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Editorial 
 

Blues: amigo por siempre 
 

José Luis García Fernández 
 
 

 
 
 

Para la segunda edición de cada año, la del mes de febrero, hemos tratado el asunto del amor y amistad como 

valores entendidos hacia el género que nos apasiona, hacia el blues. Y en esta no será la excepción, lo haré con la 

siguiente minificción: Blues: amigo por siempre. “La música y en especial el blues para muchos de nosotros, es el 

alimento del alma de cada día. Y sus adeptos, por consecuencia son también nuestros mejores aliados, nuestros 

mejores amigos, aunque hay sus excepciones como en toda regla. A veces para algunos y sus cegados seguidores, no 

han bastado años de camino triste para salir del lodo, atascados en esta ruta, tan simple y gozosa que debe ser el 

transitar por las notas del blues en muchos sentidos, como atento espectador, como músico entusiasta o como libre 

difusor. Es increíble, seguir balbuceando fango en lo que es, propiamente, algo que ha mantenido el interés de muchas 

conciencias, más allá de irreverencias y críticas sórdidas sin ton ni son. Seguimos nuestro camino, libres de esas 

incoherencias de algún descocado que no haría, en caso de que existiera, más que seguir empañando una escena que 

no acaba de madurar por ese tipo de acciones. Entretanto, insisto, lo mejor será continuar caminando de la mano de 

nuestro amigo por siempre… el blues”. 

 

El contenido del mes amoroso y amistoso, trae consigo comentarios de los protagonistas del cd ‘Nacidos Bajo Un 

Buen Signo V’, artículos acerca de Raúl De la Rosa, Stevie J Blues, Sue Foley, Johnny Tucker, Colin James, Joseph And 

The Velozians, Jon Spear Band, Peter Frampton, The Doors, George Harrison, Jimmy Johnson, The Headcutters, 

Aeroblus, Tony Bennett & Lady Gaga, entre otros. El número se complementa con las “Escuelas del Blues, del campo 

a las aulas’, recomendaciones en video y audio, listas musicales, poesía y mucho más.  

  

¡‘Cultura Blues. La Revista Electrónica’ dejando huella en la historia del blues en México! 
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Huella Azul 
Comentarios de ‘Nacidos Bajo Un Buen Signo V’ 

 

María Luisa Méndez 

 

 

 
 

 

 

Nacidos Bajo Un Buen Signo V, es la quinta edición de la serie de material discográfico de Blues hecho en México 

producido por Cultura Blues.  

 

Aunque propiamente, en esta nueva antología, no solo se han incluido grabaciones producidas en el país, sino 

también tiene a cuatro invitados internacionales, que representan diferentes proyectos de blues y rock, dos de 

Europa: Grecia y España; y dos de Sudamérica: Brasil y Paraguay. 

 

A continuación, tenemos algunos comentarios de protagonistas de las diez pistas, acerca de sus canciones que 

conforman la nueva compilación… 

 

Jimena Segovia (cantante en Jimena Segovia y Sabrosos desde Puerto Morelos, Quintana Roo, México) 

 

CB. ¿Qué nos puedes compartir acerca de la canción, Fall? 

Jimena. Fall nació mientras caminaba por las calles de mi ciudad, estaba en una situación romántica muy curiosa, 

porque aunque ambos nos gustábamos, íbamos dudosos, la melodía apareció en mi cabeza, la grabé y llegando a casa 

la desarrollé.  

 

Se la mandé a Bruno Juárez que la convirtió en una de mis rolas favoritas. Grabamos en el estudio de Paco Paredes, 

extraordinario músico y productor, mi hermano de otra familia. 

  

Los Sabrosos incluyen a Bruno en la guitarra, Wiston Marcos en la batería y a Víctor Gil en el bajo. Esta rolita es puro 

coqueteo, es un ritmo super bailable que siempre me emociona cantar porque permite echarle toda la candela. 
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CB. Compártenos tu punto vista acerca de las compilaciones de Cultura Blues, y en especial de esta quinta edición 

que incluye artistas internacionales. 

Jimena. Para mi las compilaciones de Cultura Blues son una enciclopedia, le permite a los escuchas disfrutar de su 

banda favorita y descubrir nuevas. Son una invitación para sumergirse en el mar azul del blues hecho en México, que 

con esta edición internacional nos abre las puertas a nuevas tierras y corazones. 

 

CB. ¿Qué viene musicalmente para Jimena en este 2022? 

Jimena. Este año para mi está decretado para una nueva producción, traigo mucho blues que necesito plasmar, han 

sido un par de años muy difíciles, afortunadamente y como siempre, estoy rodeada de talentosos músicos que me 

permiten acompañarlos y compartir. Espero poder ir a muchos festivales y viajar a la ciudad (CDMX) a reencontrarme 

con mis Sabrosos. 

 

Soulman Sal (guitarrista, cantante, y armonicista en Uncle Sal desde Ibiza, España) 

 

CB. ¿Qué nos puedes compartir acerca de la canción, South of Memphis? 

Soulman. South of Memphis es una tema original compuesto por mi, sobre una base clásica de blues o boogie rock. 

Se grabó en los Magrana Studios en Ibiza (España), que es donde hemos grabado los tres primeros álbumes de mi 

grupo, Uncle Sal: Little Cabin Music (2015); You Ain’t No Bluesman (2017); y The American Dream (2019). La canción 

hace referencia directa a la vivencias que tuvimos Gabe, el bateria del grupo, y yo, cuando en 2013 hicimos un viaje 

en automóvil desde Nashville hasta New Orleans. La letra habla de experiencias de la vida cotidiana en el estado de 

Mississippi. 

 

CB. Compártenos tu punto vista acerca de participar en un proyecto mexicano, como lo es Cultura Blues, para esta 

quinta edición discográfica. 

Soulman. Es todo un honor poder participar en una iniciativa tan interesante. Además, nos ha dado la oportunidad de 

conocer vuestro trabajo, gracias al interés de nuestro amigo común, Héctor Martínez de Madrid. 

 

CB. ¿Qué promueve actualmente y qué viene para Soulman Sal y Uncle Sal en este 2022? 

Soulman. Para este año, principalmente, estamos presentando nuestro nuevo álbum: Darken My Door, publicado en 

noviembre pasado. Haremos algunos conciertos por España en la medida que sea posible. Tenemos fechas 

confirmadas en Madrid y Valladolid para febrero, y esperamos poder tocar también en Barcelona, País Vasco y 

Galicia. 

 

Blenio (guitarrista y cantante en Blenio Blues desde Carmo Do Paranaíba, Minas Gerais, Brasil) 

 

CB. ¿Qué nos puedes compartir acerca de tu canción, O Pobre e o Rico? 

Blenio. La canción, Los pobres y los ricos, fue compuesta y escrita por mí durante el cambio de milenio. En 2002 fue 

grabada en vivo en una actuación de la banda Urublues y fue parte del CD “Ao vivo e em cores”. La letra habla de las 

diferencias sociales en el mundo. Unos pocos con mucho y la mayoría con casi nada.  

 

La traducción de la letra al español sería algo así: “Se acerca la hora del fin del mundo/El rico nauseabundo retoza con 

el caviar/Mientras los pobres mueren de hambre, los pobres mueren de hambre. Mientras los pobres mueren de 

hambre/Los ricos ya no saben qué comer/La forma en que va esto, no sé hasta dónde llegará/Para lo ricos agua de 

coco y relajación en un SPA/Mientras los pobres mueren de hambre, los pobres mueren de hambre. Mientras los 

pobres mueren de hambre/Los ricos ya no saben qué comer”. 
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En 2019 la grabé en el estudio y fue lanzada la versión definitiva en mi segundo EP “Face” que se puede escuchar en 

la WEB, en plataformas de streaming. La grabación contó con la participación del guitarrista, Guilherme Carneiro, 

Sérgio Ricardo Barbosa al bajo, Ciro Nunes a la batería y fue realizada en el estudio Daum Rec con la producción de 

Blenio Blues y Alan Girardeli.  

 

CB. Compártenos tu punto vista acerca de participar en un proyecto mexicano, como lo es Cultura Blues, para esta 

quinta edición discográfica. 

Blenio. Agradezco y saludo a todos en la revista Cultura Blues. Aprovecho para decir que es un honor ser parte de 

este proyecto, que es de gran importancia para la música, especialmente para el blues latinoamericano. Felicito a 

todos por 10 años difundiendo la Cultura Blues y valorando a los artistas locales e internacionales.  

 

CB. ¿Qué viene para Blenio Blues en este 2022? 

Blenio. El año 2022 comienza con muchas esperanzas de que esta pandemia termine pronto y que podamos 

presentarnos en vivo y llevar nuestro arte a personas de todo el mundo. Les deseo a todos los productores y lectores 

de la revista Cultura Blues un año de gran salud y paz. Que salgamos fortalecidos de esta situación y que el blues sea 

nuestro alivio en los momentos difíciles y nuestra alegría siempre.  

 

¡Larga vida a Cultura Blues! 

 

David Pedraza (guitarrista, cantante y compositor de Serpiente Elástica de Puebla, México) 

 

CB. ¿Qué nos puedes compartir acerca de tu canción, Por las Calles Va Mi Amor? 

David. Compuse la letra y la música durante el encierro de la pandemia (2020). Cuando llevé el tema a nuestra casa 

productora en Puebla Cali Records, la banda terminó los arreglos para lograr una canción melancólica. La temática es 

quizá uno de los temas más recurrentes en el género del blues, que es el desamor. Mirar pasar por la calle a la 

persona que alguna vez fue tu amor y que ya no lo será nunca, fue la idea principal para plasmarla en este blues. 

Participaron en la grabación: Gustavo Ramírez: bajo; Charlotte Nava: batería; David Pedraza; voz y guitarra. Músicos 

invitados, Emiliano Juárez: guitarra; Emmanuel González: armónica; y José Luis García Fernández: teclados. 

 

La letra: Por las calles va mi amor/yo sin destino/compartiendo con los restos/esta dura ausencia. Porque a esa 

mujer/no le importa más/este ajado corazón. Por las calles va mi amor/yo sin estrellas/compartiendo con los 

restos/esta dura ausencia. Porque esa mujer/no le importa más/este ajado corazón. A dónde fue el amor/que nos 

dejó caer/y ya sin ti adonde he ido yo. No vayas a olvidar/que este herido corazón/te amó. 

 

CB. Compártenos tu punto vista acerca de las compilaciones de Cultura Blues, y en especial de esta quinta edición.  

David. Es una labor loable, que nosotros desde Puebla aplaudimos mucho, la difusión por parte de sus colaboradores. 

Revistas como la suya y demás promotores culturales del blues tan autogestivo, merecen nuestro reconocimiento.  

Que en este último acoplado se incluyan grupos internacionales muestran la calidad del disco y las ganas que todas 

las bandas hemos puesto en cada una de nuestras canciones, para dejar un trabajo bastante presentable. 

 

CB. ¿Qué viene para David y para Serpiente Elástica en este 2022? 

David. Si las condiciones lo permiten presentar el quinto disco de la Serpiente Elástica: Es un camino solitario, subirlo 

a las plataformas musicales y presentarlo de la manera que más nos gusta, con conciertos presenciales, por supuesto. 

Salir a tocar a las ciudades donde más les gusta nuestra música y concretar tal vez un concierto en Paraguay. 
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Eliana One Woman Band (guitarrista, cantante y compositora desde Atenas, Grecia) 

 

CB. ¿Qué nos puedes compartir acerca de la canción, Free Birds ‘A song about Latin America’?  

Eliana. Free Birds es la quinta canción de mi último álbum, Prison for Human Souls, lanzado en 2021. Habla sobre el 

espíritu libre de las personas en todos los países de América Latina. Luchan durante siglos contra sus opresores que 

explotan sus tierras, animales, personas y definen la agenda político-económica e incluso cuando las cosas van mal 

tratan de no perder la esperanza, son pájaros libres.  

 

Soy de Grecia, donde la gente enfrenta dificultades similares, por lo que es bueno estar inspirada por el espíritu 

latinoamericano. Free Birds es una canción original escrita y arreglada por Eliana Nikolopoulou “One Woman Band”. 

Fue grabada en un estudio casero de DIY (hazlo tú mismo) en Atenas, Grecia. Thanos Kollias participó en los aplausos, 

George Kollias estuvo a cargo de la grabación, y Lazaros Papageorgiou hizo la mezcla y masterización. 

 

CB. Compártenos tu punto vista acerca de participar en un proyecto mexicano, como lo es Cultura Blues, para esta 

quinta edición discográfica. 

Eliana. Estoy realmente agradecida por darme la oportunidad de participar en su proyecto, entre todos esos artistas y 

por incluir la canción Free Birds ‘A song about Latin America’. Es generoso apoyar a artistas de todo el mundo, 

especialmente en este momento en particular cuando la música en vivo está luchando contra la pandemia, entre 

otras cosas. 

 

CB. ¿Qué viene para Eliana en este 2022? 

Eliana. Bueno, espero que todos tengamos un año mejor, sin coronavirus y encierro, para que podamos volver a 

conciertos en vivo y con más música. 

 

Hernán “Perikles” Campodónico (guitarrista y compositor en Perikles y La Impredecible Blues de la Ciudad de 

México) 

 

CB. ¿Qué nos puedes platicar acerca de la canción, De aquí, de allá? 

Perikles. De aquí, de allá es una canción muy íntima, que habla sobre el hecho de mis raíces y mi presente.  Allá, 

Argentina, aquí, México. El sentimiento de pertenecer a ambos lugares, y tocando el asunto de la patria grande: 

Latinoamérica.  

 

Es una canción que habla sobre la identidad. La autoría me pertenece. Para grabar esta canción, elegí  hacer tomas en 

directo entre batería, bajo y yo tocando la guitarra rítmica. Se hicieron 4 tomas, y seleccioné la tercera. Más adelante, 

sobregrabé el solo de introducción y el principal en el medio. Nico Merkin agregó una guitarra rítmica 

complementaria, solos de respuesta entre versos cantados y la melodía final. El piano se agregó después, en otra 

sesión exclusiva para ello, y por último la voz.  

 

Las sesiones de grabación se realizaron en el estudio de Nelson Sánchez, quien también se encargó de la mezcla y 

masterización, proceso que llevó bastante tiempo dado que junto a él realizamos varias pruebas hasta llegar a la 

versión definitiva. Yo me encargué de la producción artística.  

 

La formación de la banda es la siguiente: Hernán “Perikles” Campodónico: guitarra líder y rítmica; Nico Merkin: 

guitarra y voz; José Luis Sánchez: teclados; Valentino Contreras: bajo; Ignacio Espósito: batería. 
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CB. Compártenos tu punto vista acerca de las compilaciones de Cultura Blues, y en especial de esta quinta edición.  

Perikles. Cultura Blues es un medio sumamente comprometido con la difusión del blues en México, tanto local como 

a nivel global. En ese contexto, no solo se queda con el formato de revista, sino que además realiza diferentes 

actividades, entre ellas el lanzamiento de esta serie de compilados que son una gran plataforma para muchas de las 

bandas del blues en México.  

 

En esta nueva edición, la quinta, se incluyen bandas emergentes de distintos países, lo cual es muy enriquecedor para 

mostrarnos un panorama del nuevo blues a nivel global, y un punto de referencia muy útil en el sentido de ver hacia 

dónde va el blues en la actualidad. Poder conocer propuestas diversas, puntos de vista diferentes, así como estilos, 

composiciones y calidad de grabación. Una gran iniciativa de la que tanto músicos como público en general debemos 

abrevar para retroalimentarnos. 

 

CB. ¿Qué promueve actualmente y qué viene para Perikles y La Impredecible Blues en este 2022? 

Perikles. Como a todos nos ha pasado, la pandemia durante estos dos años ha interrumpido procesos. Perikles y la 

Impredecible Blues no fue la excepción en ese sentido. Sin embargo, el trabajo, la creación y las ganas de seguir 

haciendo siguen, por lo que en este 2022 tenemos pensado, si bien volver a tocar en vivo en algún momento, 

dedicarnos más que nada al estudio de grabación y seguir produciendo canciones.  

 

A fines de enero o en la primera mitad de febrero, saldrá un nuevo sencillo, que junto a “De aquí, de allá” inauguran 

nuestra mudanza al sello Fonarte Latino, con quienes estamos muy orgullosos y satisfechos de trabajar. Hay material 

compuesto incluso para un disco completo. Todo esto se irá grabando de acuerdo a las posibilidades y la idea es 

sacar, cuando menos, un EP para fines de año, quizás LP si dan las posibilidades de hacerlo.  

 

Tampoco descartamos el hecho de ir sacando canciones en formato sencillo a lo largo del año. Yo soy muy ansioso… 

si tengo una canción grabada y lista para salir, no sé hasta qué punto me podría aguantar para guardarla en el freezer 

hasta tener un disco completo. Así que veremos, en decisión consensuada tanto con Fonarte Latino como con la 

banda y Nelson Sánchez, mi co-productor, como encararemos este año, armar un formato y un plan de trabajo. Pero 

que vamos a estar en acción trabajando y produciendo nuevo material, eso es un hecho…Por algo, nos llamamos la 

“Impredecible….”. 

 

Juan Carlos Cortés (guitarrista, cantante y compositor de JC Cortés Band de Morelia Michoacán, México) 

 

CB. ¿Qué nos puedes platicar acerca de tu canción, No Volverán?  

Juan Carlos. No volverán, es una canción sobre la nostalgia, sobre esa sensación de vivir el tiempo presente como 

única alternativa. Es una canción pandémica. Durante la pandemia teníamos ese presente pero estábamos 

encerrados, dando vueltas en los espacios del hogar, nos preguntábamos qué hacer al siguiente día y no había 

muchas alternativas.  

 

Durante el período de encierro en la pandemia, poco a poco veía el desfile de despedidas y moños negros, malas 

noticias, algunos conocidos cercanos, otros lejanos, algunos famosos. Las personas estaban muriendo y yo pensaba 

en que no había futuro, el presente era una pared, así que quedaba el pasado, una fotografía llena de recuerdos, me 

preguntaba ¿y si no podríamos tener más de esos recuerdos? ¿Y si el virus nos alcanzaba? 

 

La pregunta era bastante apocalíptica y llena de fatalidad, así que comencé a escribir la canción donde quise poner 

todos mis recuerdos, los vividos y los no vividos, los que estaban por venir.  
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El resultado fue una canción insistente en un rotundo “No volverán”. Está dedicada a todas las personas que han 

caído durante la pandemia COVID 19 ya sea por el virus o por otra causa, como la soledad, el miedo, la depresión. 

 

No volverán, es una canción letra y música de Juan Carlos Cortés. Se grabó en Morelia Michoacán, bajo la dirección de 

Rogelio Vargas y Juan Carlos Cortés. Los músicos que colaboraron con su talento, Juan Carlos Cortés: guitarra, piano y 

voz; Beka Moya: coros; Fidel Arreygue: bajo eléctrico; Roger Vargas: batería, percusiones, marimba, flauta maya. 

Grabación: Rogelio Vargas; mezcla y master: César Franco. 

 

La letra: No volverán/los días de ayer/No volverán/nada puedo hacer. Los buenos tiempos/quedaron atrás/son viejos 

recuerdos/en la oscuridad (que). No volverán/los días de ayer/No volverán/nada puedo hacer. Solo quedó/un frío 

temblor/huellas en la arena/que el mar se llevó. Que no volverán/no volverán/no volverán/que no volverán. 

 

CB. Compártenos tu punto vista acerca de las compilaciones de Cultura Blues, y en especial de esta quinta edición. 

Juan Carlos. Recuerdo cuando participé en el primero (2012), por invitación de José Luis García quien con mucha 

emoción me hablaba de su proyecto y de lo que podía significar esa recopilación. Fueron buenos tiempos y gracias a 

esa grabación estuvimos en contacto varios músicos que veíamos prometedor el panorama tan amplio del blues en 

México. Este compilado nos brinda la oportunidad de mostrar que la fuerza que nos mantiene activos es el blues. 

Ofrecer al público un panorama amplio de lo que es el blues como una manifestación cultural que traspasa barreras 

de tiempo y espacio. Una cultura que hace frente incluso a la pandemia porque la música es parte de lo que nos 

mantiene sanos física y mentalmente a los que la escuchamos y producimos.  

 

CB. ¿Qué viene para Juan Carlos y para sus proyectos musicales en este 2022? 

Juan Carlos. Durante la pandemia he compuesto más música que está lista para ser compartida en grabaciones, 

videos, y si es posible, en presentaciones en vivo. Utilizaré las herramientas que se han abierto para adaptarnos a 

esta nueva “normalidad” y seguir llevando la música a los oídos de los que escuchan, a los ojos de los que ven y a los 

corazones de los que sienten. La forma de hacer y presentar la música ha cambiado, pero el blues siempre me ha 

enseñado que se puede ser resiliente ante la situación e incluso ser alguien nuevo y revitalizado. Les deseo lo mejor 

en este 2022, que no nos falte música y que nuestro ánimo se mantenga fuerte porque somos Nacidos bajo un buen 

signo. 

 

Les comparto mis redes para que estén informados de mi actividad: 

www.instagram.com/juancarloscortesmusic/  

www.facebook.com/juancarloscortesmusic  

https://open.spotify.com/artist/4mlJV6sEVlvkhTScKllqh2?si=RR9SFm-tQaKWhev9E1eQPg 

 

Haase One Man Band (guitarrista, cantante y compositor desde Encarnación, Paraguay) 

 

CB. ¿Qué nos puedes decir acerca de tu canción, I Saw The Light? 

Haase. De I Saw The Light, soy el autor, tanto de la letra como de la música, y la compuse durante el primer año de 

pandemia. La temática trata de mi historia musical, de cómo me inicié en la música, en principio en el rock, y unos 

años más adelante el impacto que me produjo cuando escuché por primera vez a John Lee Hooker (a eso me refiero 

con… I Saw The Light, Ví La Luz). Ese fue el punto de inflexión en mi trayectoria musical. Fue él quien me inclinó la 

balanza hacia el blues. El tema lo grabé en GLZ Producciones, en Encarnación, en enero del 2021, con mi proyecto 

Haase One Man Band, tocando la guitarra, batería con los pies, y cantando, todo al mismo tiempo, en vivo.  

 

http://www.instagram.com/juancarloscortesmusic/
http://www.facebook.com/juancarloscortesmusic
https://open.spotify.com/artist/4mlJV6sEVlvkhTScKllqh2?si=RR9SFm-tQaKWhev9E1eQPg
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El estilo musical del tema está inspirado en el blues del norte del Mississippi, de las colinas de esa región, que 

musicalmente por lo general es monotónico y con mucho groove. 

 

CB. Compártenos tu punto vista acerca de participar en un proyecto mexicano, como lo es Cultura Blues, para esta 

quinta edición discográfica. 

Haase. Un gran honor y privilegio haber sido invitado por tan reconocida revista mexicana, Cultura Blues, a participar 

con esa composición para el disco con motivo de su décimo aniversario, por el cual estoy muy agradecido. Me pone 

muy contento de que me hayan tenido en cuenta, pues la revista cuenta con verdaderos expertos en el mundo del 

blues, a juzgar por sus publicaciones que mes a mes las sigo. Eso es un gran aliciente para mí, y al mismo tiempo 

implica un desafío para seguir mejorando cada vez más todo mi trabajo musical. 

 

CB. ¿Qué promueve actualmente y qué viene para Haase One Man Band en este 2022? 

Haase. En estos momentos estoy trabajando en la grabación de lo que será mi segundo álbum con este proyecto de 

Hombre Orquesta (Haase One Man Band), que tendrá unos 12 o 13 temas, todas composiciones mías, esta vez 

explorando otros estilos derivados del blues, como el R&B, funk, rockabilly, doo wop; y el infaltable hill country blues. 

 

Los demás objetivos para este 2022 son retomar los ensayos y los conciertos con el cuarteto, La Posadas Jug Band, 

(en Posadas, Argentina), que estuvo interrumpido durante casi 2 años, debido al cierre de fronteras por causa de la 

pandemia, como también con, The Moonshines, un power dúo de hill country blues que habíamos iniciado en enero 

2020. Otro gran objetivo es recuperar todos los espacios culturales en donde mi música sonaba habitualmente, y en 

fin, hacer giras, tantos conciertos sean posibles, viajar, continuar componiendo nuevas temas, etc. 

 

Phil Daniels (guitarrista, cantante y compositor en Rhino Bluesband de la Ciudad de México) 

 

CB. ¿Qué nos puedes decir acerca de tu canción, Walking Boogie? 

Phil. Escribí la canción en junio del 2006. Trata de un fulano que ha peleado con su pareja y durante la pelea ha dicho 

una sarta de estupideces, cosas hirientes. Salió a la calle en medio de la lluvia (recuerdo que en México cuando 

llueve, ¡sí llueve!), y a lo largo de su caminata se da cuenta de lo estúpido que ha sido y al final decide regresar a casa 

y pedir perdón por las cosas que ha dicho. 

  

La letra se enfoca en su caminata en la lluvia al atardecer, con truenos que le recuerdan sus palabras de enojo 

irracionales y se da cuenta que nunca las debería haber pronunciado. Anda tan distraído que hunde su pie en un 

bache lleno de agua sucia. Por mucho que se esfuerce, no sabe qué puede decir para arreglar la situación. No se sabe 

si va a ser perdonado o si ha dañado permanentemente su relación y ya no hay regreso a como estaban antes. ¿Un 

final feliz? ¿O triste? Esta parte de la historia no me pareció relevante a lo que quise retratar. 

  

Esta grabación se hizo en el estudio de mi amigo, Rafael Herrera, donde Rhino Bluesband grabó todos los tracks de 

nuestro disco El Vuelo de Rinoceronte, y en donde esperamos grabar, El Baile del Rinoceronte, en el futuro. (No me 

preguntes cuándo porque esto depende de la pandemia). Toqué y canté todo yo mismo. Había regresado para poner 

unos últimos toques a las grabaciones de la banda y nos encontramos con un poco de tiempo. Creo que la fecha era 

29 de mayo del 2015. Son tres tracks de guitarra y uno de voz. Según recuerdo se hizo así: el canto y la guitarra de en 

medio se grabaron al mismo tiempo. Luego se agregaron las dos tracks adicionales de guitarra a la izquierda y a la 

derecha como acompañamiento. 
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CB. Compártenos tu punto vista acerca de las compilaciones de Cultura Blues, y en especial de esta quinta edición 

que incluye artistas internacionales. 

Phil. Las compilaciones, Nacidos Bajo un Buen Signo, son importantes sin duda alguna. Para los músicos, de un lado 

hay el placer de participar y, claro está, sirven para dar a conocer lo que hace uno como músico de blues. También, 

han sido evidencia concreta de que hay blues de muy alta calidad en México. Me da mucho gusto que se expanden 

sus horizontes para incluir compañeros do otros países.  

 

Uno de los más importantes aspectos, es el hecho que al compartir este espacio, uno escucha el blues de músicos de 

otras ciudades que de otra manera no llegaríamos a conocer. Checas el disco, escuchas tu contribución y luego a las 

canciones de los otros. Naturalmente, esto ha fortalecido la comunidad de blueseros en México. Y hay más gente que 

uno pensaría: no somos ni famosos ni ricos, pero tampoco somos pocos.  

 

En general, en el mundo hispanoparlante (y en Brasil en portugués naturalmente), el blues no es para el mercado 

masivo ni para las grandes cadenas de televisión, pero viendo quien también está en el disco, se dan cuenta que hay 

bandas de blues en todas partes. Antes de la pandemia, al viajar a festivales en diferentes ciudades, uno tenía el 

placer de conocer a los compañeros en persona y podíamos compartir apreciaciones. Para mí ha sido muy placentero 

y positivo conocer a músicos y presentadores de programas de blues de diferentes ciudades en México. Ahora que se 

va a incluir compañeros de otros países es un importante paso que ayudará a aglutinar a esta comunidad más grande. 

 

CB. ¿Qué viene para Phil Daniels en este 2022? 

Phil. Hay dos vertientes muy distintas. Después de vivir en México tanto tiempo, a menudo digo que soy un ‘Anglo-

Chilango’, pronto serán cuarenta años aquí. No obstante esto, mis raíces musicales se hicieron antes de llegar a 

México y, aunque el blues fue formativo y sin duda la base principal de lo que hago como guitarrista, estuve expuesto 

a muchos otros tipos de música antes de llegar en 1983. El aislamiento de la pandemia, además de darme cuenta que 

ya tengo bastantes añitos y por lo tanto mi tiempo no es ilimitado, me llevaron a reconsiderar qué más puedo hacer 

como músico y experimentar con otros estilos, buscando rebasar mis límites anteriores.  

 

Tengo un canal de YouTube que se llama, Sparrowbabble, en donde pongo mis otras creaciones musicales, las que 

hago en mi estudio de casa. La influencia del blues es inescapable, pero hay ejemplos de lo distantes una a otra que 

pueden llegar a ser las otras influencias, hay el proyecto Electric Masada de John Zorn; en otro extremo, esta semana 

– recordando mis años de niño cantor– he vuelto a escuchar a Palestrina; y también he estado escuchando con 

cuidado a Massive Attack, KLF, Aphex Twin, Boards of Canada, Brian Eno, etcétera.  

 

Por otro lado, por supuesto, estamos recuperando el trabajo de Rhino Bluesband después de tantos meses sin tocar 

juntos. Siento que este proyecto que ha durado tantos años, está volviendo a la vida. Con mucha alegría de volvernos 

a ver, nos reunimos para unos ensayos en noviembre y diciembre del 2021 para prepararnos para hacer videos de 

varias canciones para los festivales de blues en línea. Estos los grabamos gracias a la generosidad de nuestro querido 

amigo, Rafael Carrillo de Albornoz Osorio, el director la Casa de la Cultura, Parque Ixtaccihuatl. Ya se proyectó uno en 

el Queretablues y habrá, tal vez, más ediciones para otros eventos en línea.  

 

Además, ya estamos contemplando aprender algunas canciones de blues tradicional que no estaban en nuestro 

repertorio. Esta semana, por ejemplo, nos entusiasma una de Albert King, padrísima, I’ll Play the Blues For You, 

hermosa y tiene una secuencia de acordes que no es la de siempre. ¡Quién sabe cómo no lo habíamos aprendido 

antes! Finalmente, aunque como mencioné mucho depende de la pandemia, tenemos unas canciones originales, que 

queremos grabar para el próximo CD que posiblemente se llamará: El Baile del Rinoceronte.   
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Pek Santiago (cantante y guitarrista de Rumorosa Blues Band de Querétaro, México) 

 

CB. ¿Qué nos puedes compartir acerca de la canción, Kamikaze? 

Pek. Kamikaze, es uno de los temas nuevos con los que la banda tiene como objetivo abrirse camino para dar 

seguimiento a la propuesta musical, que hemos ido estableciendo en estos años. Seguimos experimentando con 

sonidos estridentes, e imprimiendo el sello que hasta hoy ha caracterizado a Rumorosa, como una agrupación que 

puede jugar con los estilos musicales que derivan del blues, el rock, el garage, el hard rock y otros.  

 

La grabación es una versión en vivo que se extrajo de nuestra participación en el "Hay Festival 2021" que se llevó a 

cabo en el Teatro de la Ciudad (antes Teatro Alameda del Instituto de Cultura del Municipio de Querétaro). Este 

concierto se transmitió en formato virtual, aunque también tuvo un aforo limitado de manera presencial siguiendo 

todos los protocolos de seguridad. Fue una gran experiencia y un honor dar un recital en tan emblemático lugar, así 

como haber sido considerados en un festival tan importante a nivel nacional e internacional.  

 

Participamos, Jorge Cuenca: bajo; Favio Olvera: teclados; Jorge Mejía: batería; Pek Santiago: guitarra y voz; y Poncho 

Ortiz: guitarra. Tiene una temática curiosa, ya que, Kamikaze, comenzó a gestarse en los primeros meses de la 

pandemia. Una serie de líneas escritas (sin mucho sentido aparente), se fueron mezclando con otras hasta que dieron 

como resultado la letra de la canción. Se podría decir que el contenido transmite una sería de pensamientos 

aleatorios y ruidos mentales propios del encierro y el desconcierto generados por el aislamiento.  

 

Cuando escuchamos una canción, por lo general estamos acostumbrados a que nos cuenten con fondo y forma una 

historia clara o directa, lo más digerible posible para entender lo que nos dice el autor. Kamikaze, no está en esa 

zona. Esta canción te permite entrar aún más en la interpretación subjetiva.  

 

Kamikaze: Abrí la ventana y se liberó el sonido/Siempre desaparezco de este lugar para aparecer de nuevo/Como un 

animal, un depredador/Como un animal soy. No importa el número de frases/Si han de liberarse de su prisión/El 

misterio de perderse no es perderse/Es saber regresar sin miedo/Como un animal, un depredador/Como un animal 

soy. 

 

CB. ¿Qué viene para Rumorosa Blues Band en este año? 

Pek. Para Rumorosa Blues Band viene este 2022 con nuevo disco, esperamos pronto ofrecerles un poco de lo mucho 

que estamos creando. Y seguir en el camino del Rocknblues. 
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Blues a la Carta 
Un mexicano distinguido en Memphis 

 

José Luis García Fernández 
 

 
 
 

Justo el pasado 28 de diciembre del 2021, me llegó a través del correo electrónico el comunicado de la Blues 

Foundation con el asunto: 2022 Keeping the Blues Alive Award Recipients (Ganadores del premio ‘Manteniendo Vivo 

el Blues’ 2022). Fue la agradable confirmación de que un mexicano, un entrañable amigo, un gran promotor del Blues 

en México, Raúl De la Rosa, había resultado ganador de este prestigioso reconocimiento en el mundo del blues 

internacional. 

 

Se anunciaba también, que la ceremonia de entrega de los premios a los flamantes ganadores se efectuaría durante 

un desayuno la mañana del 21 de enero de 2022 en el marco de uno de los eventos más importantes de la Blues 

Foundation, el IBC (International Blues Challenge) 2022.  

 

Sin embargo, en un comunicado posterior algunos días después, se anunció que la fecha del evento y por lo tanto de 

la ceremonia mencionada, sería pospuesta, por motivos de las nuevas medidas de seguridad por la pandemia de 

COVID-19 y la aparición de la variante Omicron; hasta el próximo mes de mayo. En particular, la nueva fecha de 

entrega de estos premios, será el 8 de mayo de 2022. 

 

No obstante, que para esta nueva fecha faltan algunos días, he decidido realizar este artículo, como un merecido 

reconocimiento al maestro Raúl De la Rosa, que se encuentra en esta lista de cinco ganadores. Los otros cuatro se 

trata de distinguidos promotores del blues con residencia en Estados Unidos, tres de ellos desde la propia sede de la 

Blues Foundation en Memphis, Teneessee: Tom Claypool, Jerry “Boogie” Mason y Jack Sullivan; y uno de la llamada 

“Ciudad de los Vientos”, Chicago, Illinois: Phil Ranstrom. 

 



Página | 14                                                CULTURA BLUES. LA REVISTA ELECTRÓNICA                         Número 129 | febrero 2022 

 

 

 

Entre las semblanzas de los ganadores de este premio asentadas en el comunicado oficial, se lee en la 

correspondiente a Raúl: “Raúl De la Rosa ha sido locutor, periodista, promotor cultural y curador del blues… En 1978 

organizó el Primer Festival de Blues de México, para ayudar a compartir el blues y su historia con el pueblo mexicano. 

Raúl produjo once festivales de blues entre 1978 y 2012, que se llevaron a cabo en algunos de los lugares más 

prestigiosos de México.  

 

Estos festivales atrajeron un promedio de 10,000 a 30,000 asistentes por evento. Si bien los primeros cuatro festivales 

contaron con artistas como: Willie Dixon, John Lee Hooker, Sunnyland Slim y Jimmy Rogers, Raúl se aseguró de que en 

los siguientes festivales se presentaran además artistas mexicanos. Esto despertó un gran interés público, así como los 

talleres, conferencias y exposiciones relacionados, que estuvieron abiertos al público y a estudiantes de las mejores 

universidades de México.  

 

En 2002, Raúl inició la primera columna periodística sobre blues en un diario mexicano que se sigue publicando hasta 

el día de hoy. Ha sido locutor de radio y producto de ‘Por los Senderos del Blues’ desde 2005, donde continúa 

manteniendo vivo el blues en México”. 

 

Es una muy breve y sencilla descripción, aunque certera, de lo que significa Raúl para el desarrollo de la historia del 

blues en México. Sin embargo, muchos en México sabemos que es y ha sido esto y mucho más. Las 11 ediciones de 

los festivales ha sido algo único logrado en tantos años con respecto al género, la columna: Tiempo de Blues en La 

Jornada, así como los programas de radio: Tiempo de Blues y Por Los Senderos del Blues, sin duda, han sido referentes 

indiscutibles de su gran aportación al género en nuestro país.  

 

Al respecto de cómo se dio este reconocimiento Raúl nos comenta: “… mira lo que pasa es que tienes que ser 

nominado, tú mismo no puedes ir por ahí en busca del premio o proponerte, estas son nominaciones, lo cual es 

interesante…”. En este sentido, el procedimiento de la Blues Foundation para este programa establece que… ‘Las 

organizaciones afiliadas, los beneficiarios anteriores del premio KBA y los miembros de la Junta Directiva de la 

fundación son quienes pueden presentar las nominaciones. Si conoce a una persona merecedora, busque a uno de 

los que están autorizados para nominar y ayúdelo a hacer la presentación’. 

 

En resumen, alguien en esta condición acertó con solicitar la nominación y ayudarlo en su presentación de la que Raúl 

comenta: “Entonces, bueno me nombran, me llaman por teléfono, me mandan un documento el cual debo requisitar 

con la información para lo cual estoy nominado. Yo contesté, es interesante porque, nunca me había puesto a hacer 

un acopio de toda la información que tenía, y cuando empecé a hacerlo me quedé sorprendido de la cantidad de 

información que se fue acumulando, hay otras cosas que ni sabía que poseía: documentos, artículos, fotografías, etc. 

Resultó algo muy voluminoso, que lo recorté en nada más que 20 páginas”. 

 

Continúa Raúl explicándonos… “Para mi fue interesante descubrir la cantidad de información, de datos, de todo lo que 

había hecho. Entonces, el primer sorprendido fui yo. Esto me da gusto porque es un recuento, una crónica de lo que ha 

sido mi trabajo en esto, y que no había realizado tan a fondo”… “Me encontré con una cantidad de fotografías de los 

festivales, que no sabía que tenía”. 

 

A diferencia de los 4 nominados de procedencia estadounidense, una de las labores más significativas de Raúl al 

respecto de la difusión del blues en México, es sin duda, la realización de 11 festivales de blues de alto nivel, en 

territorio ‘virgen’. Únicos, no superados por alguna institución o promotor o entidad cultural gubernamental o 

comercial.  
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“Nadie lo había hecho y nadie lo hará”, asiente Raúl, quien además nos dice: “Hay una serie de circunstancias en las 

cuales, tu empiezas a hacer tu trabajo, y de repente, se va acumulando… festivales, grabaciones, programas de radio, 

artículos, talleres, conferencias, cosas que vas manejando poco a poco y que te das cuenta que nadie más lo ha hecho. 

Una labor de solo una persona. Algo poco común”. Y concluye… “Entre otras cosas que me he dedicado a hacer, esto 

ha sido un trabajo de vida… ¡Sorprendente! ¿no?”.  

 

Y en efecto, toda esta grandiosa labor de una vida dedicada al blues durante más de 44 años, es más que 

sorprendente, tanto como lo fueron las presentaciones de los artistas de primera línea en todos estos festivales, que 

desde el primero, en 1978 (simplemente 6 años antes que incluso el primero en Chicago), maravillaron, ilusionaron y 

forjaron un gusto inusitado por el género, en territorio nacional.  

 

¡Felicidades Raúl! 

 

 

 
Raúl De la Rosa – John Lee Hooker (1978) 

(Foto cortesía de Raúl De la Rosa, de su archivo personal) 

  

Nota. John Lee Hooker and The Coast To Coast Blues Band, Willie Dixon & Chicago Blues Allstars, y Jimmy Rogers Blues Band con 

Big Walter Horton, formaron parte del cartel del Primer Festival de Blues en México, realizado en la Sala Nezahualcóyotl de la 
UNAM (octubre 12, 14 y 15 de 1978); y en el Teatro Ferrocarrilero (octubre 13 de 1978).
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Planeta Blues 
  

Stevie, Sue y Johnny: Nada como el blues 
   

Michael Limnios 
 

 
 

 

Entrevista con Stevie J Blues, Sue Foley y Johnny Tucker 

 

Stevie J Blues: Urban Ladder Society 

Urban Ladder Society, es una banda de estrellas con el estilo musical más diverso y único de la historia. Esta banda 

entrega blues, rock clásico y R&B, todo con una fuerte saturación de letras metafóricas de hip hop. El líder Victa 

Nooman, es todo un ‘maestro de ceremonias’ de hip hop, de Jackson Mississippi con innumerables sencillos y 

sesiones en sus créditos. Henry "The Rooster Man" Stevens es uno de los guitarristas más experimentados del sur, 

conocido por la mayoría como Stevie J Blues. Urban Ladder Society sería como la reinvención de un músico 

legendario. 

 

Obteniendo un groove original que fusiona blues y hip-hop, su álbum debut The Summit (2021), contiene 11 pistas , 

mismas que le dan un giro multigénero completamente nuevo a la música de raíces. Los temas hacen un viaje desde 

el funk profundo hasta el rock, el góspel, el soul y más, cada uno con su propio Groove, y todos construidos sobre una 

base de blues.  

 

Mike. ¿Cómo han influido los Beats y la música funk/soul en tus puntos de vista sobre el mundo y los viajes que 

has hecho? 

Stevie. El funk y el soul son una gran parte de mi ADN musical. La música que cualquiera puede sentir porque se crea 

únicamente con ritmos, arreglos y latidos sentidos por el corazón; cada vez que un latido proviene del 2 & 4 que no 

puedes evitar asentir con la cabeza o llevando el ritmo con los pies. 
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Mike. ¿Cómo inició la idea de la banda ULS?  

Stevie. Surgió de una conversación entre Victa Nooman y Taj Mahal sobre la fusión de blues y hip hop. Diría que al 

principio me parecía una idea muy descabellada, que me tomó un minuto comprender... pero me encanta que haya 

sido un desafío. 

 

Mike. ¿Cómo describes el sonido y el repertorio del álbum "The Summit"?  

Stevie. Tanto el repertorio de la banda como del disco, se describe mejor como una mezcla de géneros con una 

fuerte presencia de guitarra de blues y letras metafóricas de hip hop. Se le añade un poco de rock clásico y alguna 

pizca de R&B. 

 

Mike. ¿Tienes alguna historia interesante sucedida en la sesión en el estudio cuando se grabó este nuevo álbum? 

Stevie. Sí, cuando estábamos grabando, Prophecy, diseñé la pista a partir de una descripción que Victa me dio. 

Cuando llegó el momento de grabar voces, apareció con dos auténticos ‘profetas’ y yo le dije: ¡pero que demonios 

pasa! Pero después de que comenzó la sesión, ¡supe que haríamos algo genial!  

 

Mike ¿Cómo describes el sonido, la filosofía musical y el repertorio de la banda ULS?, ¿de dónde viene tu impulso 

creativo? 

Stevie. Es como una fusión de géneros de la piedra angular estadounidense: blues, rock y hip hop. El impulso para mí 

viene de hacer algo que no se ha hecho. Es muy fácil imitar o copiar lo que has escuchado e incluso darle tu propio 

giro, ¡pero solo es especial cuando lo creas tú mismo! La idea de ULS fue tan descabellada para mí que tardé un par 

de días en digerirla antes de que se encendiera la luz. Por supuesto, en ese momento todo sucedió, se trata de la 

fusión y la evolución del blues. 

 

Mike. ¿Cuál esperas que sea el mensaje de tu música? ¿Qué esperas que la gente siga obteniendo de tus 

canciones? 

Stevie. Básicamente, el viejo dicho de Willie Dixon, el blues es la raíz, y todos los demás géneros musicales son los 

frutos. Espero que la gente sienta la libertad de explorar límites y los límites del blues. Así como, la capacidad de 

pensar más allá de lo convencional. ¡La innovación siempre es fresca, nunca copia! Se trata de encontrar tu dirección 

y compartir tu voz. Muchos, simplemente están plagiando lo que vieron y escucharon a alguien más hacer... esto 

causará estancamiento para encontrar tu propia voz. 

 

Mike. ¿Qué es lo que más echas de menos de la música del pasado? ¿Cuáles son tus esperanzas y temores para el 

futuro? 

Stevie. Lo que más echo de menos son las grandes técnicas de escritura y la artesanía de los arreglos, hoy en día todo 

está tan apresurado, que hasta  las canciones no tienen ningún sentido, ¡es como escribir las palabras y apresurarse a 

los solos! En el sur, el alma de la música soul está siendo reemplazada por trucos y artilugios... ¡si no puedes cantar 

una melodía sin un gadget en tu voz, solo sé un escritor! 

 

Mike. Si pudieras cambiar una cosa en el mundo de la música y se convirtiera en una realidad, ¿cuál sería? 

Stevie. Borrar todas las etiquetas de género, permite a los artistas, escritores y productores crear libremente sin 

tener que preocuparse por el estilo en el que se va a encajonar.  

 

¡Deja que la buena música sea GENIAL! 
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Mike. ¿Qué dirías que caracteriza la escena musical de Mississippi en comparación con otras escenas y circuitos 

locales en los Estados Unidos? 

Stevie. Mississippi es el lugar de nacimiento del blues y por ese hecho los músicos locales están sujetos a un cierto 

estándar de expectativa. Muddy Waters, Jr. Wells, B.B. King y Robert Johnson ¿TODOS son de Mississippi! La 

grandeza y la innovación deben ser parte de cada artista común de Mississippi. 

 

Mike. ¿Cuáles son algunas de las lecciones más importantes que has aprendido en los caminos de la música? 

Stevie. ¡Guarda tus ideas, sueños y planes para ti! No todos son lo suficientemente creativos como para construir su 

propio carril, ¡algunos solo pueden existir por lo que ven o escuchan de otros! Asegúrate de que tu documentación 

esté en orden, para poder publicar en las compañías de ‘Derechos de autor’. 

 

Mike. ¿Quiénes son algunos de tus artistas favoritos o mejor dicho, qué músicos han seguido inspirándote a ti y a 

tu música? ¿Con qué músicos te encantaría trabajar en el futuro? 

Stevie. Cualquiera que me conozca sabe que soy un gran fan de Junior Wells Su armónica y fraseo vocal junto con su 

llamativo estilo de vestir y su capacidad para comandar a una audiencia a voluntad… ¡intérprete épico! Hay bastantes 

con los que me gustaría trabajar, pero en la parte superior de la lista están: Christone "Kingfish" Ingram y Tommy 

Castro. 

 

Mike. ¿Qué significa el blues para ti? 

Stevie. El blues para mí es la madre de la música moderna y la piedra angular de la cultura musical global. 
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Mike. ¿Consideras que el 'Fusion Blues' es un género musical específico o un estado de ánimo?  

Stevie. Es un estado de ánimo ¡Se trata de creatividad! Nosotros, como artistas de blues, tenemos que encontrar una 

manera de atraer a un público más joven al blues. La única manera de hacerlo es atraerlos musicalmente... si no lo 

hacemos, vamos a ver a Kid Rock y a Run-DMC, encabezando muchos más festivales de blues.  

 

Mike. ¿Cuál es el impacto de la música en las implicaciones socioculturales? ¿Cómo quieres que afecte a las 

personas? 

Stevie. La música juega un papel muy importante en la cultura cotidiana, es importante tener música que hable y se 

relacione con las situaciones cotidianas de una persona, a veces puedes estar teniendo un día muy malo o incluso 

lidiando con una situación en la vida y todo lo que se necesita es la canción correcta en el momento adecuado para 

cambiar las cosas. Alentar, o incluso arrojar luz sobre una perspectiva totalmente diferente sobre el tema en 

cuestión, esa es otra razón por la que escribir es tan importante. 

 

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

Stevie. A Chicago 1968 para tener la oportunidad de ver a Buddy Guy tocando detrás de Muddy Waters, verlo en el 

equipo con Jr. Wells, y conocer a John Lee Hooker. 

 

 

Sue Foley: La filosofía del Pinky’s Blues (Fotos por Danny Clinch) 

Sue Foley es una artista multipremiada y una de las mejores intérpretes de blues y raíces que hay en la actualidad. 

Foley pasó su infancia en Canadá, hipnotizada por la guitarra de su padre y comenzó su carrera profesional a los 

dieciséis años. A los veintiún años, Foley vivía en Austin, TX y grababa para Antone's, el respetado sello de blues y 

club nocturno histórico que ayudó a lanzar la carrera de Stevie Ray Vaughan. Su nuevo álbum titulado Pinky's Blues, 

lanzado por Stony Plain Records, contiene varios temas originales, así como canciones de algunos de sus artistas 

favoritos de blues y raíces. El disco fue grabado en Fire Station Studios en San Marcos, Texas.  

 

Mike. ¿Cómo ha influido la contracultura del blues y el rock en tus puntos de vista sobre el mundo y los viajes que 

has emprendido? 

Sue. El blues ha dirigido mi camino musicalmente. Mis ídolos del blues son como filósofos para mí. Supongo que he 

modelado mi vida después de buscar algo que tenga significado. Estoy siguiendo los pasos de los gigantes y llevando 

un gran mensaje a la gente. Eso tiene mucho peso. 

 

Mike. ¿De dónde viene tu impulso creativo (letras/música)? ¿Tienes alguna historia sobre la realización del nuevo 

álbum? 

Sue. Grabamos mi nuevo álbum, Pinky's Blues, en vivo, en directo, todo en una habitación. En mi opinión, esa es la 

mejor manera de grabar música de blues. Tocamos aprovechando la energía del otro en el momento y tratamos de 

obtener grandes sonidos y grandes interpretaciones a la vez. Nos la pasamos de maravilla grabando este álbum. Chris 

Layton, Mike Flanigin y Jon Penner y yo tuvimos una gran cohesión y todo fue buena vibra. Nuestro ingeniero, Chris 

Bell, fue capaz de capturar esa espontaneidad y energía y capturarla. De ahí es básicamente de donde proviene 

nuestro impulso creativo. Se trata de hacer música real en el momento con grandes músicos. 

 

Mike. ¿Cómo crees que has crecido como artista desde que empezaste? ¿Qué ha permanecido igual en tu música? 

Sue. Mi música es básicamente la misma que cuando empecé. He dado un par de pasos al costado a lo largo de los 

años, he pasado tiempo colaborando con otros artistas y también he desarrollado mi composición de canciones a lo 

largo de los años. Pero básicamente, lo que escuchas es la misma Sue Foley de mi primer álbum, Young Girl Blues. 
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Todavía sigo haciendo sonar fuerte mi guitarra al tocar un buen blues lento. Todavía me estoy divirtiendo tocando y 

espero con ansias salir de gira. 

 

 

 
 

 

Mike. ¿Qué encuentros han resultado las experiencias más importantes para ti?  

Sue. Los últimos años tocando música con Jimmie Vaughan y Billy Gibbons realmente me han abierto los ojos 

musicalmente en muchos niveles. Simplemente encuentro a esos tipos tan creativos y todavía tan alegres de hacer 

música. Su inspiración es contagiosa. Pero ambos son como niños pequeños en muchos sentidos y son exuberantes 

para la aventura en la música. Son muy talentosos y con los pies en la tierra, me han apoyado mucho. Me siento muy 

agradecida de conocerlos y poder tocar con ellos. 

 

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

la música? 

Sue. Una de las lecciones más importantes que siempre he aprendido, y siempre he reconocido, es cuánto trabajo 

implica ser un músico de gira. Siempre les digo a los artistas más jóvenes, bueno, si disfrutan del trabajo duro, estarán 

bien. Es mucho trabajo hacer esto y el trabajo no disminuye solo porque envejeces. Entonces, si hay algo que he 

aprendido y puedo apreciar es que disfruto de lo que hago y disfruto de mi trabajo. Me despierto todos los días con 

un montón de trabajo por hacer y me sumerjo. Me encanta lo que hago y no me importa si tengo que trabajar hasta 

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

Sue. Ojalá todavía pudiera ir a ver a Albert Collins tocando la guitarra, o a Clarence "Gatemouth" Brown, pero tendré 

que esperar hasta la próxima vida. Dicho esto, hay muchos grandes artistas jóvenes que están tratando de tocar blues 

y que están llevando la antorcha hacia adelante. Tenemos que centrarnos en lo positivo y no temer al futuro. Hay 

muchas cosas buenas que están saliendo en este momento y estoy entusiasmada. 

 

Mike. ¿Qué hace ser una artista femenina en un mundo de hombres como decía James Brown? ¿Cuál es la 

situación de la mujer en la música? 

Sue. Creo que las mujeres son iguales en el mundo de la música. Creo en la habilidad y el talento, y en el desarrollo de 

tu habilidad a lo largo de tu vida. Me inspiran artistas mayores, hombres y mujeres. Las cosas han cambiado para las 

mujeres en las últimas dos décadas y las mujeres tienen todas las oportunidades que los hombres tienen. A menudo, 

algunas mujeres tienen más oportunidades porque hay menos mujeres en algunos campos.  

 

Por ejemplo, un festival de blues puede querer talento femenino, pero hay menos por ahí, por lo que muchas 

mujeres obtendrán mucho trabajo porque hay una demanda de ello. Siempre he creído en el desarrollo de mis 

habilidades para poder pasar el rato con los mejores músicos y creo que no he tenido una caída en mi género de 

ninguna manera para excusarme por un trabajo deficiente. Trato de trabajar a un alto nivel y trato de trabajar 

hombro con hombro con todos los hombres y mujeres en el negocio. 

 

Mike. ¿Cuál es el impacto del blues en las implicaciones socioculturales? ¿Cómo quieres impresionar a las 

personas? 

Sue. Solo quiero que el blues siga vivo. Es una forma pura de música y proviene de un lugar sagrado. Eso es del 

corazón y del alma de hombres y mujeres. Habla de la verdad. Aprender a tocar blues es aprender sobre la verdad, tu 

verdad; expresando tu propia historia y tus propios sentimientos. Es una música muy importante para mantenerte 

vivo y en realidad es una música muy difícil de tocar y tocar bien. Solo espero que a las generaciones futuras les guste 

tanto como a mí. 

 

 

Johnny Tucker: Manteniendo vivo el blues (Fotos por Astor Morgan) 

Johnny Tucker es el décimo de diecinueve hermanos de un aparcero estacional y su esposa. Su interés por la música 

comenzó cuando se sentaba en el porche y escuchaba a su padre tocar la guitarra para su madre. Escuchaba discos de 

James Brown y aprendió a tocar sus canciones también. Johnny llegó por primera vez a Los Ángeles en 1964, donde 

se conectó con Phillip Walker como cantante destacado haciendo un acto de James Brown cantando los diez mejores 

éxitos de la época.  

 

Más tarde, se convirtió en baterista de la banda de Phillip y comenzó a viajar por el mundo durante los siguientes 34 

años. En el camino, tocó con otros grandes artistas como. Floyd Dixon, Robert Cray, Johnny Otis, The Five Royals, 

Screamin' Jay Hawkins, y los fallecidos Lowell Fulson y Johnny Copeland. Ahora, Johnny Tucker está de vuelta, en un 

nuevo álbum, 75 and Alive (2021). 

 

Mike. ¿Cómo ha influido la música afroamericana en tus puntos de vista sobre el mundo y su viaje en él? 

Johnny. Tengo una visión muy positiva del mundo.  A medida que he viajado y tocado mi música, la gente no me 

muestra nada más que amor. Creo que es porque les encantan las canciones, yo canto para ellos. ¡Doy amor, y eso 

siempre ha sido lo que he recibido!  No hay color en el blues, y creo que mi música une a todos los pueblos del 

mundo. 
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Mike. ¿Cómo describes tu sonido y filosofía musical? ¿De dónde sacas tu impulso creativo? 

Johnny. Mi sonido es único. Verás, es diferente cada vez que voy a cantar. Sigo mi corazón. Creo en mi capacidad de 

cantar desde mi alma, y nunca lo hago igual más de una vez. Siempre lo hago bien la primera vez. 

 

Mike. ¿Qué encuentros han resultado la experiencia más importante para ti? ¿Qué consejo le darías a alguien? 

Johnny. Mi encuentro con Lowell Fulson a la edad de 16 años, me enseñó mucho y me dio confianza para mi edad. 

Siempre aprendí mucho de las personas mayores en mi vida. 

 

Mike. ¿Hay algún momento especial con otras personas con las que hayas actuado en tu carrera? 

Johnny. Sí, muchos momentos han sido especiales como con: Philip Walker tocando música por todo el mundo. 

Tocando la batería para mi querido amigo, Floyd Dixon, y con otro de mis amigos favoritos, Kid Ramos. 

 

Mike. ¿Qué es lo que más extrañas de la música del pasado? 

Johnny. Creo que el verdadero blues se está extinguiendo. Es un momento diferente al de cuando llegué a la escena. 

 

Mike. ¿Qué te ha hecho reír y qué te ha impactado de Kid Ramos? ¿Cómo se conocieron? 

Johnny. Conocí a Kid en 2006 en el Rhythm Room en Phoenix. Ambos estuvimos en el último concierto que tocó 

Floyd Dixon, y el hombre siempre ha sido un buen cuate.  
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Solo me ha demostrado amor y nunca ha estado celoso de mí. Ha sido muy generoso conmigo y con su música. En los 

viejos tiempos, los cuates eran amenazados por otros músicos, pero no por Kid, ¡nada de eso! 

 

Mike. ¿Cuáles son algunas de las lecciones más importantes que aprendiste de tu música? 

Johnny. ¡Eso es fácil!  Siempre va a haber suficiente música para todos. ¡La música es mi regalo, y para que funcione 

necesito ser libre con ella! Me encanta lo que puedo hacer, así que lo haré hasta el final. 

 

Mike. ¿Cuál es el impacto del blues en los derechos civiles? ¿Cómo quieres que tu música afecte a la gente? 

Johnny. Veo mi vida a través de los ojos de un bluesman y hago reaccionar a la gente en la multitud. Mi música sana y 

envía un mensaje de esperanza y amor. Veo a la gente amando la música, todos los colores, todos diferentes, pero la 

mayoría solo quiere groove, como yo. 
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De Colección 
 

Colin James: Open Road  
José Luis García Fernández 

 

 
 
 
Colin James - Open Road (Stony Plain Records 2021) 

 

Colin James, nació en Regina, Saskatchewan, Canadá. Es cantante y compositor de rock y blues. Cuenta la historia que 

consiguió en 1984 abrir una presentación de Steve Ray Vaughan en su ciudad natal, cuando el grupo telonero no se 

presentó. Le avisaron apenas unas horas antes, y armó un repertorio de estándares de blues con integrantes de la 

banda local, ‘Flying Colors’. Vaughan invitó a James a tocar con él durante el encore y luego de eso le pidió unirse a su 

gira como abridor permanente. Colin y su banda, ‘The Hoodoo Men’, lo hicieron por varias fechas de una gira en los 

Estados Unidos. 

 

En 1988, después de su asociación con Vaughan, James lanzó su álbum debut homónimo, disco que produjo varios 

sencillos de éxito internacional, al igual que el siguiente, Sudden Stop. Presagió el renacimiento de la música swing de 

mediados de los noventa con su proyecto, ‘Colin James and the Little Big Band’, que lanzó un exitoso primer CD en 

1993. La popularidad mundial de James disminuyó un poco a fines de la década de 1990, pero continuó lanzando 

álbumes de rock, blues y acústicos. En 2005, dio una actuación especial para la reina Isabel II durante su visita a su 

provincia natal de Saskatchewan.  

 

En 2007, su álbum, Limelight, recibió un disco de oro por sus ventas en Canadá. En enero de 2008, James recibió tres 

premios Maple Blues de la Toronto Blues Society. El álbum de James de 2016, Blue Highways, pasó 10 semanas en el 

número 1 en la lista de blues de Roots Music Report después de su debut, y apareció en los 50 álbumes principales de 

la revista Living Blues de ese año.  
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Su siguiente álbum, Miles To Go, fue lanzado en septiembre de 2018, con igual aprobación al ingresar a las 10 listas 

de blues principales en Canadá, Estados Unidos, Reino Unido y Australia. Su carrera se ha extendido por más de 30 

años, con una trayectoria que incluye 20 álbumes de estudio, 7 premios Juno, 27 premios Maple Blues y ventas de 

discos multiplatino.  

 

A lo largo de los años, Colin ha trabajado con algunos de los artistas más importantes del mundo, como: Bonnie Raitt, 

Albert Collins, Pops Staples, Robert Cray, Albert King, Keith Richards, Lenny Kravitz, ZZ Top, Mavis Staples, Luther 

Allison, Roomful of Blues, Bobby King y Terry Evans, John Hammond Jr., The Chieftains, Carlos Santana, Little Feat, 

Johnny Hallyday, Jeff Healey y Buddy Guy. Además de sus propias grabaciones y giras, Colin es un compositor 

prolífico, su música ha sido grabada por artistas como Maria Muldaur, Johnny Hallyday y Lucinda Williams.  

 

 

 
 

 

Open Road, el vigésimo álbum de estudio de Colin James, encuentra al artista mirando hacia el futuro, personal y 

musicalmente, mientras continúa el diálogo continuo con el pasado, tan central en su relación con el blues. Si bien se 

produjo durante una época en la que conectarse con los demás era difícil, Open Road es un disco que celebra los 

vínculos personales: un conjunto de melodías originales profundamente satisfactorias escritas con colaboradores de 

mucho tiempo como, Colin Linden, Craig Northey y Tom Wilson, y reinterpretaciones de versiones de un grupo 

diverso de compositores importantes como, Bob Dylan, Albert King, Tony Joe White y otros. 

 

Lista de canciones: 1. As The Crow Flies; 2. Can't You See What You're Doing To Me; 3. That's Why I'm Crying; 4. Open 

Road; 5. Change It; 6. Raging River; 7. When I Leave This House; 8. It Takes Time; 9. There's A Fire; 10. It Takes a Lot 

To Laugh, It Takes a Train To Cry; 11. Bad Boy; 12. Down On The Bottom; 13. I Love You More Than Words Can Say. 

 

Un disco que abreva lo que para mí es la esencia del blues contemporáneo, escarbar en los compases y tonaliades del 

blues tradicional para impactarlo de nuevos sonidos. 
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En este sentido la obra arranca con, As The Crow Flies, una interpretación poderosa e implacablemente pantanosa del 

clásico de Tony Joe White, que da la bienvenida perfecta para emocionarse desde el inicio. Can't You See What You're 

Doing To Me de Albert King, es interesante, intensa y discreta. James matiza la voz con un propósito y nuevamente 

usa el tono exacto para transmitir sus líneas de guitarra desgarradoras. That's Why I'm Crying, con los metales 

acompañando a la perfección el ritmo y el riff de la guitarra, hace que esta pieza de Magic Sam, sea un total respiro 

de frescura melódica sensacional. Colin coloca su voz al frente, pero el trabajo de guitarra es de nuevo soberbio, sutil 

y totalmente acorde con la letra de la canción. 

 

Su tema principal que da título al disco, Open Road, es un hipnótico corte a medio tempo que hace querer salir a la 

carretera. Su mensaje es tomar la vida como viene, especialmente después de nuestra experiencia pandémica 

compartida, y que nunca sabemos qué historia nos contará cada nuevo día. La composición de James parece tener 

como objetivo animar a sus fans y usa su blues para darnos a todos una audaz sensación de esperanza de que 

nuestras vidas volverán a estar unidas, ¡magnífico! 

 

Open Road (video) 

 

Change It, como hemos comentado anteriormente, Colin tuvo su oportunidad de ser telonero de Stevie Ray Vaughan, 

por lo que es apropiado para él hacer este cover, una canción que Doyle Bramhall escribió para Stevie después de 

que logró superar sus adicciones; Colin hace un buen trabajo e incluye algunos riffs apropiados durante la canción.  

Raging River, es una balada inquietante y pantanosa que se conduce hasta el alma de una manera maravillosamente 

inquietante. When I Leave This House, un rocanrolito al estilo de Chuck Berry, con Jesse O'Brien en el piano, sencillo y 

carismático. 

 

En It Takes Time de Otis Rush, vuelven los metales y la armónica de Steve Marriner se suma para lograr algo al estilo 

del blues de Chicago, mientras Colin toca algunas cosas más que impresionantes con la guitarra. There's A Fire, el 

trabajo de guitarra de Colin, a un tema original, nuevamente impresiona en el estilo clásico de blues lento. La 

trepidante versión de James a It Takes A Lot To Laugh, It Takes A Train To Cry de Bob Dylan, es sencillamente 

sorprendente, con su dosis de un buen slide y una voz que cautiva.  

 

Bad Boy de John Lee Hooker, suena bastante auténtica con una sección rítmica básica, pero con el trabajo de slide de 

Colin sobregrabado sobre una guitarra acústica, resulta fenomenal. Una segunda pieza de Dylan es una melodía poco 

concoida que Colin confesó no haber escuchado antes, Down On The Bottom, pero da como resultado una buena 

pieza con un buen coro y muchas guitarras bien tocadas. La pista final, I Love You More Than Words Can Say, es una 

canción escrita por Eddie Floyd y Booker T Jones para Otis Redding. Aquí en una versión sin metales, una balada soul 

en el estilo clásico de Stax con matices muy atractivos. 

 

Finalmente, se puede acotar que Open Road es un disco que llegará profundamente a cualquier persona con 

sentimientos honestos, ya sea como un bálsamo para calmar la transición del regreso a la vida normal después de 

una pandemia, o bien para la celebración de una tradición que es tan viva y vital hoy como siempre, quiero decir de 

nuestro género consentido: el blues; o como una banda sonora para seguir adelante y afrontar nuevos retos. 

 

Open Road (disco completo) 

 

 

 

https://youtu.be/P7j4cwC8R2w
https://open.spotify.com/album/6rCfNyYGANioIYQ7LTF2IV?si=4QXbLozhTF6YXaKzu2YO-A
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De Frank Roszak Promotions 

Joseph Veloz and The Velozians 
 

José Luis García Fernández 
 
 

 
 
 

Joseph Veloz presents Joseph Veloz and The Velozians (Big O Records 2021) 
 

A lo largo de su carrera como músico, Joseph Veloz se ha esforzado por lograr un alto nivel de habilidad como bajista, 

creando y desarrollando ritmos orgánicos profundos, y ofreciendo canciones sólidas y con una sensibilidad melódica. 

Como un artista respaldado por la marca GHS String, se ha permitido expandirse a nuevas empresas tanto en la 

música en vivo, como en la grabada. 

 

Fue un músico íntegro de formación clásica en la escuela, Wayne Memorial High School, y transfirió ese conocimiento 

fundamental de la música a su instrumento, el bajo desde la edad de 15 años. Estudió interpretación musical en la 

Wayne State University en Detroit y en el Conservatorio de Música de Chicago.  

 

Desde esos inicios ha estado en activo durante más de 25 años. Presentándose y viajado con grandes músicos del 

blues como: Matt "Guitar" Murphy, Lucky Peterson, Sherman Robertson, Eddie Kirkland, Larry McCray y Thornetta 

Davis.  

 

Otros artistas con los que ha estado de gira, se incluyen Mississippi Heat de Chicago, Kelly Hunt de Kansas, Joanne 

Shaw Taylor del Reino Unido, Shawn Kellerman de Canadá, James Armstrong de Illinois, solo por nombrar algunos. Ha 

tenido la suerte de recorrer todo el territorio de Estados Unidos y unos catorce países diferentes a lo largo de su 

carrera y espera con ansias más planes de viaje en el futuro. 
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A medida que ha evolucionado y crecido, también ha perfeccionado su papel como compositor, arreglista y 

productor. Ha demostrado también su capacidad para actuar en múltiples estilos o géneros. Todo ello se puede 

demostrar, escuchando su CD debut, Offerings de 2017, y en su CD más actual, Joseph Veloz presents Joseph Veloz 

and The Velozians de 2021. 

 

Lista de temas. 1. Pretty Is As Pretty Does con Larry McCray (Andrew Thomas, Joseph Veloz); 2. I Got My Mojo 

Working con Thornetta Davis (McKinley Morganfield); 3. The Velozian Shuffle (Jim Alfredson); 4. Mr. Cooper con Tim 

O'Donell (Tim O'Donnell); 5. What You Won't Do For Love [NeoSoul Experiment] (Alfons Kettner, Bobby Caldwell); 6. 

Crazy con Thornetta Davis (Anton Ransome, Kimeyo J Daniels, Varina Dyshaun Ellis Generale); 7. Just Jammin' [Again] 

(Joseph Veloz); 8. Up In My Ear (Joseph Veloz). 

 

The Velozians. Joseph Veloz: bajo, voz (8), guitarra funk-wah (4); Jim Alfredson: teclados; Larry McCray: guitarra y voz 

(1); Carlton Washington: guitarra (2, 3 & 7); Tim O'Donnell: guitarra y voz (4); Scott VanDell: guitarra (6); Drew 

Abbott: guitarra (8); Donny Brown: batería (1, 2, 4, 6 & 8), percusiones programadas (1, 2, 6 & 8); Dave Marcaccio: 

batería (3 & 7); James Anderson: percusiones (3 & 7); Phillip J Hale: piano (3 & 7); John Rickert: trompeta (1); Sam 

Corey: sax (5); Thornetta Davis: voz (2 & 6); Roseann Matthews: coros (2 & 6); Rosemere Matthews: coros (2 & 6). 

 

Impregnada de un ritmo lento y muy funky, Pretty is as Pretty Does, abre el álbum con participación del invitado Larry 

McCray, en la guitarra y detrás del micrófono. Es muy destacado el momento cuando entra el solo de guitarra 

durante el puente. Sigue una súper clásica, I Got My Mojo Working con Thornetta Davis en la voz principal. Carlton 

Washington está sensacional en la guitarra al igual que Jim Alfredson en los teclados. Esta es sin duda, una muy 

buena versión contemporánea, en dos partes a dos ritmos, que se ha grabado en los últimos tiempos, de este ya 

considerado un estándar de blues.  

 

The Velozian Shuffle, una chulada de pieza instrumental muy en el jazz blues enmarcada por los teclados, primero el 

piano de Phillip J Hale da pie para la introducción del Hammond B-3 de Jim Alfredson. A su vez da la pauta para el 

delicioso solo de la guitarra de Carlton Washington, desde luego, todos conducidos de la mano con la precisa base 

rítmica de Dave Marcaccio en la batería y de Joseph en el bajo. Mr. Cooper, una pieza funky con alto sabor a soul, se 

destaca la voz y guitarra del invitado, Tim O'Donnell. What You Won't Do For Love, otra pieza instrumental, un funk 

que es impregnado a su vez por un sonido moderno de soul y algo de hip hop. Se destacan los saxofones de Sam 

Corey. 

 

Crazy, otra pieza cantada excepcionalmente por Thornetta Davis, es un encanto de ritmo funk y soul, con una voz 

suave y melodiosa. Just Jammin' [Again], una pieza instrumental muy rítmica y funky en el estilo Motown, con buenos 

solos, siempre apoyados por la certera sección de batería y bajo. Up In My Ear, cierra el disco este original de Joseph, 

un acertado bluesecillo incluso cantando por el propio Veloz, pero que la línea del bajo por encima de la 

instrumentación, sorprende y deja un buen sabor de boca. 

 

Joseph Veloz and The Velozians 

  

 

 

  

 

 

https://open.spotify.com/album/4mN4wjACXnLUFTOLDQEyXR?si=QiZb38KTRZmhCFTcQvvUiQ
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De Blind Raccoon 
 

Jon Spear Band: B-Side Of My Life 
 

José Luis García Fernández 
 

 
 

 

Jon Spear Band - B-Side Of My Life (2021) 

La Jon Spear Band , es una agrupación con sede en Virginia Central, los miembros actuales son Jon Spear: guitarra y 

voz; Andy Burdetsky: bajo; John Stubblefield: batería; y Dara James: voz principal, guitarra y armónica. Es un grupo 

conocido por sus canciones originales galardonadas, shows en vivo al rojo vivo y arreglos únicos de estándares de 

blues. Los tres álbumes anteriores de la banda: Old Soul (2014), Live Music Is Better (2016), y Hot Sauce (2017); se 

ubicaron en las listas de los mejores en los Estados Unidos, Francia, Reino Unido, España y Australia. Igualmente en el 

top cien anual de la publicación, Roots Music Report Contemporary Blues Chart, en los últimos tres años de manera 

consecutiva.  

 

Celebrando diez años como una de las bandas más trabajadoras en el área del Atlántico medio, este cuarteto ha 

publicado su cuarto álbum, B-Side Of My Life. Saliendo de un encierro que cortó la gira que la banda efectuaba y que 

les llevó a decidir entrar al estudio para grabar su nuevo álbum, dándose tiempo para crecer y explorar nuevas rutas 

musicales y viajes que llaman una colección de caras B, como cuando existían los viejos discos de 45 rpm. Que a veces 

producían una canción de éxito sorpresa.  

 

Con un estilo construido alrededor del estilo guitarrístico de Jon Spear y Dara James, quienes comparten las funciones 

vocales principales, con el estupendo bajista: Andy Burdetsky, mientras que el baterista: John Stubblefield mantiene 

el ritmo certero, creando una mezcla de blues, funk, rock, soul, y Americana. El tecladista invitado: Skip Haga, agregó 

profundidad a los once temas originales y dos covers seleccionados que abordan una amplia temática, igualmente 

introspectiva y humorística. 
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Lista de canciones: 1. Big Talk; 2. Heartbeat Like a Samba; 3. The Shaman; 4. B-Side of My Life; 5. Yellow Moon; 6.     

Follow the Light; 7. Kick in the Head; 8. Snakes and Spiders; 9. Can't Have Nothing; 10. Darker Side; 11. My Old T-

Shirts; 12. The Muskie Grind; 13. Time for the Blues. 

 

Aunque Spear es el compositor principal y el líder de la banda, delega la voz principal para adaptarla de la mejor 

manera al estilo de la canciones, como en la de inicio, Big Talk, un rock funk, sobre un hombre que se ha portado mal, 

el bajo está muy presente y se destaca en la pieza. Sigue una canción con sabor latino, Heartbeat Like a Samba, que 

también como la anterior, es vocalizada por Dara James con su brillante tesitura de tenor. Luego, Spear interviene 

para guiar a la banda a través de la historia acústica de conocer a un curandero tradicional en la cima de una 

montaña, con The Shaman, una pieza que tranquilamente nos da una esperanza para el mundo. 

 

B-Side of My Life, es la canción principal que da título al álbum, un rock & roll de antaño que emplea la metáfora de 

los discos de éxito improbables como una oportunidad de redención y que presenta al invitado Skip Haga tocando el 

piano al estilo barrelhouse. Andy Burdetsky, nuevamente establece un ritmo de bajo muy bueno para una 

interpretación sobresaliente de Yellow Moon, una de las piezas favoritas de los Neville Brothers. El misterioso y 

explosivo tema, Follow The Light, lleva al límite el estilo central de la banda, más bien es una pieza muy en el pop 

rock.  

 

Jon Spear Band - B-Side Of My Life (video) 

 

 

Una poderosa guitarra principal coincide con la voz vanguardista de Burdetsky en este buen rock, Kick In The Head, 

escrito por el productor Andy Waldeck, y que trata sobre el reflejo de los tiempos tumultuosos del año pasado de una 

pandemia y protestas masivas durante el confinamiento. James canta sobre su miedo a las cosas espeluznantes en 

Snakes and Spiders, otro pop rock, que en la temática da la sensación de que no está hablando de arácnidos y 

reptiles, sino de criaturas de dos patas que acechan en las sombras. Can't Have Nothing, pieza de rock escrita y 

cantada por Burdetsky, es un examen mordaz de los llamados "problemas del primer mundo" del occidente 

moderno.  

 

La balada blues, Darker Side, extraída del álbum debut de Jonny Lang, presenta una voz apasionante y solos de 

guitarra de James, con una base de bajo firme que la convierte en algo de lo más destacado del lanzamiento. My Old 

T Shirts, una pieza con tintes de rumba estilo Nueva Orleans donde se destaca el piano, y un buen solo de guitarra, 

también suena muy agradable. The Muskie Grind, es una rolita rock blues, muy setentera, que prepara el gran final.  

 

Un swing, Time for the Blues, con la voz principal compartida de Spear y James, y con una excelsa línea de bajo de 

Burdetsky, concluye la obra con muy buen sabor. Y también, con el valor de que le hacen un merecido tributo a ídolos 

del pasado y del presente, así como a la música que nos ha unido a muchos de nosotros.  

 

Esta divertida colección de caras B de Jon Spear Band, seguramente traerá alegría a sus oyentes, si no es que de 

nuevo, como en sus trabajos anteriores un lugar en la cima de las listas. 

 

Jon Spear Band - B-Side Of My Life 

 

 

 

https://youtu.be/5w9YJuLsXE8
https://open.spotify.com/album/4qPDZH8FrrJXlpkZyGAcwO?si=M7G2mPYeT8Kl_-G5fwaSQA
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+ Covers  
 Peter Frampton Forgets The Words 

José Luis García Fernández 

 

  
 

 

Peter Frampton Band - Peter Frampton Forgets The Words (UMe 2021) 

Frampton Forgets the Words es el decimoctavo álbum de estudio del músico de rock inglés, Peter Frampton. Fue 

lanzado por el sello discográfico UMe el 23 de abril de 2021. El disco contiene versiones instrumentales de algunas de 

las canciones favoritas de Frampton, compuestas por otros artistas. 

 

Breve trayectoria de Peter Frampton 

Probablemente, Peter Frampton no sea muy conocido por el público en general. Pero, el extraordinario guitarrista ha 

estado activo y solicitado desde principios de la década de 1970. Como músico de gira, anduvo con David Bowie, 

Stevie Nicks, Lynyrd Skynyrd , y con la banda de Steve Miller, entre muchos otros. Trabajó en algún momento de su 

carrera con algunas más de las estrellas de la industria como: George Harrison, Jerry Lee Lewis y Ringo Star. 

 

En 1969, cuando Frampton tenía 18 años, cofundó el legendario grupo, Humble Pie, con Steve Marriott de Small 

Faces. Después de cuatro álbumes de estudio y un álbum en vivo con esa banda, Frampton la abandonó y se fue 

como solista en 1971. En esta nueva etapa, tuvo sus mayores éxitos en los años 70.  

 

Su álbum Frampton Comes Alive (1976), es uno de los más vendidos con más de 8 millones de copias en los Estados 

Unidos. Sus álbumes de estudio más exitosos en solitario fueron: Frampton (1975), I'm In You (1977), Where I Should 

Be (1979); y también otros en vivo como: Frampton Comes Alive II (1995) y Live in Detroit (2000). En la categoría de 

sencillos, se destacaron las canciones: Baby, I Love Your Way (1975) y I'm In You (1977). Todos estos éxitos fueron 

hace mucho tiempo. Sin embargo, Peter Frampton con estos galardones se ganó un nombre familiar en la escena del 

rock.  
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Su nuevo álbum de estudio 

Este material instrumental, titulado con cierta ironía Peter Frampton Forgets The Words (Peter Frampton olvida las 

letras), se concentra en su forma de tocar la guitarra. No es su primera incursión en la música sin voz. En 2006, ganó 

su primer Grammy por el álbum: Fingerprints, donde también renunció al canto para concentrarse en su destreza con 

las seis cuerdas. El disco contiene diez covers, que no solo demuestran sus excelentes habilidades con la guitarra, sino 

que también exponen cuán diversas son sus influencias. 1. If You Want Me To Stay; 2. Reckoner; 3. Dreamland; 4. One 

More Heartache; 5. Avalon; 6. Isn’t It A Pity; 7. I Don’t Know Why; 8. Are You Gonna Go My Way; 9. Loving The Alien; 

10. Maybe.  

 

La obra inicia con el estupendo funk original de Sly Stones, If You Want Me To Stay, un éxito de la banda Sly & The 

Family Stones, pieza que marca claramente el camino de la grabación. Su interpretación a Reckoner, de Radio Head, 

suena muy orgánica, enfatizando el estado de ánimo flotante de la canción, que está muy lejos de lo que se logra con 

el canto artístico en falsete de Thom Yorke en la original. También se sumerge en el jazz con el tema, Dreamland de 

Michel Colombier, aquella pieza no tan conocida, donde el genial Jaco Pastorius se hizo cargo de un solo de bajo. One 

More Heartache, un clásico del sonido Motown de Marvin Gaye, que aquí se escucha sensacional. 

 

El resplandeciente, Avalon, muestra preferencia por las bellas melodías mientras su guitarra se desliza y se eleva en el 

clásico de Roxy Music. Una de mis favoritas de todos los tiempos, Isn’t It A Pity, del catálogo de George Harrison, 

también es mi preferida de este álbum. I Don’t Know Why, de Stevie Wonder, resulta una pieza deliciosamente jazzy. 

En el rock de Lenny Kravitz, Are You Gonna Go My Way?, Peter se siente cómodo, disfrutando de una variedad de 

contextos musicales. Frampton rinde homenaje a su amigo, David Bowie, con quien alguna vez estuvo de gira en 

1987, aquí con una brillante interpretación de, Loving The Alien. El álbum concluye con un tema country, Maybe de 

Alison Krauss. Es absolutamente divertido escuchar las canciones en estas versiones instrumentales, ¡está de lujo! 

 

Peter Frampton Forgets The Words 

https://open.spotify.com/album/4p3rxhM3TqcRa05LBkKBBF?si=hS4NfTPbQXKHcvxxo8_bNA
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Delmark Records presenta 
 

Jimmy Johnson en Delmark  
José Luis García Fernández 

 

 
 
 
Esta tarde del lunes 31 de enero de 2022, he recibido a través de las redes sociales la noticia del lamentable 

fallecimiento de Jimmy Johnson, una nota que me llena de tristeza. El articulo que se presenta a continuación, lo 

había preparado durante el mes de enero con la plena confianza de que pudiera haberlo leído, y que supiera que 

desde tierras lejanas, desde la Ciudad de México, hay fans que de corazón deseábamos que mejorara y que pronto 

estuviera deleitándonos de nuevo con su música, como lo hizo en su vida, y más recientemente, durante el periodo 

de pandemia, por las tardes de sábado desde su casa. 

 

¡Descanse en paz! 

 

Un abrazo fraterno para su familia de sangre, para su familia musical y para todos aquellos que tuvimos la fortuna de 

conocerlo. 

 

 

Capítulo 21: Jimmy Johnson en Delmark Records (texto basado en “If you see one set this Blues Festival, make it 

Jimmy Johnson” por David Whiteis. Foto por José Luis García Fernández) 

 
El nombre real de nacimiento de Johnson fue James Thompson, pero lo cambió después de que su hermano Syl 

comenzara a grabar en 1959 como, "Syl Johnson". Cantaba en la iglesia cuando era niño y también encontró 

inspiración en la escuela, donde se colaba en el gimnasio durante el almuerzo para hacer ejercicios en un piano 

almacenado allí.  
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Inspirado por su compañero de escuela, Matt “Guitar”Murphy, quien se convertiría en uno de los músicos de blues 

más apreciados, comenzó a tocar la guitarra y, después de mudarse a Chicago cuando tenía alrededor de 19 años, 

adquirió un nuevo instrumento de Billy Boy Arnold y perfeccionó sus actuaciones más. Recordaba que sus primeros 

modelos musicales a seguir fueron los maestros del jazz, Grant Green y Kenny Burrell; y los bluesmen de Chicago con 

visión de futuro: Otis Rush y Magic Sam. 

 

A principios de la década de 1960, Johnson formaría su propia banda. No era una banda propiamente de blues, ya 

que el público de los clubes exigía artistas con repertorios diversos que agradaran a la multitud, y con su admiración 

por el jazz y el pop desde hace mucho tiempo, a Johnson le resultó fácil acomodarlos a sus repertorios.  

 

También fue uno de los primeros líderes de bandas afroamericanos en Chicago en tocar en clubes blancos, 

expandiéndose aún más para incluir música pop. Cuando tuvo la oportunidad de grabar bajo su propio nombre en 

1968, compuso un instrumental de funk-blues que el sello Stuff lanzó como Get It, en combinación con Work Your 

Thing, acreditado a Jimmie Johnson & The Lucky Hearts.  

 

Sin embargo, ni ese disco ni los que siguieron tuvieron mucho éxito, y durante los años siguientes, Johnson se centró 

cada vez más en el trabajo de músico acompañante, respaldando a gente como: Bobby Rush, Denise LaSalle, Tyrone 

Davis, Ruby Andrews y Otis Clay. El “renacimiento” del blues entre los aficionados blancos que comenzó en la década 

de 1960 inspiró a Johnson a cambiar de enfoque y forjar una nueva identidad como bluesman.  

 

La ironía era ineludible, puesto que esta nueva audiencia blanca lo estaba aceptando como "auténtico" por tocar 

música que no había tocado para los afroamericanos en décadas, si es que alguna vez lo había hecho; y que muchos 

de los oyentes afroamericanos más jóvenes probablemente se habrían burlado como pasado de moda en ese 

momento.  

 

No obstante, Johnson se adaptó con aplomo, tocando en el floreciente circuito del lado norte, embarcándose en 

extensas giras, tocando en festivales en los Estados Unidos y en el extranjero, y grabando algunos de los álbumes más 

aclamados del blues moderno para sellos como: Alligator, Delmark, Wolf y Black & Blue: un legado que se extiende 

hasta el nuevo milenio. 

 

Johnson continuó incorporando los diversos estilos e influencias que había absorbido a lo largo de las décadas. Su 

voz, intensa y emotiva pero salpicada con dulzura de una mezcla cruda y urbana; sus letras reflejaban una aguda 

sensibilidad modernista, tanto en sus propias composiciones como en sus versiones de éxitos de otros músicos. En 

otras palabras, Johnson evitaba los clichés, nada de repeticiones, o nada de estereotipos. 

 

En los últimos años, regresó al teclado, a menudo actuando en solitario y en dueto, dando a sus oyentes una ventana 

al lado menos extravagante y más íntimo de su personalidad musical. Mientras tanto, conservó su estatus como uno 

de los estilistas de guitarra más exitosos del blues moderno y, a pesar de su edad, su voz siguió siendo clara y 

expresiva. Los superlativos como "leyenda viviente" y "visita obligada" pueden estar desgastados, pero en el caso de 

Jimmy Johnson, fueron completamente apropiados. 

 

El 7 de junio de 2019, mientras actuaba en el 36º Festival de Blues de Chicago, la alcaldesa de Chicago, Laurie 

Lightfoot, declaró oficialmente que era el ‘Día de Jimmy Johnson’ (Ahí estuve en esa presentación estelar, de donde 

procede la foto de este artículo).  
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En ese mismo año de 2019 ganó la encuesta de los críticos para el premio como el mejor guitarrista de blues del año 

en los ‘Living Blues Awards’ que otorga la legendaria revista: Living Blues. 

 

 

4 álbumes de Jimmy Johnson en Delmark Records 

 

Jimmy Johnson – Johnson’s Whacks - (Delmark DD 644 - 1991) 
 

Cuando el primer álbum de Jimmy Johnson, Johnson's Whacks, salió a la venta a fines de los años setenta (1979), se le 

anunció como parte de una nueva generación del blues, que en realidad podía escribir canciones maduras y 

completamente elaboradas (en lugar de tomar prestadas o robar estándares de máquinas de discos). Delmark incluso 

imprimió una hoja de letras para ese LP, ¡una novedad en las ediciones de blues! 

 

Lista de canciones: 1. The Twelve Bar Blues; 2. Ashes in My Ashtray; 3. I Stand Alone; 4. Slamming Doors; 5. Take Five; 

6. Strange How I Miss You; 7. Poor Boy's Dream; 8. I Need Some Easy Money; 9. Drivin' Nails in My Coffin; 10. Jockey 

Sports. 

Jimmy Johnson – Johnson’s Whacks 
 
Jimmy Johnson – North/South (Delmark DD 647 - 1999) 
 
Jimmy Johnson llamó dramáticamente la atención del mundo del blues con el lanzamiento de su primer álbum 

estadounidense, Johnson's Whacks (Delmark 644), en 1979, uno de los pocos álbumes de esa época que proyectaba 

una personalidad de blues nueva y distintiva. Publicado originalmente en 1982, el disco contenía todas las 

composiciones originales que reflejaban los antecedentes de Jimmy en el blues, soul, góspel y jazz. El compositor y 

aficionado al blues, Doc Pomus, escribió en el LP original: “La individualidad es un signo de los grandes. Cuando 

escuchas uno o dos compases y sabes de inmediato quién está tocando las notas, sabes que estás escuchando a un 

maestro, y así es cuando escuchas a Jimmy Johnson. Es un increíble cantante, guitarrista y compositor de blues”. 

 

Lista de canciones: 1. Country Preacher; 2. Can't Go No Further; 3. Track to Run; 4. Walking On Thin Ice; 5. Talking 

'Bout Chicago; 6. A Woman Ain't Supposed to Be Hard, 7. I Can't Survive; 8. Sang a Song In Heaven; 9. Dead or Alive. 

 

Jimmy Johnson – North/South 

 

 

 
 
 
 
 

https://open.spotify.com/album/4TlwtAj07aZ6bv1EMhqRvp?si=hdneC2-eRGq9uywzi71pbQ
https://open.spotify.com/album/1nt7UtXiI35aUizo7JHzwO?si=F4yvF0KGTCum5oy1BmkaQQ
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Jimmy Johnson – Pepper’s Hangout (Delmark DD 745 - 2000) 

 

Jimmy demostró ser uno de los mejores artistas de blues contemporáneo a finales de los setenta y principios de los 

ochenta con dos álbumes increíbles en Delmark, Johnson's Whacks (Delmark 644) y North/South (Delmark 647). Jim 

O'Neal, editor fundador de Living Blues Magazine, escribió: "El canto apasionado y de alto registro de Jimmy es 

simplemente impresionante.  

 

Con su trabajo de guitarra combinando la fluidez y sus bendings, y esa maravillosa forma de cantar no solo con una 

emoción profunda sino también con un tipo de belleza rara y triste”. Las notas originales de O'Neal de 1977 y las 

nuevas notas actualizadas cuentan la historia de este álbum y los viajes musicales de Jimmy. Producido originalmente 

por el legendario Ralph Bass en 1977, el álbum es uno de los mejores del blues de Chicago. 

 

Lista de canciones: 1. Same Old Blues; 2. Married Woman Blues; 3. High Heel Sneakers; 4. The Things That I Used to 

Do; 5. Pepper's Hangout; 6. Looking for My Baby; 7. Riding in the Moonlight. 

 

Jimmy Johnson – Pepper’s Hangout 

 

 
Jimmy Johnson – Every Day of Your Life (Delmark DE 861 – 2019) 
 

Hace cuatro décadas, Jimmy Johnson se estableció de forma permanente como un bluesman de Chicago de primer 

nivel con su genial álbum debut en Delmark, Johnson's Whacks (DE 644). Cerrando el círculo, Jimmy estuvo de 

regreso a Delmark con este emocionante lanzamiento, que demuestró que seguía siendo una fuerza vital del blues a 

sus 90 años. Los licks de guitarra fluidos y cortantes de Johnson saltan y chisporrotean con una elasticidad 

impredecible a lo largo de este set. Su voz se eleva a los cielos una y otra vez, sin perder nunca su pasión melismática 

sin importar el tiempo. 

 

Desde el funk original que abre el disco, Every Day Of Your Life, construido en torno a un mensaje lírico sabio, hasta 

un convulsivo, Down In The Valley, y versiones exquisitamente adaptadas del blues lento en, Strange Things 

Happening”, o en el poderoso tema, I Need You So Bad, Jimmy nunca deja de ser magistral.  

 

Pocos músicos de blues contemporáneos son tan devastadores cuando trabajan en un tono menor, observe el 

tratamiento personalizado de Johnson del clásico, Somebody Loan Me A Dime, de Fenton Robinson. My Ring, otro 

original destacado, toma un giro reggae oscilante e inesperado (girar sobre los estilos ha sido durante mucho tiempo 

una de las marcas registradas de Jimmy), y Johnson se va hacia atrás para apoyar la virtuosa, Lead Me On, de Bobby 

“Blue” Bland.” para cerrar el álbum con un estilo profundamente emotivo. 

 

Lista de canciones: 1. Every Day of Your Life (con Typhanie Monique); 2. I Need You so Bad; 3. My Ring; 4. 

Rattlesnake; 5. Somebody Loan Me a Dime; 6. Down in the Valley; 7. Strange Things Happening; 8. Better When It's 

Wet; 9. Lead Me On. 

 

Jimmy Johnson – Every Day of Your Life 

 

 

https://open.spotify.com/album/7fwmr1T8Z3kBmi1XjHXTRZ?si=OtplO-MhRFmJEnHf89aMlg
https://open.spotify.com/album/6Q6AsLgQWVMOy8hHejGiVd?si=kCOceA8hSHOXFd_3B0TB_A
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El Blues Tuvo Un Hijo  

The Doors - L.A. Woman (Edición Deluxe del 50 Aniversario) 
 

José Luis García Fernández 

 

 
 

 
The Doors - L.A. Woman - Edición Deluxe del 50 Aniversario  

 

Los Doors encontraron su mojo (y el Mr. Mojo Risin') en noviembre de 1970 cuando grabaron el álbum L.A. Woman 

durante seis días en el Workshop, el espacio de ensayo de la banda en Santa Mónica Boulevard. Un éxito tanto 

comercial como de la crítica, el álbum fue certificado doble platino y contiene parte de la música más inmortal de la 

banda, incluyendo: Love Her Madly, Riders On The Storm y la canción principal, que dio título a la obra, L.A. Woman. 

 

Para conmemorar el 50 aniversario del álbum, Rhino Records ha publicado (el pasado 3 de diciembre de 2021) esta 

edición especial de 3 CDs y 1 LP que incluye el álbum original recientemente remasterizado y mezclado por el 

ingeniero de siempre de la banda, Bruce Botnick, dos discos extras de tomas de estudio inéditas y la mezcla estéreo 

del álbum original en vinilo de 180 gramos. La música también está disponible en las plataformas digitales, al igual 

que en una nueva mezcla de sonido con Dolby Atmos del álbum original de Botnick. 

 

CDs Lista de tracks 

 

Disco Uno: Original Stereo Mix Remastered. 1. The Changeling. 2. Love Her Madly. 3. Been Down So Long. 4. Cars Hiss 

By My Window. 5. L.A. Woman. 6. L’America. 7. Hyacinth House. 8. Crawling King Snake. 9. The WASP (Texas Radio 

And The Big Beat). 10. Riders On The Storm. Bonus Tracks. 11. Hyacinth House – Demo. 12. Riders On The Storm – 

Sunset Sound Demo. 
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Disc Dos: L.A. Woman Sessions, Parte 1. 1. The Changeling. 2. Love Her Madly. 3. Riders On The Storm. 4. L.A. 

Woman. 

 

Disco Tres: L.A. Woman Sessions, Part 2. 1. L.A. Woman. 2. She Smells So Nice. 3. Rock Me Baby. 4. Mr. Mojo Risin’. 5. 

Baby Please Don’t Go. 6. L.A. Woman. 7. Been Down So Long. 8. Get Out Of My Life Woman. 9. Crawling King Snake. 

10. The Bastard Son Of Jimmy & Mama Reed (Cars Hiss By My Window). 11. Been Down So Long. 12. Mystery Train. 

13. The WASP (Texas Radio And The Big Beat). 

 

LP Lista de tracks 

 

Lado Uno. 1. The Changeling. 2. Love Her Madly. 3. Been Down So Long. 4. Cars Hiss By My Window. 5. L.A. Woman. 

Lado Dos. 1. L’America. 2. Hyacinth House. 3. Crawling King Snake. 4. The WASP (Texas Radio And The Big Beat). 5. 

Riders On The Storm. 

      

Comentarios 

 

Para esta nueva colección, el álbum original se ha ampliado con más de dos horas de grabaciones inéditas tomadas 

de las sesiones, lo que permite al oyente experimentar la progresión de cada canción a medida que se desarrolla en el 

estudio. También se incluye un demo inicial de Hyacinth House grabado en el estudio casero de Robby Krieger en 

1969.  

 

Las tomas descartadas presentan a Jim Morrison, John Densmore, Robby Krieger y Ray Manzarek trabajando en el 

estudio con dos músicos adicionales. El primero fue el guitarrista, Marc Benno, quien había trabajado con Leon 

Russell en The Asylum Choir. El otro era el bajista Jerry Scheff, que era miembro de la banda TCB de Elvis Presley. 

 

En el estudio, el ingeniero Botnick dice que la banda adoptó un enfoque más orgánico para grabar, en lugar de 

comenzar y detenerse repetidamente para lograr la perfección técnica. “Los cintas inéditas aquí, son tomas en serie 

de The Changeling, Love Her Madly, Riders On The Storm y L.A. Woman. Muestran a una banda obsesionada con el 

ritmo mientras ejecutan giros y florituras con la precisión de un combo de soul bien estructurado. La idea era ir de 

canción en canción, y dejar que fluyeran". 

      

Entre otras tomas descartadas de las pistas del álbum, también se puede escuchar a la banda tocando con singular 

alegría, canciones clásicas de blues que Morrison describió una vez como "verdadero blues original". Hay grandes 

tomas de Crawling King Snake de John Lee Hooker, Get Out Of My Life Woman, el clásico funky de 1966 de Lee 

Dorsey escrito por su productor Allen Toussaint, y de Rock Me Baby; por ejemplo. 

 

En las extensas notas de la colección, el veterano periodista de rock, David Fricke explora la vertiginosa realización del 

álbum, que sería el último con Morrison, quien murió en París pocos meses después de su lanzamiento. “Es posible 

que Morrison nunca hubiera regresado a The Doors”, escribe. “Pero con su muerte, L.A. Woman se convirtió en 

renacimiento, logro y final, todo a la vez. También es el blues, verdadero blues original, como prometió Morrison. 

Cincuenta años después, todavía no hay nada igual ". 

 

The Doors - L.A. Woman - Edición Deluxe del 50 Aniversario 

 

 

https://open.spotify.com/album/5zJ5Hz4a5OACoowuL3x86m?si=9DptChtWT1-hikZnvjrE6g
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En Video 
The Doors: Mr. Mojo Risin'  

 

José Luis García Fernández 
 

 
 
 
The Doors: Mr. Mojo Risin' - The Story of L.A. Woman (2012) 

 

Hace un poco más de 50 años, en abril de 1971, fue publicado el álbum L.A. Woman de los Doors. Fue el último disco 

que grabó Jim Morrison, que murió tres meses después en París. Este DVD:  The Doors: Mr. Mojo Risin' - The Story of 

L.A. Woman (2012), nos lleva a la creación del material para el álbum, con historias y secuencias sorprendentes.  

 

Los Doors sobrevivientes, a la fecha de su publicación (febrero de 2012), John Densmore, Ray Manzarek y Robbie 

Krieger nos cuentan las historias detrás de 9 de las 10 canciones incluidas: The Changeling, Been Down So Long, 

Crawling King Snake, Love Her Madly, L.A. Woman, The WASP (Texas Radio And The Big Beat ), Riders On The Storm, 

Cars Hiss By My Window y Hyacinth House. La única canción que no aprece en el documental es, L'America. 

 

Jim Morrison no volvió a ser el mismo después de aquel penoso suceso en Miami, acaecido en marzo de 1969 

durante un concierto en esa ciudad, donde fue protagonista de otra actuación provocadora más. Luego de un largo 

retraso por una pelea que tuvo con los productores del espectáculo, salió a escena e insultó a la gente. Después se 

bajó la bragueta del pantalón y amenazó con mostrar sus genitales.  

 

Se dice que por este acontecimiento, las letras en este álbum atestiguan especialmente ese hecho. Cuando The Doors 

fueron a comenzar a grabar el álbum en los Sunset Sound Studios en Los Ángeles, a Paul Rothchild no le gustó el 

sonido que estaban tocando y se fue diciendo que no grabaría nada de eso. Paul Rothchild había grabado todos los 

álbumes de The Doors, así que esto realmente los sorprendió a todos.  
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El ingeniero de sonido, Bruce Botnick ignoró la salida de Rothchild y llevó a The Doors a su estudio de ensayo y les 

preguntó si tenían algo más que grabar. Como siempre, Jim y Robbie siempre tenían material de sobra para las 

canciones. A diferencia de estar en Elektra Studio en Sunset Sound, donde se necesitaban docenas de tomas que 

terminaron en semanas o meses para obtener las canciones perfectas para un álbum, The Doors terminaron este 

álbum en su estudio de ensayo en Santa Monica Blvd. en 4 dias.  

 

Todas las canciones se terminaron después de una o dos tomas, haciendo de este un verdadero álbum de banda de 

garaje. Bruce Botnick aportó algo de talento extra con, Jerry Scheff al bajo y Marc Benno a la guitarra rítmica. Los 4 

Doors estaban emocionados, especialmente Jim, de trabajar con Jerry Scheff, quien era el bajista de la banda TCB de 

Elvis Presley. Por lo que se puede asegurar que los sonidos de blues pesado en L.A. Woman emanan de la 

incorporación de estos dos músicos de gran talento. 

 

The Doors: Mr. Mojo Risin' - The Story of L.A. Woman - Tráiler 

 

Durante el documental se develan anécdotas como que, Riders On the Storm, proviene del viejo clásico de vaqueros 

Ghost Riders In The Sky. Donde se ve como The Doors y Botnick diseccionan las canciones para nosotros y nos dejan 

escuchar a Jim cantar con diferentes ritmos, lo cual es realmente fantástico. Crawling King Snake, el gran éxito de 

John Lee Hooker, realmente resalta el blues en The Doors.  

 

Otra novedad de este DVD fue la canción, She Smells So Nice, otra canción de blues que antes no se había escuchado, 

y que Jim podía cantar como los mejores bluesmen en esta grabación. Robbie cuenta que escribió, Love Her Madly, 

basándose en ver a su novia huir después de una pelea. The Changeling, es realmente la despedida de Jim Morrison 

de su vida, familia y amigos aquí en Estados Unidos, y muy tristemente de The Doors. 

 

¡Un video que a 10 años de su publicación, sigue resultando interesante para volverse a ver! 

 
 

 
 

https://youtu.be/448zco-ILqg
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Tributo 
George Harrison: All Things Must Pass – 50º aniversario 

 

José Luis García Fernández 
 
 

 
 

 

George Harrison, nació el 25 de febrero de 1943, para este año de 2022, cumpliría 79 años. Como sabemos, fue un 

músico multiinstrumentista, compositor, cantautor, productor musical, productor cinematográfico, actor, filántropo, 

activista pacifista, ecologista; pero principalmente: guitarrista y cantante de The Beatles.  

 

Tras la disolución de The Beatles, Harrison publicó en 1970, All Things Must Pass, el primer álbum de un beatle en 

solitario que alcanzó el primer puesto en la lista Billboard. Este álbum contó con la participación de varios músicos, 

entre ellos Ringo Starr a la batería y Eric Clapton a la guitarra. La producción estuvo a cargo del mismo George 

Harrison y Phil Spector, quien había trabajado junto a los Beatles en el álbum, Let It Be. 

 

La obra maestra de George Harrison, All Things Must Pass, se celebra con un conjunto de nuevas ediciones del 50 

aniversario, que incluyen múltiples configuraciones físicas y digitales limitadas con tomas alternas descartadas y jams 

Todas estas versiones estuvieron disponibles a partir de agosto del año pasado. A cinco décadas de su lanzamiento y 

hoy cuidadosamente producido por la familia Harrison, All Things Must Pass ha sido completamente remezclado de 

las cintas originales para este impresionante lanzamiento que satisface el deseo de Harrison que siempre tuvo.  

 

Ahora producido por Dhani Harrison y mezclado por el ingeniero Paul Hicks (The Beatles, The Rolling Stones, John 

Lennon), un álbum ganador del triple premio GRAMMY, la nueva mezcla transforma el álbum actualizándolo 

sonoramente, haciéndolo sonar más brillante, más completo y mejor que nunca. Los distintos formatos contienen 

varios objetos valiosos, incluido un álbum de recortes seleccionado por Olivia Harrison, réplicas de gnomos, póster 

del álbum original y mucho más. 



Página | 42                                                CULTURA BLUES. LA REVISTA ELECTRÓNICA                         Número 129 | febrero 2022 

 

 

 

 
 

Super Deluxe 5CD + Blu-Ray Box Set 

 

Lista de canciones 

 
Disco 1 (Álbum principal): 1. I’d Have You Anytime; 2. My Sweet Lord; 3. Wah-Wah; 4. Isn’t It A Pity (Versión Uno); 5. 

What Is Life; 6. If Not For You; 7. Behind That Locked Door; 8. Let It Down; 9. Run Of The Mill. 

 

Disco 2 (Álbum principal): 1. Beware Of Darkness; 2. Apple Scruffs; 3. Ballad Of Sir Frankie Crisp (Let It Roll); 4. 

Awaiting On You All; 5. All Things Must Pass; 6. I Dig Love; 7. Art Of Dying; 8. Isn’t It A Pity (Versión Dos); 9. Hear Me 

Lord; 10. Out Of The Blue *; 11. It’s Johnny’s Birthday *; 12. Plug Me In *; 13. I Remember Jeep *; 14. Thanks For The 

Pepperoni *. * Nueva Remasterización/Mezcla Original. 

 

George Harrison - My Sweet Lord (Video Oficial) 

 

Disco 3 (Dia 1 Demos – martes 26 mayo 1970): 1. All Things Must Pass (Toma 1) †; 2. Behind That Locked Door (Toma 

2); 3. I Live For You (Toma 1); 4. Apple Scruffs (Toma 1); 5. What Is Life (Toma 3); 6. Awaiting On You All (Toma 1) †; 7. 

Isn’t It A Pity (Toma 2); 8. I’d Have You Anytime (Toma 1); 9. I Dig Love (Toma 1); 10. Going Down To Golders Green 

(Toma 1); 11. Dehra Dun (Toma 2); 12. Om Hare Om [Gopala Krishna] (Toma 1); 13. Ballad Of Sir Frankie Crisp [Let It 

Roll] (Toma 2); 14. My Sweet Lord (Toma 1) †; 15. Sour Milk Sea (Toma 1). 

 

Disco 4 (Día 2 Demos – Miércoles 27 mayo 1970): 1. Run Of The Mill (Toma 1) †; 2. Art Of Dying (Toma 1); 3. 

Everybody/Nobody (Toma 1); 4. Wah-Wah (Toma 1); 5. Window Window (Toma 1); 6. Beautiful Girl (Toma 1); 7. 

Beware Of Darkness (Toma 1); 8. Let It Down (Toma 1); 9. Tell Me What Has Happened To You (Toma 1); 10. Hear Me 

Lord (Toma 1); 11. Nowhere To Go (Toma 1); 12. Cosmic Empire (Toma 1); 13. Mother Divine (Toma 1); 14. I Don’t 

Want To Do It (Toma 1) 15. If Not For You (Toma 1). † Previamente publicado 

https://youtu.be/04v-SdKeEpE
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Disco 5 (Sesión de Tomas Alternas y Jams): 1. Isn’t It A Pity (Toma 14); 2. Wah-Wah (Toma 1); 3. I’d Have You Anytime 

(Toma 5); 4. Art Of Dying (Toma 1); 5. Isn’t It A Pity (Toma 27); 6. If Not For You (Toma 2); 7. Wedding Bells [Are 

Breaking Up That Old Gang Of Mine] (Toma 1); 8. What Is Life (Toma 1); 9. Beware Of Darkness (Toma 8); 10. Hear Me 

Lord (Toma 5); 11. Let It Down (Toma 1); 12. Run Of The Mill (Toma 36);c13. Down To the River [Rocking Chair Jam] 

(Toma 1); 14. Get Back (Toma 1); 15. Almost 12 Bar Honky Tonk (Toma 1); 16. It’s Johnny’s Birthday (Toma 1); 17. 

Woman Don’t You Cry For Me (Toma 5). 

 

George Harrison - Isn't It A Pity [Toma 27] (Video oficial) 

 

Blu-ray Audio Disco (Solo Álbum Principal): 1. I’d Have You Anytime; 2. My Sweet Lord; 3. Wah-Wah; 4. Isn’t It A Pity 

(Versión Uno); 5. What Is Life; 6. If Not For You; 7. Behind That Locked Door; 8. Let It Down; 9. Run Of The Mill; 10. 

Beware Of Darkness; 11. Apple Scruffs; 12. Ballad Of Sir Frankie Crisp (Let It Roll); 13. Awaiting On You All; 14. All 

Things Must Pass; 15. I Dig Love; 16. Art Of Dying; 17. Isn’t It A Pity (Versión Dos); 18. Hear Me Lord; 19. Out Of The 

Blue; 20. It’s Johnny’s Birthday; 21. Plug Me In; 22. I Remember Jeep; 23. Thanks For The Pepperoni. 

 

¡No te lo pierdas! 

 

All Things Must Pass (50 aniversario/SuperDeluxe) 

 

 

 

 
 

https://youtu.be/nFxYsWCT6_k
https://open.spotify.com/album/0pDJt9M0HWkIs4vrTK6aC6?si=kQN17yL9Q7q3e0tszygISQ
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Algunas Notas de Jazz 
 

Tony Bennett y su añoranza de los 95 años 
 

Roberto López 
 
 

 
 

 

Tony Bennett & Lady Gaga: Love for Sale - Deluxe (Interscope Records 2021) 

Uno de los iconos más importantes de la canción norteamericana, Tony Bennett, con una voz inigualable, que no solo 

es un gran crooner, sino también tiene como pasatiempo, el pintar y que a sus 95 años lanzó el pasado septiembre, a 

lado de la cantante, Lady Gaga, su nueva producción. Además, con ella había tenido la oportunidad de grabar el 

disco, Cheek to Cheek, en el 2014; y antes también obtuvo una participación en el álbum, Duets II, del 2011. 

 

En esta ocasión nos presentan: Love for Sale, que ya desde el nombre nos refiere a los temas del compositor 

estadounidense: Cole Porter; y que sin duda, muchos de ellos, los hemos escuchado en más de una ocasión 

interpretados por otros cantantes. El álbum en su versión Deluxe, cuenta con 12 piezas; y cada una de estas, podría 

ser la parte que faltaba en el soundtrack de tu día a día. 

 

Lista de canciones: 1. It's De-Lovely; 2. Night And Day; 3. Love For Sale; 4. Do I Love You; 5. I Concentrate On You; 6. I 

Get A Kick Out Of You; 7. So In Love; 8. Let's Do It; 9. Just One Of Those Things; 10. Dream Dancing; 11. Just One Of 

Those Things; 12. You’re The Top. 

 

El disco abre con un rico swing y la voz de Gaga para interpretar el clásico, It’s De-Lovely. Luego sigue la maravillosa, 

Night And Day, un tema con el que seguro más de uno, ha tomado a su pareja y bailado a su ritmo. Continúan más 

clásicos y Love For Sale, como se titula el disco, muestra la maravillosa combinación de talentos que hacen este par 

de voces 
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Tony Bennett & Lady Gaga - Love For Sale (Video Oficial) 

https://youtu.be/0mv5nYdOBq4 

 

 

Más adelante, nos encontramos con una versión que en su momento la voz de Sinatra junto con Bono de U2, nos 

regalaron con su interpretación de: I’ve Got You Under My Skin, y que en esta versión con Bennett y Gaga, no se 

queda atrás. Entre baladas y swing, continuamos con uno de los sencillos de este álbum, I Get a Kick Out of You, cabe 

mencionar que aunque este material fue planeado un año después del primero que grabaron, Cheek to Cheek, en el 

2014, no fue sino hasta el año anterior que pudo ver la luz. 

 

Tony Bennett & Lady Gaga - Love For Sale (Álbum Tráiler) 

https://youtu.be/NnZgi7Sm3YU 

 

Aunque Bennett ha anunciado su retiro por haber sido diagnosticado con Alzheimer, no abandona del todo su 

maravillosa carrera que lo ha hecho incluso, convertirse en el cantante con más años en presentar un disco nuevo a 

sus 95 años.  

 

Con 10 temas en la edición normal y dos más en la especial (Deluxe), este disco es altamente recomendable para 

todos los que aman el gran cancionero norteamericano. 

 

Tony Bennett & Lady Gaga - Love For Sale (Spotify) 

 

 

 

 
   

 

https://youtu.be/0mv5nYdOBq4
https://youtu.be/NnZgi7Sm3YU
https://open.spotify.com/album/6hBQkPnq5u1BwZncSEDEgs?si=EzY5OeDlRLS9UdT2ls_Wng
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Colaboraciónes Especiales 
 

Conciertos de JazzMx en CDMX 
 

José Luis García Fernández 

 

 
 

 

La comunidad de jazzistas, JazzMx, ha preparado su Primera Temporada para este 2022, con seis conciertos que se 

llevaran a cabo con algunos de los músicos más sobresalientes de la CDMX.  

 

A partir del 4 de febrero, todos los viernes de cada quince días se estrenará un proyecto musical de artistas con más 

de 10 años de trayectoria y que han dejado muy en alto el nombre de México cuando se han presentado en festivales 

de jazz alrededor del mundo. 

 

El foro de la Fundación Sebastián (Patriotismo 304, San Pedro de los Pinos, CDMX), sede de los eventos, se ha 

convertido en uno de los lugares favoritos de los melómanos y curiosos, no solo para descubrir a los músicos que 

dejan todo en el escenario para hacernos cerrar los ojos y viajar a otros espacios, sino también para sentirnos en un 

lugar rodeado de arte. Para hacer que la noche sea perfecta, se puede acompañar el concierto con el delicioso menú 

“Culinary Experience” a cargo de la Chef Oriana García de Red Explorer. 

 

Los boletos están en $250 pesos por concierto. Busque sus entradas en la página de JazzMx: www.jazzmx.ml. 

También, manténgase pendiente de las redes sociales del colectivo si quiere ganarse cupones de descuento: 

Facebook @jazzmxcomunidad e Instagram @jazzmxcomunidad. 

 

JazzMx Primera Temporada en Spotify 

 

http://www.jazzmx.ml/
https://open.spotify.com/playlist/2MOp71XdbctW4t8R5D5zRs?si=875ad744949b488b
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Colaboraciónes Especiales 
 

De aquí, allá y de todas partes 
 

José Luis García Fernández 

 

 
 

 

En repetidas ocasiones, al buzón del correo electrónico de Cultura Blues llega información de artistas y bandas, y de 

su material discográfico, o en video de diferentes lugares del mundo. A partir de esta edición, estaré presentando en 

este espacio algunos de los más interesantes de blues, y sus géneros afines, de preferencia.  

 

Así que aquí voy… 

 

Sergi Estella (España) 

Sergi es un extraordinario músico, compositor, cantante y multiinstrumentista de la localidad barcelonesa de Rubí. Es 

un artista peculiar de blues, pues aparte de interpretar sus temas a voz, guitarra y en ocasiones armónica, suele tocar 

algunos de ellos con instrumentos musicales fabricados por él mismo al tiempo que se acompaña de percusión con 

los pies, es decir en su proyecto como ‘one man band’. Blood Like Wine es un sencillo, que resultó como avance de su 

nuevo álbum homónimo. 12 Pack Blues es otro tema de este disco, pero resulta muy interesante apreciar su video. 

¡No te lo pierdas! 

 

Sergi Estella – Blood Like Wine 

 

Sergi Estella – 12 Pack Blues 

 

Sergi Estella – Blood Like Wine (álbum) 

 

https://youtu.be/KUM7M4o5x8k
https://youtu.be/fsmOXKaeoJk
https://open.spotify.com/album/7kUMnHKPDuT2cUZpisgaiX?si=-_0VWZ2LRbCWdPTXVjXmbg
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Jon Shain y FJ Ventre (Estados Unidos) 

Amigos desde hace mucho tiempo desde la escuela secundaria, Jon Shain y FJ Ventre son figuras significativas en la 

escena musical de Carolina del Norte, produciendo y actuando con una amplia variedad de músicos y bandas del 

área. Ahora, por segunda vez en tres años, se han unido para hacer su propia música excelente. En 2018, Shain y 

Ventre lanzaron su primer álbum como dúo, y ahora han lanzado su segundo álbum, Never Found A Way To Tame 

The Blues. Shain y Ventre dicen que siempre han estado influenciados por el blues y el rock clásico. En 2019, Shain 

ganó un premio en el International Blues Challenge en Memphis, lo que les dio aún más oportunidades de actuar con 

otras leyendas del blues y explorar sus raíces. 

 

Jon Shain and FJ Ventre – Outraged 

 

Jon Shain y FJ Ventre - Never Found A Way To Tame The Blues (álbum) 

 

La Suprema Rock & Blues (Argentina) 

La banda es oriunda de Avellaneda, Buenos Aires, Argentina; está compuesta por Andrés “El Chiqui” Fernández: 

guitarra y voz; Sergio Navarrete: batería y Matías Gómez: bajo. Nos han compartido el lanzamiento de su material 

discográfico, Adrenalina al Corazón. De este se desprende un tema llamado, El blues del 1500, con músicos invitados: 

Alan Di Verniero: guitarra; y Walter Piancioli: teclados. Veamos su video y demos una repasadita a su disco. 

 

La Suprema Rock & Blues - El blues del 1500 

 

La Suprema Rock & Blues - Adrenalina al Corazón (álbum) 

 

Viki and The Wild (España) 

Esta banda está formada por la vocalista zaragozana, Viki Lafuente; Alex Comín: guitarra; Humberto Ríos: teclados; 

Jesús Martí: bajo; Gigi Cano: batería; y Marta Heras y Sara Lapiedra: coros. Viki es una artista que aúna la fuerza del 

rock y soul, con tendencias grunge y trazando melodías sobrecogedoras con su poderosa voz, sin perder un ápice de 

sensibilidad. Publican su primer material discográfico, Libre. Veamos un video de este disco, Mi Monstruo y 

escuchemos su ecléctico álbum. 

 

Viki and The Wild – Mi Monstruo 

 

Viki and The Wild – Libre (álbum) 

 

The Screaming Wheels (Croacia) 

Esta banda europea se fundó en el 2018, justo antes de que participaran en el décimo, Croata Blues Challenge. Allí 

ganaron la competición en la categoría de mejor intérprete ‘Solista/Dueto’, y en enero de 2019 representaron a su 

país en el International Blues Challenge 2019 en Memphis. Denis Makin y Leo Andjelković, amigos de la infancia 

fundaron esta banda incluyendo al bajista, Danijel Teodorović y al baterista Erle Durdević. Han lanzado su primer 

álbum, Istramental, de donde se desprende un tema, Willy the Wimp, que se muestra como un ejemplo de su 

poderoso sonido blues-rock. 

 

The Screaming Wheels – Willy the Wimp 

 

The Screaming Wheels – Istramental (álbum) 

https://youtu.be/Cg4qKajfVQM
https://open.spotify.com/album/6m2OPVodoU6212lhScorDb?si=5V2YAy0aRuKCGHGjNlX1Dw
https://youtu.be/r6BstfHae98
https://open.spotify.com/album/3ABMVuViMNU7d3xBMIC0NR?si=9uPeIdJPTrCbCV_FGfBRSQ
https://youtu.be/Lg1ND-UpC2A
https://open.spotify.com/album/5I6pAogaIxQzUJjpjQ6gFX?si=amegGDs8Sj6UkDkja4j5fA
https://youtu.be/eB90l0rq8HM
https://open.spotify.com/album/1uqoa6eZMNAJbi2RzU4fY8?si=XS2vgrKHRNWUBqwyikLSrA
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Colaboraciónes Especiales 
 

The Headcutters: Walkin’ in USA 
 

José Luis García Fernández 

 

 
 

 

Delmark Records a través de sus directores, Elbio Barilari y Julia A. Miller, ha anunciado con bombo y platillo, el 

lanzamiento de uno de sus próximos álbumes de blues para este mes de febrero: That’s My Name de Bob Stroger & 

The Headcutters. En tanto se publica el disco para hacer la reseña correspondiente, comencemos a empaparnos para 

conocer a los miembros y el sonido de la sensacional banda brasileña de blues clásico, The Headcutters, quienes 

acompañan extraordinariamente al veterano músico de blues, Bob Stroger, en esta nueva aventura sonora de la 

mítica compañía discográfica. 

 

Para esto hemos echado un vistazo a la producción de la banda compuesta por: Joe Marhofer: armónica y voz; 

Ricardo Maca: guitarra y voz; Arthur “Catuto” García: bajo y contrabajo; y Leandro “Cavera” Barbeta: batería. De ese 

su material disponible en las plataformas digitales de audio y video, he escogido para muestra un botón, Walkin’ in 

USA su álbum del 2015. 

 

Walkin’ in USA - audio 

 

Y como un agradable complemento, el documental, Walkin’ in USA (A Road Tour Documentary) del 2018. Dos 

ejemplos del porqué han sido apoyados por varias firmas importantes de instrumentos como, Honner y Fender; y 

ahora con la publicación de su nuevo álbum por Delmark. ¡Espero los disfruten! 

 

Walkin’ in USA (A Road Tour Documentary) - video 

 

https://open.spotify.com/album/1aR9XCQ3AIRap2jxdxpClU?si=FpMYIWR2QaK7VLhSP6KipQ
https://youtu.be/2aKEfey8SQo
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Hábitos Nocturnos 
Aeroblus: Pappo, Medina, Castello 

José Andrade Urbina 
 

 
 

 

A veces la luz no cubre tu entorno,  

a veces no alcanzas a escuchar mis palabras, 

a veces mis manos te buscan para no perderse, 

a veces las flores tienen el aroma que brota de tu cuerpo, 

a veces la cascada con su agua no logra refrescarte. 

Entonces, deja que mis besos humedezcan todo tu cuerpo. 

Recojo imágenes que habitan mis ojos, construyo el poema. 

 

 

Aeroblus (Phillips 1977) 

 

Ya estamos nuevamente en nuestra cita mensual. Siempre es emocionante hacer mi recomendación para Cultura 

Blues. Este hermoso vicio que es la música del blues y, que se ha extendido por todos lugares, es una música sin 

fronteras y sin ataduras. Todo aquel que lo escucha se hace adicto al sonido de la armónica y de la guitarra.  

 

Al estar buscando el cd para este mes, me encontré con uno de los mejores guitarristas de rock-blues de América 

Latina, me refiero a Norberto Napolitano, mejor conocido como “Pappo”, nacido un 10 de marzo de 1950 en Buenos 

Aires, Argentina. Y al seleccionar cual de sus discos recomendar, me decidí por una joyita que se llama: Aeroblus, 

publicado originalmente en 1977.  
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Siempre me ha gustado disfrutar del blues en diferentes idiomas, por eso es que ahora me da mucho gusto comentar 

un cd en nuestro idioma: español. Aeroblus, fue siempre un grupo de hard-rock, heavy metal y blues, formado por 

Pappo: guitarra y voz; Alejandro Medina: bajo y voz; y Rolando Castello Junior: percusiones. Dos argentinos y un 

brasileño. A fines de 1976, Pappo tiene la idea de formar un nuevo grupo y llama a su amigo, Alejandro Medina y, 

juntos van a Brasil, de donde traen a Rolando Castello. La banda adopta el formato de power trio y, contaban con un 

sonido mas pesado que el anterior proyecto de Pappo, el Pappo’s Blues. AEROBLUS, fue una banda demasiado 

adelantada a su época y, si le agregamos las dificultades políticas en su país, Argentina, por su atmosfera dictatorial y 

su falta de libertad en el hacer y en el decir. 

 

Después de ensayar, no el tiempo que Pappo deseaba, hicieron su debut el 6 de enero de 1977 en el teatro Premier 

de Buenos Aires, un concierto donde se noto la falta de más tiempo para ensayar, pero también fue un preámbulo de 

lo que este power trio podría hacer con sus sonidos llenos de atmosferas oscuras y densas. Hicieron una serie de 

conciertos por diferentes ciudades de Argentina y Brasil, la crítica fue dura con ellos, aun con con eso, ese mismo año 

logran grabar lo que sería su único disco. Los problemas dictatoriales en que vivián los argentinos hizo que el disco 

tardara en salir y además varios de sus conciertos fueron cancelados. 

 

Todo esto hizo que a finales del año se separaran y, Pappo volvió a formar su Pappo´s Blues, Medina regresó a su 

grupo Manal ; y Castello volvió a Brasil. En 1978 Pappo nuevamente llama a su amigo Medina para reformar 

Aeroblus, incorporando a Claudio Pesavento en teclados y, sin Castello, que es reemplazado por Gonzalo Ferrogia. El 

grupo se presenta en Mar de Plata tocando temas de su disco y algunos nuevos, pero no prospera a pesar de las 

buenas críticas de su época y, después de hacer varias presentaciones más, Pappo decide nuevamente dejar 

Aeroblus, para volver con su banda de siempre. En el año 2012 con motivo de los 35 años del inicio de la banda y de 

la salida del disco, se vuelve a formar el trio con los integrantes originales: Medina y Castello, excepto Pappo, que ya 

había muerto en Luján, provincia de Buenos Aires el 25 de febrero del 2005; tomando su lugar, Gustavo Nápoli, como 

guitarrista invitado para ese show.  

 

De entrada el sonido del cd, que consta de 10 temas, es pesado, nos remite al Deep Purple, Vamos a buscar la luz, es 

un rock blues fuerte con una guitarra potente. En Completamente nervioso, Pappo nos muestra su habilidad con el 

slide, haciendo un estupendo rock-blues. Aparece un blues potente con la guitarra de Pappo en la pieza, Tema 

solísimo, con la batería marcando muy bien el ritmo. Árboles difusores, presenta un solo de batería al inicio, dando 

paso al rock-blues pesado con sabor a Led Zeppelin; buen tema instrumental. Vendríamos a buscar, es un buen blues 

con el excelente trabajo de todo el grupo.  

 

El sonido pesado del grupo está en su plenitud en este tema, Aire en movimiento. En este track, Vine cruzando el mar, 

Pappo nos muestra el porqué era considerado uno de los mejores guitarristas de América Latina. Nuevamente la 

guitarra y voz de Pappo le dan fuerza a este blues-rock, Nada estoy sabiendo, uno de los que más me gustan del cd. 

Sofisticuatro, es un corte instrumental con el lucimiento de toda la banda. El cd cierra con un buen blues-rock pesado,  

Buen tiempo, con la voz y guitarra de Pappo en su plenitud. Poco más de 30 minutos de música, bastan para dejar la 

constancia de la calidad de Aeroblus. Comentar algo más sobre Pappo, será para otro cd, y para otro mes. 

 

Aeroblues (álbum completo) 

https://youtu.be/lueNEpxQJIA 

 

¡Como siempre, pásenla bonito, nos leemos la siguiente edición!

https://youtu.be/lueNEpxQJIA
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Lado B 
Escuelas de Blues, del campo a las aulas 

 

Juan Carlos Oblea 
 

 
 

 

El Blues es conocido como el género musical que dio origen a otros géneros musicales, que en su conjunto hicieron 

posible la mayor evolución musical de los últimos tiempos. Y por el surgimiento de estrellas de reconocimiento 

mundial que dejaron una huella, en cuanto a sus creaciones y estilos que sirvieron de inspiración a varias 

generaciones de músicos en varias partes del mundo.  

 

Sin embargo, el blues es más que un género musical, también es un fenómeno social y cultural que vale la pena 

estudiar. Conocer la historia de su origen, el conocimiento del entorno de discriminación en que surgió, su estrecha 

relación con la esclavitud y con la lucha por los derechos humanos, la pobreza extrema y todo aquello que sirvió de 

inspiración para crear en un principio los cantos de trabajo, y posteriormente las melodías que constituirían el acervo 

musical del Delta del Mississippi.  

 

Para Estados Unidos, el blues es parte de su cultura y de su historia, motivo por el cual los gobiernos de sus estados 

se han dado a la tarea de preservar el patrimonio del blues a través de diversas asignaturas que son estudiadas por 

los alumnos de las escuelas y universidades.  

 

El interés de preservar el blues y de difundirlo en las escuelas surgió de los propios músicos del género, siendo el 

primer organizador: Willie Dixon. Quien fue uno de los músicos más influyentes de la segunda mitad del siglo XX. 

Dixon fue un activista incansable que siempre luchó por los derechos de los músicos de blues y sus familias. Fue 

catalogado como un padrino espiritual de los programas de Blues impartidos en las escuelas.  
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Willie Dixon fue el creador de los programas “BITS” (Blues in the Schools), que en 1970 por primera vez se 

impartieron en la escuela: Amos Alonzo Stagg High School, en el lado Sur de Chicago. Para esa ocasión Dixon invitó al 

músico, Lucky Peterson.  

 

Los BITS son programas de educación musical interactivos y multiculturales que brindan a los estudiantes, historia e 

instrucción musical sobre la música blues. Están diseñados para crear una apreciación más profunda y una mayor 

conciencia del blues como forma y arte estadounidense, a través de los talleres de lectura, actuación, o cátedras 

impartidas por músicos. Los programas BITS complementan los planes de estudio de música en las escuelas, al 

involucrar los talentos, los recursos y los beneficios de los artistas invitados y de los catedráticos.  

 

Particularmente, se dan clases de sociología, lenguaje, música, arte, danza y teatro. Los programas ofrecen a los 

estudiantes la oportunidad de aprender y comprender mejor una parte de la cultura estadounidense, a la que de otro 

modo no estarían expuestos. Se crea una relación entre el artista y los estudiantes, y la transmisión de la cultura de 

una generación a la siguiente, se lleva a cabo con instrucciones musicales que culminan en una presentación final.  

 

El programa “Blues in the Schools” ofrece una oportunidad para que los estudiantes participen en una experiencia de 

aprendizaje que explora la música, el lenguaje, la poesía y el arte en un nivel más profundo. Las historias plasmadas 

en las canciones de Blues, surgen de las dificultades económicas y la lucha por una vida mejor.  

 

Aprender sobre la música de blues, brinda a los estudiantes la oportunidad de aprender sobre esas luchas y 

relacionarlas con luchas similares de su propia herencia. Durante los primeros años de la década de 1990, se 

impartieron solo a estudiantes de secundaria, pero hoy en día los programas BITS se imparten a estudiantes de todos 

los ámbitos de la vida, clases y orígenes. También han demostrado ser una herramienta eficaz para prevenir la 

violencia en las escuelas y vecindarios con programas como, cambiando pistolas por armónicas en áreas urbanas. Los 

programas BITS se han presentado en centros de reclusión de menores por sus efectos reparadores.  
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La Blues Foundation de Memphis, Tennessee, ha establecido el premio "Keeping the Blues Alive" (KBA) para que 

(entre otros personajes o instituciones) se reconozca también a quienes apoyan, promueven y presentan programas 

BITS en instituciones educativas y de otros lugares en los Estados Unidos y en el extranjero. Desde principios del siglo 

XXI, la popularidad de los programas BITS ha florecido en Estados Unidos, Canadá y Europa.  

  

La Blues Foundation, promueve el programa “Blues in the Schools”, en su página https://blues.org/blues-in-the-

schools/#about, donde se formulan las siguientes preguntas, respuestas y consideraciones que por su importancia 

me permito transcribir: 

 

“… ¿Qué es Blues en las Escuelas?  

Blues en las Escuelas ofrece la oportunidad para que los estudiantes de todas las edades participen en un aprendizaje 

multidisciplinario completo, mediante el estudio de la música, las matemáticas, las artes del lenguaje, la historia, la 

antropología y la sociología, en un enfoque práctico que celebra la autoexpresión creativa. Al traer el género blues al 

salón de clases, los estudiantes están expuestos a estos temas tradicionales, al tiempo que rompen las barreras 

raciales y abren el diálogo sobre la diversidad cultural.  

 

¿Por qué Blues en las Escuelas?  

Entendimiento cultural.- A través del estudio de las tradiciones del blues, los educadores pueden abordar los temas 

importantes de la línea de color, la diversidad y el multiculturalismo, utilizando estudios interdisciplinarios de una 

manera que involucre a estudiantes de todas las edades. El estudio del blues es el estudio de la cultura 

afroestadounidense que produjo esta música y una inversión en el espíritu humano. Tan importante como 

comprender la evolución de la estructura musical del blues, es comprender las formas en que la música de blues 

expresaba las emociones individuales y los sentimientos de la época.  

 

A través del blues, los estudiantes oyentes comienzan a empatizar con lo que sucedió en esos tiempos y a desarrollar 

la comprensión de cómo aplicar esa conciencia a sus vidas actuales. La investigación continúa brindando evidencia 

sólida de que el estudio de la música promueve el desarrollo intelectual. La ciencia ha demostrado que estudiar 

música, ayuda a los niños a desarrollar distinciones neurofisiológicas que a su vez, ayudan en la alfabetización y 

pueden traducirse en un mejor rendimiento académico.  

 

Lo más importante para este desarrollo es la participación activa en la música y la participación en clase, cada uno de 

los cuales es fundamental para los programas, Blues en las Escuelas. Mientras participan en actividades musicales, los 

niños mejoran el desarrollo físico, del lenguaje, socioemocional y cognitivo. Y el programa es mucho más amplio que 

las simples clases de música. Brindan oportunidades para que los niños, que de otro modo no tendrían acceso, se 

involucren directamente con una música históricamente significativa y emocionalmente curativa.  

 

Preservación de la herencia del blues y expansión de la conciencia mundial.- La Blues Foundation está comprometida 

con la preservación del patrimonio del blues, las biografías de las personas que formaron esta música y la historia 

cultural detrás de sus historias personales. Estamos impulsados por la misión de asegurar también el futuro de esta 

forma de arte estadounidense única, mediante la expansión de la conciencia de la música en todas las líneas. Llevar la 

música de blues a los sistemas escolares, a través de este programa, brinda una línea directa para mantener este gran 

género estadounidense relevante y próspero. Como el Blues en las Escuelas se adapta a varios temas, este se puede 

adaptar adecuadamente a la edad de los estudiantes con un plan de estudios creativo e interdisciplinario.  

 

 

https://blues.org/blues-in-the-schools/#about
https://blues.org/blues-in-the-schools/#about
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Materias como música, arte, inglés y estudios sociales se adaptan naturalmente, mientras que los maestros creativos 

pueden encontrar formas individuales de vincular, matemáticas, ciencias y educación técnica a una unidad BITS. Por 

ejemplo, una actividad simple como diseñar un paquete de CD incluye disciplinas de arte, inglés y música. En caso de 

que los estudiantes tengan el desafío de planificar el itinerario de gira para una banda, utilizarán las habilidades de 

matemáticas, geografía y artes del lenguaje en sus tareas. A nivel de escuela secundaria, el estudio en profundidad 

del sistema de aparcería en el delta del Mississippi combina inglés, estudios sociales y música para brindar una 

comprensión crucial de la relación entre estos factores sociales y culturales en el nacimiento del blues…”. 

 

 

 
 

 

El interés por la preservación de la cultura del blues en los Estados Unidos es importante, porque es parte de su 

propia historia e identidad; sin embargo, ese mismo interés se ha despertado en otros países del mundo, tal es el 

caso de España y Argentina.  

 

En España la Escuela de Blues de Madrid, cuenta entre sus asignaturas la materia: Historia e Interpretación del Blues, 

que consiste en experimentar, teniendo pláticas en persona o por Skype con bluesman de Estados Unidos y grabando 

con los medios que había en aquella época, teniendo entre sus maestros a: Gabriel Gratzer, Jose Luis Pardo y Román 

Mateo. 

  

En Buenos Aires, Argentina, el Collegium Musicu cuenta con su escuela de blues desde el año 2000, y desde entonces 

500 alumnos han pasado por ella. Su objetivo es formar potenciales músicos de blues, no solo desde el punto de vista 

musical, sino, también humano transmitiéndoles toda la experiencia y vivencias de sus docentes relacionados con 

este género. Las actividades de la escuela consisten en el estudio de un instrumento o canto, clases de Historia del 

Blues, de Lenguaje musical y la participación en Ensambles. Su Director General es Gabriel Gratzer. En una entrevista 

para el periódico “La Nación”, Gabriel Gratzer declaró:  
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“…Entre las escuelas del Collegium -explica Gabriel- no existe ninguna dedicada al blues. Era un espacio vacante. Y 

entre los que hacen música popular: jazz, rock y pop, cuya raíz es el blues, y el resto de la música popular 

contemporánea, no se recorrió ese camino que nace en el blues…-En música popular -aclara Gabriel, los códigos son 

diferentes. No privilegiamos ni el nivel teórico ni el técnico, sino cuánto puede rendir cada uno en un grupo musical. 

No establecemos puntaje de uno a diez; nos interesa más lo humano que un puntaje. El blues es expresión de vida, de 

sentimientos. Buscamos vincular al alumno con todas las situaciones en los recitales; acortar la brecha entre lo 

institucional y lo que ellos viven afuera del Collegium como músicos. A propósito, el cuerpo docente que incorporamos 

al Collegium es absolutamente de trayectoria nacional e internacional; algunos de ellos tienen más experiencia de 

vida musical que de puro conocimiento teórico. -Trabajan- agrega Ricardo- con los auténticos blues del pueblo y no 

con el comercial. Cada uno se internará en lo profundo del country blues, del góspel, del espiritual negro, las baladas, 

el ragtime, del blues de Chicago. -Buscamos -completa Gabriel- mostrarle a cada músico otra faceta del blues, la 

originaria, la que no está en el circuito comercial. No es que queramos que desde los chicos (desde los 13 años) hasta 

los adultos que concurran dejen de escuchar a B.B. King, sino evaluar desde donde vino. Tampoco será cosa de decirle 

a Eric Clapton: ‘mire, yo estudié blues en el Collegium y puedo tocar con usted’…”. 

  

 

 
 

 

Por lo que hace a México, hace algunos años, el gran armonicista, Billy Branch, miembro de la legendaria banda, Sons 

of Blues, quien también siguió los pasos de su maestro Willie Dixon, como pionero de la impartición de BITS en su país 

desde 1978, hizo constantes visitas al nuestro, despertando su interés por hacer algo similar, realizando solo algunos 

experimentos y ensambles sin mayor éxito.  

 

El blues debe ser considerado como un patrimonio cultural intangible del mundo, y el interés por su cultura, su 

difusión y su preservación debe ser mundial, toda vez que la historia de la música contemporánea no podría 

entenderse sin este género que, además, se determinó por un movimiento social que es de suma importancia hasta 

nuestros días.   
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Recomendaciones 
Novedades febrero 2022 

 

José Luis García Fernández 
 

Hoy en esta segunda edición del año tenemos 16 recomendaciones de cd’s publicados en fechas recientes. Son 

opciones para escuchar nuevas propuestas de músicos que interpretan blues tradicional y contemporáneo, además 

música de géneros afines.  Lista Musical Num. 129 
 

 
 

 

 

 

 
Corey Harris 

 
Louise Cappi  

 
Kevin & JD  

 
Mike Goudreau Band 

 
Buddy Shute & The Motivators 

 
Jon Shain & FJ Ventre 

 
Raphael Wressnig & Igor Pardo  

 
Tedi Brunetti  

 
Rene Trossman 

 
Chris English 

 
Pat Fulgoni 

 
Davis Hall & The Green Lanterns 

 
Zydeco Playboys 

 
Big Llou Johnson 

 
Big Creek Slim 

 
Uncle Albert 

 

https://open.spotify.com/playlist/2fUt96Dg6yYAm1rwNs870H?si=8d455d59429544c3
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La Poesía Tiene su Norma 
 

Mi querido Coyoacán 
 

Norma Yim 
 

 
 
 

A veces con altas, a veces con bajas. 

A veces más deprimida que lastimada. 

A veces pensativa, a veces positiva. 

A veces negativa. 

 

Así mi vida, como ruleta.  

Un juego donde utilizo todos los colores. 

Desde el rojo con la pasión. 

Verde con la ilusión. 

El azul de la transformación.  

Y otros colores que no quiero ni mencionar. 

 

A veces altiva, a veces tranquila.  

A veces me quiero tragar el mundo. 

 Y a veces lo quiero vomitar. 

 

Qué más da, habemos de todo en los humanos. 

Unos responsables, otros irresponsables.  

Unos con conciencia por el planeta. 

Y a otros les vale madre la naturaleza. 
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Solo piensan en destruir para construir su felicidad. 

Según ellos, claro está...  

A veces me pongo tantas cosas a pensar. 

A veces no sé ¿quiénes son?, ¿ni cuántos son?  

 

A veces ya no sé, si soy terrestre o soy marciana. 

Pues su comportamiento de muchos me extraña. 

 

A veces sé todo y a veces no sé nada. 

Solo sé, que un día me enamoré de un pendejo para variar. 

Y lo de siempre, me hizo sufrir y me puse a llorar. 

Ya hasta flojera me da. 

Y solo yo misma me puedo criticar, nadie más puede. 

 

Por eso hoy, ya me da igual.  

Escribo para mí, pienso para mí, río para mí. 

Y si alguien se quiere unir conmigo... 

Pues bienvenido será y si no, me da igual. 

Este planeta es tan complejo. 

Que lo único que quiero es caminar. 

 

Caminar por las calles de mi querido Coyoacán. 

Ahí donde tantas veces ensayé mi obra. 

Y perfeccioné mi técnica teatral. 

 

Ahí mero, en mi mero Coyoacán. 

Trabajaba, estudiaba, después los explotaba.  

Pues fui su maestra de teatro oficial, y me pagaban… claro está. 

 

Lo único que sé hacer sin esfuerzo: drama, comedia, poesía.  

Pero no se pueden quejar, les he dejado buenos alumnos mi Coyoacán. 

Hasta famosos, ahí pónganse a investigar. 

 

Y cuántos ensayos me faltan más. 

Porque tengo más obras que crear. 

Más bocas que callar y más talentos que explotar. 

 

Siéntanse orgullosos de mí, de la irreverente, que no les va a fallar. 

Así que nos vemos… nos vemos pronto. 

Mi querido Coyoacán. 

 

 

Escúchalo en voz de su autora con música de fondo:  

Aquí… 

https://www.culturablues.com/category/la-poesia/
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