpRxk4
https://youtu.be/ndEQ1hnYj0Y
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Delmark Records presenta  

Syl Johnson: Back in the Game 
 

José Luis García Fernández 
 

 
 
 
 

Capítulo 13. Syl Johnson with Hi Rhythm - Back in the Game - Delmark 674 (1994) 

Este CD es otra joya del extenso y extraordinario catálogo de Delmark Records, en este caso de un legendario músico 

cuyo ingreso al prestigiado Salón de la Fama del Blues, ha quedado pendiente, ya que fue elegido para ocupar un 

lugar en la generación 2020, pero por las circunstancias de la pandemia de todos conocida, a la fecha esa inducción 

sigue en espera. Pero ¿quién es realmente Syl Johnson? 

 

Syl Johnson  
Sylvester "Syl" Johnson aprovechó un ambiente impregnado de blues y una sensibilidad callejera por el soul y el funk 

en una exitosa carrera que se volvió aún más rentable cuando los artistas de hip-hop comenzaron a samplear sus 

discos antiguos. Johnson, quien se reunirá a su hermano mayor, Jimmy Johnson, en el Salón de la Fama del Blues, 

nació en una familia bluesera en el condado rural de Benton, Mississippi, el 1 de julio de 1936. Su apellido era 

Thompson, pero cuando Syl grabó bajo el nombre de Johnson en Chicago en 1959, Jimmy hizo lo mismo. También 

tocaban sus hermanos, Mac y Grundy, y su padre Sam Thompson. 

 

Después de mudarse a Chicago, Syl se hizo amigo de un joven Magic Sam y su hermano Mac se convirtió en el bajista 

habitual de Sam. La forma de tocar la guitarra de Johnson llamó la atención de Eddie Boyd, (también elegido a ser 

miembro del Salón de la Fama del Blues en 2020), quien contrató a Syl para tocar en su banda. Johnson también se 

asoció con Billy Boy Arnold y tocó en sesiones de grabación con él en 1956 y 1957.  

 

https://delmark.com/genre/blues/
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Se le reconoce además en sesiones con Elmore James, Junior Wells y Harmonica George Robinson, y Johnson 

recuerda haber tocado en una formación de cinco guitarras con Jimmy Reed en el estudio. Johnson consiguió su 

propio contrato con Federal Records en 1959 y grabó varios sencillos de blues y R&B para él y otros sellos 

discográficos, y finalmente llegó a la tierra de pago en 1967 con una obra funky de un eslogan popular, Come On Sock 

It to Me en el sello Twilight. De acuerdo con los tiempos, Different Strokes y Dresses Too Short también llegaron a las 

listas de R&B. En un modo más serio de conciencia social, el clásico Is It because I'm Black y Concrete Reservation se 

unieron a su lista de éxitos de Billboard, que llegó a abarcar 19 sencillos en Twilight, Hi, Boardwalk y en su propio 

sello Shama. El mayor éxito fue Take Me to the River, producido por Willie Mitchell de Hi Records en Memphis. 

 

Johnson, una de las principales estrellas de la escena soul de Chicago durante los años sesenta y setenta, acogió sus 

raíces del blues en los ochenta, comenzando con el LP Brings Out the Blues in Me inspirado, dice, por la petición de 

los fans japoneses. Su último éxito, Ms. Fine Brown Frame, fue grabada con la Blues Band de James Cotton, y el 

hermano de Buddy Guy, Phil, lo acompañó en sesiones en Chicago y en Francia, donde Johnson grabó el LP Suicide 

Blues. Mezclando su soul, blues y funk, grabó para sellos orientados al blues como Delmark y Antone's y comenzó a 

tocar más guitarra y armónica en clubes y festivales de blues, al mismo tiempo que lanzó una cadena de restaurantes 

de mariscos que pronto tomó la mayor parte de su tiempo pero finalmente fracasó. Él y Jimmy, cuyo camino musical 

también lo había llevado del blues al soul y viceversa, grabaron juntos en el CD de 2001 Two Johnsons Are Better Than 

One. 

 

Mientras tanto, muchas estrellas del hip-hop habían estado retomando el trabajo de Johnson de la década de 1960, 

especialmente Different Strokes, que ha sido sampleado varias docenas de veces. Los ingresos resultantes, algunos de 

ellos por litigio, permitieron a Johnson un estilo de vida cómodo que nunca ganó a través de sus propias ventas. Una 

nueva ola de entusiasmo para Johnson fue el lanzamiento de una caja en 2010 de sus primeras grabaciones, el legado 

de los Johnson ha continuado ya que su hija, Syleena ha comenzado a grabar sus propios éxitos. 

 

Syl Johnson with Hi Rhythm - Back in the Game 

Lista de canciones: 1. Back in the Game; 2. I Like Your Style; 3. I Can't Stop; 4. Please Don't Give Up on Me; 5. Keep on 

Loving Me; 6. Take Me to the River; 7. Ghetto Woman; 8. Watch What You Do to Me; 9. Dipped in the Water; 10. 

Driving Wheel; 11. Anyway the Wind Blows; 12. Clean Up Man; 13. I Will Rise Again; 14. All of Your Love. 

 

En 1993, Syl Johnson, de 57 años, hizo un regreso triunfal al estudio con ‘Back in the Game’, su primer álbum desde 

principios de los 80. Varios raperos (como los Geto Boys, Hammer y Wu-Tang Clan) habían estado ensayando las 

grabaciones clásicas de Johnson de los sesenta y setenta, y descubrir que los artistas más jóvenes habían pensado lo 

suficiente en su trabajo como para samplearlo fue una de las principales cosas que lo inspiró. En este CD, Syl se reune 

con la legendaria Hi Rhythm de los años 70, con el baterista Howard “Bulldog” Grimes y los hermanos Hodges (el 

guitarrista Mabon, el bajista Leroy y el organista – pianista, Charles). 

 

Junto a ellos ofrece uno de los álbumes más sólidos de su carrera. El cantante residente en Chicago enfatiza el tipo de 

soul hogareño que le había favorecido en en el pasado, y suena tan entusiasta como siempre en Dipped in the Water 

(que presenta a su hija Syleena Thompson), I Will Rise Again y en Ghetto Woman. Otro punto culminante del álbum 

es una estupenda nueva versión de Take Me to the River de Al Green, que Johnson había grabado por primera vez en 

1975. Aunque el álbum se mueve por territorio del blues de 12 compases en All of Your Love y en el tema de 

Roosevelt Sykes, Driving Wheel, hay que destacar que la mayoría de las canciones de son más soul que blues. Este es, 

Syl Johnson with Hi Rhythm - Back in the Game, sin duda, un álbum muy bueno, altamente recomendable. 

 

https://open.spotify.com/album/1LJKmJgD6dS77Ud3MgEqsZ?si=jZIiikRBRUuCqFP2MS0_Hg&dl_branch=1
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Especial de Medianoche 
 

Recordando de nuevo a Magic Sam 
 

Luis Eduardo Alcántara 

 

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

Chicago profundamente emotiva y plena. Hoy en día su sombra refrescante sigue cubriendo adeptos y emocionados 

fanáticos. 

 

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

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

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

 

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

lado oeste de la ‘Ciudad de los Vientos’, a finales de los años cincuenta: Buddy Guy, Otis Rush y el ya citado hombre 

mágico. Los tres son de estilo salvaje y arrebatado para tocar el blues, y los tres destacaron por ser intérpretes de 

muchos temas compuestos por Willie Dixon. 

 

Magic Sam inocula madrugadas y choque de copas con su música, pero también besos tiernos a la mujer amada y la 

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

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

 

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

temas ad hoc se remontan de la década de los años setenta hacia atrás, hasta mero atrás, casi al inicio. 
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Pongamos de ejemplos: Help me through the day, con Freddy King, y All your love, himno clásico de Sam, como 

cabezas visibles de una cadena en retrospectiva engarzada caprichosamente. Ustedes pueden colocar los temas que 

gusten: Three O Clock (B.B. King), Reconsider Baby (Lowell Fulson), Hand in Hand (Elmore James), Five Long Years 

(Junior Parker), 24 Hours (Muddy Waters), Stormy Monday (Bobby Bland), Love in Vain (Robert Johnson), Why Don't 

you Do Right (Lil Green), Sometimes I cry (Johnny Young). Los ejemplos son tan numerosos casi como las lágrimas 

emanadas cuando uno recuerda la frase lapidaria que originó el insomnio: adiós. 

 

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

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

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

ligereza, que la ignorancia y falta de oído campean en sus comentarios poco afortunados. 

 

Cuando Sam Maghett le concedió en vida a Morris Holt el honor de ostentar el "Magic" en su nombre artístico, lo que 

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

gigantón requintista, en su máxima expresión. Con Magic Slim la leyenda furiosa del west side alcanzó nuevos bríos, 

nueva sangre. Otros depositarios de tal embrujo digital son: Eddie C. Campbell, Mighty Joe Young, Syl Johnson y 

Alabama Junior Pettis. 

 

La esencia de Buddy Guy la encontramos en B.B. King, su gran modelo durante largos años y periodos. ¿Cuál es la 

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

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

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

 

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

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

gustaba de rodearse de figurones para salir mejor librado. 
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"Call me if you need me" es, con mucho, el mejor tema de Harris, en parte gracias al requinto poderoso de Magic 

Sam. Es posible escucharlo en las reediciones de Cobra. 

 

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

lentos, de carácter romántico. "My love never die" por ejemplo, escrita por Willie Dixon, es una descomunal 

declaración amorosa, adecuada para reproducirse lo mismo en una desaforada noche de hotel que en la antesala de 

los electroshocks en el psiquiátrico. De ese tamaño es la fuerza interpretativa, en voz y guitarra. Otros cortes 

recomendables son: I found a new love, Every night about this time, That´s Why I´m Crying, Come on this house, Out 

of bad luck, Easy Baby y Every night and every day. 

 

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

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

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

 

 

    
 

 

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

rutas para el blues eléctrico. Abrevó tradiciones y las transformó en modernidades. "Su voz es como un grito, que 

llevo aquí en mi alma, aquí en mi corazón". Su requinto desgrana florituras en cada nuevo alumno que va surgiendo 

con el tiempo, en cada espíritu arrebatado por su canto. 

 

 

Magic Sam - All your love / Lookin' good 

https://youtu.be/7S5DGqCfk8o 

 

 

Magic Sam - I have the same old blues 

https://youtu.be/0ScsUUNiuoQ 
 
 

https://youtu.be/7S5DGqCfk8o
https://youtu.be/0ScsUUNiuoQ
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Lado B 
Louis Jordan, padre del Jump Blues 

 

Juan Carlos Oblea 
 

 
 
 
La crisis económica originada por la segunda guerra mundial también afectó a la industria de la música en Estados 

Unidos. En los años posteriores a la guerra, las bandas de jazz dejaron de hacer música bailable. Y aquéllas grandes 

bandas de los años treinta que amenizaban los espectáculos más importantes en la época dorada del jazz y del swing, 

mejor conocidas como Big Bands, conformadas normalmente por más de diez integrantes y llegando a tener en sus 

nóminas hasta treinta elementos tuvieron que desaparecer.  

 

En otros casos el hecho fue aprovechado por músicos que comenzaron a formar bandas más pequeñas, conformadas 

por menos músicos, y en las que destacaban los “honkers” o “shouters”, que eran saxofonistas y vocalistas 

escandalosos que dominaban al público con sus tonos agudos y desenfrenados, cantando fuerte, casi al grado de 

gritar las canciones, con lo que mantenían la atención de la gente de principio a fin.  

 

 La crisis económica motivó a los músicos a darle un giro a la mecánica musical a la que estaba acostumbrado el 

público amante del jazz y del swing, creando un nuevo estilo música, fusionando estos dos géneros incluyendo 

además al Blues, resultando una explosiva combinación que atrapó de inmediato a la gente sedienta de pisar las 

pistas de baile. 

 

Diego Losada Muñoz, en su artículo “Jump Blues”, publicado por explorando el Blues, destaca “Las corrientes del jazz 

y del blues pueden haberse acercado mucho en la década de 1940, más de lo que llegaron a estar en cualquier otra 

década. Una de las ramificaciones más grandes de este entrecruzamiento fue el Jump Blues, una forma que prosperó 

particularmente en las décadas de 1940 y 1950.  
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Con su vaivén rítmico, bulliciosos vocalistas y a menudo alegres canciones acerca de las fiestas, de beber y del swing, 

no recibieron un análisis crítico tan extenso como el que se le dedicó a otros estilos, como con los guitarristas de blues 

del Delta o de los blues eléctricos de Chicago. Durante la década en que prosperó, sin embargo, puso gran parte de las 

bases para lo que se conocer como Rhythm & Bues (R&B) y así, por extensión, del Rock 'n' Roll.”  

 

Louis Jordan & His Tympany Five - GI Jive 

https://youtu.be/tyCHsUgOWi8?list=RDtyCHsUgOWi8 

 

Al músico Louis Thomas Jordan, mejor conocido como Louis Jordan, no solo se le atribuye ser el padre de esta fusión 

de géneros denominada Jump Blues, sino también se le atribuye ser el verdadero padre del Rock & Roll, quien a pesar 

de que nació y se crio en el ambiente del jazz, nunca fue de su interés formar una banda de jazz. Su padre le inculcó la 

música, y muy joven logró unirse a la orquesta de Chick Webb quien contaba también en sus filas con la gran 

cantante Ella Fitzgerald.  

 

Jordan fue hijo de un músico itinerante de nombre, Jim Jordan, que alentó el interés de su hijo por la música 

enseñándole clarinete y saxofón y presentándole el mundo de los entonces populares espectáculos de juglares 

ambulantes. Durante las vacaciones escolares de su adolescencia, Louis ya actuaba con músicos y bailarines en 

espectáculos de juglares del sur, en particular con los famosos Rabbit Foot Minstrels y, según se dice, con la 

igualmente famosa Gertrude 'Ma' Rainey, recordada como 'La madre del blues'. 

 

Los espectáculos de juglares, que partían de raíces hogareñas con un estilo de vodevil, eran una rica fuente de música 

y espectáculo. Estos elementos fueron encapsulados por Jordan y luego muy exagerados por el rock 'n' roll. Las 

primeras grabaciones de su banda “Tympany Five”, fueron piezas con el sonido swing, pero poco después ya 

comenzó a grabar blues, desarrollando un sonido pleno, acentuando los ritmos aleatorios del boogie-woogie con 

letras y composiciones que desarrollaron los primeros sonidos característicos de lo que más tarde se convertiría en 

Rock 'n' Roll. 

  

La vitalidad rítmica en su música, combinándola con letras inteligentes y su presencia desbordada en el escenario, 

logró cautivar las audiencias blancas y negras. Como explica Nelson George en ‘The Death of Rhythm & Blues’, la gran 

innovación de Jordan fue equipar su banda con menos trompetas. Con más espacio en sus arreglos, el ritmo se hizo 

más pronunciado. El "jump blues" que creó el grupo se convirtió en el sonido más popular. Ningún artista de blues 

que vino después de Louis Jordan pudo escapar a su influencia. Incluso si no se preocuparon por su música o tomaron 

prestados directamente elementos de su estilo, fueron testigos de su éxito y su estrellato. Quizás más que cualquier 

otra cosa, entonces, Louis Jordan fue una inspiración. 

 

El invento americano de las "jukebox" que fueron famosas máquinas de músicas habituales en los bares, garitos y 

clubes de los Estados Unidos, le valió para adquirir una tremenda popularidad con canciones que fueron el número 

uno en las listas de éxitos: "Let the Good Times Roll" o "Five Guys Named Moe" fueron ejemplos de ese éxito.  

 

En aquélla época el éxito de sus canciones le llevó a grabar con figuras del espectáculo musical americano como, Bing 

Crosby, y también con los grandes del swing como, Louis Armstrong o la propia Ella Fitzgerald. Jordan tenía un estilo 

espectacular de interpretar sus canciones, toda vez que sabía manejar su voz de tal manera que dominaba una 

diversidad de estilos musicales tales como el jazz, el swing, el soul, el blues o el country.  

 

 

https://youtu.be/tyCHsUgOWi8?list=RDtyCHsUgOWi8
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Josep Pedro lo define en su artículo “Louis Jordan y la fragilidad de las barreras estilísticas”, publicado en Blues Vive, 

de la siguiente manera:  

 

“Sin duda, un aspecto fundamental de la música de Louis Jordan es su tremenda habilidad como cantante. Sabía 

adaptarse al contexto de la canción, ya fuera el swing más clásico de los primeros años o el blues más pantanoso 

aunque destacaba especialmente en ritmos rápidos. Ahmet Ertegun, célebre fundador de Atlantic Records, admite que 

el sonido de Louis Jordan era difícil de imitar. En Atlantic Records, solíamos usar su ritmo pegadizo en algunos de los 

temas que grabamos con (Big) Joe Turner. Pero lo más importante era el sonido de la voz de Jordan, el modo en el que 

cantaba. Era una especie de hablar cantando.  

 

Algunos han querido ver su forma de cantar como precursora del rap. Probablemente sea así pero el estilo hablado de 

Jordan en canciones como “I Want You to be My Baby”, “Beware” u “Open the Door Richard” puede enmarcarse en la 

tradición del talkin’ blues. Louis Jordan era un gran cantante pero también un gran músico y tocar el saxo alto desde 

pequeño, sin duda, marcó su forma de crear e interpretar las melodías”.  

 

Jordan participó en varias películas, entre ellas, un curioso western en el que, al galope, cantaba algunas de sus 

canciones. A mediados de los años cincuenta, su salud le obligó a retirarse de los escenarios y del espectáculo. En los 

años setenta, ya recuperado de su enfermedad, logró reunir a unos nuevos músicos en su ya legendario "Timpany 

Five" recibiendo el calor y el cariño de su público y admiradores. Louis Jordan, será recordado siempre, además de 

por sus cualidades musicales, por su sentido del humor, y las dotes de "entertainer" que caracterizaron a este 

brillante músico popular.     

 

El estilo musical de Jordan ejerció también una profunda influencia en las escenas de blues de Memphis y Chicago. 

B.B. King y Muddy Waters citan a Jordan como una inspiración temprana, sin embargo, lo fue más directamente 

relevante para músicos de rock'n'roll, entre los que destacaron Chuck Berry y Bill Haley, de ahí que le vinculen como 

el verdadero padre del rock´n roll. El riff de Chuck Berry en su canción "Johnny B Goode" es una copia directa de 

"Ain't That Just Like a Woman (They'll Do It Every Time)" de Louis Jordan.  

 

https://youtu.be/OkQWv18Trw0 

 

 

https://youtu.be/OkQWv18Trw0
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Chuck Berry llegó a decir: "Me identifico con Louis Jordan más que con cualquier otro artista. Tengo muchas cosas 

frívolas como las que tenía Louis, cosas cómicas y cosas naturales y no demasiado pesadas”. Por desgracia, Jordan no 

se benefició de su creación que motivó a la evolución de la música pues durante los años en que se promocionó el 

rhythm and blues y el rock 'n' roll, Louis ya estaba fuera de la música, golpeado por el cansancio y la mala salud, 

consecuencia de un par de décadas de trabajo duro y una vida rápida que pronto le pasó la factura, por lo que se vio 

obligado a adaptarse a una forma de vida más tranquila, con mucho menos energía en el escenario, y apareciendo 

con mucha menos frecuencia. 

 

 Louis Jordan murió de neumonía en Los Ángeles el 4 de febrero de 1975, sin embargo, años después, muchos grupos 

revivieron su material, de hecho, su música volvió a las listas de éxitos a mediados de 1981 cuando el vocalista Joe 

Jackson hizo una versión de varias de las composiciones de Jordan en un álbum titulado, Jumpin' Jive. Jordan fue 

incluido en el Salón de la Fama del Blues (1983) y en el Salón de la Fama del Rock and Roll (1987), y en 2018 recibió 

un premio Grammy por su trayectoria, y hoy se siguen interpretando canciones inolvidables como “Caldonia” o “Let 

The Good Times Roll” en todos los escenarios del mundo. 
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En Video 
Elvis Presley: The Searcher 

 

José Luis García Fernández 
 

 
 
¿Qué más se podría decir, escribir, escuchar o ver acerca de artistas como Elvis Presley, The Beatles o The Rolling 

Stones?, Bueno, de éstos últimos, tal vez todavía haya un poco más que decir. Particularmente, en video casi todo lo 

relacionado a ellos, en especial de Elvis Presley, quien está por cumplirse 49 años de su partida, ya lo hemos visto. 

 

Sin embargo, hoy aquí tenemos como recomendación, este bio-documental Elvis Presley: The Searcher. Un recorrido 

por la vida del famoso cantante, desde su infancia hasta sus últimas grabaciones en 1976, acompañado de un análisis 

de por qué su incursión en la música popular estadounidense resultó tan revolucionaria en su época. Es una obra 

documental de 215 minutos, dividida en dos partes, producida por HBO en 2018, dirigida por Thom Zimny, que 

cuenta con participaciones en comentarios de Priscilla Presley, Tom Petty, Bruce Springsteen, Emmylou Harris y 

Robbie Robertson; entre muchos otros personajes cercanos e importantes. 

 

La primera parte del documental, sienta las bases de su música como lo fue el góspel, rhythm & blues, y blues, y que 

fueron extraordinariamente detonados en la mayoría de sus principales éxitos; así como su personalidad en el 

escenario, que venía de aquellos predicadores que constantemente veía en la iglesia. La segunda parte, se concentra 

en la triste historia de sus actividades llenas de conciertos y de muchas cosas que nunca imaginó padecer dentro de 

su complicada fama. La parte difícil de su decadencia por las drogas es tratada con sutil oscurantismo. El 16 de agosto 

de 1977, en un descanso breve de lo que resultó ser su última gira, Elvis murió en Graceland. En su trayectoria, actuó 

en 31 películas, grabó 784 canciones y dio 1,684 conciertos. Puede verse actualmente en streaming a través de 

Netflix. ¡No se lo pierda! 

 

Elvis Presley: The Searcher - Trailer  

https://youtu.be/O85RNPRjytA 

https://youtu.be/O85RNPRjytA
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+ Covers  
Strange Fruit II  

Héctor Martínez González 

 

 
 

 

Otro activista de la época fue Johnny Otis, el gran músico de blues y rhythm and blues: a pesar de no ser negro (era 

de ascendencia griega), al crecer en un barrio negro de California, siempre se identificó a sí mismo como un black by 

persuasion (negro por elección propia), participando de la comunidad afroestadounidense como uno más y 

defendiendo allí donde iba sus derechos. Otis se llevó un enorme susto el día que el Ku-Klux-Klan le prendió fuego a 

una cruz en su jardín. Según cuenta su biógrafo George Lipsitz en Midnight at the Barrelhouse: The Johnny Otis Story, 

esto no impidió que Otis escribiese un libro sobre los disturbios raciales de Watss (Watts Riots: Disturbios raciales 

ocurridos en el barrio de Watts, el más pobre de Los Ángeles en 1965. Durante los mismos murieron 34 personas), señalando 

como desencadenantes de estos la brutalidad policial y el control de los señores del ghetto. 

 

Si en los años 60 este era el panorama que había, para los negros del Sur del primer tercio de siglo XX, tomarse si 

quiera la libertad de hablar públicamente de los linchamientos suponía pasar de ser un mero narrador a protagonista 

de uno de ellos. Muchos músicos lo vivieron muy de cerca, en sus familias o en sus propias carnes, y algunos de ellos 

tuvieron que convivir con esta pesadilla durante el resto de sus vidas, pues nunca abandonaron aquellas tierras. 

Lousiana Red, que perdió a su padre linchado a manos del Ku-Klux-Klan cuando sólo tenía 5 años, o Champion Jack 

Dupree, cuyos padres murieron en un incendio que éste siempre aseguró fue provocado por los hombres del KKK son 

dos tristes ejemplos de esta realidad. 

 

Otro músico de blues, Otis Taylor, al ser de una generación más reciente, sí pudo plasmar en una canción, sin temer a 

las represalias, su queja amarga por el asesinato de su bisabuelo a manos de una turba. La canción se llama Saint 

Martha’s Blues, en honor a su bisabuela, que tuvo que ir al pueblo a buscar a su marido y bajar su cuerpo destrozado 

de la rama de un árbol. 
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Saint Martha’ Blues, de Otis Taylor (2001) 

 

My great grandfather / Back in Lake Provence, Louisiana 

He was lynched. 

Not only was he lynched / They took his body, and they tore it apart, and they went to 

his wife, Martha Jones. 

And told her where she could find her husband. 

Poor, poor Martha / Poor Martha… poor Martha Jones 

She got to go downtown / Oooh she got to go, she got to go and find him, her husband. 

They came to the door / The took him, they took him away. 

And hung him! 

The hung him from, the hung him form the highest tree. 

They tore… they tore his poor body… they tore his poor body apart. 

Oh, they tore… they tore his poor body apart. 

 

Otis Taylor - Saint Martha Blues 

https://youtu.be/26nJqm4IZus 

 

 

La forma en la que los músicos negros del Sur se referían a estos hechos en los peores años de persecución racial en 

los Estados Unidos intentaba ser sutil, hablar en clave y no poner en evidencia a quien interpretase la canción. Por 

ejemplo, cuando en 1960 se publicó una canción titulada Tom Moore’s Farm, Mack McCormick, que fue quien la 

recogió en A Treasury of Field Recordings, mantuvo en el anonimato el nombre del autor para protegerle a él y a su 

familia. Esta canción era una crítica a Tom Moore, el patrono de una plantación de Texas, famoso por su desprecio a 

los negros y por la brutalidad con la que los trataba.  

 

Más tarde se supo que este músico “anónimo” era Mance Lipscomb y la canción, una pieza fundamental en el 

repertorio de los músicos del Condado de Grimes. En las notas de McCormick se dice que el músico vivía y trabajaba 

a pocas millas de la granja de Tom Moore, bajo su radio de influencia, motivo por el que se mantenía el anonimato.  

 

Lo cierto es que Mance estuvo trabajando en la granja de Moore, pero tuvo que huir de ese lugar en 1956 para evitar 

ser linchado tras tener una pelea con uno de los capataces de Moore. Mance regresó 2 años después a la zona y se 

compró una pequeña granja donde pasó el resto de su vida. Según comentó Mance en una entrevista, a Tom Moore 

le importaba muy poco la vida de sus trabajadores: “Muere una mula, se compra otra. Muere un negrata, se contrata 

otro” (Mule die, they buy another one, ni-g-ger die; they hire another one). 

 

Otro músico que estuvo trabajando en esa granja fue Lightnin’ Hopkins, que tras la boda con su primera esposa, fue 

contratado junto a su mujer para trabajar allí. Hopkins, que conocía a Mance desde los años treinta, también 

incorporaba en su repertorio habitual la mencionada canción que Hopkins temía, al igual que Mance, a Tom Moore, 

incluso en una de las grabaciones existentes, cuando Hopkins presenta el tema, advierte que, de enterarse Tom 

Moore que estaba tocando aquella canción, enviaría a alguien a Houston para matarle. De hecho, la primera versión 

que Hopkins grabó de este tema en 1948 cambia el nombre de Tom a Tim (Tim Moore’s Farm) para no ofender al 

iracundo patrono.  

 

 

https://youtu.be/26nJqm4IZus
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La temática de la canción es bien triste y refleja perfectamente lo que Mance quería decir en la frase de la entrevista: 

el protagonista recibe un telegrama que le anuncia la muerte de su esposa (I got a telegram this mornin, Said my wife 

was dead.) y el patrón, en vez de darle permiso para ir al funeral, le exige que siga arando el campo (He said, "Go 

ahead, Lightnin, You got to plow a ridge.") y que si quiere enterrar a su mujer, lo haga durante la hora de la cena para 

no perder tiempo de su jornada laboral (I might let you bury that woman, Sam, One of these ol dinner times."): 

 
Tim Moore’s Farm, de Lightnin’ Hopkins (1948) 
 
I got a telegram this mornin, 

Said my wife was dead. 

He said, "Go ahead, Lightnin, 

You got to plow a ridge". 

That white man said, "It's rainin, 

And I'm way behin. 

I might let you bury that woman, Sam, 

One of these ol dinner times". 

I told him, "No, Mr. Moore! 

Somebody's got to go!" 

He said, "If you aint able to plow, Sam, 

Step down and grab you a hoe". 

 

Lightnin' Hopkins - Tim Moore's Farm 

https://youtu.be/T0Cohb7XDS8 

 

 

Vemos pues que era habitual no llamar a las cosas por su nombre, no ser explícito, creándose una serie de códigos en 

las canciones que las hacía reconocibles por el público al que iba dirigido pero no por los blancos. Un magnífico 

ejemplo de este tipo de canciones lo encontramos The First Time I Met You (1936) de Little Brother Montgomery, en 

la que el músico explica cómo conoció el blues. “La primera vez que te encontré, blues, iba andando entre los 

árboles” (the first time I met you, blues, I was walkin' down through the woods), “había visto mi casa arder, blues, tú 

me hiciste todo el daño que pudiste” (I've watched my house burnin', blues, you done me all the harm that you could). 

“El blues viene a por mí, sabéis que me va a colgar de árbol a árbol” (The blues got after me, you know they ran me 

from tree to tree), “deberías oír mi súplica: blues, no me mates” (you should-a heard me beg ya, blues, don't murder 

me). En esta canción, el blues no es otra cosa que una turba de hombres blancos, con sogas en sus manos, dispuestos 

a colgar a un negro.  

 

Aquí dejamos la versión que hizo Buddy Guy en 1965, igual de sobrecogedora: 

First Time I Met the Blues, de Buddy Guy (1965) 

 

The first time I met the blues 

People, you know I was walkin', I was walkin' down through the woods 

Yes, the first time, the first time I met you, blues 

Blues you know I was walkin', I was walkin' down through the woods 

Yes, I've watched my house burnin' blues 

Blues, you know you done me, you done me all the harm that you could. 

https://youtu.be/T0Cohb7XDS8
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The blues got after me 

People, you know they ran me from tree to tree 

Yes, the blues got after me 

Blues, you know you ran me, ran me from tree to tree 

Yes, you shoulda heard me beg ya, blues 

 

Ah, blues, don't murder me 

Yes, good mornin', blues 

Blues, I wonder, I wonder what you're doin' here so soon 

Yes, good mornin', good mornin', good mornin', mister blues 

Blues, I wonder, I keep wonderin' what you're doin' here so soon 

Yes, you know you'll be with me every mornin', blues 

Every night and every noon 

Oh, yeah 

 

Buddy Guy - First Time I Met The Blues 

https://youtu.be/exutWZUTl44 

 

 

De la misma manera que el pianista Little Brother Montgomery, el polifacético Big Bill Broonzy mantiene una 

conversación con el blues, en la que le dice: “Blues, debes haber estado bebiendo moonshine (Bebida alcohólica 

destilada ilegalmente durante los años de la Ley Seca en Estados Unidos), porque no tienes ningún cuidado con lo que 

haces” (Now I believe you've been drinkin' moonshine, blues cause you don't care what you do). “Blues, ¿por qué no le 

das un respiro al pobre Bill? (Yeah now blues, why don't you give poor Bill a break?), “¿por qué no tratas de ayudarme 

a vivir, en lugar de intentar romperme el cuello?” (Now why don't try to help me to live, instead of tryin' to break my 

neck?): 

 

Conversation with the Blues, de Big Bill Broonzy (1941) 

 

Oh blues, I wanna have a little talk with you 

Yeah now blues, I wanna have a little talk with you 

Ah you done cause me to lose my woman, ah blues I guess you're through 

Oh blues, Big Bill wants to talk to you 

Oh blues, Big Bill wants to talk to you 

Now I believe you've been drinkin' moonshine, blues cause you don't care what you do 

Now looka here blues, I wanna talk to you 

You been makin' me drinkin', gamblin', and stay out all night too 

Now you got me to the place, I don't care what I do 

Yeah now blues, I wanna have a little talk with you 

Now I believe you've been drinkin' moonshine, blues cause you don't care what you do 

Yeah now blues, why don't you give poor Bill a break? 

Yeah now blues, why don't you give poor Bill a break? 

Now why don't try to help me to live, instead of tryin' to break my neck? 

 

 

https://youtu.be/exutWZUTl44
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Big Bill Broonzy - Conversation with the Blues 

https://youtu.be/ICPNdZUJ97I 

 

 

Durante los años que duró esa sed de sangre (el último linchamiento público oficialmente reconocido tuvo lugar en 

1968), ser un músico o artista con cierta fama no suponía ningún salvoconducto. En el libro Seems Like Murder Here: 

Southern Violence and the Blues Tradition, de Adam Gussow, se cuenta esta anécdota de la vida del famoso W. C. 

Handy. En una ocasión en Texas, Handy discutió con un hombre blanco en el pueblo donde ese día hacía parada el 

minstrel show en el que trabaja. La disputa subió de tono y Handy acabó arreándole un puñetazo en la boca a su 

adversario para luego abandonar el lugar de la pelea.  

 

Mientras que Handy desaparecía junto a sus compañeros en el interior del vagón que les servía de caravana, el 

hombre blanco, muy ofendido, fue en busca de una partida de linchamiento con la intención de colgar a Handy de un 

árbol. El jefe de Handy, Frank Mahara, cuando se enteró de lo ocurrido le buscó un escondite en el get-away (la 

escapatoria), un compartimento secreto baja las tablas del suelo del carromato, ideado para este tipo de situaciones.  

Cuando la turba llegó donde el minstrel show encabezada por el sheriff local, Mahara montó una pantomima 

haciéndose el ofendido y jurando que él mismo habría de retorcer el pescuezo de Handy si se atrevía a volver por allí. 

Finalmente, la turba se dispersó y Handy salvó su pellejo por los pelos. Esa misma noche, el minstrel show salió de 

aquel pueblo sin mirar atrás y sin intención de volver nunca más.  

 

En otro libro, éste de Angela Y. Davis, titulado Blues Legacies and Black Feminism: Gertrude "Ma" Rainey, Bessie 

Smith and Billie Holiday, se da cuenta de la valentía de otra figura fundamental del blues de los primeros años: Bessie 

Smith. En el libro se narra cómo una noche de julio de 1927, durante un concierto que Smith estaba dando en una 

carpa instalada a las afueras de un pueblo sureño, unos encapuchados del Klan entraron en el recinto con la intención 

de boicotear el concierto echando abajo la estructura que sostenía la carpa.  

 

Lejos de amedrentarse, Smith les increpó desde el escenario, con una mano en la cadera y la otra agitando un 

amenazador puño hacia los encapuchados: “¿Qué coño creéis que estáis haciendo? Bajaré a la maldita carpa si es 

necesario. ¡Recogeos las sábanas y salid corriendo!” (What the fuck you think you’re doin’. I'll get the whole damn 

tent out there if I have to. You pick up them sheets and run!).  

 

Abochornados y, quizás, asustados los valientes miembros de KKK giraron sobre sus talones y desaparecieron, 

mientras Smith marcaba los compases para seguir con el show, como si enfrentarse con matones blancos fuese lo 

más común en su día a día. La actitud de Bessie Smith, temeraria y heroica a partes iguales, no era ni habitual ni 

recomendable: todos los negros del Mississippi sabían que en una discusión con un hombre blanco, agachar la cabeza 

y humillarse eran la única alternativa que podía salvarles la vida, y que encontrarse con un grupo de hombres blancos 

en un camino al anochecer podía ser una sentencia de muerte, simplemente por el hecho de estar en el lugar 

equivocado.  

 

La misma Smith cantaba una de esas canciones con letra oculta, en la que se presenta en un sueño como una persona 

en la más absoluta soledad, rodeada de demonios por todos los lados, que le agarran de las manos y le clavan horcas 

(forks); demonios con los ojos inyectados en sangre (eyelash dripping blood) que la persiguían. 

 

 

 

https://youtu.be/ICPNdZUJ97I
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Blue Spirit Blues, de Bessie Smith (1929) 

 

Had a dream last night / That I was dead 

Had a dream last night / That I was dead 

Evil spirits / All around my bed 

The devil came / And grabbed my hand 

The devil came / And grabbed my hand 

Took me way down / To that red hot land 

Mean blues spirits / Stuck their forks in me 

Mean blues spirits / Stuck their forks in me 

Made me moan / And groan in misery 

Fairies and dragons / Spitting out blue flames 

Fairies and dragons / Spitting out blue flames 

Showing their teeth / For they was glad I came 

Demons with their eyelash / Dripping blood 

Demons with their eyelash / Dripping blood 

Dragging sinners / To their brimstone flood 

"This is hell", I cried / Cried with all my might 

"This is hell", I cried / Cried with all my might 

Oh, my soul / I can't bear the sight 

Started running / 'Cause it is my cup 

Started running / 'Cause it is my cup 

Run so fast / Till someone woke me up 

 

Bessie Smith - Blue Spirit Blues 

https://youtu.be/RMDSHbMHry8 

 

 

Un mensaje estaba grabado en el alma de los negros a fuerza de ver los árboles de los caminos llenos de cuerpos 

colgados. Hubo una postal que se envió en 1908 a los habitantes negros de Texas, con intención de amedrentarles. 

La foto muestra 9 cuerpos colgados de un árbol: posiblemente se trate de Jerry Evans, William Johnson, William 

Manuel, "Rabbit Bill" McCoy, Moisés Spellman, Frank Williams, Cleveland Williams y otros dos linchados no 

identificados. El árbol donde están colgados es un dogwood tree (un cornejo, en castellano), árbol icónico del Sur de 

los Estados Unidos, símbolo del renacer y florecer de la nación y protagonista de varios poemas simbólicos. En este 

caso, el poema, por llamarlo de alguna manera, es una advertencia a aquellos negros que osen dudar de la 

supremacía blanca. Los racistas se encargaban de recordarlo permanentemente a las entradas de sus pueblos con 

letreros que decían: Nigger, don’t let the sun set on you (“Negrata, no dejes que el sol se ponga sobre ti”). Una 

advertencia a los negros vagabundos y músicos ambulantes que, de hallarse en la calle a la puesta de sol, esto 

significaría una sentencia de muerte automática. 

 

En una nota de prensa aparecida en el periódico afroestadounidense Chicago Defender en 1922, con el título Don’t let 

the sun set on you here, understand?, se cuenta cómo, después de la paliza sufrida en Miami, Florida, por los 

miembros de la Paul Howard’s Orchestra, se estaban intensificando las agresiones a músicos negros (Race 

musicians). 

 

https://youtu.be/RMDSHbMHry8
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En concreto, se da parte de la agresión sufrida en Norman, Oklahoma, por otra orquesta de músicos negros que iban 

a tocar en la Universidad de Oklahoma y fueron recibidos a pedradas y ladrillazos, teniendo que se ser escoltados por 

algunos alumnos hasta la estación de tren, donde volvieron a su pueblo de origen, Fort Worth, Texas. Estos 

simpáticos pueblos sureños donde se intentaba por medios violentos evitar que personas no blancas (negros, 

hispanos, asiáticos) pudiesen hacer noche, buscar trabajo o, simplemente, estar de paso, recibían el nombre de 

sundown towns (pueblos de la puesta de sol). Las precauciones que debían tomar los músicos errantes se plasman en 

algunas de las canciones de la época, como la famosa Cross Road Blues de Robert Johnson, en la que se explica el 

miedo que sufrían los músicos cuando el sol se ponía (risin' sun goin' down) y se encontraban en medio de ninguna 

parte. 

 

Johnson se lamenta, pues está haciendo auto-stop (tried to flag a ride) y todo el mundo pasa de largo como si no le 

conociesen (Didn't nobody seem to know me, babe, everybody pass me by) y que sólo le queda postrarse de rodillas 

(fell down on my knees) y rogar al señor que tenga piedad de él (Asked the Lord above "Have mercy, now sabe poor 

Bob, if you please"): 

 

Cross Road Blues, de Robert Johnson (1936) 

 

I went to the crossroad, fell down on my knees 

I went to the crossroad, fell down on my knees 

Asked the Lord above "Have mercy, now save poor Bob, if you please" 

Yeoo, standin' at the crossroad, tried to flag a ride 

Ooo eeee, I tried to flag a ride 

Didn't nobody seem to know me, babe, everybody pass me by 

Standin' at the crossroad, baby, risin' sun goin' down 

Standin' at the crossroad, baby, eee, eee, risin' sun goin' down 

I believe to my soul, now, poor Bob is sinkin' down 

You can run, you can run, tell my friend Willie Brown 

You can run, you can run, tell my friend Willie Brown 

That I got the crossroad blues this mornin', Lord, babe, I'm sinkin' down 

And I went to the crossroad, mama, I looked east and west 

I went to the crossroad, baby, I looked east and west 

Lord, I didn't have no sweet woman, ooh well, babe, in my distress 

 

Robert Johnson - Cross Road Blues 

https://youtu.be/J81NobZEdWc 

 

Esta visión de la canción de Robert Johnson se desarrolla en el libro Trouble in Mind: Black Southerners in the Age of 

Jim Crow del historiador del pueblo afroestadounidense y ganador del Pulitzer, Leon F. Litwack. Según otro libro, este 

de Karlos Hill, con título Resisting lynching: Black grassroots responses to lynching in the Mississippi and Arkansas 

Deltas, 1882–1938, la infancia de Robert Johnson también se vio turbada por un linchamiento. Según parece, el 

padrastro de Johnson, Charles Dodd, que era un fabricante de muebles de una cierta fama y prosperidad para ser 

negro, se granjeó la enemistad de algunos blancos envidiosos. En 1911, cuando Robert tenía 2 años, una 

muchedumbre intentó capturarle para colgarle de un poste. Dodd escapó de milagro y huyó a Memphis, donde se 

reencontró con su familia unos años después. La leyenda que se contaba en el entorno familiar acerca de cómo logró 

escapar indicaba que lo hizo disfrazado de mujer. 

https://youtu.be/J81NobZEdWc
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También se ha querido ver este miedo a ser linchado en la canción Hellhoud on My Trail, según se cuenta en el libro 

Seems Like Murder Here. Frases como I gotta keep movin (“tengo que seguir moviéndome”), theres a hellhound on 

my trail (“hay un perro del infierno en mi camino”) harían referencia a esta necesidad del músico vagabundo de no 

parar nunca demasiado tiempo en lugares hostiles para no encontrarse con un grupo de hombres blancos deseosos 

de un poco de diversión (cual hellhounds). 

 

Hellhound on My Trail, de Robert Johnson (1937) 

 

I gotta keep movin : I gotta keep movin 

Blues fallin down like hail : Blues fallin down like hail 

Umm mmmm mmm mmmmmm 

Blues fallin down like hail : Blues fallin down like hail 

And the days keeps on worryin me : theres a hellhound on my trail 

hellhound on my trail : hellhound on my trail 

 

Robert Johnson - Hellhound on My Trail 

https://youtu.be/AXyiv6u6XS8 

 

El nombre de este libro ya mencionado en un par de ocasiones a lo largo del artículo (Seems Like Murder Here) 

procede de un verso de una canción de Charley Patton, Down The Dirt Road Blues, en la que nuevamente se da 

cuenta del peligro que supone para un negro vagar solitario por los caminos y detenerse en algunas regiones (I been 

to the Nation, oh Lord, but I couldn't stay there), pues parece que haya todos los días un asesinato allí (Every day 

seem like murder here). the Nation: Término que se utilizaba en el siglo XIX para referirse a la Nación India, es decir, 

al territorio Indio que se extendía por lo que ahora es el estado de Oklahoma. Hay que recordar que siempre se ha 

especulado con mezcolanza de sangre negra e india de Charley Patton. 

 

Down The Dirt Road Blues, de Charley Patton (1929) 

 

I'm goin' away, to a world unknown 

I'm goin' away, to a world unknown 

I'm worried now, but I won't be worried long 

My rider got somethin', she's tryin'a keep it hid 

My rider got somethin', she's tryin'a keep it hid 

Lord, I got somethin' to find that somethin' with 

I feel like choppin', chips flyin' everywhere 

I feel like choppin', chips flyin' everywhere 

I been to the Nation, oh Lord, but I couldn't stay 

there 

Some people say them oversea blues ain't bad 

(spoken: Why, of course they are) 

Some people say them oversea blues ain't bad 

(spoken: What was a-matter with 'em?!) 

It must not a-been them oversea blues I had 

Every day seem like murder here 

(spoken: My God, I'm no sheriff) 

https://youtu.be/AXyiv6u6XS8


Página | 46                                                CULTURA BLUES. LA REVISTA ELECTRÓNICA                         Número 122 | julio 2021 

 

 

 

Every day seem like murder here 

I’m gonna leave tomorrow, I know you don’t bid my care 

Can’t go down any dirt road by myself 

Can’t go down any dirt road by myself 

(spoken: My Lord, who ya gonna carry?) 

I don’t carry my, gonna carry me someone else 

 

Charley Patton - Down The Dirt Road Blues 

https://youtu.be/cuICVsaxJxc 

 

La huida constante se refleja en el primer párrafo, en el que Patton canta que va a marcharse rumbo a un mundo 

desconocido, que hasta ahora estaba preocupado, pero nunca más iba a volver a estarlo (I'm goin' away, to a world 

unknown / I'm worried now, but I won't be worried long). Se trata de una idea recurrente en aquellos años: Skip 

James vuelve a cantar en 1931 algo similar: me voy, me voy, no volveré aquí nunca más, si voy a Louisiana, nena, 

seguro que me colgarán (I'm going I'm going / coming here no more / If I go to Louisiana mama / Lord Lord they'll 

hang me sure). 

 

If You Haven't Got Any Hay Get on Down the Road, de Skip James (1931) 

 

If you haven't any hay / get on down the road 

Get your habit in your hand mama / Lord Lord get on down the road 

I'm going I'm going / coming here no more 

If I go to Louisiana mama / Lord Lord they'll hang me sure 

If you haven't any hay / get on down the road 

I'm going I'm going / coming back no more 

Hitch up my buggy / saddle up my black mare 

You'll find me riding / mama Lord Lord in this world somewhere 

 

Skip James - If You Haven't Got Any Hay Get on Down the Road 

https://youtu.be/rHrXgd6sqOw 

 

La persecución y la huida formaban parte de esa espiral violenta, al igual que el crimen y el castigo, la soga y el árbol. 

¿Quiénes son verdaderamente los despreciables monstruos que manchan todo lo que hay de bueno en el hombre? 

¿Los criminales, sus jueces, sus verdugos…? B.B. King, que también fue testigo cuando era niño, en Lexington, 

Mississippi, del linchamiento y castración de un muchacho negro que osó aullar como un lobo al paso de una mujer 

blanca, dejó la siguiente sentencia que define perfectamente el sentimiento de los habitantes del Sur y que de paso, 

define el blues como pocas veces se ha hecho: If you live under that system for so long, then it don’t bother you 

openly, but mentally, way back in your mind it bugs you… Later on you sometime will think about this and you wonder 

why, so that’s where your blues come in, you really bluesy then, y’see, because you hurt deep down, believe me, I’ve 

lived through it, I know. I’m still trying tosay what the blues means to me. So I sing about it. “Cuando vives toda su 

vida bajo este sistema, no te preocupa en exceso, pero mentalmente te va machacando... Más tarde, cuando piensas 

en ello y te preguntas por qué, es entonces cuando el blues entra en tu vida y te hiere, créeme, yo lo he vivido. Y 

todavía estoy tratando de explicar qué significa para mí el blues. Por eso canto sobre ello…” 

 

* Artículo originalmente publicado en los números 21 al 24 entre febrero y mayo de 2013

https://youtu.be/cuICVsaxJxc
https://youtu.be/rHrXgd6sqOw
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Entrevista con Luis Eduardo Alcántara  
Sin más preámbulo, entremos de lleno a la charla con nuestro querido, Luis Eduardo Alcántara, colaborador y 

fundador de esta nuestra revista de blues, en el marco del inicio del nuevo ciclo, después de la celebración del 10° 

aniversario. 

 

CB. ¿Quién es Luis Eduardo Alcántara? 

Eduardo. Yo soy un hombre sincero de donde crece la palma. En ratos escritor, en ratos melómano, periodista por 

convicción. Sobreviviente de catástrofes urbanas, históricas y sociales. A veces, sobreviviente de mí mismo. 

 

CB. ¿Desde cuándo y cómo se da tu pasión por la escritura?  

Eduardo. Primero se dio por mi gusto a la lectura. Eso ocurrió en la secundaria, por los libros clásicos que nos dejaban 

leer: Salgari, Poe, Verne, Dickens, Exupéry. Normalmente eran libros condensados acompañados por imágenes y 

dibujos. Antes, de niño, leía mucho lo que publicaban editoriales como Novaro y Posada. Eran libritos fantásticos.  

También historietas como Tradiciones y Leyendas de la Colonia. Un hecho importante fue descubrir la narrativa de 

autores mexicanos como Juan Rulfo, Juan José Arreola, pero sobre todo José Agustín. "La Tumba" fue una novela que 

me abrió de golpe horizontes insospechados de escritura. Allí nació el interés de escribir cosas que sucedían en mi 

entorno. 

 

CB. ¿En cuántos estilos o géneros has incursionado dentro tu trayectoria?  

Eduardo. Te comentaba que soy periodista de profesión. Estudié Ciencias de la Comunicación en la UNAM (ENEP 

Acatlán, años ochenta), así que la mayor parte de mi trayectoria he ejercido el periodismo. 
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Por ende, los géneros que le son afines: el reportaje, la entrevista, el artículo de opinión, la nota informativa, pero 

sobre todo la crónica, que es mi género favorito. Una buena crónica debe llevar elementos literarios, además de un 

lenguaje depurado, descriptivo. "Los Bandidos de Río Frío", de Manuel Payno, por ejemplo, no solo es una perfecta 

novela histórica, sino que también es una crónica monumental de la vida en México en la recta final del siglo XIX. 

Ocurre lo mismo con las novelas y reportajes de Ricardo Garibay o de Gabriel García Márquez, son crónicas literarias 

muy ricas por el manejo del lenguaje y las imágenes que proyectan. 

 

CB. Sabemos de la reciente publicación de tu libro: “Desfiladero: Minificciones en Cascada”, ¿qué nos puedes 

hablar de él y su contenido?  

Eduardo. Claro, es mi tercer libro. Mi gusto por la narrativa breve nació de leer la obra de autores como: Agustín 

Monsreal, Juan José Arreola, Ramón Gómez de la Sena y Sergio Golwarz, por mencionar solo algunos, además de que 

actualmente, el gusto por la minificción vive una explosión fabulosa en muchas partes del mundo.  

 

Debido a eso, el "Desfiladero" fue pensado para incluir solamente nanoliteratura, es decir, cuentos brevísimos que en 

su mayoría no superan la media página del libro, y cuya frontera narrativa se pierde entre la microficción, el aforismo, 

la sentencia y la greguería. La intención fue jugar con la realidad valiéndome del intertexto, y por supuesto, provocar 

constantemente el asombro del lector.  

 

Ahorita estoy viendo la posibilidad de colocarlo en algunas librerías independientes, pero quien desee adquirir un 

ejemplar puede contactarse conmigo, a la página de Facebook: 

https://www.facebook.com/luiseduardo.alcantara.353, o bien, al correo electrónico: 

luiseduardoalcantara213@gmail.com 

 

CB. ¿Te gustaría compartirnos una de tus minificciones del libro?  

Eduardo. Esta, por ejemplo, se titula… 

La transformación 

Se paró frente al espejo del baño y comenzó a retirar cuidadosamente la jabonadura de su rostro. Con mano experta, 

se fueron con ella los bigotes entrecanos, la barba espesa y las patillas. Con la cara otra vez limpia, vio frente a sí a un 

hombre nuevo, casi un jovencito, libre del paso de los años que extrañamente se habían acumulado. La voz de 

Gabriela, su madre, lo devolvió a la realidad. - ¡Hey, no hagas nada todavía! Hablaron de la escuela para avisar que 

representarás de nuevo a Maximiliano… 

 

CB. Platícanos de tus reconocimientos en esta faceta como escritor.  

Eduardo. En el aspecto literario gané el Premio El Nacional de Crónica para jóvenes escritores en 1991. En el 2000 

Mención Honorífica en el concurso de relatos Sábado Distrito Federal. El reconocimiento me lo dio un escritor ya 

fallecido a quien admiré mucho, Alejandro Aura. En el 2016 gané el Primer Lugar del Segundo Torneo de Historias 

Mínimas "José Mayoral", en un evento desarrollado en Coyoacán, en el que tuve la fortuna de que me acompañaras 

(María Luisa).  

 

También recordarás que este equipo de Cultura Blues, del cual formamos parte, obtuvo hace tiempo la Beca 

Edmundo Valadés para Revistas Electrónicas Independientes, lo que también es un hecho digno de resaltar. En mi 

faceta como periodista también he recibido algunos galardones, por ejemplo el Segundo Lugar de Entrevista, en el 

Certamen Nacional de Periodismo Juvenil en 1992, y mención honorífica en el Concurso Objetivo de Periodismo, 

también por esas fechas. 
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CB. También sabemos de tu reciente reconocimiento como ‘Auténtico Baluarte del Rock Mexicano’, ¿qué nos 

puedes comentar al respecto?  

Eduardo. Se trata de un reconocimiento que periódicamente organiza la Enciclopedia del Rock Mexicano, a través de 

su director, Arturo Lara Lozano. En este año pandémico tuve el honor de recibir el diploma y la medalla, con los 

cuales se reconocen las tres décadas de labor ininterrumpida difundiendo también a grupos mexicanos, discos, 

grabaciones y entrevistas, en el difícil panorama que rodea al rhythm and blues, rock, pop y blues nacional.  

 

Mi primera nota la publiqué en la revista Conecte, en 1988, y no he parado. Destaca la columna que tuve en Editorial 

Contenido en la segunda decada de los años noventa, comentando discos y haciendo crítica musical, y por supuesto, 

los diez años que llevo como parte del staff de Cultura Blues. 

 

CB. Aprovechando el momento, ¿Desde cuándo y cómo se da tu gusto por el blues?  

Eduardo. Surgió desde muy niño, con grupos "blancos" aunque yo no sabía identificar el género como tal. En 1978 

descubrí el disco "John Mayall with Eric Clapton. Bluesbreakers", y la atracción fue inmediata. Sin embargo, el 

verdadero hechizo ocurrió al asistir a los primeros festivales de Blues en México, y presenciar en directo la actuación 

de los incomparables maestros afroestadounidenses. Cuando entré al CCH Azcapotzalco pude conseguir mis primeros 

discos lps, y entre ellos hubo varios del viejo country blues de pre guerra. Desde entonces, esa vertiente de blues 

rural es mi favorita, la considero muy honesta y emocionante. 

 

CB. ¿Qué significa el blues para ti?   

Eduardo. Significa amigo, confidente, atracción, vicio, meta, confín, aventura, poesía, música, madrugada, mujeres, 

discos, hallazgos. Es una etapa de mi vida que siempre está comenzando. Es una pócima maravillosa encerrada en 12 

compases. El blues nunca te traicionará, aunque en su raíz hable de traiciones. El blues siempre te hará volar, aunque 

en su conformación no exista ningún alucinógeno. El blues, de alguna manera, es la voz oscura del alma humana. Un 

poco como el fado, un poco como el tango. 
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CB. ¿Cuáles consideras tus principales ídolos en el blues?  

Eduardo. Todos están muertos y dejaron de grabar hace muchos años: Elmore James, Magic Sam, Muddy Waters, 

Willie Dixon, Big Walter Horton, Freddy King, Valerie Wellington, Robert Nighthawk, Big Mama Thornton, Sonny Boy 

Williamson No. 2, R.L Burnside, Magic Slim, Eddie C. Campbell. Pero en materia de blues rural, admiro a mucha más 

gente: Memphis Minnie, William Harris, Robert Johnson, Son House, Henry Thomas, Barefoot Bill, William Moore, 

Charley Jordan, Blind Blake, los Mississippi Sheiks, Sleepy John Estes, Rossy Mae Moore, Tampa Red, Big Bill Broonzy, 

Casey Bill Weldon, Kokomo Arnold, Bo Carter, en fin ¡son muchos! 

 

CB. ¿Qué esperanzas o temores tienes en relación al futuro del blues?  

Eduardo. El blues siempre ha sido una música de élite, tanto para la gente que le gusta y lo colecciona, como para 

quienes deciden interpretarlo. Siempre ha ido a contracorriente, y así ha logrado sobrevivir. Parte de su esencia es 

ser clandestino, underground. Pienso que este panorama azaroso continuará, sin que ello signifique su muerte, o un 

boom que lo catapulte hacia las grandes audiencias.  

 

A la par de los músicos veteranos, o de los puristas empedernidos, siempre aparecerán jóvenes bisoños que lleven en 

su sangre el gérmen del blues, y lo perpetúen, a su manera, a su estilo, o de acuerdo a los tiempos que les tocó vivir. 

Del apoyo oficial en los medios de comunicación, o en los aparatos gubernamentales, mejor ni hablamos, no existe. 

Todo se remite a una labor independiente, casi por amor al arte, que hacemos muchos de nosotros. 

 

CB. ¿Cuáles son tus proyectos a corto y mediano plazo? 

Eduardo. Mis proyectos son iguales a corto y mediano plazo, es decir, seguir viviendo para lo que me gusta, que es el 

arte, la escritura y la música.  Posiblemente saque un nuevo libro de ficción para finales de este año, o comienzos del 

otro. 

 

CB. ¿Qué nos puedes comentar acerca de tu experiencia como colaborador en Cultura Blues?  

Eduardo. Que ha sido un proceso de vida muy enriquecedor. Siempre el estar en un proyecto informativo desde sus 

inicios, implica un reto. El ver cómo va creciendo, cómo va adquiriendo forma, cómo va cambiando, es muy 

emocionante, porque cuando se logra esto, uno va cambiando también, junto con él. Y qué mejor que este proceso 

se relacione con una de las grandes pasiones existenciales, que en este caso es la música de blues. Yo estoy muy 

contento y orgulloso, de formar parte de él. 

 

CB. ¿Algún mensaje para los lectores o seguidores de Cultura Blues?  

Eduardo. Que nunca abandonen sus sueños, sus metas particulares, ese "olvidado asombro de estar vivos", como 

decía Octavio Paz. La vida es larga y además no importa. Lo relevante es estar aquí y ahora. 

 

CB. ¿Algo más qué agregar? 

Eduardo. Solamente darte las gracias, María Luisa, por el apoyo que siempre nos brindas a los que nos movemos en 

este pequeño universo musical y artístico del Valle de México, y otros puntos de la república. También por supuesto, 

mandar un afectuoso saludo a los lectores de esta incomparable revista electrónica.  

 

¡Sean felices! 
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Huella Azul 
Brian Flynn 

 

María Luisa Méndez 

 

 
 

 

El artista de corte internacional Brian Flynn, originario de Colorado Springs, con residencia actual en Cabo San Lucas, 

Baja California Sur, México; ha recibido un reconocimiento importante como gran guitarrista, por sus actuaciones con 

nombres importantes de la industria musical del rock y blues como: Sammy Hagar, Carlos Santana, Jeff Beck, Ralph 

Dinosaur and The Fabulous Volcanoes, Loverboy, Molly Hatchet, The Southern Rock Allstars, The Marshall Tucker 

Band, The Drifters, The Platters, Gatemouth Brown, Son Seals, Delbert McClinton y Gregg Allman; entre muchos 

otros. 

 

Entrevista con Brian Flynn 

CB. ¿Cómo se autodescribe Brian Flynn?  

Brian. Nací el 21 de Enero de 1957, soy originario de Colorado Springs, CO. Hijo de un coronel del ejército de Estados 

Unidos. Viajé demasiado cuando era niño por el trabajo de mi padre, incluyendo 3 años en Europa. Empecé a tocar 

guitarra en 1972, cuando tenía 15 años. Pase tiempo en la Universidad como profesor, enseñando psicología e 

historia. También trabajaba como un psicoterapeuta para criminales violentos. Pero la música siempre fue mi primer 

amor y lo he desempeñado a lo largo de 49 años. 

 

CB. ¿Desde cuándo y cómo se da su introducción en el blues?  

Brian. Mi primera experiencia con el blues fue de la misma manera que muchos de los jóvenes de mi generación, con 

la invasión del Rock Británico que comenzó con los Beatles en 1964. Ellos no fueron una banda de blues, pero fueron 

los que me llevaron a Eric Clapton, Peter Green, Rory Gallagher, y eventualmente a los Allman Brothers del profundo 

sur de Estados Unidos.  
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Ellos fueron los artistas que adoptaron el blues de parte del Sur de Estados Unidos. Esos artistas me llevaron al Delta 

Blues y al Southern Blues. También mi padre era un gran fanático de la música country y como fui tocando más, fui 

descubriendo las similitudes entre el nacimiento del blues y el country de la música, la cual se originó en los campos 

durante la esclavitud en Estados Unidos. Robert Johnson, Son House etc. Esto me llevó al más urbano, al blues 

eléctrico: Howling Wolf, Willie Dixon, T. Bone Walker, Elmore James, Albert King y Muddy Waters. 

 

CB. ¿Qué significa el blues para ti?  

Brian. El blues es universal, es para todos, todos sufrimos la misma miseria y dolor en nuestras vidas, la pérdida de 

amor, la muerte, rechazo, problemas financieros, así como la alegría. Los antiguos egipcios tenían el blues y nosotros 

también. 

 

CB. ¿Cuáles consideras son tus principales ídolos en el blues?  

Brian. Allman Brothers, Albert Collins, Rory Gallagher, Peter Green, Robert Johnson, Eric Clapton, Albert King, Freddie 

King, Muddy Waters… ¡Dios mío, la lista es larga! En lo personal me encanta el sonido del slide en la guitarra, este es 

mi favorito para escuchar y tocar. 

 

CB. ¿Cómo defines tu estilo musical? ¿En qué consiste tu repertorio?  

Brian. Southern Blues es realmente mi estilo, yo pienso. Pero además, toco Rock, Blues y Country. 

 

CB. ¿Qué nos puedes decir acerca de tus grabaciones?  

Brian. El primer disco fue con mi banda de nombre Rockslyde, fue grabado en 1992. He grabado tres álbumes como 

Brian Flynn, un álbum acústico y actualmente estoy trabajando en uno nuevo de blues. Todos mis CD’s tienen 

variedad de estilos de música. Rock, Blues y Country, que incluye ritmos latinos, pero todos tienen algo de blues. 

También he contribuido con y/o he sido miembro de varios proyectos, tales como: The Flynn/Johnson Project (El cual 

fue grabado en Muscle Shoals, Alabama, en el estudio del famoso productor y músico del Salón de la Fama, Jimmy 

Ray Johnson. The Brian Flynn Allstars que fue formado por ex miembros y actuales de Lynyrd Skynyrd, Blackfoot, 

Molly Hatchet, Skinny Molly, Etta James, Patti LaBelle, The Rossington Band y Radio Tokio. 

 

CB. ¿Qué motivó tu viaje y estancia en México?  

Brian. En 1993, mi gerente de la compañía donde laboraba me envió a México en un tour. ¡México me encanto de 

inmediato! La gente, la cultura, la forma de vida. Y bueno 28 años después, aún sigo viviendo en Los Cabos, BCS. 

México, me encanta. Mi más reciente visita a la Ciudad de México, fue para asistir al evento de entrega de 

‘Galardones de la Enciclopedia del Rock Mexicano’ del Sr. Arturo Lara Lozano, y para atender algunos proyectos que 

vamos a realizar próximamente. 

 

CB. ¿Cuáles son tus proyectos a corto y mediano plazo?  

Brian. Tengo varios proyectos; como grabar algunas canciones originales, composiciones de mis amigos, David 

Cameron y Christian Wolf. Así mismo trabajar en una colaboración musical con Digital Charang, ser parte de Digital 

Tapes y trabajar en proyectos con Damián Martínez. Tengo algunos Festivales de Blues en puerta, unos de forma 

virtual y otros presenciales, como el de La Salina en Baja California con mi amigo Miguel Korsa y el proyecto de Blues 

Against Hunger (Blues Contra el Hambre). También, algunos eventos en Los Cabos para torneos de pesca. Si todas las 

cosas mejoran con la pandemia, podremos viajar y tocar en Estados Unidos y Canadá como cada año lo hemos hecho. 

 

CB. ¿Nos puedes compartir algún video de tus actuaciones?  

Brian. ¡Por supuesto! Brian Flynn Band - Angel Of Mercy (https://youtu.be/jgF53LRKepI) 

https://youtu.be/jgF53LRKepI
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CB. ¿Quiénes te acompañan en tu banda actual?  

Brian. Yo toco con muchos músicos diferentes, me gusta mucho explorar nuevos ritmos y compartir escenario con 

otros músicos, depende mucho del país donde toque o del tipo de evento al que asista. Sin embargo, mi alineación 

oficial es: Carlos Serrano Villalobos (guitarra), Luis Corro (batería), Marco Estrada (bajo) y yo en voz y guitarra. Pero 

regularmente comparto escenario con mis amigos, Jay Johnson (Blackfoot, Skinny Molly), Mike Kelly (BTO), Mike 

Estes (Lynyrd Skynyrd, Skinny Molly), David Stone (Ritchie Blackmore´s Rainbow), y muchos más. En la Ciudad de 

México he tenido el honor de tocar con grandes maestros y amigos. Y estaré por siempre agradecido con mis 

queridos amigos, Armando Molina Solís y René Vidal, quienes me abrieron las puertas de muchos lugares. 

 

 

 
 

 

CB. ¿En dónde podemos seguirte en redes sociales para conocer de tus actividades?  

Brian. En mi Facebook personal: Brian Flynn, mi pagina de Facebook: Brian Flynn Band Official. 

 

CB. ¿Qué esperanzas o temores tienes en relación al futuro del blues?  

Brian. Realmente no me preocupa el futuro del blues. Yo estoy de acuerdo con lo que dice Billy Gibbson: “El Blues 

nunca pasa de moda”, a veces disminuye un poco pero alrededor de cada 10 años resurge a la popularidad, el blues 

es tan universal. Es genial ver que el blues este presente en todas partes del mundo. 

 

CB. ¿Algún mensaje a los lectores y seguidores de Cultura Blues?  

Brian. Es increíble ser parte de esto en mi casa adoptiva que es México. Muchas gracias a todos por la oportunidad de 

tocar para ustedes y espero verlos pronto. Continuen apoyando el blues, todos estamos juntos en esto, 

particularmente durante y después de la pandemia. 

 

CB. ¿Algo más que agregar?  

Brian. Muchas gracias a la revista Cultura Blues por compartir el amor por el blues.
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Las Teclas de Oro 
 

Eugene Carrier 
 

Omar Ramírez O. 
 

 
 
 
Esos grandes músicos de Blues que pocos conocen. Sesionistas como Eugene Carrier  

 

Este espacio que estoy construyendo me gustaría que fuera muy amplio y que diera pie a hablar del Blues desde 

distintos ángulos. Si bien Las Teclas de Oro es una columna dedicada a tecladistas de Blues, quisiera no solo hacerlo 

desde la perspectiva de las estrellas; de los ‘Blueseros Famosos’. Esos pianistas y organistas de Blues 

contemporáneos y clásicos que por diversos motivos lograron destacarse y consiguieron convertirse en figuras 

influyentes que muchos seguimos.  

 

Pero, ¿Y qué con esos tecladistas no famosos, esos músicos que no lograron consolidar una carrera solista exitosa? 

Los que no pudieron armar un circuito de trabajo estable y con un cierto reconocimiento.  Porque siendo objetivos, el 

Blues poco tiene que ver con la fama y la celebridad.  Ray Charles y Jerry Lee Lewis son la excepción de la regla.  

 

Normalmente el Blues, el verdadero Blues, no goza de atención mediática; ni siquiera de reseñas en Wikipedia. El 

Blues que se toca en las capitales del mundo suele carecer de reflectores y de difusión. Así funciona. Hay otros estilos 

musicales más comerciales. A todo el mundo le gusta el Blues, pero conseguir cierto reconocimiento en el “ambiente” 

y en la industria musical gracias este género es todo un reto.  

 

Pensando en esos grandes músicos expertos en el Blues pero que son poco conocidos se me viene a la mente un 

tecladista que escuché por ahí en los años 90 llamado: Eugene Carrier (1946-1997). Supe su nombre porque así venía 

acreditado en un disco en vivo de B.B. King: “Live at San Quentin” editado en 1990.  
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Eugene fue músico de la leyenda del Blues entre 1987 y 1991. Desafortunadamente, no fue requerido para los 

albumes en estudio de B.B., solo para ciertas giras y shows en vivo. Participando del mencionado “Live at San 

Quentin” y en el video B.B. King Blues Session de 1987 (al lado de otras superestrellas como: Etta James, Stevie Ray 

Vaughan, Albert King y Eric Clapton, entre otros).  

 

Un tecladista con un gusto exquisito tanto para la potencia y soul en el Hammond B3, como para la elegancia y 

destreza en el piano. Un gran músico que sabía muy bien el arte de acompañar y de enriquecer los huecos y espacios 

de un Blues, más tratándose de escoltar al mismísimo Rey. Pero, ¿Y quién es Eugene Carrier? 

 

Es difícil obtener información sobre él; parece haber nacido en New Orleans, aunque se le relaciona más como un 

músico de Texas, específicamente de Houston. Urgando un poco en diferentes fuentes, es posible averiguar que 

Eugene participó en diversos grupos de Blues en Texas en los 70 hasta que tuvo la oportunidad de acompañar a 

importantes exponentes del género en los años 80 como Lightning Hopkins y el mismísimo Albert King. Después, 

como mencionamos, estaría al lado del Rey B.B. King.  

 

B. B. King - When It All Comes Down 

https://youtu.be/M8Iyh68-dNI 

 

Quizás haya quien piense que músicos como Eugene Carrier al haber tenido la oportunidad de tocar con grandes 

estrellas del Blues tendrían más relevancia curricular. Pero justo esta situación es la que me parece importante 

resaltar: Los músicos de sesión en el Blues. Esos músicos que un día están tocando con Bobby Rush y otro en un 

pequeño bar de Chicago.  ¿Acaso importa? La vocación requerida para ser un músico de Blues va más allá de las 

personalidades famosas con las que se toca. El Blues necesita todo del músico.  

 

No hay negociaciones. No hay medias tintas. O tocas Blues o no lo tocas. Y no siempre las cosas van a a ser exitosas. 

El contexto que rodea esta música es adverso. La noche, las adicciones, las emociones fuertes; las pasiones. Tocar 

Blues de verdad y por décadas implica eso. Ser músico de sesión y de Blues, va a exigir, además de un alto grado de 

expertis en el género, saber muy bien Interpretar, acompañar, e incluso mostrar un perfil bajo cuando es necesario. 

Aunque tu nombre no aparezca en los créditos. Así funciona, y no se trata de ponernos lastimosos, así es ser músico 

de Blues, no se actúa desde la comodidad. You got the Blues, Right?  

 

Por todo ésto, quiero homenajear a esos músicos que han acompañado a los grandes exponentes del género que en 

ocasiones su destreza y conocimiento musical son de altísimo nivel, pero que por alguna circunstancia sus nombres 

no destacaron. No obstante, la música queda. Gracias a todos ellos. ¿Qué sería del Blues sin ese bajista de B.B. King, o 

sin ese organista de Albert King, o aquel baterista de Buddy Guy, o el bajista de Koko Taylor…?  

 

Les recomiendo, pues, darse un clavado al álbum “Live at San Quentin” de B.B. King y dediquen especial atención al 

magnífico trabajo de Eugene Carrier. 

 

B.B. King - Never Make A Move Too Soon (Live at San Quentin) 

https://youtu.be/6FfRo7VC0I0 

 

 
 

 

https://youtu.be/M8Iyh68-dNI
https://youtu.be/6FfRo7VC0I0
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Algunas Notas de Jazz 
 

Norah Jones: Pick Me Up Off The Floor 
 

Roberto López 
 

 
 
 

Hace años, recuerdo el boom que fue el lanzamiento discográfico de la cantante Norah Jones con su álbum, Come 

away with me; este material no solo fue el debut y la carta de presentación para que el mundo la escuchara, también 

fue el momento soñado para ella, que como muchos artistas, llegara el éxito y reconocimiento (ganando 8 Grammy´s 

en la entrega No. 45 de estos premios) por el éxito del álbum. 

 

Tras haber sido una llama incandescente en el 2003, muchos se preguntaron, qué vendría después con esta cantante. 

Lo que vino fueron, 6 materiales que la han posicionado como una de las artistas con reconocimiento internacional y 

múltiples colaboraciones como con: Foo Fighters y la canción Virginia Moon, para el disco, In your Honor, del 2005; 

Bell & Sebastian con la pieza Little Lou, Ugly Jack, Prophet John del disco del 2010, Bell & Sebastian Wright about 

Love; en el Tributo a Jonny Mitchell llamado, River: Johnny Letters; entre otras, yendo por distintos géneros 

musicales; además de incursionar en el cine y la televisión. 

 

Justo el 12 de junio de 2020, año que va a marcar a muchos por lo sucedido mundialmente por la pandemia que aún 

azota a algunos países en el mundo, llega la octava grabación de Norah quien en esta oportunidad nos presenta el 

disco Pick Me Up Off The Floor; material editado por Blue Note Records y Capitol Records. Este álbum presenta 11 

temas cargados de distintos ritmos de los que destacan el jazz, blues, folk, soul y porque no, el góspel. Estos sonidos 

que han hecho que este disco sea considerado como el pináculo de la carrera de Norah Jones. 

 

Al ir escuchando este material, noté en esta pieza de nombre, How I weep, un sonido parecido al cuarteto de 

Liverpool. Debido al uso de elementos como las cuerdas y su forma de interpretar la canción. Otro tema que me 

gustó mucho fue Hurts to be alone, ya que suena a un tema de soul mezclado con un toque pop. 
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Norah Jones - Hurts To Be Alone 

https://youtu.be/tOuRquLncss 

 

Norah Jones: Tiny Desk (Home) Concert 

https://youtu.be/o0ZnzboaDSg 

 

 

También podría recomendarles la pieza que lleva por nombre I´m alive, que una persona muy cercana a mi, la 

escuchó y me dijo “Es como si escuchara a Billie Holiday cantando una pieza actual y fresca”. Hay que destacar que 

participan músicos muy importantes de la talla de John Patittucci, Brian Blade, Mazz Swift, entre muchos otros.  

 

 

 
 

 

Sin duda hay que escuchar este material y dejarse llevar por los sofisticados y profundos sonidos que propone la voz 

de Norah Jones, en espera de que nos entregue en futuras ocasiones más de estos brillantes temas. 

 

Norah Jones - Pick Me Up Off The Floor 

https://open.spotify.com/album/3pi6NXntLETosIkAuaZEhW?si=zXFSHOyvQvSA2nt7sc360Q&dl_branch=1 

 

https://youtu.be/tOuRquLncss
https://youtu.be/o0ZnzboaDSg
https://open.spotify.com/album/3pi6NXntLETosIkAuaZEhW?si=zXFSHOyvQvSA2nt7sc360Q&dl_branch=1
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Hábitos Nocturnos 
Rolf Wikström: Ballader Och Bröl 

 

José Andrade Urbina 
 

 
 
 

Camino bajo un cielo de color sepia, 
con un frío que acentúa 

el dolor en la pierna derecha 
mientras mi costado izquierdo te extraña. 

 
Te evoco desde aquí, 

donde surge la palabra 
que cubre tu silencio, donde sueño 

despertar con un poema henchido de soles. 

 

 

 

Rolf Wikström: Ballader Och Bröl (Baladas y Rugidos) 2021 

Los puristas el blues dicen que para escuchar un buen blues hay que estar en Chicago, y por supuesto debe ser 

cantado en inglés. En eso… yo no estoy de acuerdo, y aquí en nuestro México tenemos muchos ejemplos de bandas 

de blues que cantan en nuestro idioma, desde el clásico disco en vivo, Azul y Rojo, de la banda Real de Catorce, para 

mi gusto de lo mejor del blues producido en nuestro México. 

 

Por eso me da mucho gusto cuando al buscar entre mis cds el que voy a recomendar para Cultura Blues me llevo 

muchas sorpresas, primero al darme cuenta hasta donde ha extendido el blues sus dominios, y más gusto me da 

cuando al escuchar el cd, que es cantado en su idioma local. Este mes nos vamos hasta la fría región de Estocolmo 

Suecia. Con un cantante, guitarrista y compositor de blues, me refiero a Rolf Wikström. 
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Rolf “Roffe” Julius Wikström 

Nace el 5 de abril de 1949 en Estocolmo, Suecia y es uno de los cantantes y guitarristas de blues más conocido en ese 

país. Además de la música, tiene una licenciatura en geografía cultural y economía. Wikström creció en condiciones 

sencillas en Estocolmo, la primera vez que escuchó blues fue cuando vio un programa de televisión en 1961 donde 

aparecía el pianista y cantante estadounidense, Champion Jack Dupree.  

 

Casi al mismo tiempo Rolf le pidió prestada una guitarra a un tío y comenzó a ensayar el solo lo que había escuchado, 

después aprendió a afinar su guitarra y con un libro de texto de música empezó a tocar melodías. Tiempo después 

compró su primera guitarra, una Fenton Veil, y luego una Levin 325 semi acústica. Tenia 20 años cuando empezó a 

tocar con algunos amigos en pequeñas fiestas y eventos, para 1972 ya tenia su primer grupo y se presentaba en 

algunos festivales, en ese año hizo su primera grabación, un sencillo de dos canciones.  

 

En 1975 graba su primer disco, a finales de los 70 la banda de Rolf Wikström era utilizada con mucha frecuencia como 

banda de acompañamiento para los músicos y grupos que llegaban y hacían gira por Escandinavia, sobre todo para 

los artistas de blues estadounidense que estaban de visita. Rolf estuvo de gira al lado de músicos como: Albert 

Collins, Charles Brown y Ray Brown. 

 

Ballader Och Brol 

El cd que recomiendo consta de 10 tracs: 1. Klass Klass Klass; 2. Andra Sidan Viken; 3. Hela Mitt Liv; 4. Så Skönt, Så 

Skönt; 5. Det Kunde Blivit Bra; 6. Det Svåraste Jag Nånsin Gjort; 7. Få Ordning På Mitt Liv; 8. Ännu En Natt; 9. Ett 

Enskilt Rum På Sabbatsberg; 10. Bara Ta Det Lugnt. 

 
Inicia con un blues rock, Klass Klass Klass, que me hace recordar al Led Zeppelin 1 y 2, su inicio es pesado, es un tema 

con mucha energía y la guitarra de Rolf va al ritmo de la canción. Andra Sidan Viken, es un blues con sabor a boogie, 

la guitarra predomina a lo largo de la canción. Hela Mitt Liv, es un blues pausado con un muy buen solo de guitarra. 

Un blues con mucho ritmo y con una muy buena armónica y guitarra, hacen de este tracK, Så Skönt, Så Skönt, uno de 

los mejores del disco. Det Kunde Blivit Bra, una balada blues, con un teclado de fondo y la guitarra de Rolf con mucho 

sentimiento. Det Svåraste Jag Nånsin Gjort, es una pieza donde la voz de Rolf le imprime un especial sentimiento a la 

canción y su guitarra lo afirma, el teclado de fondo lo acompaña.  

 

Få Ordning På Mitt Liv, es otro blues con mucho sabor a rock, aquí Rolf se siente mas suelto y su guitarra suena 

mejor. Ännu En Natt, resulta ser una balada con mucho ritmo y unos coros de fondo que se complementa con la voz 

áspera, pero de mucho sentimiento al igual que la guitarra de Rolf. Ett Enskilt Rum På Sabbatsberg, un blues lento 

que hace que se luzca la voz de Rolf, el teclado de fondo que poco a poco sube su volumen, la guitarra sacando notas 

lastimeras. Son 7 minutos de lo mejor. Bara Ta Det Lugnt, la armónica marca el ritmo, una muy buena voz femenina 

se mezcla con la ruda voz de Rolf y hacen un gran final. 

 

Rolf Wikstrom y su cd: Ballader Och Brol (Baladas y Rugidos), es un muy buen disco, Rolf nos demuestra que domina 

muy bien la guitarra, su voz, a veces ruda y áspera, pero también a veces muy suave. Este álbum nos demuestra que 

hay blues para rato en Suecia. 

Y como siempre, pásenla bonito, nos leemos la próxima edición. 

 

Ballader Och Brol 

https://open.spotify.com/album/3F08GwP47k201Ohls0KjpG?si=ZMLPa_PyS9ent6GRm3mowA&dl_branch=1 
 

https://open.spotify.com/album/3F08GwP47k201Ohls0KjpG?si=ZMLPa_PyS9ent6GRm3mowA&dl_branch=1
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Recomendaciones 
Novedades julio 2021 

 

José Luis García Fernández 
 

En esta edición tenemos 16 recomendaciones de cd’s de blues y géneros afines, principalmente publicados en fechas 

recientes; con el objetivo de seguir abriendo opciones para escuchar nuevas propuestas de músicos tradicionales y 

contemporáneos, e incluso de artistas que incursionan en el mundo de las grabaciones.  
 

 

 

 

 
Rogue Johnsen Project 

 
Muddy Gurdy 

 
Trainman Blues 

 
Cristina Vane 

 
Jarkka Rissanen & Sons of the Desert 

 
Rosedale Junction 

 
Dr. Helander & Third Ward  

 
Oliver Wood  

 
Guy Davis 

 
Johnny Rawls 

 
Reverend Freakchild 

 
EB Davis 

 
Dexter Allen 

 
Donna Herula 

 
Tia Carroll 

 
Rob Stone 

 

 

https://open.spotify.com/playlist/7aN3lPOsyYksbSxiLGPgLH?si=06df7f3e59354deb 

https://open.spotify.com/playlist/7aN3lPOsyYksbSxiLGPgLH?si=06df7f3e59354deb
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La Poesía tiene su Norma 
 

¿Cómo me atreví? 
 

Norma Yim 
 

 

 

Observó tus fotos, veo tu sonrisa, miro tu físico,  
tu aspecto... y me pregunto una cosa... 

¿Cómo pude andar con semejante cucharacha? 
 

¿Cómo me atreví?... solo hay una explicación... 
Mi estado de ánimo necesitaba en ese momento calor. 

 
Pasaste tú, con cara de seductor y cuerpo de galán de 

televisión, y abusaste de mi condición,  
abusaste de mi frágil corazón... 

 
Pues en ese momento así te vi. Ahora ya pasado el 
tiempo, te he dejado, miro tus fotos y me da pena,  

me da vergüenza. 
 

Pues en vez de cara de seductor, tienes cara de sapo 
aplastado y en vez de cuerpo de galán de televisión, 

tienes cuerpo de pollo desplumado con panza de 
pulquero en toda su extensión. 

Pero no importa lo feo o lo guapo, 
lo alto o lo chaparro...  

Ni tampoco importa el color...  
Ni lo flaco ni panzón... 

 
Lo que importa es lo miserable que te portabas y lo mal 

que me tratabas... 
Las decepciones que me dabas, yo venía pasando de una 

mala relación. 
Pero contigo, me acabé de titular. 

 
Hoy me doy cuenta qué fortalecida debe estar la 
seguridad, el alma y el ser de un individuo, ya sea 

hombre o mujer, para que no te estafen tu mente ni 
seduzcan ciegamente tu corazón. 

 
Por ello digo puntualmente... 

¿Cómo me atreví? 

 

Música de fondo: Del sur por Vargas Blues Band 

 

https://www.culturablues.com/category/la-poesia/ 

https://www.culturablues.com/category/la-poesia/
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