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Editorial 
 

Zona de confort 
 

José Luis García Fernández 
 

 
 
 
El concepto de zona de confort se refiere a un estado anímico en el que el individuo se siente ‘seguro’, generalmente 

porque no asume ningún tipo de riesgos, ni responsabilidades; no experimenta miedo, pero tampoco crece ni se 

desarrolla. Salir de ella, abre a experiencias y realidades nuevas, a un mundo que puede llenar la vida de color, de 

nuevas oportunidades, de nuevas formas de vivir. 

 

En efecto, mantener sistemáticamente esta zona de confort, es una parte por lo que la pequeña escena del blues en 

México, no levanta. Unos siempre quejándose y con pretextos, otros repetimos una y otra vez todas nuestras 

actividades, muy pocos nos atrevemos a salir de ella. Pero como siempre -y no es propio del país-, aquellos que se 

atreven obtienen éxito y generalmente son criticados.  

 

La zona de confort es personal, algunos transitan en lo banal, otros publicando todo lo que hacen, ambos extremos 

seguramente esconden su inconformidad personal con el mundo. Algunos positivamente realizan acciones que 

podrían acarrear a encontrar el éxito; otros, intentan e intentan, y terminan inexplicablemente con tal facilidad 

proyectos que podrían resultar benéficos, ¿ese es su éxito? 

 

Aunque también el éxito, es un concepto que cada quién puede concebirlo de manera diferente. Algunos incluso, 

como mencionaba, criticando o destruyendo proyectos puede ser su triunfo. El éxito es un estado de ánimo, una 

forma de ver la vida, de relacionarte contigo mismo y con los demás, es una actitud, una forma de hacer las cosas. 

Una persona exitosa es aquella capaz de elegir su camino y ser responsable de lo que pase. Una actitud exitosa es 

pensar que en todo lo que haces… ganas o aprendes. En fin, cada quién su blues…    
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En la edición de octubre de 2023, tenemos entrevistas exclusivas de carácter internacional con Coco Montoya, Mike 

Vernon, Rick y Jenda Derringer, y Bob Stroger; además, con el músico mexicano Charly Blues.  

 

 
 

Contamos en este número con interesantes reseñas de discos y artículos de Coco Montoya, Bobby Rush, Mitch 

Woods, Scott Weis Band, The Wicked Lo-Down, Greg Sover, Willie J. Laws Jr., Mizz Lowe, Mario Rossi Band, Tim 

Woods, Mark Cameron, Willie J. Campbell, The Name Droppers, Big Walter Horton, Alabama Junior Pettis, Charles 

Brown, Tail Dragger, Mojo Blues Band & Taildragger, Sonny Landreth, Vargas Blues Band, Van Morrison, Elvis Presley, 

The Reverend Richard John, Duke Robillard, y Count Basie Orchestra. 

 

Asimismo, “Un segundo día en el Crossroads Guitar Festival”, primera parte de “Miradas y expresiones en Chicago 

2023”, “El Blues en una tarde de verano”, “Ganadores de los Blues Music Awards”; poesía, fotos, recomendaciones en 

cd y video; listas musicales y mucho, mucho más. 

 

¡Cultura Blues… más de 12 años escribiendo la historia del blues en México! 

 

 

Samantha Fish en ‘The Guitar Center Festival Village (Crossroads Guitar Festival 2023)’ 24 de septiembre 2023 

Foto: por © José Luis García Fernández 

 

 

Con mucho dolor, recibí la noticia del fallecimiento de un buen amigo y compañero de banda…  

Richard Sax 

 

¡Descansa en Paz, Querido Amigo! 
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Alligator Records presenta 
 

 

Coco Montoya – Writing on the Wall 
José Luis García Fernández 

 

 
 
 

"Uno de los músicos de blues eléctrico  
más prodigiosos y talentosos del planeta...  
un cantante profundamente emocionante  

y un guitarrista incendiario con una inclinación  
aparentemente interminable para la invención". 

AllMusic 
 
Capítulo 16: Coco Montoya – Writing on the Wall (Alligator Records – 2023)  

Un álbum que ha consolidado su carrera, lleno de su feroz guitarra y de su apasionada voz, y el primero que presenta 

a su banda de gira de toda la vida. Trece piezas de blues candente, R&B apasionante y rock & roll de alta energía 

incluyen diez originales, cinco coescritos por Coco e incluyen apariciones especiales de Ronnie Baker Brooks y Lee Roy 

Parnell. Coproducido por el ganador del Grammy, Tony Braunagel (Bonnie Raitt, Taj Mahal) y Jeff Paris (Keb’ Mo’, Bill 

Withers).  

 

Coco Montoya 

Henry “Coco” Montoya nació en Santa Mónica, California, el 2 de octubre de 1951 y creció en una familia de clase 

trabajadora. Muy joven, Coco se sumergió en la colección de discos de sus padres. Escuchaba big band de jazz, salsa, 

doo-wop y rock 'n' roll. Su primer amor fue la batería, adquirió un kit a los 11 años. Consiguió una guitarra dos años 

después. "Estoy seguro de que los Beatles tuvieron algo que ver con esto", recuerda Montoya. "Quería hacer notas 

además de ritmos".  
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Pero la guitarra era su instrumento secundario. Montoya convirtió su amor por la batería en su profesión, tocando en 

varias bandas de rock del área cuando aún era un adolescente y convirtiéndose en un baterista muy solicitado. En 

1969, Montoya vio a Albert King abriendo un concierto de Creedence Clearwater Revival/Iron Butterfly en el Shrine 

Auditorium de Los Ángeles. Fue transformado. “Cuando King terminó de tocar, mi vida cambió”, dice Montoya. 

“Cuando tocó, la música llegó directo a mi alma. Me atrapó tan emocionalmente que se me llenaron los ojos de 

lágrimas. Nunca nada me había llegado a ese nivel. Me mostró de qué se trataba la música y tocar blues. 

Sabía que eso era lo que quería hacer”. 

 

El siguiente capítulo de la historia de Montoya comenzó con un encuentro casual a mediados de la década de 1970 

con el legendario bluesman, Albert Collins. Montoya dice: “Albert pasaba por Los Ángeles y necesitaba que le 

prestaran mi batería que había dejado en el club donde iba a tocar. Fui a ver su espectáculo esa noche y me voló la 

cabeza. Lo que había visto y sentido con Albert King volvió a mí cuando vi a Albert Collins”. 

  

Poco tiempo después, Collins contrató a Montoya como baterista de su banda. Con Albert asesorando a Coco en la 

guitarra durante el tiempo de inactividad de la banda, Coco pronto se convirtió en el segundo guitarrista de Collins. 

“Nos sentábamos en habitaciones de hotel durante horas y tocábamos la guitarra”, recuerda Montoya. “Él tocaba ese 

hermoso ritmo suyo y simplemente me hacía seguir el juego. Siempre decía: 'No pienses en eso, solo siéntelo'. Era 

como un padre para mí”, dice Coco, quien a menudo dormía en la casa de Collins. Cuando Collins declaró a Montoya 

su “hijo”, fue el mayor elogio y afecto que pudo ofrecer. A cambio, Montoya aprendió todo lo que pudo del 

legendario ‘Maestro de la Telecaster’. 

  

Necesitando un sueldo más regular, Montoya dejó la banda de Collins después de dos años y aceptó un trabajo 

atendiendo un bar, tocando los fines de semana en clubes de Los Ángeles. Un día, el legendario músico británico John 

Mayall escuchó a Coco tocar, All Your Love (I Miss Loving) de Otis Rush en el escenario.  

 

Poco después, Mayall llamó a Montoya para unirse a sus famosos Bluesbreakers. Llenar el lugar de los anteriores 

guitarristas de Bluesbreaker, Eric Clapton, Peter Green y Mick Taylor, no sería fácil, pero Montoya sabía que no podía 

dejar pasar la oportunidad de tocar con otra leyenda. Durante los siguientes diez años realizó giras por el mundo y 

grabó con Mayall siete álbumes, absorbiendo la experiencia de la vida en la carretera y en el estudio de grabación. 

 

El debut discográfico de Montoya como líder de banda se produjo en 1995 con Gotta Mind To Travel (originalmente 

en Silvertone Records en Inglaterra y luego publicado en los Estados Unidos en Blind Pig Records). El álbum se 

convirtió instantáneamente en un favorito de los fanáticos. Entusiastas del blues, programadores de radio y críticos 

enviaron elogios desde todos los rincones. El álbum inmediatamente dejó claro que Montoya se encontraba entre los 

mejores intérpretes de la escena contemporánea. Siguieron dos álbumes más de Blind Pig y Coco iba por buen 

camino. 

  

En el año 2000, el debut de Montoya en Alligator, con el álbum: Suspicion, se convirtió rápidamente en el más 

vendido de su carrera, obteniendo difusión radial regular en más de 120 estaciones en todo el país. La base de 

seguidores de Montoya creció. Después de dos lanzamientos más exitosos y enormemente populares de Alligator 

(Can't Look Back de 2002 y Dirty Deal de 2007), Montoya firmó con Ruf Records, grabando un álbum en vivo y otro de 

estudio. Al regresar a Alligator con Hard Truth de 2017 y Coming In Hot de 2019, el maestro de la guitarra continuó 

abriendo su camino.  
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Montoya, que sigue siendo un infatigable guerrero de la carretera, continúa de gira prácticamente sin parar, 

haciendo que el público se ponga de pie desde Nueva York hasta Nueva Orleans, desde Chicago hasta San Francisco. 

En todo el mundo, ha actuado en países como Australia, Bélgica, Suiza, Alemania, Noruega, Inglaterra, Brasil, 

Argentina, España, México, Ecuador, Italia, Polonia, Rusia, República Checa y Canadá. 

  

Ahora, con su nuevo disco en mano y un calendario de giras a punto de reventar, Coco Montoya está más 
emocionado que nunca para interpretar las nuevas canciones en vivo con su ardiente banda: Jeff Paris: teclados; 
Nathan Brown: bajo; y Rena Beavers: batería. 
 
Writing on the Wall 

El álbum presenta 13 piezas: 01. I Was Wrong; 02. Save It For The Next Fool; 03. You Got Me (Where You Want Me); 

04. (I’d Rather Feel) Bad About Doin' It; 05. Be Good To Yourself; 06. Stop; 07. Writing On The Wall; 08. Late Last 

Night; 09. What Did I Say?; 10. A Chip And A Chair; 11. Baby, You're A Drag; 12. The Three Kings And Me; 13. Natural 

Born Love Machine.  

 

Abriendo la puerta del álbum está la pieza sobre el amor perdido y arrepentimiento I Was Wrong, muy al estilo 

particular de Coco, con su voz y guitarra poderosa, que hace recordarlo en su época de los Bluesbrakers. La siguiente, 

en el mismo tenor, Save It For The Next Fool, es extraordinariamente pegadiza con un excelente tono de guitarra. You 

Got Me (Where You Want Me) de Bobby 'Blue' Bland, es un divertido blues con la participación genial de Ronnie 

Baker Brooks en la guitarra; entre Ronnie y Coco, prendieron fuego a este tema con sus instrumentos. 

 

(I’d Rather Feel) Bad About Doin' It, es una tonada suave y agradable condimentada con unos coros y algunos 

puntilleos de la guitarra, que por cierto me recuerda en momentos a una canción del cantautor Rodriguez. Be Good 

To Yourself un rock blues con fuerza y buen ritmo del piano, que se mantiene muy presente a lo largo de la canción. 

Stop de Lonnie Mack subraya aún más la capacidad de Coco para manejar un blues lento, mientras canta y toca 

maravillosamente, en particular dándole prioridad a su preciso solo. 

 

La pieza principal, Writing On The Wall, es un festivo tema con un ritmo delicioso, y un piano superlativo, que 

engancha, sin duda alguna. En Late Last Night, una saludable historia de lo que sucede cuando bebes demasiado, va a 

un ritmo más relajado, pero el piano sigue haciendo de las suyas. What Did I Say?, es una buena balada lenta que por 

su emotiva interpretación, se subraya perfectamente la letra de incertidumbre. A Chip And A Chair es una pieza de 

rock blues que cuenta una historia o más bien que transmite un sabio consejo del abuelo. 

 

Coco Montoya y Ronnie Baker Brooks se divierten mucho con Baby, You’re A Drag, compartiendo las preocupaciones 

sobre sus chicas a quienes no les gusta la fiesta. The Three Kings And Me, escrita por Dave Steen, es un blues lento 

espectacular con algunos de los trabajos de guitarra más bonitos de Montoya: tono, fraseo y, sobre todo, 

sentimiento. Los 'Tres Reyes Magos', Albert, B.B. y Freddie, hacen compañía a Coco en la Navidad: "No hay regalos 

bonitos debajo de mi árbol, son solo el blues, los reyes magos y yo”. Y en el final, Natural Born Love Machine, que 

tiene una línea de bajo contundente de Nathan sobre la cual las teclas de Jeff y la guitarra de Coco golpean con 

fuerza. 

 

¡Un disco excelente que sin duda, estará en mi lista de los más destacados del año! 

 

Coco Montoya – Writing on the Wall - Spotify 

  

https://open.spotify.com/intl-es/album/3g8mmWEgsQs1H15zMnxTKX?si=92gwPLZXSvWowJhPC1DnyA
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Planeta Blues 
 

Coco Montoya: Escribiendo (el blues) en la pared 
 

Michael Limnios 
 

 

 

 

Coco Montoya: Writing (The Blues) On The Wall. Fotos por Victoria Smith 

Coco Montoya, autodidacta y zurdo, dominó su oficio bajo la tutela de Albert Collins. Incorporando las lecciones 

aprendidas de sus mentores, del icónico Collins (para quien originalmente tocó la batería) y de la leyenda británica: 

John Mayall. Montoya pone su propio sello en cada canción que interpreta. Desde su primer álbum como solista en 

1995, el trabajo de guitarra infinitamente inventivo de Montoya y su voz apasionada y contundente lo han mantenido 

en la cima del mundo del blues.  

 

Con su nuevo álbum de Alligator Records, Writing On The Wall (2023), sexto para el sello, Montoya ofrece lo que 

llama uno de los mejores discos que jamás haya hecho. Producida por el ganador del Grammy, Tony Braunagel y 

coproducida por Jeff Paris, Writing On The Wall es una selección destacada de canciones memorables y llenas de 

ganchos, cantadas con pasión e impulsadas por una maestría musical igualmente memorable y de primer nivel. 

 

La entrevista. Fotos por Victoria Smith. Agradecimientos a Coco Montoya & Marc Lipkin / Alligator Records 

Muchas experiencias en tu vida, y en la música, ¿cuáles son algunas de las lecciones más importantes que has 

aprendido de esas experiencias? 

Coco: Las lecciones importantes provienen principalmente de la gente para la que toqué, principalmente el Sr. John 

Mayall y el Sr. Albert Collins, ellos son los básicos para saber sobre cómo desenvolverse en el negocio de hacer 

música. Probablemente para estar agradecido y ser humilde, dentro y fuera del escenario, dejar que tu música hable 

y que ella sea la que se presuma. Y simplemente estar agradecido de poder hacer lo que amas. Eso es probablemente 

lo más importante que he aprendido al hacer esto durante casi 40 años. 
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¿Qué es lo que más extrañas de la música y el sentimiento del pasado? 

Coco: Quizás mi juventud, simplemente extraño mi juventud, podría hacer mucho más. Extraño la sinceridad y el 

sentimiento del proceso de grabación real, se ha vuelto tan preciso e improductivo. Al igual que la belleza de la 

música en los años 50, 60 y 70, eran estas pequeñas cosas que no eran perfectas. Lo hizo más hermoso que todo el 

exceso de análisis y escrutinio de todo, ser tan perfecto, ¿sabes? La perfección es infructuosa. 

 

¿Qué significa el blues para ti? 

Coco: El blues simplemente significa todas las emociones que puedes sentir en la música. Esta es la magia del blues, 

es cómo te hace sentir, si te hace sentir triste y sacar la tristeza que viene con la vida cotidiana, pero también te da la 

oportunidad de disfrutar de todas las cosas buenas de la vida. El blues no es sólo un tipo de sentimiento, son todos 

los sentimientos que puedes tener, eso es lo que me encanta del blues. 

 

¿Cómo describes tu filosofía musical, de dónde viene tu impulso creativo? 

Coco: Mi filosofía musical es, una vez más, simplemente sentir cosas y esa es la única manera que he aprendido. 

Algunos músicos de primer nivel conocen cualquier formación formal de cualquier tipo que también tenga sus 

ventajas. Ojalá hubiera aprendido más, pero definitivamente sigo creyendo que tocar con el corazón, tocar lo que 

sientes en lugar de lo que crees que es correcto. Probablemente lo más importante para mí, es sentir la música en 

lugar de hacerla desde un lugar cerebral. 

 

Realmente, ¿cuál es el equilibrio en la música entre las habilidades técnicas y las emociones? 

Coco: Creo que es un equilibrio bastante objetivo. Si le dijera algo a los jóvenes y a las personas nuevas que están 

aprendiendo a tocar, creo que les diría que un buen equilibrio entre los dos es muy importante. Vengo de una 

situación muy autodidacta, así que pude ver los agujeros en mi educación, como guitarrista, hay muchas cosas que 

básicamente debería saber, pero no las sé, porque nunca aprendí sobre eso. Nunca aprendí sobre conocimientos 

técnicos en ese nivel. Entonces, creo que es muy importante tener un buen equilibrio entre estudiar y aprender todas 

las diferentes formas de leer música, ver la música y abordarla desde un punto de vista matemático, un punto de 

vista muy cerebral, y por otro lado, es simplemente tocar lo que sientes y no analizar demasiado. 

 

Naciste y creciste en California. ¿Qué caracteriza el sonido de la escena musical local, cuáles fueron las razones que 

hicieron de California ser uno de los puntos de exploración y experimentación del blues, el rock, el jazz y el swing? 

Coco: Creo que muchos de los músicos vinieron aquí de otros lugares. Creo que Albert Collins era de Huston, Texas, 

vino aquí a California y eso impulsó mucho su carrera en el blues. Intérpretes como "Shakey Jake" Harris y gente así 

habían venido aquí desde otros lugares, tenían una escena de blues muy saludable aquí bastante temprano. Por 

supuesto, con la ayuda de Johnny Otis y ese tipo de personas. Era simplemente una gran mezcla de blues negro, 

artistas de soul, el soul de la música latina, muchas bandas chicanas del este de Los Ángeles y similares, estaban en 

Venice, California, con una mezcla de soul y todo lo que podían conseguir. Y también el alma latina, todo se combinó 

para formar estas bandas maravillosas como los Midnighters y gente así que también fueron una gran influencia para 

mí. 

 

Hablas de los latinos y los mexicanos. Tú también eres de ascendencia mexicana. ¿Encuentras alguna similitud 

entre la música folklórica mexicana y el blues? 

Coco: Por supuesto, la música mexicana tiene mucha emoción involucrada, lo cual es otra cosa que te atrae, por eso 

también amo la música mexicana, es porque es una música muy conmovedora, definitivamente se basa en eso. No es 

una música técnica, simplemente cantan directamente desde el corazón. 
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En 1995, el álbum “Gotta Mind To Travel”, el más reciente “Writing on the Wall”. ¿Cuál es el avance de Coco 

Montoya? ¿Cuáles son las diferencias y similitudes entre tu inicio como solista y este último? 

Coco: Creo que el anterior al más reciente que hice, “Coming in Hot”, fue una experiencia maravillosa, porque pude 

trabajar una vez más con algunos grandes amigos míos a quienes respeto en el negocio, el músico base de ese álbum 

Mr. Bob Glaub, tocó con todos, tocó con John Lenon y Bob Dylan y fuimos juntos a la misma escuela, así que es una 

especie de cercanía que realmente disfruto tener. Como con el gran Mike Finiggan, que ya no está con nosotros, así 

que estoy muy agradecido de haber tenido tiempo con mi amigo Mike, estar allí en el estudio y escuchar el increíble 

talento que era y simplemente una gran experiencia por su disposición.  

 

Para este más reciente álbum decidimos usar la banda de gira, la banda que ha estado tocando conmigo en todos 

estos shows, pensamos que era el momento y el lugar correctos para que mostráramos su talento en el estudio. Les 

dimos una oportunidad y fue realmente una buena decisión para nosotros. Nate Brown es uno de los mejores 

músicos que jamás hayas conocido, me siento cómodo con él y trabaja muy bien. Con Rena Beavers, es simplemente 

un gran baterista, un baterista de bolsillo, exactamente lo que había estado buscando y un gran cantante también. 

Rematamos con Jeff Paris en los teclados. Jeff Paris tiene una gran historia propia con Keb’ Mo’, Bill Withers y 

similares, simplemente una increíble cantidad de personas con las que ha trabajado y con las que aporta mucho. Y es 

un guitarrista, tecladista, y cantante increíble, para lo que sea… es increíble.  
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Entonces, llevar a la banda de gira fue una gran oportunidad, no lo habíamos hecho en bastante tiempo, así que 

estuvimos muy, muy contentos con los resultados. 

 

Has conocido a muchos grandes músicos y personalidades como Albert Collins, John Mayall y muchos otros. ¿Cuál 

fue el mejor consejo que alguien de ellos te dió? 

Coco: Albert Collins me dijo que me tomara mi tiempo y que bajara la velocidad. Siempre decía tómate tu tiempo 

hijo, vas demasiado rápido, relájate. Eso fue algo grandioso que se quedó conmigo todos estos años y de B.B. King, 

como dije antes, él fue quien me dijo que lo más importante que haces es mantenerte humilde, especialmente 

cuando sales del escenario, deja cualquier ego en el escenario, siempre estará ahí cuando regreses. Sal siempre del 

escenario con humildad. ¿Porque quieres saber por qué? Dije "¿Por qué B?" Dijo porque lo que tocaste y lo que 

hiciste esa noche se multiplicará por mil, porque no saliste del escenario arrogante, saliste del escenario agradecido y 

humilde. 

 

Con 71 años. ¿Qué es la felicidad para Coco, cuál crees que es la clave para una vida bien vivida? 

Coco: Poder levantarme de una silla y no caerme (riendo). Lamento haberme salido del guión aquí. Para mí, estar 

todavía a los 71 años tocando música, estoy agradecido de estar haciendo eso, es algo increíble. Algunas personas a 

esa edad ya están muertas o tuvieron que dejarlo. Simplemente no estoy listo para renunciar a esto y ese es simple 

felicidad, tengo una esposa maravillosa que me trata bien y me respalda todo el tiempo. Entonces tengo todos los 

ingredientes para la felicidad, tocar la música que amo y amar a la mujer que amo. Eso es todo para mí. 

 

¿Cuáles son tus esperanzas y cuáles tus temores para el futuro de la música y especialmente del blues? 

Coco: Mis preocupaciones y miedos, de los que hablamos hace unos minutos, son las personas que sienten lo que 

sienten, pierden la capacidad de captar lo que dicen sus emociones en lugar de lo que dice su cerebro. Tenemos 

grandes músicos por ahí, si quieres hablar de guitarristas, ahora hay muchos derechos que son increíblemente 

talentosos. Su facilidad para el instrumento me supera con creces, no podría tocar tan rápido, ni con tanta precisión, 

ni tantas notas, solo unas pocas de ellas.  

 

Y creo que la diferencia entre los que pueden tocar todas esas notas y sentir que es la clave es que hay quienes 

simplemente no la sienten. Están tocando todas estas notas pero es como hablar y no decir nada. Creo que el miedo 

que tengo es escarbar y sentirlo, seguir adelante y llorar, seguir adelante y dejar salir tus emociones, ¿sabes? Alguien 

que canta con emoción, lo sientes, lo entiendes, te hace volver a una historia de tu vida y decir, sí, eso es lo que me 

pasa a mí.  

 

Cuando simplemente lo cantas porque esas son las notas adecuadas en la partitura y no te desvías por la emoción... 

eso para mí es aburrido y creo que es un miedo por la música tal como se está interpretando ¿sabes? Preferiría venir 

de un lugar muy sincero y significativo y tener menos habilidades. 

 

Seis álbumes en Alligator Records. ¿Por qué crees que Alligator Records sigue generando seguidores? 

Coco: Bueno, creo que es un lugar increíble, en mi experiencia y mi historia con Bruce Iglauer y todos en Alligator 

Records siempre me han dejado bastante satisfecho sin importar cómo se vendió o no mi álbum, porque los vi 

trabajar y tengo mucho respeto por la gente de Alligator. Cuando respaldan un disco, lo respaldan, trabajan duro, son 

uno de los pocos que lo hacen, tienen el poder de promover realmente lo que hacen, son excelentes en eso y siempre 

encontré mucha felicidad y nada malo que decir al respecto.  
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Puede que Bruce Iglauer y yo tuviéramos nuestras diferencias, pero ¿sabes qué? Al final del día, sólo quiere hacer 

todo lo posible para lograr un buen disco. Y eso es lo que tengo que decir de él, es un hombre tenaz, te dirá lo que 

piensa y no está nada mal, eso es algo muy bueno. Entonces, mi experiencia con Bruce ha sido muy satisfactoria a lo 

largo de los años y, especialmente, debo decir en este álbum, lo pasamos muy bien haciéndolo y la compañía 

realmente lo respalda, lo cual estoy agradecido. 

 

 
 

 

¿Cómo quieres que tu música, en el escenario o en un disco, afecte a la gente? 

Coco: Quiero que afecte la felicidad de la gente, eso es lo que quiero brindarles, probablemente no escucharás 

mucho de política o ese tipo de cosas de mí, realmente conozco el camino por donde voy, por el qué voy al estudio, 

para mí es para compartir lo que amo hacer, si lo hago bien y a la gente le gusta. Y con ello puedo ir a trabajar y ganar 

dinero, y cuidar de mi esposa. Sabes, eso es todo lo que realmente quiero. Hacer feliz a la gente y entretenerlos, 

especialmente en el mundo loco en el que vivimos, quiero darles algo para alejarse de eso, solo por un minuto. 

 

¿Qué momento cambió más tu vida musical? ¿Cuáles han sido los momentos más destacados de tu carrera? 

Coco: El momento que cambió todo para mí, debo decir, fue ver a Albert King abriendo para Creedence Clearwater 

Revival y Iron Butterfly, creo que también estuvo en el programa, aquí en Los Ángeles.  
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Hasta ese momento antes de entrar en ese edificio, pensaba que Cream había escrito, Born Under A Bad Sign, no 

sabía nada de Albert King, no sabía nada de eso, pensaba en todo lo que hacía Eric Clapton. Y hay que reconocer que 

él siempre decía: no me apuntes, mira detrás de ti, de donde lo saqué. Ese fue uno de esos momentos, entré allí 

donde había hippies con cabello largo y cuentas, con aceite de pachouli puesto. Sabes, entré y estaba entusiasmado 

por ver Iron Butterfly y Creedence Clearwater y en medio de esos espectáculos pusieron a este tipo Albert King, este 

hombre negro con traje y zapatos de cuero salió y simplemente me impactó.  

 

Simplemente no sé cómo describir esa emoción, mis ojos se llenaron de agua, tenía lágrimas en los ojos porque me 

estaba afectando mucho emocionalmente. Y aquí está la fuente, ya sabes, la fuente original, la fuerza extra, ¿sabes? 

Ese fue probablemente el momento más increíble de mi vida, de repente ver, y decir… así que esto es, aquí es donde 

quiero ir, esto es lo que quiero escuchar, esto es lo que quiero tocar.  

 

Podría decir que todo lo que tocó toda la noche, me encantó. Así que eso fue lo más sorprendente que me pasó, los 

otros dos son obvios, fue el encuentro casual con Albert Collins, él necesitaba desesperadamente un baterista y se 

fue de gira cuando yo era un niño, fue como a finales del 71 o 72, y ya estaba de gira, con Albert Collins tocando su 

música. Ese momento increíble que sucedió en mi vida, nunca lo olvidaré y más tarde en la vida, dejando el negocio 

de la música y trabajando como barman, pensé que ya había hecho lo mío, y que solo iba a improvisar tocando la 

guitarra.  

 

Había estado aprendiendo guitarra desde que tenía 13 años y pensaba que nunca más volvería a estar en el negocio. 

Y bueno, allí apareció John Mayall, en eso estaba yo cuando recibo una llamada de John Mayall, terminé pasando 10 

años como Bluesbreaker, quiero decir, qué suerte es esa, ¿sabes? 

 

Coco en el escenario, Coco en sesión de estudio, ¿cuál es la diferencia, qué prefieres? 

Coco: Bueno, hasta este álbum podía decirte que definitivamente tocar en vivo para la gente es la recompensa para 

mí, es lo que más me gusta hacer. Salir delante de la gente es lo mejor, no me importan mucho las estatuillas, ni las 

placas de premios, quién es el mejor y quién no, ni siquiera pienso en esas cosas. Simplemente agradezco tocar, ahí 

está mi recompensa, mi recompensa es tocar.  

 

En cuanto al estudio, debo decir que en este álbum, además de todas las cosas técnicas, las preocupaciones de lo que 

podría pasar, nos divertimos mucho escribiendo, nos divertimos mucho grabando y haciendo demos de todo y, 

finalmente, haciendo todo, obtuvimos la ayuda de Jeff. Fue increíble, realmente me ayudó con la voz y me ayudó a 

armar todo. Nos la pasamos muy bien, nos reímos mucho. Este es el mejor momento que tuve en el estudio desde 

hace mucho tiempo. 

 

Batería o guitarra, ¿cómo se pasa de baterista a guitarrista? 

Coco: Como la mayoría de las cosas en mi vida, nada se hizo pensando mucho, comencé a tocar la batería, como a los 

9 o 10 años y era lo que quería hacer, lo que quería ser. Recuerdo haber escuchado una banda llamada, Young 

Rascals. Me encantaron, eran de Jersey. El baterista era Dino Danelli, un baterista increíble, falleció recientemente, 

era uno de mis ídolos, sigue siendo uno de mis ídolos a pesar de que ya no toco la batería. Eso fue todo para mí, 

aprender a hacer eso, luego Ringo dijo lo maravilloso que era, luego Ginger Baker fue otra influencia. Como músico 

autodidacta, solo podía llegar hasta cierto punto, por eso les digo a los jóvenes que es importante aprender el 

aspecto técnico de tocar, de obtener educación, aprender a leer, cómo hacer todas esas cosas para hacerlas mejor y 

ayudarte a progresar, es algo muy importante.  
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Esto es tan importante como sentir tu música. Pero en ese momento mi carrera había terminado, tuve que salir y 

pagar cuentas, conseguir un trabajo de verdad, ya sabes, no te haces rico siendo músico, somos muy pocos los que 

nos hacemos ricos. Pero tenía guitarra acústica desde que tenía 13 años, así que tocaba la guitarra, solo era mi propia 

enseñanza otra vez y casualmente fui a la sesión de improvisación adecuada en Hollywood y John Mayall estaba allí e 

hizo que un chico pusiera una cinta en la consola de mi forma de tocar y de repente recibí una llamada telefónica de 

John Mayall diciendo: "Quería ver si quieres estar en mi nueva versión de los Bluesbrakers", Mick Taylor se iba con 

Bob Dylan en ese momento. Sí, llegó la oportunidad, dije que sí y me quedé durante 10 años. 

 

Has viajado por todo el mundo, has tocado de costa a costa en Estados Unidos, Europa, Australia, ¿cuál es el 

impacto del blues en las implicaciones socioculturales en todo el mundo? 

Coco: A mi modo de ver, lo más importante y son los sentimientos verdaderos, eso es lo que es, ver a la gente 

emocionarse, ver a la gente disfrutar de una canción y sentirla, ya sea divertida y te haga reír o si es una canción 

desgarradora que te hace llorar y llorar. Creo que lo más importante es que la gente pueda sentir sus emociones y 

creo que la música siempre lo ha hecho, pero creo que ahora puedo hacerlo aún más.  

 

Sí, cuando ves a alguien entre el público y siente la música, te carga, estás con ellos, has hecho una conexión. 

Realmente no puedes tocar tan bien la música, si la gente no disfruta lo que escuchan, se reflejará en ti y no podrás 

tocar tan bien. Cuando todos se emocionan, nosotros tenemos que entusiasmarnos, podemos entusiasmarnos unos a 

otros con esto. Eso es lo más importante y no importa a dónde vayas en el mundo, la gente es igual, quiere sentir, 

quiere sentirse bien, si es duro, si está en un país que está pasando por un momento difícil, la gente está en guerra o 

lo que sea, en ese momento quieren reír, quieren bailar, eso es lo que les quiero dar. 

 

¿Cuál de tus canciones caracteriza a Lenora (tu esposa), a Jasmine y Donna (tus hijas)? 

Coco: Creo que hay algunas de ellas por ahí. “Good days, Bad days” es una canción muy importante para mí y mi 

esposa. En ese momento no estábamos juntos y de hecho gracias a Dios nos conectamos nuevamente y no nos 

hemos separado desde entonces. Eso tiene una gran conexión para mí. La otra, “Mother and Daughter” que escribí 

con Earl Cate de los Cate Brothers, solo era una canción instrumental, estaba describiendo lo emocional que estaba 

cuando vi a Jasmine hablando con mi mamá y estaban cara a cara. Fue realmente un momento emotivo, así que esa 

canción me recuerda a mis hijas y lo hermosas que son. 

 

Mis dos últimas preguntas, la primera, ¿es más fácil escribir y tocar blues a medida que envejeces? 

Coco: Bueno, no sé si es más fácil, porque escribir nunca ha sido mi punto fuerte. Siempre coescribo, he escrito muy 

pocas canciones por mi cuenta. Necesito tener a alguien con quien hacer la canción. Y a lo largo de los años, los 

textos los he hecho con Dave Steen. Dave Steen es un compositor de inmenso talento de Lincoln, Nebraska y hemos 

escrito muchas canciones juntos. Y al reunirlo a él y a Jeff, Jeff Paris, vaya, qué les pasa, solo estoy tratando de 

aguantar con estos muchachos. Son tan buenos. No estoy seguro de que sea más fácil para mí, pero supongo que sí 

en el sentido de que estoy en paz y feliz escribiendo sobre cosas simples, en lugar de cosas que son demasiado 

complicadas. Al menos eso es suficiente para mí. A veces, las cosas simples, las ideas simples tienen el efecto más 

inmenso en las personas. 

 

Hagamos un viaje con una máquina del tiempo. ¿Adónde y por qué quisieras ir con una máquina del tiempo? 

Coco: Dios mío. Tendría que suponer que tuviera una máquina del tiempo y que pudiera regresar, probablemente 

visitaría mi juventud y sabiendo lo que sé ahora, es como dice cualquiera, sabiendo lo que sabes ahora, podrías haber 

tomado caminos diferentes. Podría haber hecho algo diferente. Habría vuelto al pasado y me habría dado un poco 

más de confianza cuando era niño, probablemente es lo que hubiera hecho. 
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Planeta Blues 
 

Mike Vernon: De la ‘Vieja Escuela’ soy 
 

Michael Limnios 
 

 

 
 

 
"¡Espero que la música que tanto nos gusta a todos  

pueda sobrevivir por un tiempo todavía!  

¿Por qué no?  

El blues nunca morirá...  

¡incluso si se tuerce un poco  

y se deforma!" 

 

Entrevista con Mike Vernon 

Sin Mike Vernon, productor y jefe de la compañía discográfica Blue Horizon, la historia del blues británico sería muy 

diferente. El blues británico sería mucho más pobre. Como productor y fundador de un sello importante, el principal 

de blues del país en los años 60, ayudó a dar forma a las carreras de luminarias como: Eric Clapton, John Mayall, Ten 

Years After, Savoy Brown y Chicken Shack; aunque quizás su alianza más crucial fue con Fleetwood Mac, liderada por 

el inimitable Peter Green.  

 

Cat Squirrel, banda conformada por Mike Vernon a la voz, Kid Carlos en la guitarra, Mingo Balaguer en la armónica, 

Oriol Fontanals al bajo y Pascual Monge en la batería; a principios de mayo de 2022 reservaron tiempo en el estudio 

Sputnik de Sevilla y salieron de allí con quince temas. Mike dice: "¡Todos estamos ansiosos por salir a presentar 

nuestra marca de blues totalmente de la 'vieja escuela' con mucha actitud!". Su próximo CD debut titulado 'Blues 

What Am', será lanzado en el próximo mes de octubre bajo el sello Dixie Frog.  
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¿Cuándo y cómo surgió la idea del nuevo proyecto? ¿Cuál es la historia detrás del nombre de la banda: Cat 

Squirell? 

Mike: A finales de 2021 tomé la decisión de disolver, The Mighty Combo. Musicalmente todo iba bien, pero 

estábamos luchando por conseguir conciertos y se hizo bastante evidente que hacer una gira con una banda de seis 

integrantes estaba demostrando ser una carga financiera importante para el bolsillo. A pesar de algunas críticas 

excelentes, tanto para el CD 'Beyond the Blue Horizon' como para nuestras apariciones en vivo, las ventas no fueron 

buenas y los costos se estaban saliendo de control. Realmente no tuve mucha más opción que dar por terminado el 

proyecto. 

 

Para llenar el vacío musical en mi vida comencé a reavivar mis actividades de composición con el guitarrista Kid 

Carlos... ese período resultó ser muy productivo. Tanto es así que le pregunté a Carlos si deberíamos considerar la 

posibilidad de formar una nueva banda española. Estaba muy entusiasmado con la idea, aunque no pudimos 

ponernos de acuerdo sobre a quién usar en el bajo y la batería. Supongo que tenía una “imagen sonora” particular en 

mente y eso definitivamente incluye una armónica. Solo había un hombre a quien recurrir: Mingo Balaguer. Le 

antecede su reputación como uno de los mejores armonicistas de Blues de la Península Ibérica. Pero no estaba 

totalmente seguro de que estuviera interesado ya que siempre parecía estar muy ocupado con su banda habitual, 

The Blues Intruders. De todos modos, tomé al 'toro' por los cuernos y le pregunté. Se animó mucho y se emocionó: 

"Sí, sí, maravilloso, ¡gran idea!". 

 

En cuanto al nombre de la unidad, esa iba a ser mi tarea. Tenía algunas ideas, pero nada que realmente me hiciera 

fluir. Ahora mi plan inicial era reunir suficiente material para ir a un estudio y sacar un CD terminado; en su mayoría 

canciones originales con, tal vez, cinco o seis 'covers'. Quizás pude encontrar el nombre de una banda adecuada entre 

las letras del nuevo material, pero esa idea no fue productiva. ¿Quizás buscar en mis archivos “portadas” adecuadas 

arrojaría algo? Y he aquí que ¡apareció la joya “Cat Squirrel” del Doctor Isaiah Ross!  

 

Inmediatamente, me puse en línea para comprobar quiénes ya habían versionado la canción, aparte de aquellos que 

ya conocía (The Cream, Jethro Tull y Mick Abrahams). Hubo algunas más, pero lo que me sorprendió fue que el título 

de la canción, aparte del Doctor, aparecía como “Cat’s Squirrel”. Por qué me pregunté – eso no tiene sentido y cuanto 

más miraba “Cat Squirrel” más comencé a pensar – ¡eso es todo! ¡Ese es el nombre de la banda! Todo resuelto. 

 

¿Cómo describe el sonido y el repertorio de Cat Squirell? ¿Qué caracteriza la filosofía musical de la banda? 

Mike: Cat Squirrel está innegablemente orientada al blues. Cada miembro de la banda ha estado empapado de blues; 

entendemos totalmente los formatos musicales y también nos entendemos entre nosotros; se podría decir que es 

una amalgama hecha en el paraíso del blues. Honraremos a los pioneros de esta forma de arte musical reelaborando 

algunas de sus grabaciones más memorables y al mismo tiempo entregaremos una gran cantidad de material nuevo 

escrito por "un servidor" y Kid Carlos.  

 

Nos consideramos soldados del blues. Seguramente rockearemos siempre y cuando definas el verbo “rock” en el 

sentido de “balancearse de un lado a otro”, pero no nos vemos como un grupo de Rock/Blues o Blues/Rock. Seremos 

fieles a los héroes del blues que todos conocemos y amamos; y también seremos fieles a aquellos que, con 

demasiada frecuencia, han pasado desapercibidos. Se trata de una banda contundente que entretendrá a todos los 

públicos, ya sea en un festival o en un pequeño ambiente de club. Usted lo pasará “bien”, ¡y nosotros también! Cat 

Squirrel definitivamente será para '¡Mantener vivo el blues!' 
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¿Hay algún recuerdo específico sobre la realización del nuevo álbum “Blues What Am” que te gustaría contarnos? 

Mike: La realización del CD “Blues What Am” fue puro placer, en eso estamos todos de acuerdo. En mayo de 2022 

nos fuimos al reconocido Sputnik Studio de Sevilla, con el ingeniero ‘as’ Jordi Gil a los mandos. El plan era grabar a 

todos al mismo tiempo con la esperanza de obtener grandes actuaciones. De hecho, lo conseguimos, aunque yo 

personalmente sufría en aquel momento un resfriado terrible. Todos hicieron su parte: primero repasaron cada 

canción para asegurarse de que las rutinas fueran correctas; luego, una a una, las canciones fueron grabadas una vez 

y, en algunas ocasiones, dos veces.  

 

Lamentablemente, tuve que aceptar que mi voz de “guía” tendría que ser suficiente; las volvería a hacer más 

adelante, cuando mi voz se hubiera recuperado. Mingo comentó que nunca había disfrutado más de su tiempo en el 

estudio que en estas sesiones en particular. El ambiente era eléctrico y lleno de alegres bromas y camaradería. Estoy 

seguro de que los futuros oyentes captarán las “vibraciones” de esos cuatro días. 

 

¿Qué te emocionó para elegir grabar Cat Squirrel de Dr. Ross, Rockin' And Rollin' de Melvin Lil' Son Jackson y I Feel 

So Good de Big Bill Broonzy? 

Mike: El disco del sello Vogue francés [EP7138]. Lo compré en la tienda de discos de jazz y folk de Doug Dobell, en el 

centro de Londres, a principios de los años 60. Fue un gran disco, especialmente su “Guitar Shuffle” y “When Did You 

Leave Heaven”.  
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Desde ese momento he sido fan de Big Bill, de ahí mi elección de hacer un cover de su “I Feel So Good”. En mi 

opinión, es un gran comienzo para el CD, y tuve que cambiar una línea del estribillo del original que se refiere a 

"balling the jack" [ir a toda velocidad] por "el hombre más feliz de la ciudad". Nuestra interpretación de la grabación 

de 1961 del Doctor Ross de “Cat Squirrel” me da en el clavo. Recuerdo la primera vez que escuché la versión de The 

Cream en su álbum debut: ¡la odié con fuerza! De hecho, todavía lo hago, ¡y las interpretaciones de Jethro Tull y 

posteriores de Mick Abraham no son mejores!  

 

Me gustaría pensar que hemos hecho lo correcto con nuestra reelaboración de la actuación de la banda de un solo 

hombre de 1961 para el sello Fortune con sede en Detroit. También elegimos una de las canciones de Jimmy Reed, 

“You Got Me Dizzy”, una de mis favoritas y, nuevamente, nos funciona a lo grande. La elección final fue el oscuro 

“What The Blues Will Do”, escrito y grabado por el cantante y guitarrista, Arbee Stidham para RCA Victor en 1949.  

 

Grabó durante los años 50 y 60 en Chicago, principalmente para Victor, pero aparentemente con poco éxito 

comercial. Sin embargo, parecía tener un don para escribir buenas letras, algo que recuerda a Willie Dixon. Por 

extraño que parezca, me topé con esta canción en particular en línea y al instante me gustó, aunque escuchar su voz 

una y otra vez se volvió bastante difícil. El vibrato vocal puede resultar, en ocasiones, irritante. Lamentablemente, la 

suya era extremadamente así; sólo en mi opinión, por supuesto. 

 

¿Cómo cree que ha crecido como artista desde que comenzó a hacer música? ¿Qué ha permanecido igual en su 

proceso de creación musical? ¿Cuál cree que es la clave para una vida musical bien vivida? 

Mike: El blues siempre ha sido una parte importante de mi vida, simple y llanamente. Desde el momento en que 

descubrí esta forma de arte musical por primera vez, quedé enganchado y, una vez enganchado, es difícil marcharse.  

 

Como productor siempre he hecho lo mejor que puedo para crear una imagen sonora para los artistas con los que 

trabajé, ya sea que tuvieran influencia del blues o no. Una imagen que fuera veraz y complementaria a su estilo 

particular. Rara vez trabajé con artistas solistas (casi todas mis producciones anteriores fueron con bandas): 

Fleetwood Mac, Savoy Brown, John Mayall's Bluesbreakers, Ten Years After, Focus, etc.  

 

Cuando trabajaba con un cantante solista, siempre los juntaba con una unidad de banda: Dana Gillespie (con Savoy 

Brown); Martha Vélez (con un elenco de músicos de blues de primer nivel que formaron parte de reconocidas 

bandas); Jimmy Witherspoon (con The Olympic Runners) y Freddie King (con Gonzales) son cuatro buenos ejemplos.  

 

Mi patrón de pensamiento nunca cambió realmente a medida que pasaron los años. Cada nuevo artista presentaba 

un nuevo desafío y, afortunadamente, con un par de excepciones, logré tomar las decisiones correctas en cuanto a la 

elección de canciones, las opciones de estudio y la contratación de los mejores músicos para hacer el trabajo en 

cuestión. La planificación cuidadosa y anticipada siempre fue para mí una prioridad absoluta, ¡y sigue siéndolo! 

 

No pienso mucho en mis primeros intentos de grabar mi propia voz con mi propio nombre. El álbum solista de Blue 

Horizon “Bring It Back Home” [1971] fue, en cierto modo, bastante innecesario. Tiene sus buenos momentos pero 

hay muchos que no. El sello Blue Horizon estaba decayendo en ese momento y la oportunidad de grabar tanto a Paul 

Kossoff como a Rory Gallagher era una oportunidad que no debía desaprovechar. No hice ningún esfuerzo para 

promocionar este lanzamiento, lo cual supongo que dice mucho. Afortunadamente, no mucha gente notó su llegada, 

ni tampoco su partida.  
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Mi segunda participación como solista, “Moment Of Madness” [Sire 1973], fue una oferta mucho mejor. La calidad 

del sonido fue excelente y todo el material era original y en Estados Unidos la respuesta de la prensa fue bastante 

positiva. Recuerdo haber visto una reseña, creo que en Cashbox, que mencionaba un paralelo nada menos que con 

The Beatles. ¿Seguramente no? En cualquier caso, el disco no se vendió y, en lo que a mí concernía, ese sería el final 

de mi carrera como vocalista. ¡Volvería al trabajo de producción únicamente!  Sin embargo, tuve un pequeño 

coqueteo vocal a mediados de los 70 con The Olympic Runners, un grupo británico que tuvo un par de éxitos 

menores en las listas con "Keep It Up", "Get It While You Can" y "Sir Dancealot" y “The Bitch” [de la película 

protagonizada por Joan Collins]. 

 

Después de eso, me involucré en la producción del grupo vocal de Rock'n'Roll/Doo-Wop, Rocky Sharpe & The 

Replays. Teníamos bastantes lanzamientos exitosos en las listas, siendo “Rama Lama Ding Dong” el más conocido. Me 

reinventé cuando asumí las tareas vocales de barítono y tomé el seudónimo de Eric Rondo. Fueron días divertidos y 

en gran medida consolidaron mis sentimientos de que no era un mal cantante, ¡pero tampoco era el vocalista 

principal!  

 

Años más tarde descubrí que ser el único vocalista de una banda de gira era una experiencia totalmente diferente. 

Ahora, con Cat Squirrel, soy totalmente responsable de las tareas del vocalista, ¡y me encanta! Estoy siendo fiel a mí 

mismo y para mí eso es suficiente. ¿Mi clave para una vida musical bien vivida? Lo hice y no cambiaría nada; bueno, 

tal vez uno o dos eventos podrían borrarse, pero por lo demás, ha sido una experiencia dura pero gratificante. Seis 

décadas haciendo música y todavía sigo aquí y sigo fuerte. 
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¿Por qué cree que la escena del blues europea sigue generando fieles seguidores? 

Mike: Actualmente creo que podría haber un gran resurgimiento del interés en el blues -ya sea ‘antiguo/verdadero 

blues’ o blues rock o rock blues-. Ya que ahora están apareciendo más clubes de blues, más bandas y artistas, más 

revistas dedicadas al blues, más estaciones de radio en línea que reproducen todo el blues, y más lanzamientos de CD 

para escuchar. ¡Tiempos emocionantes! 

 

Desde que tengo uso de razón, los europeos han apoyado y ayudado a promover el blues. Los fanáticos de la música 

francesa en la década de 1950 ayudaron a Big Bill Broonzy y Memphis Slim a encontrar su camino hacia la escena de 

los clubes nocturnos de París. Champion Jack Dupree y Curtis Jones siguieron sus pasos. A principios de la década de 

1960, los promotores alemanes, Horst Lippman y Fritz Rau, junto con el publicista de jazz Joachim-Ernst Berendt, 

participaron activamente en traer a Europa a muchos artistas de blues importantes bajo el nombre de los "American 

Folk Blues Festivals": Muddy Waters, Otis Spann, John Lee Hooker, Howlin' Wolf, Otis Rush, Sonny Boy Williamson, 

Lonnie Johnson y muchos otros tuvieron la oportunidad de actuar frente a miles de emocionados fanáticos del blues 

europeo.  

 

Karl Emil Knudsen, director del sello discográfico danés Storyville, les daría a muchos de esos artistas la oportunidad 

de volver a grabar, y Knudsen no estaba solo. Eddie Boyd se mudó permanentemente a Finlandia y grabó con 

frecuencia para Love Records local. Memphis Slim grabó para Barclay en París junto con Roosevelt Sykes, Buddy Guy y 

Junior Wells. Había muchos otros también - ¡no puedo recordarlos! 

 

Por supuesto, no debemos olvidar la gran implicación de los fanáticos del blues británico a la hora de promocionar y 

apoyar al blues. Todavía están ahí y su número también sigue aumentando. La pandemia ralentizó a todos y, 

lamentablemente, muchos lugares cerraron y no volvieron a abrir. Pero aquellos que han capeado la tormenta están 

prosperando. Los que le han apostado al género no se han desanimado, todavía acuden a su local para apoyar a los 

músicos que les gustan. No veo ninguna razón por la que este apoyo pueda disminuir. ¡Una vez que eres fanático del 

blues, siempre serás fanático del blues! Polaco, griego, italiano, noruego, belga, croata: no hay diferencia, ya que 

todos somos parte de la creciente familia del blues. 

 

Los miembros de Cat Squirell (Pascu Monge, Oriol Fontanals, Kid Carlos, Mingo Balaguer) son españoles. ¿Qué 

dirías que caracteriza la escena del blues español en comparación con otras escenas europeas? 

Mike: Llevo veinte años viviendo en España y aquí he conocido a muchos músicos de blues; algunos se han hecho 

muy amigos. Hay una gran cantidad de Sociedades de Blues repartidas por todo el país y todas son muy activas en la 

promoción de sus bandas locales y, en conjunto con el Ayuntamiento local, la Oficina de Turismo y los patrocinadores 

locales, a menudo ofrecen un Festival de Blues anual de "entrada gratuita".  

 

Por supuesto, hay muchos otros festivales en los que hay que pagar para participar, normalmente con actuaciones 

importantes no españolas. También hay una serie de locales más pequeños en las principales ciudades (Madrid, 

Barcelona, Sevilla, Bilbao, Valencia, por ejemplo) que organizan noches de blues con bastante regularidad en locales 

de música durante toda la semana.  

 

España es un país muy grande con una población comparativamente pequeña. Gran parte del país es rural y está 

salpicado de pequeños pueblos y aldeas. Las franjas costeras se componen de destinos turísticos y grandes ciudades 

con puertos pequeños y grandes, con muchos locales de música pero pocos que ofrezcan blues. De vez en cuando, sin 

embargo, puedes tener suerte y encontrar un pequeño bar de apariencia poco común que anuncie blues con 

regularidad: ¡España siempre está llena de sorpresas! 
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He tenido el placer de conocer y trabajar con algunos músicos destacados en este país que ahora llamo mi hogar. 

Inmediatamente me vienen a la mente: Quique Bonal y Vicky Luna, líder/guitarrista y vocalista, respectivamente, de 

una banda llamada Q & The Moonstones. Y luego conocí a Mingo Balaguer, líder de Mingo & The Blues Intruders.  

 

Trabajar con ambas bandas, en dos proyectos de CD separados, me dio una idea de la destacada musicalidad de los 

amantes del blues español. Mientras trabajaba en mi tercer álbum como solista, “Just A Little Bit” [en Cambaya 

Records], me presentaron a un joven llamado Kid Carlos. Instantáneamente, supe que aquí había un talento de 

naturaleza formidable. Él lo tenía todo y estaba decidido a trabajar con él nuevamente. De hecho, sólo un par de años 

después, Carlos estaba grabando y trabajando "de gira" conmigo como guitarrista destacado de The Mighty Combo.  

 

Mi cuarto álbum en solitario, “Beyond The Blue Horizon” [Manhaton Records], incluía en su mayoría canciones 

originales, coescritas por mí y por Carlos. Ese álbum fue muy bien recibido, pero las ventas fueron algo 

decepcionantes. Lamentablemente, las giras se volvieron inviables a medida que los costos se dispararon: ¡no quedó 

más que darla por terminada! Supongo que debimos pasar cerca de ocho meses escribiendo y haciendo 

demostraciones de canciones antes de que me diera cuenta de que nos faltaba un segundo instrumento destacado: 

la armónica.  

 

Me siento muy afortunado y privilegiado de tener a Kid Carlos y Mingo Balaguer como parte de Cat Squirrel. En 

cuanto a Pascu Monge y Oriol Fontanals –batería y bajista respectivamente– no podría haber encontrado a nadie 

mejor que ellos. Conocen el blues, saben todas las cosas correctas para tocar, ¡dónde y cuándo! Trabajadores duros y 

chicos tan geniales, los mejores. Qué digo de lo mejor, ¡de lo mejor de España, seguro! 

 

¿Qué es lo que más extrañas del blues del pasado? ¿Cuáles son tus esperanzas y temores para el futuro del blues? 
Mike: Con el fallecimiento de tantos músicos de blues de la “vieja escuela”, me preocupa hacia dónde se dirige el 

género. La creciente abundancia de músicos de rock blues y blues rock, también me quita el sueño por las noches, 

parecen surgir de la nada y, en general, debo decir, ofrecen poco interés a los fanáticos acérrimos del blues.  

 

¡Afortunadamente todavía quedan muchos de estos últimos! Además, hay un número cada vez mayor de músicos 

más jóvenes que, estoy seguro, seguirán defendiendo al Real Blues tal como lo conocemos. Rick Estrin y Kid Andersen 

son ejemplos perfectos. Bob Corritore, Monster Mike Welch, Jontavious Willis, Christone 'Kingfish' Ingram... todos 

músicos de blues a los que hay que prestar atención; y hay muchos otros que están apareciendo en todo el mundo.  

 

Sólo tienes que mantenerte alerta para descubrir quién es el "nuevo" y próximo guitarrista, vocalista, baterista, 

armonicista o pianista: ¡puede convertirse en una ocupación de tiempo completo! Admito abiertamente que me 

mantengo alejado de cualquier cosa que tenga demasiada influencia del rock en su estilo; no es lo mío. Al mismo 

tiempo tengo que admitir que soy un gran fanático de Z.Z. Top, desde el primer momento. ¡Espero que la música que 

tanto nos gusta a todos pueda sobrevivir por un tiempo todavía! ¿Por qué no lo haría? El blues nunca morirá... 

¡incluso si se tuerce un poco y se deforma! 

 

¿Cómo quieres que tu música afecte a la gente? ¿Cuál es el equilibrio en la música entre técnica y alma? 

Mike: Siempre he creído en entretener a la audiencia; eso está en la parte superior de la lista. Seguramente tuvimos 

éxito en ese aspecto con The Mighty Combo, así que esperamos poder alcanzar un nivel similar de emoción cuando 

finalmente Cat Squirrel salga a la carretera. No hace falta decir que la calidad de la música que ofreceremos tiene que 

alcanzar los altos niveles esperados que establecerá nuestra audiencia. Nuestra elección de material es bastante 

variada, aunque los límites comienzan con el blues y terminan con el blues. 
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Estamos asombrados por los pioneros de este género musical, ya sean de la década de 1920 o de la década actual. 

Nos basamos en la enorme biblioteca de material grabado que está abierta a nuestro acceso colectivo. Los únicos 

límites son los que han sido determinados por los miembros individuales de la banda, ¡así que ten cuidado! Tengo el 

mayor respeto por los otros cuatro miembros de Cat Squirrel. Saben lo que hacen y son maestros en lo que hacen, así 

que, como ya he dicho, ¡cuidado! La técnica juega su papel aquí, pero cada uno da de corazón – ¡y no se les puede 

pedir más que eso! 

 

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

Mike: ¿En cuanto a qué lecciones importantes he aprendido en mi dilatada carrera en el negocio de la música? Para 

no decir siempre "sí", retroceda, respire profundamente y piense por un momento o dos. A menudo he dejado que 

mi corazón me guíe y la mayoría de las veces he tomado la decisión correcta, pero no siempre. ¡Y cuando he tomado 

una mala decisión he vivido para arrepentirme!  

 

Ahora mismo estoy en un buen lugar. Sin demasiada presión y un proyecto en el que realmente puedo creer. Lo 

veremos con el tiempo. ¿Remordimientos? Por supuesto que ha habido algunos, aunque ya es demasiado tarde. 

Oportunidades perdidas: una o dos, pero nada monumental si miro atrás, a aquellos primeros años. Me pidieron que 

produjera el álbum debut de Jethro Tull pero rechacé la oferta. ¡Debería haber firmado con The Groundhogs pero di 

un paso atrás y me lo perdí! Acepté un proyecto con Edwin Starr que resultó ser un error.  

 

Entonces, ¿he vivido una buena vida? Sí, creo que sí, pero en realidad no me corresponde a mí decirlo, ¿verdad? 

Ciertamente he vivido una vida plena, eso es seguro. Éxito desigual en los matrimonios, pero suerte de tener dos 

hermosas hijas y cuatro adorables nietos; en realidad, no hay mucho de qué quejarse. Como he dicho, ahora estoy en 

una buena situación y espero que la situación continúe en el futuro. 
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Rick & Jenda Derringer: Amor y rock en el yate 

 

La leyenda del rock Rick Derringer y su esposa Jenda Derringer, regresan con el álbum: Rock the Yacht (publicado en 

abril de 2023), el último de una serie de proyectos que van desde interpretaciones de los Beatles hasta música 

inspiradora que la pareja ha coescrito e interpretado. Esta colección incluye ocho temas originales escritos por Rick y 

Jenda, con Alice Cooper y Bernie Taupin compartiendo el crédito de composición en un tema, "If I Weren't So 

Romantic".  

 

El álbum de 8 piezas abarca desde lo divertido, como el suave dueto “Hot and Cool”, hasta lo interesante, como la 

triste canción “Winter”. “The United States” es un tema patriótico que expresa el amor de los Derringers por su país, 

y “Good To Go” es un testimonio apasionante de su amor mutuo. 

 

Cada tema presenta el brillante trabajo de guitarra, que ha convertido a Rick Derringer en uno de los músicos de seis 

cuerdas más admirados. Este álbum también se basa en el vasto repertorio de estilos musicales de Rick, lo que da 

como resultado un álbum que es tan agradable para los oídos como curativo para el corazón.  

 

Rick Derringer es uno de los guitarristas de sesión y productores musicales galardonados más buscados del mundo. 

Ha trabajado con estrellas desde Cindy Lauper hasta Barbra Streisand, Steely Dan, Meatloaf, Weird Al, Air Supply, 

Bonnie Tyler, los hermanos Winter y muchos más. También es posible contactar a Rick para que te produzca. 
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La Entrevista. Agradecimiento especial a Frank Roszak, Rick y Jenda Derringer. Fotos cortesía de © Rick Derringer’s 

Archive / Fotos de © Michael Rollins / Michael’s Photography; y © Emarie Marcan / In Studio E. 

 

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

música? 

Rick: Me han gustado, Les Paul, Chet Atkins, Jimi Hendrix, George Benson. Me gustan muchos de esos guitarristas. 

Últimamente me gusta Eric Gales… ¿Veamos quién más es realmente bueno ahora? No sé. Son demasiados para 

empezar a señalarlos. Me gustan muchos de los guitarristas. 

 

Para ser un sobreviviente del rock 'n' roll, ¿cuál ha sido la clave para ti? 

Rick: Tratando de ser muy consciente de mi salud. Comemos principalmente ensaladas. Somos personas que hacen 

dietas basadas en plantas. 

 

¿Cuáles son las ventajas y desventajas de estar casado con Rick Deringer, una estrella de rock? 

Jenda: Realmente no hay ningún inconveniente. Mi apellido original es Hall y lo uso cuando hago negocios. Nunca uso 

Derringer incluso cuando podría ser una ventaja para mí. 

 

¿”Hang On Sloopy” de The McCoys (1965) cambió tu vida? o ¿Qué momento cambió más tu vida musical? 

Rick: Sí, fue el número uno, mientras que “Yesterday” de The Beatles fue el número dos. Ahora soy profesional desde 

1965 y no sé si eso hubiera sido posible, de no ser por “Hang On Sloopy”. 

 

The McCoy como teloneros de los Rolling Stones en su gira del 66, debe haber sido toda una experiencia. 

Rick: Esa fue una gran lección. Pudimos observar a estos muchachos mayores que nosotros, en algunos aspectos más 

experimentados que nosotros, y pudimos salir todas las noches y verlos hacer lo que hicieron. Y fue una gran lección 

para nosotros. Nos enseñaron mucho. 

 

¿Esperabas el éxito de “Rock and Roll, Hoochie Koo” de tu álbum solista “All American Boy” (1973)? 

Rick: Lo escribí originalmente para Johnny Winter. Lo tocó un millón de veces. Lo tocamos en 'Johnny Winter And'. Lo 

tocamos en 'Johnny Winter And Live'. Luego lo tocamos nuevamente en 'Roadwork' [Edgar Winter & White Trash], 

cuando Johnny salió y se unió a nosotros en ese álbum en vivo.  

 

En total, se grabó tres veces con mucho éxito y contó con una gran audiencia de fans. Entonces, cuando lo grabé en 

'All American Boy', supe que tenía buenas posibilidades de tener mucho éxito. Y, una vez más, se demostró que tenía 

razón.  

 

¿Cómo es que fuiste responsable del primer éxito de Rick Derringer, “Hot And Cool” (Free Ride, 2002), desde Rock 

and Roll Hootchie Koo? 

Jenda: Le escribí esta canción llamada, Hot And Cool (Brenda Hall), que la llevó a las listas de smooth jazz durante 

cinco meses. La ironía es que la gente esperaría que yo siguiera sus pasos y terminé abriéndole nuevas puertas a Rick. 

 

¿Hay algún recuerdo del gran Johnny Winter que te gustaría compartir con nosotros? 

Rick: Johnny Winter era un guitarrista de blues muy respetado y cuando toqué con The McCoys, realmente me ayudó 

con el público. Vieron que yo era igual a Johnny Winter. Pensaron: “Si Johnny Winter es considerado genial, ese tipo, 

Rick Derringer, también debe ser bastante bueno”. 
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¿Cómo es actuar en el escenario con tu marido? 

Jenda: Es totalmente emocionante cuando compartimos un micrófono. Es como '¡Guau!' cuando estás en el 

escenario cantando con tu amor. Siento mariposas en el estómago, como me pasó con Rick cuando me enamoré por 

primera vez. Es como un maravilloso empujón de emociones. Puedo sentir su energía disparándose hacia mí. Veo esa 

sonrisa en su rostro. Y luego se que me hará ese pequeño guiño. 

 

 
 

¿Tuviste problemas para editar la canción “Frankenstein” (1972) de Edgar Winter? 

Rick: “Frankenstein” fue realmente un gran tema. Yo fui el productor. La discográfica no tenía buenas ideas. Dijeron 

que no encajaría en ese disco, pero el productor Bill Szymczyk y yo nos dimos cuenta de que probablemente era la 

mejor canción del álbum. Entonces, resultó que teníamos mucha razón y resultó ser el número 1. Otro disco número 

uno. 

 

¿Cómo es estar casada con Rick y tener una relación laboral/musical? 

Jenda: Cuando empezamos a trabajar juntos, él le decía a la gente que yo era la mejor compositora con la que había 

trabajado. No hay celos de ninguno de nosotros. Rick no me trata diferente cuando estamos en el estudio. Siempre 

me ha tratado como a una profesional y me da una oportunidad justa en todo lo que hacemos. 

 

¿Por qué crees que “Tobacco Road” del álbum en vivo “Roadwork” (1972) de White Trash de Edgar Winter sigue 

generando seguidores? 

Rick: Me encanta el álbum “Roadwork”, en particular. Es uno de mis álbumes favoritos. Esa banda con la que tocamos 

en la gira: Bobby Ramirez en la batería, Randy Jo Hobbs en el bajo, Jerry LaCroix cantando y Jon Smith tocando el 

saxofón, era simplemente una gran banda. Para mí, es uno de los mejores álbumes en vivo jamás grabados. 
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¿Qué te emocionó de tu trabajo con Cyndi Lauper y Weird Al? 

Rick: Conseguí el trabajo porque la ayudé a Cyndi a conseguir su contrato discográfico. Ella estaba con un grupo 

llamado Blue Angel y a esa banda no le iba bien. La discográfica se estaba preparando para dejarlos. Y ella me pidió 

que le hiciera algunos demos. Y lo hice. Esos demos con Blue Angel, fueron recogidos por la compañía discográfica 

para decirle: 'Mira lo buena que eres. No necesitas esta banda Blue Angel. Solo necesitas ser Cyndi Lauper’. Entonces, 

ella consiguió su contrato discográfico y yo fui en parte responsable de eso, por hacer esos demos. Entonces, cuando 

llegó el momento de salir de gira y escribir canciones con ella, vino a verme y yo estaba feliz de haber podido 

ayudarla. 

 

No sólo toqué en el disco 'Eat It' de Weird Al, sino que produje sus primeros seis álbumes. Gran parte de su obra 

principal. Ganó dos premios Grammy. Uno al Mejor Álbum de Comedia y otro al Mejor Video. Me encanta el raro Al. 

Pero es un tipo serio. La gente lo llama un artista novedoso. Bueno, lo más novedoso es lo duro que trabaja en 

comparación con la mayoría de las personas con las que he trabajado en el estudio. Trabaja duro para crear su 

música. Escribía un cuaderno completo sobre una canción como 'Like A Surgeon'. Crea un cuaderno completo de 

ideas y material fuente detallado para los chistes que luego presentará. Entonces, si haces un CD de 10 canciones, él 

tiene 10 de esas carpetas en espiral que armó para crear ese trabajo. Nadie más con quien trabajo hace ese tipo de 

cosas. Trabaja muy duro. 

 

Abriste para Led Zeppelin en el Day on the Green en Oakland CA, 1977. ¿Qué recuerdos tienes de estos conciertos? 

Rick: Fueron los dos últimos conciertos que Led Zeppelin dio en Estados Unidos. Después de eso, cuando regresaron a 

Inglaterra, tuvieron problemas de salud, John Bonham murió y prácticamente dejaron de dar conciertos durante 

mucho tiempo. Entonces, los conciertos de Day on the Green fueron los dos últimos conciertos que tocaron en los 

Estados Unidos y fueron conciertos realmente geniales. Había mucho público, el estadio estaba lleno. Algunas 

personas dijeron que había tal vez 100,000 personas y que fueron espectáculos geniales. 

 

Eddie Van Halen dijo que copiaste su solo de “Eruption” cuando en realidad él copió tu solo de “Rock and Roll, 

Hoochie Koo” del álbum “Derringer Live” (1977) donde también estás tocando “You Really Got Me (The Kinks). ¿Es 

frustrante que mucha gente no sepa que tú lo hiciste primero? 

Rick: Sí. Amo a Eddie Van Halen. Mi banda llamada Derringer tenía un músico llamado Danny Johnson. Johnson fue el 

primer tipo que vi haciendo esa técnica de golpeteo en el cuello. Eddie Van Halen dijo que solía venir aquí y vernos a 

Danny Johnson y a mí tocar en la banda Derringer, incluso antes de que tuvieran éxito. Entonces, mi idea era que 

Eddie copiara mucho de esa técnica de tapping de Danny Johnson, quien estaba en mi banda y obviamente “You 

Really Got Me” fue una de nuestras canciones encore durante mucho tiempo. Entonces, es posible que Eddie 

también nos haya escuchado tocar eso. 

 

¡Van Halen hizo un cover de “Rock and Roll, Hoochie Koo” antes de lanzar su álbum debut! 

Rick: Sí, toqué ese largo solo de guitarra en “Rock and Roll, Hoochie Koo” durante muchos, muchos años y Eddie me 

escuchó tocar muchas veces (risas). Amo a Eddie Van Halen. 

 

Tocaste muchas veces con Jimi Hendrix en The Scene Club de Nueva York. ¿Qué recuerdos tienes de Jimi? 

Rick: Mi banda, The McCoys, se llamaba la banda de la casa en The Scene, lo que significa que tocábamos allí 

regularmente. Por eso, tuvimos la oportunidad de tocar con muchísimos grandes músicos de rock 'n' roll allí y uno de 

ellos fue Jimi Hendrix. Jimi Hendrix venía a tocar a menudo. Una noche, me robaron la guitarra del camerino y Jimi 

dijo: "¿Por qué no usas un par de mis guitarras?". Me prestó sus guitarras para que pudiera seguir tocando el resto de 

la noche. 
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¿Eres tú quien toca en el pirata en vivo (“Bleeding Heart” o “Woke Up This Morning and Found Myself Dead”) con 

Jimi Hendrix y Jim Morrison? 

Rick: Sí, estuve allí esa noche y es posible que me escuches tocando música de fondo. Definitivamente estuve allí. Vi a 

los porteros sacando a Jim Morrison del club muy borracho. 

 

Tocaste una excelente guitarra slide en “Show Biz Kids” del álbum “Countdown to Ecstasy” (1973) de Steely Dan. 

¿Fue una experiencia interesante hacer esa sesión? 

Rick: Sí, toqué en el disco demo que hizo Donald Fagen, que luego se convirtió en Steely Dan. Entonces los conocía 

muy bien y cuando me pidieron que tocara en “Show Biz Kids”, me emocioné y también me encanta el solo de “Chain 

Lightning”.  

 

Esa también es buena. El mismo tipo de cosas. Un tipo, Gary Katz, que es el productor de Steely Dan, se acercó a mí y 

me dijo: "Estoy produciendo demos para este tipo que solía tocar con Jay & The Americans". Bueno, ese tipo resultó 

ser Donald Fagen. Entonces lo ayudé en esos demos que hizo. Y los demos de Donald Fagen eventualmente crearon 

una banda. Y no salió en el disco como solista. Salió como la banda Steely Dan. 

 

¿Con qué conocidos has tenido las experiencias más importantes? ¿Cómo fue estar en la misma banda con Ringo 

Starr? 

Rick: Oh, cuando toqué con Ringo, pude tocar en todo el mundo. Toqué tres años con Ringo Starr y dimos conciertos 

en Europa, por toda Rusia, tocamos en Sudamérica, Estados Unidos, Oriente, Japón, Australia y fue muy divertido. Me 

dio la experiencia de lo que era ser un Beatle. 
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¿Te divertiste cuando Paul McCartney se unió a Ringo para la canción “Birthday” en el Radio City Music Hall en el 

2010? 

Rick: Sí, fue una sorpresa. Fue genial, poder tocar con Paul y Ringo, los dos únicos Beatles vivos, fue una experiencia 

fabulosa. Mi esposa (Jenda) estaba sentada aquí y ella intervino: "Aunque son mucho mayores que yo". [Risas] Se le 

informó a la banda porque tuvimos una prueba de sonido y un ensayo con Paul McCartney. Nos dijeron: “No se lo 

digan a Ringo, porque es una gran sorpresa”. Seguramente todos hicimos un juramento, nadie se lo dijo a Ringo y él 

se sorprendió mucho cuando Paul salió al escenario. Entonces, pude tocar en el escenario “Birthday” con Paul y 

Ringo. 

 

¿Cuál es el secreto de una duradera amistad y colaboración con Edgar Winter? 

Rick: Edgar y yo nos conocimos la noche en que Johnny Winter escuchó tocar a The McCoys por primera vez. Edgar 

fue quien convenció a Johnny de utilizar a The McCoys como su nueva banda. En realidad éramos Johnny Winter y 

The McCoys, pero la gente no quería usar "The McCoys" en ese entonces, así que simplemente lo dejaron y nos 

llamaron "Johnny Winter And". Pero esa fue la noche que conocí a Edgar Winter, quien convenció a Johnny de que 

era una buena idea utilizar a The McCoys como su banda de acompañamiento. Edgar y yo hemos sido grandes amigos 

y hemos estado tocando en conciertos juntos desde entonces. 

 

Cuando eras niño, ¿quiénes fueron los artistas musicales que te impactaron por primera vez? 

Rick: Bueno, comencé a tocar a los nueve, en 1956, lo llamo el año de Elvis. Así que Elvis ciertamente tuvo un gran 

impacto en mí. Pero mis padres tenían una gran colección de discos country y western. También tenían jazz. Gustos 

musicales muy variados. Clásicos. Estándares. Y así crecí gustándome todo. 

 

¿Qué te emocionó de la música de Elvis Presley? 

Rick: Vengo de una familia conservadora del Medio Oeste. No tenía aspiraciones de volverme rico o famoso. Veía la 

música sólo como un hobby y estaba dispuesto a ganar dinero con el arte. Con Elvis, ser una estrella era más bien una 

ambición a largo plazo. Creaba esta situación de fantasía en tu cabeza, que luego se convirtió en la vida real. 

 

Tu versión de “Pride and Joy” de Stevie Ray Vaughan [“Hats Off To Stevie Ray - L.A. Blues Authority Volumen III”, 

1995]. ¿Te gustaría contarnos algunas palabras sobre esta canción? 

Rick: Conocí a Stevie Ray Vaughan. Solía ir a escuchar a la banda Double Trouble. El guitarrista Jimmie Vaughan, 

hermano de Stevie, me dijo: “Ve a escuchar a mi hermano tocar alguna noche”. Stevie solo tocaba en pubs y en la 

primera oportunidad que tuve de ir a verlo, lo escuché tocar y regresé a la ciudad de Nueva York. Había un famoso 

ejecutivo discográfico llamado Jerry Wexler, que también era un buen amigo mío y estaba en Atlantic Records. Le dije 

a Jerry Wexler: “Escuché a este gran guitarrista en Texas. Creo que sería genial para tu sello” y me dijo: “Es blanco 

tocando blues, ¿eh?” Le dije: “Sí” y él dijo: “Bueno, no sé si podemos contratarlo por ahora” (risas). Jerry Wexler 

perdió la oportunidad de fichar a Stevie Ray Vaughan antes de que nadie lo descubriera. David Bowie realmente fue 

quien ayudó a hacerlo famoso. 

 

¿Cómo conociste a John Lennon? 

Rick: ¡A John Lennon! Yo vivía en Manhattan y él también. Iba a dar un concierto en Detroit para John Sinclair, un 

famoso activista político en aquellos días. Creo que estaba detenido y tenía que ir a juicio. Entonces, John Lennon 

pensó que sería bueno tocar algún tipo de concierto benéfico para John Sinclair en Detroit y me pidieron que fuera 

parte de la banda de John en ese concierto. También usó a otro tipo llamado David Peel y a algunos miembros de su 

banda, pero cuando llegó el momento del concierto, por alguna razón, no pude ir a Detroit, así que no toqué en el 

concierto. 
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Pero tuve la oportunidad de visitar a John y Yoko en su departamento en la ciudad de Nueva York y tocar la guitarra 

con John. John era un tipo realmente agradable. Tenía buen sentido del humor con Yoko y especialmente con su arte. 

Simplemente resultó ser un hombre muy, muy agradable. Me llevé muy bien con John. 

 

Tu música ya está disponible en Patreon.com. ¿Podría por favor darnos alguna información sobre esto? 

Rick: Tengo mucha música allí que nadie ha escuchado antes. Todas las canciones y videos nuevos para 

acompañarlos. Además, contamos con videos en vivo de nuestra familia y mascotas. Sólo un montón de cosas 

personales. Invitamos a las personas a ser parte de nuestra familia. 

 

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

Rick: Creo que toda la música es buena música. Hoy en día, para mi gusto, tenemos demasiada participación en la 

electrónica y las computadoras, pero creo que cuando se les da demasiada importancia a las computadoras, se están 

eliminando muchas de las cualidades humanas. Ciertamente no teníamos todas esas computadoras en los años 60 y 

70. Entonces, en muchos sentidos, la música entonces era más real, más humana. 

 

¿Tienes algún arrepentimiento en tu vida? 

Rick: Oh, probablemente haber tomado mucha droga en los años 60 y 70, pero aparte de eso, he sido bendecido por 

Dios y me he dado este talento que no mucha gente tiene, siempre doy gracias a Dios por ese talento. Así que no me 

arrepiento. Doy gracias al Señor. 
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Blues a la Carta 
 

Un día en el Crossroads Guitar Festival 2023 
 

José Luis García Fernández 

 

 
 
 

“Los sueños sin metas, son solo sueños, 

y te llevarán a desilusiones. 

Las metas, son el camino hacia tus sueños;  

pero no se pueden lograr sin disciplina y constancia”.  

 

Introducción 

Estoy a unos días de alcanzar una nueva meta: asistir por segunda vez a un “Eric Clapton’s Crossroads Guitar Festival”, 

y en efecto, será la realización de otro de mis sueños. Definitivamente, esto no solo se da ‘per se’, para cumplirlo 

están involucrados varios aspectos entre los que se destacan; el deseo real, la posibilidad objetiva, la disciplina y por 

mucho, la constancia.  

 

Cuando me enteré de las fechas de realización y de la venta de boletos; primero, confirme mi deseo por asistir, 

después analicé mis posibilidades en tiempo, dinero y esfuerzo. Y así, al pasar las pruebas, seguí los pasos para 

conseguir las entradas, y todo lo que conlleva a conseguir el objetivo: obtener los pasajes, el hospedaje, e incluso a 

complementarlo con un itinerario para pasear en la ciudad sede, que ahora será… Los Ángeles, California. 

 

Después de cubrir todo esto, el tiempo de espera ha sido largo, pero me ha dado la oportunidad de reflexionar lo 

afortunado que soy… ahora a unos días de alcanzar la meta… mi emoción va en aumento. Ya alguna vez había escrito 

que, mientras siga existiendo emoción por la vida, todo lo demás es posible. Ya estaré platicando los detalles de la 

nueva aventura…  
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Jueves 21 de septiembre 

El día del viaje llegó. Y prácticamente sin complicaciones arribamos al Aeropuerto Internacional de Los Ángeles 

California. Después tomamos el autobús que conecta el aeropuerto con el metro para llegar al centro de la ciudad, 

donde se encontraba ubicado el precioso e histórico ‘Hotel Millennium Biltmore’, nuestro lugar de hospedaje muy 

cercano al ‘Crypto.com’ lugar sede del Festival. Sin más, nuestro primer lugar de visita fue la playa de Santa Mónica, 

donde se encuentra la placa del final de la Ruta 66, el parque de atracciones ‘Pacific Park’, y el muelle donde tuvimos 

una vista espectacular del atardecer. 

 

     
 

      
 

 

Viernes 22 de septiembre 

Desde luego, constantemente echaba un ojo a las noticias para ver si se develaba el elenco por día de los artistas 

participantes en el Festival, varios de ellos, principalmente los de blues & rock, eran los de mi interés. Pero no había 

indicios de información. Entretanto, nos alistamos a disfrutar el día en los ‘Universal Studio Hollywood’, resultando 

toda una jornada llena de diversiones al por mayor, previo a lo que pensamos será una larga jornada musical, motivo 

principal del viaje.  
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Sábado 23 de septiembre 

Este sería el primer día del Festival, no obstante, que no teníamos programado acercarnos al lugar, siempre seguía el 

gusanito del interés por conocer la programación de la jornada y así descartar, para tratar de adivinar o de intuir a 

quienes tendríamos la fortuna de ver en la jornada final, en nuestro segundo ‘Crossroads Guitar Festival’ de la 

historia. Para bajar la ansiedad y seguir disfrutando de la aventura, nos fuimos por la mañana a visitar algunos puntos 

de interés cercanos al hotel: el Distrito de Teatros de Broadway, el Walt Disney Concert Hall, el Music Center, el 

Museo de Arte Contemporáneo, el tren funicular Angels Flight y el Gran Mercado Central; entre otros lugares. 
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Por la tarde, una obligada visita por el Hollywood Boulevard para conocer el Paseo de la Fama observando estrellas 

de artistas como B.B. King, Ray Charles, Chuck Berry, o de los cuatro Beatles, en las afueras del edificio de la Capital 

Records, entre muchísimas otras. Los teatros: Dolby, Chino, El Capitán, museos de cera, de Ripley, y la gran cantidad 

de tiendas de recuerdos, restaurantes como el Hard Rock Café (que tenía el Rock Tober Fest en la Plaza Ovation) y 

muchas cosas más, todas francamente muy atractivas. 

 

Por la medianoche, me enteré finalmente, de quienes habían sido los participantes en el día: Sonny Landreth, Jerry 

Douglas, Del McCoury, Judith Hill, Christone ‘Kingfish’ Ingram, Samantha Fish, Eric Gales, Joe Bonamassa, Taj Mahal, 

Jimmie Vaughan, Sheryl Crow, Albert Lee, The War on Drugs, Gary Clark Jr., Stephen Stills, Jakob Dylan, Roger 

McGuinn, John Mayer Trio y ZZ Top en varias configuraciones… ‘fantástica alineación! 

 

     
 

     
 

Domingo 24 de septiembre 

Desde muy temprano nos alistamos para acudir al encuentro tan esperado. El reloj marcaba las 10:30 am cuando 

ingresamos a las instalaciones del festival. Primero, visitamos los stands de las diferentes marcas en la Villa del Guitar 

Center instalada en la X-Box Plaza: Fender, Gibson, Martin, BOSS, D’Angelico, Ernie Ball, Focusrite, Ibanez, Mark Bass, 

Marshall, Mitchell, PRS, Shure, Yamaha, Toyota, Coca Cola; entre otros. Además, estuvimos dentro de la interesante 

sala de exhibición de guitarras en la carpa del Guitar Center, admirando las bellas guitarras utilizadas alguna vez por 

Clapton: una Martin D-45, la famosísima Fender Stratocaster ‘Blackie’, y la nueva Fender Strato con los colores del 

cartel del Festival. 

 

La candente jornada musical que disfrutamos en el escenario de la Villa la iniciamos con Daniel Santiago, seguido por 

Pedro Martins, The Bros. Landreth, los espectaculares y más apreciados en este stage: Samantha Fish & Eric Gales, 

Cindy Cashdollar con Sonny Landreth (haciendo una brillante versión de It Hurts Me Too), Nathan & Noah East 

(realizando su estupenda interpretación a Can’t Find My Way Home), y Josh Smith. Aquí quiero destacar la 

oportunidad de haber obtenido un par de fotografías con Nathan East y Eric Gales, por cierto, ambos con una 

amabilidad y disponibilidad asombrosa. 
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El ingreso al impresionante estadio ‘Crypto.com’ lo hicimos pasadas las 15:10 hrs., a fin de ubicarnos con buen 

tiempo en nuestro lugar donde veríamos transcurrir la histórica actuación de una pléyade de estrellas. A las 16:05 

hrs. apareció sobre el escenario Bill Murray, el acostumbrado maestro de ceremonias, y junto al anfitrión Eric 

Clapton, dieron el inicio del maratónico programa. 
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Robert Randolph el guitarrista de pedal steel de Nueva Jersey, arrancó la primera ovación de la tarde al tocar tres 

estruendosas piezas, incluyendo “Red House”, antes de invitar al escenario a Joe Bonamassa para interpretar 

“Freeway Jam” de Jeff Beck, y para terminar su actuación incluyendo a Eric Gales, para hacer otro candente número 

de Hendrix, “Foxy Lady”.  

 

El californiano Ben Haggard y su banda de seis integrantes, interpretaron una breve e interesante serie de melodías 

country, incluyendo un par de su legendario padre, Merle Haggard. El dueto de guitarristas de jazz brasileño: Daniel 

Santiago & Pedro Martins, mostraron algunos agradables y discretos temas instrumentales y uno más con la 

cantante de R&B Judith Hill, siendo un pequeño remanso en la vorágine musical que se avecinaba.  

 

Kurt Rosenwinkel, el guitarrista y multiinstrumentista de jazz contemporáneo de Filadelfia, realizó un par de piezas 

para después tener a dos invitados de lujo y así completar su set. Primero fue el talentoso Marcus King y enseguida el 

mismísimo Eric Clapton, dandole así un cierre espectacular a su actuación. Keb’ Mo’ ofreció un set divertido y 

destacado; principalmente, cuando llamó al veterano bluesman Taj Mahal para tocar juntos dos alegres y 

tradicionales canciones acústicas. 

 

Eric Gales apareció nuevamente para hacer gala de su talento e interpretar como solista una pieza de su autoría con 

la guitarra acústica. Todo esto previo a la actuación de la poderosa y acelerada banda de Marcus King, el guitarrista y 

cantante de Carolina del Sur, quien también hizo gala de su habilidad tocando con una guitarra distinta en cada una 

de sus interpretaciones. Y al final, como invitada especial en los coros… Sheryl Crow. 

 

Infaltable en estos festivales Crossroads, la reciente inducida al Salón de la Fama del Rock & Roll, Sheryl Crow, 

regresó al escenario para realizar una buenísima actuación a lo que parecería según el programa la mitad del evento. 

Que en realidad, no fue así. Para realzar aún más su cuidado set, Sheryl tuvo como invitado especial al buen 

guitarrista John Mayer, logrando una conexión más firme con el público.  

 

Un descansito merecido y bien aprovechado para ir por un rico y calientito pretzel de canela, fue durante la actuación 

del cantautor y guitarrista de folk Citizen Cope, haciendo dueto con Robert Randolph. En realidad no nos perdimos 

de nada, porque en los pasillos del estadio se escuchaba con claridad el audio del concierto, y había monitores por 

todos lados. A continuación, H.E.R. la joven cantante y guitarrista de California, hija del guitarrista de blues: Kenny 

Wilson, ofreció una actuación enérgica y poderosa que dejó un gran sabor de boca, además, adicionando en una de 

sus piezas, a su padre y al carismático John Mayer. 

 

Una pequeña pausa sónica se dio, con la participación del dueto femenino conformado por Molly Tuttle & Sierra 

Hull, haciendo un par de piezas bluesgrass con banjo y guitarra (instrumentos electroacústicos), que le dieron un 

distinto matiz a lo hasta ahora escuchado a lo largo del festival. El estadio se encontraba como un auténtico volcán, 

en momentos como dormido, a ratos emitiendo fumarolas y por largos pasajes explosivos, haciendo erupción. El 

público iba y venía. En sus manos, una y otra vez, se les observan bebidas y comida. Y en otras, los muy apreciados y 

costosos souvenirs.  

 

En aquel momento, apareció la banda angelina, Los Lobos, que apenas en junio pasado había tenido la oportunidad 

de verlos en el cierre del Festival de Blues en Chicago, con una actuación caótica, pero poderosa que dejó una buena 

imagen en los fans blueseros de la Ciudad de los Vientos, además de que su actuación en aquel evento, estuvo 

reforzada por dos de los bluesman consentidos: Billy Branch y Ronnie Baker Brooks. 
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Ahora con un set list similar, y con un sonido impecable, la agrupación con 50 años de trayectoria, se brindó ante el 

público, que aplaudió discretamente su actuación, así como la invitación del veterano, Jimmie Vaughan, para 

acompañarlos en un par de piezas: el blues “300 Pounds of Joy” y en la tradicional “La Bamba”, que al final puso a 

cantar y bailar a la audiencia. 

 

Gary Clark Jr., fue el siguiente artista que mantuvo ardiente el escenario con su rock blues contemporáneo, cabe 

destacar que en repetidas ocasiones el públicó le lanzó mensajes, que amablemente constestó, durante su brillante 

actuación de cuatro canciones. El gran final se acercaba, y para prepararlo con toda la mejor actitud, el compositor y 

produtor argentino, Gustavo Santaolalla, ofreció su participación con algunos temas extraídos de sus composiciones 

para el cine.  

 

     
 

El público en el estadio estaba inquieto, por primera vez en toda la jornada, ocupaba el total de las localidades, pero 

era de esperarse, venía la actuación estelar del anfitrión: Eric Clapton. Su presentación al borde de la medianoche, y 

sin el uso de reflectores y luces de colores, inició con un par de temas en tributo al músico recién fallecido, Robbie 

Robertson (miembro fundador de The Band): “The Shape I'm In” y “It Makes No Difference”. Le siguieron dos blueses 

tradicionales en su repertorio: “Key to the Highway” y “I'm Your Hoochie Coochie Man”. Una sublime interpretación 

de “I Shot the Sheriff”, le dio pauta para un extenso y espectacular solo, y el lucimiento en los coros de Katie Kissoon 

y Sharon White. 

 

La banda se apresuró a la colocación habitual en el segmento acústico para tocar: “Nobody Knows You When You're 

Down and Out”, “Layla” y “Tears in Heaven”, ¡simplemente geniales! Entonces, pasaron al gran final. Primero, fue con 

la colaboración entusiasta de un avejentado Stephen Stills para interpretar: “Love the One You're With”. Seguida del 

clásico blues: “Little Queen of Spades” de Robert Johnson, que funcionó para el lucimiento en los solos de cada uno 

de los integrantes del grupo: Chris Stainton (piano), Andy Fairweather Low (guitarra), Nathan East (bajo), Sonny 

Emory (batería) y Tim Carmon (teclados). Al final, la cereza en el pastel fue la sorpresiva colaboración de Stevie 

Wonder, para el último tema de la noche, “Crossroads”. 

 

Eric Clapton: Tears in Heaven y Queen of Spades 

https://youtu.be/dvlJMvnE_mk 

     

Bill Murray apareció en escena para dirigirse al público y decir una y otra vez… “el show no ha terminado”… en efecto 

todo se preparaba para el final final, ya entrada la primera hora del nuevo día. Los reflectores y luces de colores 

volvieron después de la espectacular actuación de Clapton y su banda. En la pantalla frontal apareció el nombre de la 

siguiente y última banda de la noche… Santana.  

 

https://youtu.be/dvlJMvnE_mk
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Un principio frenético de inmediato se apoderó del estadio con la interpretación de una serie de largos temas sin 

descanso del repertorio tradicional de Carlos Santana: “Soul Sacrifice”, “Jingo”, “Evil Ways” y “Oye Cómo Va”. El 

primer invitado de Santana a su set de éxitos fue John McLaughlin, para tocar: “A Love Supreme” y “Marbles”. 

 

La jornada parecía interminable al volver la banda a hacer otros más de sus preciados hits: “Samba Pa’ Ti”, “Maria 

Maria” y “Smooth”. Entonces, Carlos Santana anunció para el cerrojazo al anfitrión, Eric Clapton, para que juntos 

hicieran la clásica de Peter Green, más su acostumbrada adición: “Black Magic Woman/Gypsy Queen”. El momento 

de despedir la sexta edición del Crossroads Guitar Festival, había llegado y así fue con Santana y Clapton sobre la 

tarima interpretando: “Roadhouse Blues” de The Doors.  

 

El evento culminó en el ‘Crypto.com’ después de casi 14 horas seguidas de la música que ha formado la mayor parte 

de mi vida, el blues y el rock, desde aquella lejana tarde de hace un poco más de 52 años cuando vi por primera vez 

en la pantalla grande, “Let It Be” de los Beatles. 

 

     
 

 

Lunes 25 de septiembre 

Después de una breve caminata matutina en los alrededores del lujoso hotel, enclavado en el Distrito Financiero en el 

Downtown de Los Ángeles. Nos dirijimos al aeropuerto llenos de satisfacción por haber logrado el objetivo trazado en 

esta aventura histórica. Reflexionando seriemente en que varios de nuestros héroes y nosotros mismos, nos 

encontramos en una importante edad para apreciar lo que la vida nos ha regalado. Ojalá que muy pronto estemos en 

posibilidades de vivir un nuevo episodio musical de esta magnitud para compartirlo con ustedes…  

 

¡Hasta entonces! 
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MAC Radio Promo comparte 
 

Cuatro novedades más 
 

José Luis García Fernández 
 

 
 

 

Tenemos en este mes de octubre, al inicio del otoño, cuatro interesantes álbumes que Michelle Castiglia de MAC 

Radio Promo nos comparte… Bobby Rush - All My Love For You; Mitch Woods – Friends Along The Way; Scott Weis 

Band – Raise Your Hands; The Wicked Lo-Down - We Hot. 

 

 

Bobby Rush - All My Love For You (Deep Rush Records – 2023) 

El dos veces ganador del Grammy, miembro del Salón de la Fama del Blues y 16 veces ganador de los Blues Music 

Awards, Bobby Rush, ha regresado desde el pasado 18 de agosto, con su álbum de estudio número 29: All My Love 

For You, a través de Deep Rush Records/Thirty Tigers.  

 

Es un álbum impregnado de su característico blues, soul sureño y funk-blues, Rush combina verídicas narraciones 

sobre su vida con metáforas cómicas sobre el amor y las relaciones. A lo largo de las diez pistas del álbum, Rush 

muestra su gran capacidad para la composición: 01. I’m Free; 02. Running In And Out; 03. I Want To; 04. One Monkey 

Can Stop A Show; 05. I Can’t Stand It; 06. TV Mama; 07. I’ll Do Anything For You; 08. I’m The One; 09. You’re Gonna 

Need A Man Like Me; 10. I Got A Proposition For You 

 

Pregona "Me quité los grilletes de los pies y las cadenas de mi mente" en el tema que abre el disco "I'm Free" y en 

"I'm The One", narra la historia de su vida, incluyendo la anécdota de que aprendió blues de B.B. King y Muddy 

Waters después de llegar a Chicago en 1952 y, finalmente, declara ser… "Quien puso el funk en el blues". 
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En temas como “You Gonna Need a Man Like Me” y “One Monkey Can Stop a Show”, profundiza en los matices del 

amor y las relaciones. Esta nueva música es la continuación a su EP del 50 aniversario “Chicken Heads” con Buddy 

Guy, Gov’t Mule y Christone “Kingfish” Ingram, a su álbum “Rawer Than Raw”, ganador del Grammy en 2020, 

y a su aclamada autobiografía “I Ain't Studdin' Ya: My American Blues Story”. En 2021, The New York Times publicó 

un artículo que abarca toda su carrera, tras su segundo premio Grammy y el lanzamiento de su libro. 

 

En resumen, se trata de un material brillante, en gran medida alegre, lleno de ritmos pegajosos, instrumentos muy 

bien ejecutados. Las letras ahora han reducido un poco su característica picardía. Rush canta con una sonrisa que es 

muy notable a lo largo del disco, y esa naturaleza amable significa que el título del álbum parece acertado, realmente 

nos ofrece a los oyentes, nada más que buenas vibraciones. 

 

Calificación: 8.5 Bueno 

 

 

 

 

Mitch Woods – Friends Along The Way (Expanded and Deluxe Version) (Club 88 Records – 2023) 

Este álbum doble es el resultado de una tarea difícil, cuya realización exigió un gran esfuerzo y habilidad. Es un 

material que abarca toda la extensa carrera de Woods. En cada canción, actúa como parte de un dueto o trío en un 

ambiente íntimo y mayoritariamente ‘unplugged’. Los músicos de cada tema, que son algunos de los grandes del 

blues y la música actual, expresan sus sentimientos y emociones más íntimos a través de sus instrumentos. La voz, el 

piano, la guitarra, la armónica, la pandereta... comunican los sentimientos y los ritmos de la vida a la audiencia. 

 

Disco Uno: 01. C.C. Rider (Ma Rainey) con Van Morrison & Taj Mahal. Taj Mahal (voz y guitarra), Van Morrison (voz), 

Mitch Woods (piano); 02. Take This Hammer (Huddie Ledbetter) con Van Morrison & Taj Mahal. Van Morrison (voz y 

pandero), Taj Mahal (voz y guitarra), Mitch Woods (piano); 03. Keep A Dollar In Your Pocket (Oliver Perry) con Elvin 

Bishop. Elvin Bishop (voz y guitarra), Mitch Woods (voz y piano), Larry Vann (batería); 04. Singin’ The Blues (Ruthie 

Foster) con Ruthie Foster. Ruthie Foster (voz y guitarra), Mitch Woods (piano); 05. Mother-In-Law Blues (Don Robey) 

con John Hammond. John Hammond (voy y guitarra national steel), Mitch Woods (piano). 

 

06. Cryin’ For My Baby (Mitch Woods) con Charlie Musselwhite. Mitch Woods (voz y piano), Charlie Musselwhite 

(armónica); 07. Nasty Boogie (Champion Jack Dupree) con Joe Louis Walker. Mitch Woods (voz y piano), Joe Louis 

Walker (guitarra y voz); 08. Empty Bed Blues (J.C. Johnson) con Maria Muldaur. Maria Muldaur (voz), Mitch Woods 

(piano); 09. Blues Mobile (Kenny Neal) con Kenny Neal. Kenny Neal (voz, guitarra y armónica), Mitch Woods (voz y 

piano), Larry Vann (batería); 10. The Blues (Taj Mahal, Norman Caesar y Cyril Garrett Neville) con Cyril Neville. Cyril 

Neville (voz), Mitch Woods (piano y voz). 

 

Disco Dos: 01. Saturday Night Boogie Woogie Man (Jimmy Liggins) con Elvin Bishop. Mitch Woods (voz y piano), Elvin 

Bishop (guitarra), Larry Vann (batería); 02. Blues Gave Me A Ride (Charlie Musselwhite) con Charlie Musselwhite. 

Charlie Musselwhite (voz, guitarra y armónica), Mitch Woods (piano); 03. Chicago Express (Mitch Woods) con James 

Cotton. James Cotton (armónica), Mitch Woods (piano y voz); 04. Never Get Out Of These Blues Alive (John Lee 

Hooker) con John Lee Hooker. John Lee Hooker (voz y guitarra), Mitch Woods (piano); 05. Midnight Hour Blues (Leroy 

Carr) con Van Morrison & Taj Mahal. Van Morrison (voz y armónica), Taj Mahal (guitarra national steel), Mitch Woods 

(piano). 
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06. In The Night (Henry Roeland Byrd) con Marcia Ball. Marcia Ball (piano y voz), Mitch Woods (piano y voz); 07. Blues 

For New Orleans (Cyril Neville) con Cyril Neville. Cyril Neville (voz), Mitch Woods (piano); 08. Don’t Dip In My Bizness 

(Kenny Neal) con Kenny Neal. Kenny Neal (voz y guitarra), Mitch Woods (piano); 09. Southbound Blues (W.R. 

Calaway) con John Hammond. John Hammond (voz y guitarra), Mitch Woods (piano); 10. Mojo Mambo (Mitch 

Woods) con Maria Muldaur. Maria Muldaur (voz), Mitch Woods (piano y voz); 11. Worried Life Blues (Sam Hopkins) 

con Joe Louis Walker. Joe Louis Walker (voz y guitarra), Mitch Woods (piano y voz). 

 

Una estupenda colección de temas de un Mitch Woods que luce al piano, y mucho más por su extraordinaria 

conjunción con un buen número de estrellas del blues. Un álbum para disfrutar en una tarde lluviosa, tomando la 

bebida preferida… ¡salud!  

 

Calificación: 9.0 Muy Bueno 

 

 

 

 

Scott Weis Band – Raise Your Hands (A Happy Carrot Productions – 2023) 

El anterior álbum Simmer Me Down de la Scott Weis Band publicado en 2020, ya había tenido valoraciones positivas, 

ahora el trío liderado por Scott Weis y acompañado con Roger Voss: batería; y Robert Kopec: bajo, presenta su octavo 

trabajo discográfico llamado: Raise Your Hands. 

 

El virtuoso de los teclados John Ginty y Bashiri Johnson en las percusiones, así como las coristas: Cindy Mizelle y Sarah 

Smith, también han regresado para integrarse y apoyar a la banda. Un total de nueve composiciones originales y dos 

clásicos se presentan bajo una nueva luz: 01. Motherless Child; 02. Shine Down; 03. Judgement Day; 04. Raise Your 

Hands; 05. With A Little Help From My Friends; 06. Mindless; 07. Bitch Please; 08. Lost Myself; 09. Stay; 10. Have You 

Ever Loved A Woman; 11. Bring Me Home. 

 

La banda ofrece un sonido agradable y poderoso que transita por el rock sureño, rock blues y hasta el delta blues. Hay 

ciertas fusiones en su música que hacen recordar a bandas como ZZ Top,  Mountain y Ted Nugent; entre otras. El 

álbum en general es interesante y provoca que le otorgue una muy buena calificación… ¡no se lo pierda! 

 

Calificación: 8.5 Bueno 

 

 

 
 
The Wicked Lo-Down - We Hot (2023) 
The Wicked Lo-Down es una banda fundada en el 2020, justo antes del encierro por el covid. Está conformada por el 

gigante de la guitarra: Paul Size; el cantante: Nick David; el bajista: Brad Hallen; el baterista: Nick Toscano; y el 

segundo guitarrista: Jeff Berg. La agrupación combina crudo Texas Blues y contundente R&B del noreste, agregándole 

un toque completamente original de sonido rockero.  

 

Su álbum debut recién lanzado: We Hot, ha recibido elogios de la crítica de algunos de los nombres más importantes 

del mundo del blues y de otros géneros. Este disco, que consta de diez temas sólidos, candentes y bien elaborados, 

los establece como un grupo a tomar en cuenta. 
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Lista de canciones: 01. We Hot; 02. Lena; 03. Mind Your Mind; 04. Let Me In; 05. The Push; 06. Suffer Those Ends; 07. 

Unbroken; 08. Lockdown; 09. What I'm Gonna Do; 10. Lena (Radio Edit). 

 

Esta primera grabación de este grupazo de blues rock está llena de temas explosivos y muy bien tocados, 

seguramente con el tiempo, será de lo mejor. Tienen potencial y experiencia en sus integrantes que, en el futuro no 

dudo que la explotarán al por mayor. 

 
Calificación: 8.5 Bueno 

 
 

 
 

 

De Frank Roszak Promotions 

4 en la lista 
 

José Luis García Fernández 
 

 
 
 
4 en la lista: Greg Sover – His-Story; Willie J. Laws Jr. – Too Much Blues; Mizz Lowe – Classy Woman; y Mario Rossi 

Band – Smoke Burst. 
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Greg Sover – His-Story (Grounded Sounds Records – 2023) 

Mientras los amigos de Greg Sover en su barrio de Filadelfia, donde creció, escuchaban raperos locales, él estuvo 

inmerso en el rock clásico, el country y el blues desde que tomó por primera vez una guitarra a la edad de cinco años. 

El guitarrista nacido en Brooklyn quedó “hipnotizado” por las curvas femeninas del instrumento acústico propiedad 

de su padre, un inmigrante haitiano que trasladó a la familia a un apartamento de una habitación en Crown Heights 

(Brooklyn).  

 

Allí es donde su padre tocaba melodías de Kompa para su hijo, una música rítmica nativa de su tierra natal que Greg 

describe como muy parecida a la salsa. Las primeras canciones en inglés que recuerda haber escuchado cuando era 

niño fueron “Time After Time” de Cyndi Lauper y “Get Up, Stand Up” de Bob Marley, cuando su padre le regaló su 

propio instrumento, no un juguete, sino una guitarra real. Era muy pequeño como para tocarla a esa edad. “Me 

propuse a ello”, dice acerca de aprender por sí mismo a afinar el acorde Mi y, finalmente, tocar. "Era algo que me 

encantaba hacer y todavía me encanta hacer". 

 

Greg comenzó a actuar como bajista en la iglesia cuando era adolescente, luego tocó la guitarra en varias bandas, 

incluido el grupo del campeón de peso pesado, Joe Frazier, antes de “hacerse musculoso” como vocalista y líder de 

banda. Sover pronto se convirtió en una parte integral de la escena musical local de Filadelfia, lanzando dos álbumes, 

Songs of a Renegade (S.O.A.R.) en 2016 y Jubilee en 2018, y el EP de seis canciones Parade en 2020, actuando 

localmente y en festivales con artistas como In The Pocket de David Uosikkinen, Yardbirds, Jeffrey Gaines, Jimmy 

Vivino, Tommy Conwell & the Young Rumblers, Walter Trout, Sonny Landreth, Popa Chubby y Marcus King Band.  

 

Sover y su banda llegaron a las semifinales durante dos años consecutivos en el International Blues Challenge en 

Memphis, y ganaron la competencia Hard Rock Rising 2015 en el Hard Rock Café de Filadelfia en 2015. “Desde el 

principio, han sido los grandes los que me han interesado”, dice Sover, nombrando a Jimi Hendrix, Stevie Ray 

Vaughan, Eric Clapton, Jeff Beck, Duane Allman, el guitarrista de Dwight Yoakam, Pete Anderson y, por supuesto, los 

tres Reyes: B.B. , Freddie y Albert como primeras influencias. "Escuchar esas primeras notas de 'Purple Haze' 

cambiaron mi vida". 

 

En su cuarto y más reciente álbum, His-Story, la carrera musical de Sover ha cerrado el círculo, ya que se le unieron en 

dos canciones, Billy Cox el bajista de los legendarios grupos: Jimi Hendrix Experience y Band of Gypsies, para hacer 

una versión de “Manic Depression” y un tema poco común del gran guitarrista, “Remember”, grabado originalmente 

para la edición internacional del primer álbum de Jimi, Are You Experienced. 

 

Lista de canciones: 01. Dark House; 02. Freedom Part 2; 03. Temptation; 04. Manic Depression; 05. One Way Train; 

06. Tonight; 07. Living on the Edge; 08. Song 28; 09. Stuck In the Rain; 10. Remember.  

 

Calificación: 8.5 Bueno 

 

 

Willie J. Laws Jr. – Too Much Blues (Pilot Light Records – 2023) 

Willie J. Laws Jr, veterano de la Marina de los Estados Unidos, creció en la costa del Golfo de Texas, cerca de Corpus 

Christi, tiene más de 35 años de experiencia en la música y ha viajado por todo el mundo. Willie J. desarrolló su 

sonido vocal y de guitarra "funky blues", influenciado por el Texas Blues y R&B/Soul, Tex-Mex Texano, Louisiana 

Zydeco y Country. Su trabajo de voz y guitarra es impresionante. 
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En relación a su trayectoria en conciertos, está en actuar como banda de The House of Blues tanto en Las Vegas (5 

años) como en Nueva Orleans (2 años), y también actuar regularmente en el Jimmy Buffet's Margaritaville en Nueva 

Orleans. Willie J. realizó giras a nivel nacional e internacional con la banda ganadora del premio Smithsonian 

Folkways/Grammy, "Los Texmaniacs". Durante el transcurso de su carrera, su banda abrió regularmente para B.B. 

King, Etta James, así como para Bobby Blue Bland, Hall and Oates, Warren Zevon, Johnny Winter y The Ohio Players.  

 

Willie fue asesorado y estuvo de gira con el gran bluesista texano Phillip Walker, de quien tomó el estilo de tocar 

"chicken pickin'. Ha realizado numerosas giras ante un público entusiasta en Alemania, Italia, Suiza, Bélgica y Polonia. 

Además de giras de la USO en Medio Oriente durante la Operación Tormenta del Desierto y Japón. Él realmente es 

amado en cualquier lugar del mundo al que haya ido. 

 

Willie ahora vive en Massachusetts y obtuvo un premio Massachusetts Blues Challenge en 2011, fue semifinalista en 

el International Blues Challenge de 2012 y el prestigioso premio Beale St King 2012 en Memphis TN, dos 

nominaciones al New England Music Award (2015 y 2016) y un Nominación al Boston Music Award 2015.  

 

Él y su banda con sede en Boston realizaron giras y actuaron dos veces en Rusia a instancias del Cónsul General de los 

Estados Unidos en San Petersburgo, Rusia, como parte de una embajada artística. En los siete años que lleva tocando 

en Nueva Inglaterra, Willie es conocido como uno de los artistas de blues más importantes de la región, con un estilo 

funky moderno exclusivamente original. Sus actuaciones son siempre cálidas, divertidas y entretenidas, a la vez que 

inspiradoras musicalmente. 

 

Willie ha lanzado su álbum "Too Much Blues", a finales de 2022. El sonido de Willie J Laws Band está profundamente 

arraigado en la música de raíz de Texas, agrega algunos patrones de bajo influenciados por el funk y el jazz, y bajo el 

estilo de varios ritmos de batería afrocaribeños, todo ello atenuado con un ritmo de Motown, Memphis o Muscle 

Shoals, Nueva Orleans o Houston, Cincinnati o Los Ángeles. El sonido es música tradicional de raíces estadounidenses 

con un toque único, interpretado con habilidad. Escucha en este disco por qué lo llaman "El último profeta del Funky 

Texas Blues". 

 

Lista de canciones: 01. Regl’ Ol’ Blues; 02. Better Off Blue; 03. Stuck In Traffic; 04. Getcha’ Knee Off My Neck; 05. Love 

Before You Die; 06. I Want To Be Loved; 07. Sorry Charlie; 08. Too Much Blues; 09. You Don’t Love Me (U Love What I 

Do); 10. Ain’t Going To Texas; 11. The Right; 12. Who’s That Lady? 

 

Calificación: 9.0 Muy Bueno 

 

 

Mizz Lowe – Classy Woman (Mizz Lowe Records – 2023) 

Loretta Harris, también conocida como Mizz Lowe, nació en el condado de Holmes, Mississippi. Al crecer en 

Greenwood, Mississippi, lo hizo cantando en su iglesia y escuela. Era muy activa en su escuela, cantaba, era miembro 

de la banda de la escuela (tocaba la flauta), del equipo de baile y era majorette (muchacha vestida con uniforme 

militar de fantasía que, en ocasiones festivas, desfila junto con otras agitando rítmicamente un bastón y al son de una 

banda de música). Mizz Lowe recuerda caminar por la casa con los tacones de su madre cantando y bailando cuando 

tenía seis años. Aporta su amor por la música de blues debido a su padre, que era dueño de una cafetería cuando ella 

era niña.  
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También recuerda haber escuchado en la rocola a B.B. King, Denise LaSalle, Little Milton, Tyrone Davis, Johnnie 

Taylor, Fat Dominos y a Bobby Rush, con quien ahora viaja como su asistente personal y bailarina principal, por 

nombrar algunos. Es ampliamente conocida por el personaje que interpreta como la 'Gallina Joven' del rey del 

circuito chittlin': Bobby Rush. 

 

Mizz Lowe ha tenido el placer de viajar por el mundo con Mr. Rush incluyendo lugares como: Irak, España, China, 

Noruega, Francia, Suiza, Suecia, Finlandia y el Reino Unido, incluyendo una actuación a la reina de Inglaterra. Ha 

aparecido en el escenario con personajes como: David Honeyboy Edwards, Patti LaBelle, Chaka Khan, Keb' Mo, Buddy 

Guy, Ike Turner, Robert Lockwood, the Temptations, Bobby Blue Bland, Loretta Devine, y Don Barden, por nombrar a 

algunos. Mizz Lowe ha lanzado en este año 2023, su álbum debut Classy Woman, coescrito y coproducido con el 

artista de blues ganador de dos premios Grammy, Bobby Rush; y que incluye 10 canciones originales: 

 

Calificación: 8.5 Bueno  

 

 

Mario Rossi Band – Smoke Burst 

El álbum Smoke Burst, es el mejor punto, el más maduro y certero en la carrera de Mario Rossi. Publicado de forma 

independiente, este su cuarto álbum de estudio es la perfecta ilustración de cómo es su vena musical. “Es el trabajo 

más completo de mi discografía, tanto instrumental como a nivel de repertorio. Representa bien mis referencias y la 

esencia de lo que me gusta escuchar”. 

 

Cuando escuchamos el disco, nos impactan varias de sus inspiradas canciones. Un sonido pegadizo, tonos de guitarra 

maravillosos y una banda realmente buena. Esto hace que sea fácil embarcarse en este viaje del sonido real. Hay una 

conexión directa con nuestros corazones. “Cuando hago un nuevo álbum, siempre quiero escuchar lo que me gusta y 

lo que busco en un álbum, en una canción”, dice Mario Rossi. “Toco la guitarra todos los días y tengo una flauta dulce 

a la mano porque siempre surge algo interesante”. Este proceso demostró ser eficiente y muy productivo. Se ha 

convertido en el poderoso combustible con el que Mario Rossi ha ido escribiendo todo el material de sus álbumes.  

 

Además, la banda que dio vida a la grabación llevó el álbum a otro nivel de calidad. “Fue una experiencia grandiosa y 

satisfactoria contar con músicos brillantes, comprometidos y sumamente profesionales”, celebra Mario Rossi. 

“Nuevamente tuve a Rafael Cacavallo en la batería y a Edê Boy en los teclados, ambos músicos que grabaron en mi 

disco anterior, ‘Heavy’. El bajista, Marcelo Rocha se unió a nosotros durante la preproducción y se llevó bien muy 

rápido con la banda. Él es del mundo del jazz y añadió una química muy original a las canciones”. 

 

Algunas de las canciones cuentan con un hombre talentoso, Richard Fermino (trompeta, sax y trombón), un 

intérprete realmente genial. Además, se contó con las voces femeninas de Lu Vitti en ‘It Means Blues’ y con el 

maestro de la armónica Steve Bell, de Chicago, en ‘There's No Hope for Willie Brown’. “Lu Vitti es conocida del 

productor del disco, Othon Ribeiro. Me mostró algunos videos de ella y la sugirió como invitada”, explica Mario Rossi.  

 

Lista de canciones: 01. Smoke/Burst; 02. Leavin’ For A Walk; 03. It Means Blues (con Lu Vitti); 04. There’s No Hope For 

Willie Brown (con Steve Bell); 05.Don’t Tell Me What To Do; 06. Jammin’; 07. Expensive Instinct; 08. Cold Lonely 

Nights. 

 

Calificación: 9.0 Muy Bueno 
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De Blind Raccoon 
 

4 novedosos álbumes 
 

José Luis García Fernández 
 

 
 

 
Tim Woods: For You - Mark Cameron: Nasty Business - Willie J. Campbell: Be Cool - The Name Droppers: Blue 

Diamonds 

Tenemos en este 10° mes del año, cuatro muy buenos álbumes que Betsie Brown de Blind Raccoon nos ha enviado… 

Tim Woods: For You - Mark Cameron: Nasty Business - Willie J. Campbell: Be Cool - The Name Droppers: Blue 

Diamonds. 

 

Tim Woods - For You (2023) 

Originario del oeste de Pensilvania, donde sigue siendo un elemento fijo de la escena musical, Tim Woods creció en 

un virtual "crisol" de música. Dado que sus hermanos mayores lo expusieron a una amplia gama de estilos, como el 

jazz, blues, bluegrass y rock, el aprecio de Tim por toda la música se arraigó desde su juventud. Durante sus años de 

formación, esta admiración se convirtió en un profundo amor por el blues de Willie Dixon, Howlin' Wolf y Muddy 

Waters.  

 

Tim comenzó a tocar como profesional con bandas de rock 'n' roll de improvisación (mucho antes de que el género de 

las "bandas de improvisación" se hiciera tan extendido y popular como lo es hoy), tocando blues psicodélico y, a 

menudo, tocando con músicos locales. Cuando Tim cumplió 18 años, su familia se mudó a Macon, Georgia. Fue en 

Macon donde su inmersión en la legendaria escena musical tuvo en él un impacto profundo y duradero. Trabajando 

en un club nocturno local promocionando y coordinando presentaciones de presentaciones nacionales, Tim formó 

amistades para toda la vida. 
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Actualmente, este buen cantautor y guitarrista, Tim Woods, continúa mostrando sus influencias en su cuarto álbum 

como solista, For You, que ha sido publicado en julio de 2023. Las diez nuevas pistas abarcan una gama de estilos que 

van desde el blues hasta el folk, desde el rock hasta lo etéreo. Psicodelia de bandas de improvisación con matices de 

Van Morrison, The Grateful Dead, Neil Young, Peter Green y The Doors.  

 

Grabado en Georgia con su viejo amigo, productor y multiinstrumentista, Bobby Lee Rodgers, junto con los 

intérpretes estelares, Paul Hornsby en el órgano y el saxofonista, Erik Lawrence. Woods continúa donde lo dejaron 

sus álbumes anteriores en su búsqueda de crecimiento personal y exploración musical. 

 

Lista de canciones: 01. Can’t Stop Rockin’; 02. For You; 03. Are You Kind?; 04. It’s True; 05. Mimic; 06. Low Down 

Blues; 07. Believe; 08. Reaching Out; 09. The Story; 10. Within. La pieza con fusión de blues de Chicago y Los Ángeles, 

Can’t Stop Rockin’, abre el álbum con un furioso ritmo a dos tiempos mientras Woods confiesa su adicción a la musa. 

La canción principal, For You, es un número alegre que gira y gira como una atracción de carnaval descompuesta. Una 

guitarra pesada al estilo años 70, transmite el mensaje de esperanza y paz en Are You Kind? La balada de rock, It's 

True, habla de la autorrenovación y el poder del perdón.  

 

El instrumental funky, Mimic, rinde homenaje a los creadores de la banda jam, The Allman Brothers Band, con una 

elegante interacción entre la guitarra de Woods y el órgano B3 de Bobby Lee Rodgers. Woods reflexiona sobre las 

consecuencias del encierro por Covid en el tema Low Down Blues. Luego va más allá de lo emocional en la 

emocionante y épica Believe, suplicándonos a todos a seguir adelante. Reaching Out, de ritmo lento, se muestra con 

un deseo hambriento y un alma psicodélica. Woods se embarca en otro viaje durante el tema expansivo The Story, un 

sonido espacial que evoca el misticismo del Medio Oriente en un entorno de rock moderno. La oferta final es la 

canción acústica Within, una reminiscencia romántica de una noche mágica. 

 

Calificación: 8.5 Bueno 

 

Tim Woods - For You - Spotify 

 

 

Mark Cameron - Nasty Business (Blue Heart Records – 2023) 

El cantante, compositor y guitarrista de Minnesota, Mark Cameron, ha estado activo en el negocio de la música 

durante más de treinta años. Después de haber publicado cinco discos en estudio en las décadas de 1980 y 1990, 

Mark se ubicó en el blues y lanzó cuatro álbumes más entre 2009 y 2017, incluido uno en vivo: Live at Blues on the 

Chippewa. Esta grabación no planificada durante una de las muchas presentaciones de la banda en festivales 

“captura a la perfección su sonido en vivo”. 

 

En 2019, Mark Cameron logró el éxito en las listas con su disco: On A Roll. Fue seleccionado como el mejor álbum de 

producción independiente, por la Minnesota Blues Society en el año de su publicación. Mark Cameron Band 

representó en ese tiempo a Minnesota en el International Blues Challenge, y varias de sus canciones originales 

también se incluyeron en el álbum, Minnesota Blues All-Stars. 

 

El disco anterior del 2021 de Cameron, Back From The Edge, continúa con el sonido característico de Mark, a la vez 

que le agrega una gama de nuevos sonidos a sus canciones, como solo él sabe escribirlas, desde el alma. Este 

conjunto de diez temas originales nos transporta a un viaje memorable a través del blues en sus múltiples formas. 

 

https://open.spotify.com/intl-es/album/7G5Y24aFfDpsmqMwmdAHog?si=7Xg9ZYk-TOSwb9FYU1OsmQ
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Mark, conocido como un líder carismático y un fascinante guitarrista, ofrece en sus composiciones originales una 

mezcla de sinceridad, honestidad y, a menudo, un toque de humor. El rango vocal de Mark se extiende desde el 

barítono del sótano hasta el gruñido total, y sus letras originales atraen al escucha, con temas diversos de los muchos 

mundos dentro del blues. 

 

Trabajando duro para explorar más a fondo lo que él llama “The Minneapolis Sound”, regresa con un nuevo álbum: 

Nasty Business, debutando en el sello Blue Heart Records. Las diez nuevas pistas presentan el sonido poderoso 

generado por su banda de cinco integrantes que trabaja muy duro. Respaldando su valiente guitarra y voz están Scott 

Lundberg en el bajo, el baterista Dan Schroeder, el armonicista de blues Rick Miller y Sheri Cameron en saxofón, 

percusión y voz. Cameron trajo a varios invitados para reforzar el sonido, a Tommy Barbarella en teclados, las 

vocalistas: Tonia Hughes, Sara Renner y la nominada al Grammy, Teresa James junto con la sección de metales de 

Zack Lozier e Ian Schroeder. 

 

Lista de canciones: 01. Sorry; 02. Nasty Business; 03. What's For Supper; 04. Language Of The Blues; 05. That's A Fact; 

06. Nick's Place; 07. Everything; 08. Combination (con Teresa James); 09. Life Is Good; 10. Voodoo. 

 

La guitarra de Cameron nos lleva al tema de apertura, Sorry, un número de producción completa que marca el tono 

de lo que vendrá. La canción principal, Nasty Business, presenta un ritmo furtivo del baterista Schroeder junto con 

una armónica grasienta y coros dulces en contraste con el tema embriagador. El blues What's For Supper, está 

plagado de modismos sarcásticos sobre el tema del amor duro, lo que demuestra el ingenio de blues de Cameron. El 

aclamado baterista, productor y diseñador de sonido, Greg Schutte, participa en la vibrante Language Of The Blues, 

con los metales calientes y coros más dulces que enfatizan el mensaje de paz y amor de Cameron. En That’s A Fact, a 

ritmo lento, Cameron interpreta el papel de un amante inquietante con una teatralidad convincente. 

 

Cameron narra el homenaje a un local de música del norte y a su famoso propietario, Nick's Place, que podría haber 

salido de las páginas de una novela. El pulsante Everything, expone los atributos de una popular Femme Fatale en un 

tono de advertencia. Teresa James se une a Cameron en el sensual poema latino sobre amor no correspondido 

Combination. Él y Miller se compadecen de los errores kármicos comunes durante el dueto acústico de Delta blues, 

Life Is Good. La canción de amor de ‘swamp pop’, Voodoo, cierra el set con estilo melódico. El blues es ciertamente 

asunto de Mark Cameron, ¡y su blues es indecente! 

 

Calificación: 8.5 Bueno 

 

Mark Cameron - Nasty Business - Spotify 

 

 

Willie J. Campbell - Be Cool (Blue Heart Records - 2023) 

El bajista de blues-rock Willie J. Campbell, nacido el 19 de junio de 1957, atribuía su amor por la música a su ciudad 

natal de Detroit, Michigan. Su mudanza a Huntington Beach, California, siendo muy joven, generó una mayor 

exposición a la música y la idea de convertirse en músico. Instantáneamente se vio rodeado de gente con la misma 

pasión, haciendo de la transición al sur de California un punto de inflexión musical. El primer momento musical 

crucial fue cortesía de Dave Lee Bartel. Dave se mudó al otro lado de la calle de Willie J. y poco después formaron su 

primera banda, ‘Southern Select Blues Band’. A mediados de la década de 1970, la carrera musical de Willie J. 

comenzó a mejorar cuando se unió a ‘The James Harman Band’, donde pasaría la siguiente década.  

 

https://open.spotify.com/intl-es/album/3tMTGahmV8qRHEx0Ke8Uiz?si=e7UpzwJASeG4DOcEjHf71Q
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Después de ‘The James Harman Band’ estuvo seis años con ‘The Fabulous Thunderbirds’, donde tocó junto a una 

alineación de estrellas que incluía a Kim Wilson, Gene Taylor, Kid Ramos y Jimi Bott. Más recientemente, Willie J. 

había tocado con ‘The Mannish Boys’, ‘The Blues Giants’ y su última banda, ‘The Proven Ones’, compuesta por una 

impresionante selcción de músicos con siglos de experiencia combinada.  

 

Willie J. tenía una extensa discografía con estos grupos, así como con muchos otros artistas de la escena musical del 

blues. Su amplitud musical, que cubre más de cinco décadas, abarca la extensa historia de giras, escritura y grabación 

de Willie. Tuvo la suerte de compartir escenario con verdaderas estrellas del blues, soul, rock, country y punk. Fue 

honrado varias veces por la Blues Foundation con nominaciones a Instrumentista, Banda, Álbum y un Premio de 

Música Blues a la grabación del año. 

 

Willie J. fue diagnosticado con ELA (enfermedad de Lou Gehrig) en marzo de 2022. Aunque esta enfermedad fue la 

que lo afectó demasiado pronto, no dejó que eso lo definiera. Empujó tan fuerte y tanto como pudo. Apenas ocho 

semanas antes de fallecer, cuando ya había decaído significativamente, grabó su último disco con todos sus amigos 

musicales. Su familia musical lo rodeó con una abrumadora cantidad de amor que él apreció profundamente. 

 

El 18 de diciembre de 2022, Willie J. falleció pacíficamente en la comodidad de su hogar con su esposa Lisa y sus hijas 

Siara y Symone a su lado. Siempre quiso cuidar y ayudar a los demás y luchaba cuando le tocaba que lo cuidaran. 

Durante la batalla más dura que jamás haya enfrentado, nunca se perdió. Él siempre fue el Willie J. que todos 

amaban, apreciaban, buscaban y querían estar cerca. Su presencia permanecerá en las almas de quienes lo 

conocieron por la eternidad y, como diría, “Sé genial”. 

 

Lista de canciones 01. You Better Let Go; 02. No More; 03. This Time; 04. Can't Stay Away; 05. Drone; 06. Docksidin'; 

07. My Fault; 08. Forever Shall Be; 09. Standby; 10. Devil on my Shoulder; 11. She's a Twister; 12. One Man Chain 

Gang; 13. You Can't Stop Her; 14. Use as Needed; 15. Albatross. 

 

La música tiene la capacidad de crear recuerdos duraderos que son un monumento eterno, sólido como el rock. 
Grabado sólo unos meses antes de su trágica muerte y listo para un lanzamiento póstumo, Be Cool, el álbum debut 
como solista de Willie J. Campbell, es un tributo duradero al bajista, vocalista, compositor, consejero y a sus 50 años 
de carrera como miembro de grupos galardonados. 
 
Campbell contó con el apoyo de una cabalgata de amigos y familiares musicales para completar este álbum único que 

destaca su enorme talento. Su amigo cercano y guitarrista, Kid Ramos, junto con Brian Templeton, coprodujeron el 

proyecto con Willie J, trayendo como invitados a más de una docena de músicos increíbles: Kim Wilson, Sugaray 

Rayford, David Hidalgo, Joe Louis Walker, Janiva Magness, Jimi Bott, Jimmie Wood, Jason Ricci, Anson Funderburgh, 

Mike Morgan, Shawn Pittman, Johnny Ramos, Condron Hampton, Mondo Cortez, Pat McDougall y Brooks Milgate.  

 

Blue Heart Records trabajó estrechamente con la familia Campbell en todos los aspectos de la preparación de la 

música para su lanzamiento para garantizar que esta colección de quince canciones de rock, soul y blues reflejara con 

precisión el impacto que Willie tuvo en quienes lo rodeaban, desde fanáticos hasta compañeros músicos, pacientes 

clínicos y su amada familia. 

 

Calificación: 8.5 Bueno 

 

Willie J. Campbell - Be Cool - Spotify 

https://open.spotify.com/intl-es/album/05K5VY9paJ3hbafsHQzr27?si=I89mfWm6SN61jyKEffkoXQ
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The Name Droppers - Blue Diamonds (Horizon Music Group – 2023) 

Los veteranos rocanroleros con blues en sus corazones, The Name Droppers, realizaron giras por todo el mundo 

respaldando al ícono de la guitarra de blues rock, Johhny Winter, y a la leyenda de la costa este, Charlie Karp, quien 

ganó notoriedad cuando era adolescente tocando la guitarra con Buddy Miles. El cuarteto formado por el guitarrista: 

Rafe Klein, el baterista del Salón de la Fama: Bobby “T” Torello, el bajista ganador del Grammy: Scott Spray y el 

tecladista: Ron Rifkin unieron fuerzas en 2019 y han lanzado su tercer álbum, Blue Diamonds.  

 

La colección de poderosas melodías comprende siete nuevos originales, incluida una canción dedicada a Ucrania 

junto con dos queridos clásicos del blues y una pista extra en vivo. Los invitados al proyecto incluyeron a los 

guitarristas: Al Ferrante y Jay Willie, las vocalistas: Heather Joseph, Simone Brown, Carol Sylvan y todo el coro del 

estudio Horizon Music, con Bill Holloman (Chic, Danny Gatton) agregando el saxofón y al tecladista original de la Paul 

Butterfield Blues Band, Mark Naftalin en el piano. 

 

Lista de canciones: 01. Blue Diamonds; 02. Hollywood; 03. Just Come Home; 04. Further On Up the Road; 05. Back to 

Chicago; 06. New York; 07. Red House; 08. Ukraine We Stand; 09. Are You Lonely?; 10. Blue Guitar. 

 

El álbum abre el set con la canción principal, Blue Diamonds, con Klein lamentando cómo su abuso de sustancias lo 

llevó a perder a su amada. Bobby T lidera al equipo a través de la mordaz reprimenda del rompecorazones creada 

sobre un riff de Chicago Blues en Hollywood. El blues sentimental de 12 compases Just Come Home, tiene al triste 

tenor de Holloman haciendoeco de la voz suplicante de Klein. El cuarteto toca el estándar de Bobby “Blue” Bland 

Further On Up The Road, con un gran estilo. el nombre de Bobby T revisa varios puntos de referencia de la Ciudad de 

los Vientos en el viaje por carretera de Bo Diddley en Back To Chicago. La balada soul New York, es un retroceso 

valiente de Brill Building Pop (un subgénero de la música pop que tomó su nombre del Brill Building en la ciudad de 

Nueva York, donde numerosos equipos de compositores profesionales escribieron material para grupos de chicas e 

ídolos adolescentes a principios de la década de 1960).  

 

La leyenda Charlie Karp reaparece desde el más allá para tocar la guitarra principal en Red House, una sesión salvada 

de los archivos y publicada aquí póstumamente en homenaje a un querido amigo y consumado bluesman. Los Name 

Droppers, enojados por lo que está sucediendo en Ucrania, decidieron escribir una canción para expresar su 

solidaridad con el pueblo de ese país. El rock blues sinfónico Ukraine We Stand, fue lanzado como sencillo y las 

ganancias se destinaron a organizaciones benéficas en Ucrania para ayudar a los refugiados que huyen del país. 

Carole Sylvan, nacida en Brooklyn, presta su codiciada voz al agitado shuffle Are You Lonely?, y Willie introduce más 

guitarra slide por si acaso. El espectacular número de rock 'n' roll favorito de los fanáticos, Blue Guitar, nos da una 

muestra del show en vivo de The Name Droppers y posiblemente un vistazo esperanzador al siguiente álbum. 

 

Calificación: 9.0 Muy Bueno 

 

The Name Droppers - Blue Diamonds - Spotify 

 

 

https://open.spotify.com/intl-es/album/0FM0sfL78SdvNaEiplwnNC?si=KdP1Y4v7TSi7zklyfZmf_Q
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 De Colección  
Duke Robillard: dos discos del 2023 

José Luis García Fernández 

 

 
 
 

Duke Robillard: Six String of Steel – A Smooth One  

Michael John “Duke” Robillard nació el 4 de octubre de 1948 en Woonsocket, Rhode Island. Duke se ha labrado uno 

de los legados más ilustres del blues y el jazz, al mismo tiempo que ha recorrido algunos territorios relacionados 

como guitarrista, vocalista, compositor, lider de banda, acompañante de estudio, productor de sello discográfico, 

operador y educador. 

 

Duke se ha labrado uno de los legados más ilustres del blues. Fundó la banda ‘Roomful Of Blues’ con el pianista Al 

Copley en 1967. Reemplazó a Jimmie Vaughan en ‘The Fabulous Thunderbirds’ en 1990. Grabó “Time Out Of Mind” 

de Dylan y luego realizó una gira con él. También ha realizado giras con: Tom Waits y Robert Gordon. Su intenso 

trabajo ha incluido la producción de álbumes de: Joe Louis Walker, Jimmy Witherspoon, Jay McShann y Otis Clay.  

 

En los últimos años, ha publicado un número importante de material discográfico y en este esperanzador 2023, no es 

la excepción, haciendo el lanzamiento de dos álbumes: Six String of Steel: Duke Robillard & His All-Star Band (junio 

2023); y A Smooth One: The Duke Robillard Organ Trio (agosto 2023); veamos de que tratan. 

 

Six String of Steel: Duke Robillard & His All-Star Band 

Este álbum Six String of Steel, representa a muchas de las influencias de Duke Robillard, en el que se incluyen el 

swing, el blues y el rock. Se escuchan temas como: “Rumble” de Link Wray, “Watching The River Flow” de Dylan, “I’m 

Going To Be A Wheel Someday” de Fats Domino y, por supuesto, varios originales de Duke. ‘Six Strings of Steel’ es el 

segundo disco que Duke graba con el sello discográfico M.C. Records. El primero fue ‘Duke Robillard and His Dame's 

of Rhythm’ de 2017. 
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Duke Robillard comenta… “Estoy muy entusiasmado con el lanzamiento. Es una mirada retrospectiva a muchos estilos 

de guitarra y canciones que han sido importantes para mí a lo largo de mi viaje en este mundo de gustos y sonidos en 

constante cambio”. 

 

Lista de piezas: 01. Git With It!; 02. Shame, Shame, Shame; 03. Lima Beans; 04. Love Struck; 05. In Perfect Harmony; 
06. Watching The River Flow; 07. Billy In The Lion's Den; 08. I'm Gonna Be a Wheel Someday; 09. Take Your Fine 
Frame Home; 10. Groovin' In The Swamp; 11. Lovin' You; 12. Rumble.  
 
Lista de músicos en la grabación: Duke Robillard: guitarra y voz; Marty Ballou: bajo acústico y bajo eléctrico; Doug 
James: sax barítono y sax tenor; Mark Teixeira: batería y percusiones; Katie Shore: fiddle; Bruce Bears: piano y 
órgano; Chris Cote: voz. 
 

Six String of Steel - Duke Robillard & His All-Star Band - Spotify 
 

Calificación: 9.0 Muy Bueno  

 

 

 
 

A Smooth One: The Duke Robillard Organ Trio 

La empatía por el jazz de Duke Robillard, queda demostrada con este álbum The Smooth One, publicado por MIG 

Music. La diversión que disfrutaron los músicos: Duke Robillard: guitarra; Alberto Marsico: órgano; y Mark Teixeira: 

batería; el 12 de junio de 2022 en el Only Music Studio de Bruino, Italia, se transmite a los escuchas inmediatamente 

después de unos pocos compases. Lo que se ofrece en "The Smooth One" es música jazz de primer nivel. 

 

Duke Robillard declara… “Este álbum muestra lo que puede pasar cuando reúnes en el estudio a tres músicos con 

ideas afines durante unas horas”. En relación con los temas, el Duke Robillard Organ Trio está en buena compañía 

cuando se mencionan nombres como: Ella Fitzgerald, Louis Armstrong, la Count Basie Orchestra, Aretha Franklin, 

Nina Simone, Gentle Giant, Django Reinhardt y Jerry Lee Lewis. 

 

Lista de piezas: 01. 'Deed I Do; 02. Rhythm Willie; 03. Body and Fender Man; 04. A Smooth One; 05. Gee Baby, Ain't l 

Good to You?; 06. Red Top; 07. Jitterbug Waltz; 08. Jumpin' at the Woodside; 09. Exactly Like You; 10. Sweet Georgia 

Brown.  

 

A Smooth One - The Duke Robillard Organ Trio - Spotify 

 

Calificación: 9.0 Muy Bueno  

 

 

 
 

https://open.spotify.com/intl-es/album/4KQ1DqY7yTXpegfOvg1sb2?si=3H8uzfM9RRSO77vS1DJ71A
https://open.spotify.com/intl-es/album/6kpWvybR8qRTqrb0btuNf4?si=1BXgzq0gQJe7RpAMFGm_VQ
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Antologías 
 

Basie Swings The Blues 
 

José Luis García Fernández 

 

 
 

 

The Count Basie Orchestra - Basie Swings The Blues  (Candid Records – 2023) 
 

Siguiendo la gran tradición de los álbumes clásicos de la serie Basie Swings, The Count Basie Orchestra se enorgullece 

de adentrarse en el mundo del blues con una colección excepcional de colaboraciones con algunos de los más 

grandes artistas actuales de blues y jazz, en el nuevo álbum, Basie Swings The Blues. 

 

La legendaria Orquesta de Count Basie continúa con el rico legado musical del director de big band y pianista 

estadounidense Count Basie, a través de sus actuaciones dinámicas y su dedicación a la tradición del swing jazz. 

Dirigida hoy en día por Scotty Barnhart, la orquesta preserva el estilo inconfundible de Basie y garantiza que sus 

contribuciones pioneras al jazz sean reconocidas y disfrutadas por el público de todo el mundo. 

 

El nuevo álbum celebra la conexión profundamente arraigada entre el jazz y el blues e ilumina las raíces compartidas 

y la influencia recíproca, recordándonos que los límites entre estos géneros son fluidos y la esencia de ambos radica 

en la expresión sincera de la experiencia humana. 

 

En preparación para estas sesiones, Barnhart hizo una peregrinación a Mississippi y condujo por las áreas donde 

Charlie Patton, Robert Johnson, Son House, Muddy Waters y otros dieron a luz y tocaron esta música. El álbum 

resultante es una alegre mezcla de Delta Blues con el swing profundo y la sofisticación que sólo The Count Basie 

Orchestra puede proporcionar. Como dijo una vez Count Basie: "nuestra tristeza hará que la tuya desaparezca". 
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Producido por Barnhart junto con el productor John Burk (ganador del Grammy por Ray Charles Genius Love 

Company), y el baterista Steve Jordan (ganador del Grammy y actual integrante de The Rolling Stones), el álbum 

reúne a un extraordinario grupo de leyendas y artistas contemporáneos.  

 

Se incluyen a los músicos multi galardonados: Buddy Guy, Bobby Rush, Keb’ Mo’, Shemekia Copeland, Robert Cray, 

Charlie Musselwhite, Betty LeVette, Ledisi y a George Benson. Juntos, han creado una experiencia musical atemporal 

que celebra la esencia del blues en el contexto del swing irresistiblemente electrizante e inmortal de Basie. 

 

Elaborado con meticuloso cuidado, el álbum muestra los estilos y voces distintivos de estos intérpretes legendarios. 

La grabación incluye versiones de clásicos del blues como “Stormy Monday” y “I'm A Women” junto con nuevos 

clásicos como “Let's Have A Good Time” de Mr. Sipp; y el jump blues inspirado por Charley Patton “The Patton Basie 

Shuffle”, original del productor, Scotty Barnhart.  

 

Lista de canciones: 01. Let's Have A Good Time - Mr. Sipp; 02. Boogie In The Dark - Bobby Rush; 03. I'm A Woman - 

Shemekia Copeland, Buddy Guy, Charlie Musselwhite; 04. Down Home Blues - Keb' Mo', Lauren Mitchel; 05. The 

Patton Basie Shuffle; 06. Dirty Mississippi Blues - Mr. Sipp; 07. Stormy Monday - Bettye LaVette; 08. The Midnight 

Hour - Robert Cray; 09. Evil Gal Blues – Ledisi; 10. Look What You're Done - Jamie Davis; 11. Just For A Thrill - Carmen 

Bradford; 12. Rock Candy - George Benson. 

 

Calificación: 9.5 Excelente 

 

The Count Basie Orchestra - Basie Swings The Blues - Spotfy 

 

 

 
 

 

https://open.spotify.com/intl-es/album/7cNYq2vwnvRkoi9g1eAl0d?si=Xy9BOX4MR4OwwaqXI7dFwA
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En Vivo 
 

Sonny Landreth en vivo 

José Luis García Fernández 

 

 
 

"Sonny Landreth es probablemente  

el músico más subestimado del planeta,  

y probablemente también 

 uno de los más avanzados" 

Eric Clapton 

 

Sonny Landreth – Live At The 2023 New Orleans Jazz & Heritage Festival (Munck Music – 2023) 

Clyde Vernon "Sonny" Landreth es un músico de blues del suroeste de Louisiana, especialmente conocido como 

guitarrista slide. Nació el 1 de febrero de 1951 en Canton, Madison County, Mississippi, pero poco después su familia 

se mudó a Jackson, Mississippi, antes de establecerse en Lafayette, Louisiana.  

 

Después de dos nominaciones al Grammy, múltiples apariciones en el Crossroads Guitar Festival de Clapton y una 

amplio reconocimiento de otros músicos y fanáticos de todo el mundo, Landreth espera seguir tocando su nuevo 

material en vivo. Al menos, en su reciente aparición en el ‘Festival de Jazz & Heritage” de Nueva Orleans, que fue 

todo un éxito, así lo hizo. 

 

En este muy agradable disco se puede apreciar en todo su esplendor su genial participación con nueve temas: 01. 

Blues Attack; 02. Walking Blues; 03. It Hurts Me Too; 04. Native Stepson; 05. Brave New Girl; 06. Speak Of The Devil; 

07. Wrong Things; 08. USSZ; 09. Bayou Teche.  

 

 Sonny Landreth – Live At The 2023 New Orleans Jazz & Heritage Festival - Spotify 

https://open.spotify.com/album/6bB23NFiNU0KBEwY1dWxJP?si=WtEGGq9xShyS1vZnRTnhHg
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+ Covers 
Van Morrison – Moving On Skiffle 

 

José Luis García Fernández 

 

 
 
 

Van Morrison – Moving On Skiffle (Virgin Records – 2023) 

Tras dos álbumes controvertidos posteriores a la pandemia donde mostraba ciertas críticas de mal gusto acerca de las 

vacunas y de las políticas mundiales con respecto al manejo del conflicto sanitario mundial, Van Morrison vuelve a 

demostrar que su amor por la música es infinito y lo transmite como nadie. Setenta y siete años y sigue produciendo 

buena música. Una muestra es su nuevo álbum doble: Moving On Skiffle. 

 

El skiffle fue la versión inglesa más rítmica del blues, el ragtime, country, y de la música negra en general de los 

estados sureños del siglo XIX, desarrollada durante las décadas posteriores y conocida en Estados Unidos como: 

skiffle, skuffle, spasm, hamfat, washboard, y la más conocida, jug bands. 

 

Todo lo necesario para el skiffle era una guitarra barata, una tabla de lavar, unos dedales, una caja de té vacía, una 

esciba, cuerda y un mínimo de talento musical. Entre 1956 y 1957 los jóvenes británicos no disponian de capacidad 

adquisitiva cosa que los llevaría a adoptar esta atrevida solución, cuya música resultante, mezcla de jazz, blues y folk, 

compitió en importancia con el rock & roll. 

 

Uno de esos jóvenes británicos fue Van Morrison quien comenzaba a nutrirse de raíces americanas que iban del folk, 

al blues, pasando por el jazz: de Jelly Roll Morton a Leadbelly, con Louisiana corriéndole por las venas y con Lonnie 

Donegan como primer faro del skiffle a ese lado del océano. Así, con el espíritu intacto del género palpitando a lo 

largo de las 23 pistas, filtrado por su voz inmortal, rejuvenece con energía cada una de las canciones seleccionadas. 
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Lista de canciones: 01. Freight Train; 02. Careless Love; 03. Sail Away Ladies; 04. Streamline Train; 05. Take This 

Hammer; 06. No Other Baby; 07. Gypsy Davy; 08. This Loving Light of Mine; 09. In The Evening When the Sun Goes 

Down; 10. Yonder Comes A Sucker; 11. Travellin’ Blues; 12. Gov Don’t Allow; 13. Come On In; 14. Streamlined 

Cannonball; 15. Greenback Dollar; 16. Oh Lonesome Me; 17. I Wish Was An Apple On A Tree; 18. I’m So Lonesome I 

Could Cry; 19. I’m Movin’ On; 20. Cold Cold Heart; 21. Worried Man Blues; 22. Cotton Fields; 23. Green Rocky Road. 

 

La pandilla de músicos que participan en este material es… Dave Keary: guitarra eléctrica, coros, guitarra acústica, 

bouzouki, ukulele, guitarra cláisca, guitarra lap steel, y mandolina; Pete Hurley: bajo; Seth Lakeman: fiddle; Colin 

Griffin: batería, coros y percusiones; Stuart McIlroy: piano; Sticky Wicket: tabla de lavar; Richard Dunn: órgano y 

coros; Teena Lyle: castañuelas y coros; Crawford Bell: coros; Chantelle Duncan: coros; Dana Masters: coros; Jolene 

O'Hara: coros; y Van Morrison: guitarra rítmica acústica, guitarra eléctrica, armónica, sax y voz. 

 

Moving On Skiffle es esencialmente un tributo a esa música skiffle, aunque en la famosa voz del artista, lleva estos 

estándares por nuevos caminos. Van Morrison descubrió muchas de las canciones a través de grabaciones de Chas 

McDevitt, un músico nacido en Escocia cuyo grupo de skiffle actuaba regularmente en cafeterías y clubes de jazz en el 

Soho de Londres de los años cincuenta.  

 

¡Bienvenidas sean estas nuevas versiones! 

 

Van Morrison – Moving On Skiffle - Spotify 

 

 

 

¡Próximamente en Chicago! 

 

 
 

 

https://open.spotify.com/intl-es/album/5xRbTR4SyCaoyzBMIntehg?si=42YBnQnwTgmH-1xyHlzo9g
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Tributo 
 

Big Walter Horton - Easy  
 

José Luis García Fernández 

 

 
 
 

Big Walter Horton – Sun Records Originals: Easy (Sun Label Group - 2023) 

 

Walter Horton, nació el 6 de abril de 1921 en la Horn Lake, Mississippi, falleció el 8 de diciembre de 1981 en Chicago, 

Illinois. Fue conocido como Big Walter Horton o Walter 'Shakey' Horton, fue un extraordinario armonicista de blues, 

un hombre tranquilo, modesto y tímido, es recordado como uno de los principales armonicistas en la historia del 

blues. Willie Dixon una vez le llamó… "el mejor armonicista que jamás haya escuchado". 

 

Robert Palmer, escritor, musicólogo, clarinetista, saxofonista y productor de blues estadounidense, lo nombró como 

"uno de los tres grandes solistas de armónica del blues moderno” y los otros dos citados eran: Little Walter y Sonny 

Boy Williamson II". También fue conocido como 'Mumbles', 'Tangle Eye' y 'Shakey Head' (debido al movimiento de su 

cabeza mientras toca la armónica, junto con su padecimiento de nistagmo: movimientos oculares involuntarios). 

Horton era muy reconocido por sus técnicas y tono únicos para bloquear la lengua. 

 

Cuando cumplió 5 años, recibió de regalo de su padre una armónica, que tras mudarse con su madre a la ciudad de 

Memphis la aprendería a tocar. Como la gran mayoría de músicos en su adolescencia, paso gran parte trabajando en 

las calles, interpretando canciones junto a otros chicos de la zona del Delta del Mississippi. Fue durante esta época de 

los años 20, que según palabras del propio Big Walter Horton, realizó sus primeras grabaciones con la agrupación de 

músicos “Memphis Jug Band”,  pero según investigaciones de historiadores, no hay registros de ellos, por lo que se 

puede suponer que fue una mentira del propio Walter Horton. 
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Para los años 30, a causa de la Gran Depresión, Walter Horton al igual que muchos sobrevivió como pudo, tocando en 

bailes, salones y en la esquinas de las calles de la ciudad. Entre estas actuaciones que ofrecía no se encontraba solo, 

ya que una de las características de Horton era ser acompañante o “sideman”, como se le conoce en la industria, 

llegando a tocar junto a personajes como: Ma Rainey, Robert Johnson y David “Honeyboy” Edwars. 

 

Además, hay dos cosas importantes que ocurrieron en aquellos años 30; primero, que conoció al artista Hammie 

Nixon, quien le enseñó a tocar la armónica como los profesionales; y segundo, se tiene como fecha cierta que 

durante el año 1939, fue cuando realizó su primera grabación con el guitarrista, Charlie Doyl, mejor conocido como 

“Little Buddy”. En estas grabaciones con Doyl, para los sellos, Okeh Records y Vocalion Records, actuaron como un 

dueto acústico, donde se desarrolló el estilo peculiar que tenía con la armónica. 

 

Después, en gran parte de los años 40, la pasó fuera de la carrera musical, el motivo de ello pudo haber sido por 

causas de salud. Aunque, se piensa que durante esta época, no se apartó del todo ya que dio consejos a jóvenes 

talentos que estaban iniciando en la carrera musical, como fue el caso de Little Walter. Pero, finalmente regresaría en 

el año 1948 a la industria musical. Su etapa musical tras su retorno, iba a ser la más importante, ya que en ella iba a 

participar en muchas cuestiones. Lo primero que se sabe es que logró acompañar en sus primeras actuaciones al 

joven B.B. King, a finales de los años 40.  

 

Para principios de los 50, llegaría a grabar unas cuantas interpretaciones para el sello Sun Records, que estaba 

dirigido por Sam Philips, pero por problemas en el contrato, Horton decidió abandonar a Sun. En 1951, se mudó a 

Chicago permanentemente. En el año 1953, realizó unas cuantas giras con el grupo de Muddy Waters, en sustitución 

del vocalista y armonicista que era Junior Wells, ya que este último abandonó la banda porque había sido reclutado 

en el 1952 por el ejército de los Estados Unidos.  

 

La década de los años 60 fue una época importante, ya que en ella ganó popularidad con sus actuaciones, debido al 

incremento del interés de la población blanca en la música de blues. En este periodo, fue cuando obtuvo varios 

sobrenombres. Uno de los acontecimientos relevantes, fue que durante el año de 1964 llegaria a grabar su disco de 

larga duración titulado, “The Soul of Blues Harmonica” para el sello Argo Records. Otros hechos fueron que actuó en 

presentaciones con otros artistas, como Johnny Young. 

 

Ya en los 70, su popularidad le dio la oportunidad de realizar conciertos y presentaciones en festivales folclóricos en 

Estados Unidos y Europa, donde llegaría a presentarse con bandas y estrellas del rock y blues como fueron: 

Fleetwood Mac y Johnny Winter. Otras de las cosas, importantes de ese tiempo, es que como el blues había 

influenciado en la población blanca de los Estados Unidos, llegaría a tener varios pupilos de este origen, como fue el 

caso de Charlie Musselwhite, que actualmente sigue activo en conciertos y grabaciones.  

 

Realizó grandes grabaciones para distintas compañías discográficas, como fueron los álbumes: “Southern Comfort”, 

“Mouth-Harp Maestro”, “Fine Cuts”, “Big Walter Horton and Carey Bell” y “I’m Ready” de Muddy Waters, producido 

por Johnny Winter. Además, llego a participar en la famosa película de 1980, “The Blues Brothers”. 

Lamentablemente, el dia 8 de diciembre del año 1981, murió por causas naturales. Actualmente, es miembro del 

Salón de la Fama del Blues desde 1982, un reconocimiento otorgado de forma póstuma. Los invitó a escuchar, a 

manera de Tributo, el álbum: “Sun Records Originals: Easy”, recientemente publicado… 

 

Big Walter Horton - Sun Records Originals: Easy - Spotify 

 

https://open.spotify.com/album/7lNfgd8tQNOB4Of6cmOn4e?si=3FKFkDN6QsOVBLdwuarGxA
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Delmark Records presenta 
 

Tail Dragger (1940 - 2023) 
 

José Luis García Fernández 

 

 
 

 

Capítulo 41: Tail Dragger (1940 - 2023). Foto por Esther Snow (26 de agosto 2023) 

“Pensar que hace apenas 9 días Tail Dragger daría su última presentación, en el Festival anual de nuestro sello, 

Delmark Records, en Chicago. Actuó con la Delmark All-Star Band y músicos invitados. Luego de que tocó estuve 

sentado charlando un largo rato con él. Le dolían mucho las pantorrillas y estaba bastante cansado, pero feliz con 

haber tocado y todo el ambiente. Me dijo que este lunes tenía cita con el médico. Jamás nos imaginamos este 

desenlace”. 

Elbio Barilari 

Director Artístico Delmark Records 

4 de septiembre 2023 

 

James Yancey Jones, conocido profesionalmente como Tail Dragger, nació en Altheimer, Arkansas el 30 de 

septiembre de 1940. Falleció la mañana del pasado lunes 4 de septiembre de 2023, en Chicago, Illinois. Por tal 

motivo, a manera de tributo, he recopilado para este artículo, algunas breves palabras al respecto de Elbio Barilari, 

Director Artístico del sello discográfico Delmark Records y de quien fuera uno de sus guitarristas, Johnny Burgin; 

además de replicar un artículo (Tail Dragger: My Head Is Bald) que escribí para la edición de noviembre 2021. 

 

“Hoy fue un día triste. Tail Dragger me inició en la música (junto a Ken Kawashima) y, en el camino, se convirtió en un 

amigo para toda la vida. Era un verdadero bluesman (¡en realidad un purista estridente!) y un gran showman 

carismático. Cualquiera que lo haya conocido puede dar fe de que Tail Dragger era más grande que la vida dentro y 

fuera del escenario.  
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El estilo de Tail no era para todos, pero una y otra vez se ganó a muchas audiencias con su realismo, presencia en el 

escenario, humor y energía prácticamente salvaje. Para mí, la mejor parte de sus actuaciones era cuando "se ponía 

feliz", esa alegría radiante que era fácil de ver y un regalo para compartir. 

 

Los últimos años luchó contra el dolor crónico en las piernas y otros problemas. En un festival que hice con él en 

Marquette, MI, el año pasado, actuó en silla de ruedas, temblando y frágil. Cuando lo recogí en Chicago y vi su 

condición, traté de persuadirlo para que no hiciera el programa. Su respuesta fue "No tengo nada de malo en mi voz".  

 

Era difícil mantener la compostura mientras lo llevaban al escenario, porque fue entonces cuando supe en mis huesos 

que este día llegaría pronto. Fue realmente gratificante ver el reconocimiento genuino del público. Podían sentir que 

estaban viendo algo real. Vieron a un artista que fue parte del final de la Gran Migración, que fue asesorado por 

Howlin' Wolf y que era el tipo de artista de blues que nunca volverá a existir en esa forma. 

 

Tail fue una figura central no sólo para mí sino para muchos de mis amigos cercanos en Chicago y Europa. Fue un 

amigo generoso y afectuoso para muchos. Sé que todos estamos agradecidos de haberlo conocido. También aprecié 

mucho escuchar a varios de ustedes hoy. Mi más sentido pésame para su esposa Bertha y sus numerosos hijos, nietos 

y bisnietos”. 

 

Johnny Burgin 

Guitarrista y cantante de blues 

4 de septiembre de 2023 

 

James Yancey Jones, conocido profesionalmente como Tail Dragger, actualmente de 81 años (edad que tenía en 

noviembre de 2021, fecha de la publicación original de este artículo), es un verdadero bluesman, dueño de una de las 

más auténticas y destacadas voces del Blues de Chicago. Influenciado vocalmente por Sonny Boy Williamson, Muddy 

Waters, Jimmy Reed y más claramente por Howlin’ Wolf, logrando a través del tiempo encontrar un estilo 

sumamente original. En sus presentaciones, Tail puede ser trágico o cómico, pero nunca podría ser ignorado, es como 

si transportara a su público a los campos de algodón de su juventud y a los clubes de Blues del Ghetto de Chicago. 

 

Nació en Altheimer, Arkansas el 30 de septiembre de 1940. Llega a Chicago a mediados de los sesenta, en donde 

comienza a ganarse la vida como mecánico y donde también cae bajo el hechizo de las más grandes figuras del blues 

de la época, principalmente de Howlin’ Wolf, quien lo invita a participar en sus shows, le enseña cómo cantar en 

tiempo y ritmo, ya que su característica era cantar lento, y por tal motivo le llama, Tail Dragger porque siempre 

entraba a cantar fuera de tiempo. También se le conoció con el nombre de “Crawlin’ James”. 

 

Como showman, en aquellos tiempos era extravagante, solía arrastrarse por el piso, tal como lo hacía Howlin’ Wolf. A 

principios de los setenta, se presenta con su verdadero nombre, durante seis noches a la semana en el West Side de 

Chicago y en su banda participan estrellas del blues como: Eddie Taylor, Hubert Sumlin, Johnny Littlejohn, Carey Bell, 

y Big Leon Brooks. 

 

Se precisa que sus shows eran para un grupo reducido de audiencia afroamericana local, por lo que no ganaba mucho 

dinero. Pero su carismática presencia en el escenario junto con su característico estilo tenaz y tradicional, le otorgan 

reconocimiento internacional. Desde principios hasta mediados de los ochenta viaja a Europa, donde realiza 

numerosas presentaciones con la banda, Mojo Blues Band de Viena. 
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En 1996 Tail Dragger graba su primer álbum, Crawling Kingsnake para la compañía St. George Records, y regresa a 

Europa tras una larga ausencia, para arrasar con su show en el Utrecht Blues Festival en 1997. Por más de una 

década, comenzó una fuerte asociación con el guitarrista Johnny Burgin cuando participó como cantante invitado 

junto a The Rockin’ Johnny Band y en la grabación del disco, Straight Out Of Chicago, editado por Delmark Records en 

1997. 

 

En 1998, presenta su segundo disco en Delmark, American People. En 1999 realiza nuevamente una gira por Europa 

con The Rockin Johnny Blues Band. En 2001 fue la atracción principal en el San Francisco Blues Festival. También 

llama la atención de todos por hacer algo bastante inusual para un bluesman: protagoniza el film independiente “Two 

Rivers”. En 2005 graba el DVD y el CD aclamado por la crítica, que hoy nos ocupa: My Head Is Bald – Live At Vern’s 

Friendly Lounge con los invitados especiales: Lurrie Bell, Jimmy Dawkins, y Billy Branch, con el que es distinguido con 

el Premio Living Blues al mejor DVD del Año. 

 

 

 
 

 

Esta grabación captura realmente la esencia de lo que es Tail Dragger en escena: blues crudo y arenoso del “ghetto” 

del West Side de Chicago, y con tal profundidad, que logra transportarnos nuevamente a la era dorada del blues de 

Chicago de los años 50 y 60. Lista de temas: 01. Introduction; 02. Sitting Here Singing My Blues; 03. Tend To Your 

Business; 04. Prison Blues; 05. So Ezee; 06. My Woman is Gone; 07. My Head is Bald; 08. You Gotta Go; 09. Cold Out 

Doors; 10. Jump For Joy. 

 
¡Descanse en paz! 
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Luna Blues en Chicago 
 

El Blues en una tarde de verano 
 

Esther Snow 

 

 
 
 

El Blues en la Ciudad de los Vientos en una tarde de verano 

El 26 de agosto de 2023 era una tarde de verano perfecta para disfrutar de un concierto al aire libre en la Ciudad de 

los Vientos. Me dirigí hacia el norte de la ciudad al evento en el 4014 N. Rockwell St. Chicago, IL, dirección de la 

cervecería ‘Burning Bush Brewery’, que se ubica justo al lado del río Chicago en su lado norte. Delmark Records 

presentaba su tercer festival anual ‘Rockwell Blues and Jazz Street Stroll’, con sus artistas exclusivos de alto nivel. 

 

Recuerdo que dos días antes la ciudad estuvo en alerta por calor extremo, las temperaturas y la humedad en el 

ambiente eran muy elevadas, afortunadamente el día del concierto el clima era muy agradable. Llegué cuando el 

evento ya había comenzado, eran aproximadamente las 6:00 pm y ya había mucha gente en el lugar.  

 

El ambiente y la buena vibra eran increíbles. Los asistentes teníamos la opción de consumir bebidas en la cervecería y 

comprar alimentos en los camiones de comida que se instalaron alrededor del lugar. Mucha gente llevaba sus propias 

sillas plegables, se instalaron frente y al lado del escenario, también había sillas proporcionadas por los anfitriones del 

evento.  

 

Siempre me ha impresionado la dedicación y el trabajo que realizan los organizadores de los conciertos, en este caso 

el equipo del sello discográfico representado por Julia A. Miller y Elbio Barilari, estaban realizando una labor 

extraordinaria afinando todos los detalles técnicos en el escenario con el audio y los instrumentos musicales, además 

de contar con un puesto donde se ofrecía a la venta mercancía de los artistas, como discos o playeras, que también se 

pueden adquirir en su sitio web. 
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Me di cuenta de que muchas personas llevaban sus playeras puestas con el logotipo de la disquera celebrando su 70 

aniversario, y lamenté no haber podido llevar la mía que adquirí una semana antes en el Ribfest donde fue la 

presentación de Mike Wheeler Band, artistas exclusivos de Delmark Records, evento del cual les platicaré en otra 

ocasión. La playera me encanta, es de color rosa con letras blancas, sin duda la próxima vez la llevaré conmigo.  

 

Me encontré un lugar libre casi frente al escenario, me quedé ahí teniendo cuidado de no bloquear la vista a los 

demás porque iba a estar de pie. Y así, a unos cuantos pasos de mí se encontraban ya listos para empezar su turno 

musical los siguientes artistas: Ken Saydak en los teclados, Big Ray Stewart en la batería, Ron Simmons en el bajo y 

Dave Specter en la guitarra. 

 

     
 

     
 

Disfrutamos de su presentación magistral mientras caía la tarde. Cuánta energía y talento teníamos frente a nosotros, 

puedo describir esa tarde como mágica y llena de sorpresas. Los artistas no abandonaron el escenario y se incorporó 

Martin Lang en la armónica, fue entonces cuando anunciaron el nombre del siguiente artista que era nada menos que 

Willie Buck, originario de Houston, Mississippi y que llegó a Chicago en los años 50. 

 

Los presentes estábamos disfrutando de lo que llaman el jam con la Delmark All-Star Band, que son los artistas 

exclusivos de la disquera tocando juntos. Willie Buck hizo un recorrido por el lugar mientras micrófono en mano nos 

deleitaba con una melodía, se veía feliz y nosotros también. Como anécdota, en una de sus canciones Willie invitó a 

bailar a dos personas del público y no aceptaron, la tercera invitada fui yo y bailé con él unos segundos que me 

llenaron de alegría al verlo disfrutar su presentación, siguieron más personas después de mí.  

 

Ya puedo decir que bailé con una leyenda del Blues en Chicago. Antes de retirarse, Willie Buck ofreció sus discos a la 

venta y adquirí el mío “Willie Buck Way” que lo conservo con cariño. Si hay algo que me sorprende y agradezco 

siempre es la amabilidad, sencillez y la alegría con la que la mayoría de los artistas del Blues me responden cuando los 

saludo o les pido una foto conmigo. 
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Ya estaba obscureciendo cuando anunciaron el nombre del siguiente artista, la ovación fue grande cuando apareció 

en el escenario Tail Dragger quien acompañado de Jon MacDonald en la guitarra, Martin Lang en la armónica, Ron 

Simmons en el bajo y la talentosa Sheryl Youngblood en esta ocasión en la batería, interpretó dos canciones que el 

público agradeció pues él se veía cansado y adolorido. 

 

Al final del evento se unió al grupo de artistas Bob O Walesa en la armónica y Sheryl Youngblood cantó algunas 

canciones con su impresionante voz. Con todas esas estrellas del Blues y la luna como testigo iluminando la noche 

llegó el final de este inolvidable concierto. El regreso a casa fue muy tranquilo con la satisfacción de haber podido 

asistir a un evento de ese nivel y pensando en próximas presentaciones. Estos son solo algunos de los momentos 

únicos e inolvidables que regala Chicago a quien los pueda y quiere aprovechar.  

 

Algo que definitivamente nadie esperaba fue que Tail Dragger, nacido en Arkansas y una de las leyendas del Blues en 

Chicago, falleciera a los 82 años aproximadamente una semana después de esta presentación, que fue la última en su 

vida. Quedé impresionada cuando me enteré de la triste noticia y con muchas reflexiones. Qué afortunados fuimos 

los que estuvimos ahí y tuvimos la oportunidad de ver su actuación. Nunca sabes cuando será la última vez que verás 

a alguien.  

 

Descanse en paz James Yancey Jones, mejor conocido en el medio artístico como Tail Dragger Jones. 

 

¡Hasta la próxima! 
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Hábitos Nocturnos 
Mojo Blues Band 

 

José Andrade Urbina 
 

 
 

 
Mojo Blues Band featuring Taildragger - A Chicago Blues Night Live - (Styx Records - 1999) 
 

Saludos a todos nuestros lectores de la revista Cultura Blues, ya estamos en nuestra cita mensual. Es emocionante 

buscar entre ese, o este otro material, y escoger cual será el que al final les he de compartir. La música de blues, a 

pesar de que nació dentro de la esclavitud, ha sabido desarrollarse y conquistar terrenos inimaginables, tal es el caso 

del CD que ahora les recomiendo. 

 

Este mes la muestra nos lleva hasta una de las ciudades más culturales en Europa, principalmente dentro de la música 

del vals y clásica. Me refiero a Viena capital de Austria; este, por cierto, es un país de habla alemana de Europa 

central, caracterizada por tener villas en las montañas, una arquitectura barroca, historia imperial y un accidentado 

terreno alpino. 

 

Viena su capital es cruzada por el rio Danubio, alberga palacios de gran belleza, entre su gente famosa está: Mozart, 

Strauss, Hyden, Schubert, Mahler, y Freud; y el grupo que ahora recomiendo formado a mediados de los setentas, 

Mojo Blues Band, que para el año de 1977 ya se les conocía por tocar en diferentes pequeños clubes de Viena, uno de 

ellos era el conocido, Jazzland. 

 

En ese país europeo no se cuenta con muchas bandas musicales, en especial de blues. Mojo Blues Band aparece y 

rápidamente se adueña de la escena del blues en Austria y gran parte de Europa, lidereados por el pianista Joachim 

Paldem, y el guitarrista Erick Trauner. 
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A finales del año de 1977, en Viena se hace un concurso de Boogie Woogie, y entra el pianista Joachim Paldem al 

concurso, resultando ganador del premio que consistía en un contrato para grabar un disco, Joachim se reúne con el 

grupo y deciden ponerle un nombre, después de varias sugerencias queda el de Mojo Blues Band. Así es como logran 

su primer disco y sale a la venta a principios del 78 teniendo un gran éxito, tanto en ventas, como dentro del público, 

tiempo después uno de sus fundadores, Joachim Paldem decide abandonar el grupo, haciéndose cargo del liderato 

Erick Trauner. 

 

En ese año esta banda era la única de blues en Austria, de ahí que cuando algún grupo o cantante de blues se 

presentaba, contrataban a la Mojo Blues Band para que los acompañara. Eso hizo que la banda aprendiera más los 

secretos del blues estando al lado de músicos como: Johnny Shines, J.B. Hutto, Charlie Musselwhite, Louisiana Red, 

Champion Jack Dupree y principalmente Taildragger Jones. 

 

A principios de la década de los 90, su canción ‘Alligator Walk’, se convirtió en un éxito en la escena del blues 

estadounidense, a raíz de este éxito hacen una gira por Carolina del Norte y del Sur. En 1989 visitan Chicago donde 

tocan al lado de los grandes del blues, y graban el cd ‘The Wild Taste of Chicago’.  A raíz de un concierto que hacen 

juntos Taildragger y la Mojo Blues Band, y teniendo gran éxito realizan una gira juntos por diferentes países de 

Europa y es así como graban el disco que ahora les recomiendo. 

 

James Yancey Jones, mejor conocido como Taildragger, nace el 30 de septiembre de 1940 en una pequeña población 

de Arkansas, y fue el principal discípulo de Howlin´ Wolf. Taildragger siguió a Wolf de club en club observándolo y 

recibiendo consejos del ya mítico intérprete. Durante más de 20 años Wolf permitió a Taildragger cantar sus 

canciones mientras él tomaba un descanso en los shows de fin de semana, y fue así como Taildragger empezó a 

cantar en los clubes del oeste y sur de Chicago. Poco a poco fue dándose a conocer en la escena del blues de los años 

60. 

 

Taildragger encarna al auténtico Chicago Blues de su mejor momento, blues con sentimiento, se decía en esos años 

que, para experimentar el verdadero blues de Chicago, había que escuchar a este cantante. Tras la muerte del 

legendario Howlin´ Wolf, su guitarrista Huber Sumlin, se unió a Taildragger para seguir dominando los clubes del 

blues del ghetto del Chicago West Side. Siempre fue fiel a sus primeras influencias tales como: Jimmy Reed, Muddy 

Waters, Elmore James y sobre todo Howlin´ Wolf, una vez comentó que la primera música que le gusto fue el blues, y 

sería lo último que interpretaría. Taildragger muere el 4 de septiembre del 2023, 9 días antes había dado su último 

concierto. 

 

Mojo Blues Band featuring Taildragger A Chicago Blues Night Live consta de 11 temas: 01. You Can't Lose What You 

Ain't Never Had; 02. If It Ain't Me; 03. Take Off Boogie; 04. Sunnyland Train; 05. Young Fashioned Ways; 06. Tend To 

Your Business; 07. Long Distance Call; 08. Just Sittin' Here; 09. Cold Outdoors; 10. Be Prepared; 11. Highway 57. 

 

De entrada la banda nos muestra la tónica del cd, cien por ciento el blues de Chicago, y para iniciar que mejor que 

interpretar un tema de Muddy Waters, You Can't Lose What You Ain't Never Had. En If It Ain't Me,  el piano se 

escucha acompasado y se acompaña bien con la batería para interpretar un buen blues de Elmore James. Para Take 

Off Boogie, nuevamente se escucha el piano con el blues, para después cambiar el ritmo y ante los gritos del público 

nos regalan un Boogie Woogie instrumental… para disfrutar y mover los pies. Sunnyland Train, entra la guitarra slide y 

nos lleva por los viejos clubes de Chicago, entre la penumbra y el humo del cigarro disfrutamos del blues.  
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La banda conoce bien a los intérpretes del buen Chicago blues, y ahora magistralmente interpretan un clásico de 

Willie Dixon: Young Fashioned Ways. Aparecen entonces los aplausos y la armónica da la entrada a la rasposa voz de 

Taildragger, interpretando uno de sus temas, Tend To Your Business. En Long Distance Call, la guitarra slide de 

entrada nos remite a Muddy Waters, y Taildragger interpreta de lo mejor este clásico. Just Sittin' Here, si escuchamos 

el CD sin ver quién es el intérprete, estaríamos preguntándonos que grupo de Chicago es el que toca, jamás 

pensaríamos que es un grupo austriaco y que están en un club de Viena.  

 

Taildragger se da el gusto con su blues, Just Sittin' Here, al lado de la Mojo Blues Band. Juntos suenan como si ya 

tuvieran mucho tiempo juntos. En Just Sittin' Here,  la batería y la armónica nos mueven dentro del blues, y la rasposa 

voz de Traildragger se compagina con toda la banda. Para cerrar el cd, aparece la guitarra slide de Erik Trauner, que 

se acompaña a la maravilla con la voz plena de blues de Traildragger, en el tema: Highway 57. 

 

Los músicos que aquí aparecen son: Peter Muller – en la batería. Daniel Gugotz – al bajo y voz. Markus Toyft – en la 

guitarra. Erik Trauner – guitarra slide y armónica. Christoph Rois – al piano. Taildragger Jones en la voz. Fue grabado 

el 7 de julio de 1998 en el ‘Papas Tapas’ de Viena. Este CD nos muestra a una estupenda banda ya con una trayectoria 

importante y con buenos músicos. Resaltando el piano y la guitarra, y sobre todo, que nos hace recordar al gran 

cantante de blues… Taildragger Jones. Como siempre… ¡pásenla bonito!, nos leemos en el siguiente número. 

 

Mojo Blues Band featuring Taildragger - A Chicago Blues Night Live - Spotify 

 

 

Por los Caminos del Blues 
I am Bob Stroger, and I am the Blues 

 

Lorena Jastreb 

 

 
 

https://open.spotify.com/album/6KIRES08TGrWUR7CemdF5y?si=Zed2D57iSiGT3VHUHtJAKA
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Capítulo IX: Yo soy Bob Stroger, y yo soy el Blues 

Creo en el amor y el amor nos devuelve a otra función del corazón, menos médica: nuestro centro emocional. De 

manera similar, el bajo como instrumento, da vida a las canciones y atrae a los oyentes no con la mecánica del ritmo, 

sino con una emoción que hace que la gente sienta algo. El bajo cambia sutilmente el ritmo para enfatizar la tristeza o 

crear una sensación de alegría. No se trata de leer notas, sino de capturar la esencia de una canción y traducirla al 

momento. Es algo que requiere mucho corazón, lo que lo convierte en la vocación perfecta para Robert Stroger o 

“Bob” Stroger para sus amigos. 

 

En lo personal, lo conocí en el año 2014, en Brasil y desde allí hasta el presente, seguí en contacto con él, teniendo 

encuentros tanto en Brasil como en Estados Unidos, donde en el año 2017, me invitó a su casa para conversar en su 

intimidad, en su auto yendo a compartir su vocación como maestro y a los escenarios, como músico profesional.  

 

Desde ese momento quedó en mí una gran experiencia de vida y hasta hoy, pude comprender las palabras de Bob, 

que me siguen acompañando, lo que significa vivir de lo que amas y que eso, se convierta en tu forma de vivir la vida: 

 “… lo haría todo de nuevo si tuviera la oportunidad”. “¡Es mi vida!”. “…He estado en este negocio toda mi vida, hay 

más cosas buenas que malas. Si amas a la gente, amas actuar, no lo haría de otra manera. Y me encanta la forma en 

que se me ocurrió vivir”. Declara Bob. 

 

Recientemente, Robert Stroger, tocó en el mayor festival de Blues del mundo, Chicago Blues Festival 2023, donde fue 

unas de las principales atracciones durante el show de Delmark Records All Stars, donde editó junto a la banda 

brasilera The Headcutters en el año 2022, su último CD, “That's My Name”. Ganó como ‘Mejor Bajista de Blues’ en los 

‘30th Living Blues Awards 2023’, ‘The Lifetime Achievement Awards’ y mejor bajista del año para los ‘Blues Blast 

Music Awards 2023’ de la revista Blues Blast Mgazine, entre otros premios que acumula en su larga trayectoria como 

músico y bajista. 

 

Conociendo tanto de su trayectoria y en medio de sus actuales giras, he podido completar la entrevista que comenzó 

en el año 2017 y que gracias a su compañera de vida Maja, hoy puedo compartirla con ustedes: “Yo soy Bob Stroger, 

yo soy el Blues”. 

 

LJ: Llegaste a Chicago en 1955 desde el pequeño pueblo de Haiti, Missouri. Vivías cerca de un club “Silvio’s” en el 

West Side, donde actuaban Howlin' Wolf y Muddy Waters, ¿eso te influyó para entrar en el mundo de la música?  

Bob: Sí, eso me influenció. Amo a la gente, amo la música, amo usar trajes bonitos. 

 

LJ: Usted llama al bajo el latido del corazón del blues. ¿Cómo decidiste tocar el bajo? ¿O era un contrabajo? 

¿Recuerdas cuál fue tu primer bajo, su color, marca y modelo? 

Bob: Cuando empecé a tocar blues, nadie quería tocar el bajo. Por eso decidí tocar el bajo porque queria tocar en la 

banda. Tocaba la guitarra en ese entonces, pero luego toqué el bajo. Estábamos trabajando con una banda que se 

llamaba “The Red Tops”, y los bajos Fender no eran muy conocidos en aquella época, así que empecé con el 

contrabajo, pero era demasiado grande para andar llevándolo de un lado para otro. ¡Lo atábamos al coche!  

 

Así que me puse a tocar una especie de guitarra-bajo, que es un invento que usaban Elmore James y Homesick James, 

y ahí es donde empecé en serio a ser bajista. No sé a cuál de ellos se le ocurrió, pero los dos lo tenían, lo hicieron a 

partir de un listón de madera. Me dieron uno a mí, otro a Willie Hudson… y realmente aprendí a tocar el bajo con 

esos bajos caseros. De ahí ya me pasé al bajo, al bajo eléctrico. Tuve mi primer bajo después de ver a Dave con uno 

(Dave Myers). El primer bajo que tuve fue un P-Bass. Era un Fender marrón. 
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LJ: Sus primeros mentores en el blues fueron: Bobby Anderson y Calvin Jones, quienes tocaron con Muddy Waters 

y también, podemos nombrar a James Green o Reggie Boyd, en el campo del jazz, ¿cómo describe su sonido inicial 

al actual? 

Bob: Fueron todos quienes me enseñaron muy bien a tocar, tanto Calvin Jones como James Green. Conseguí mi estilo 

tocando un poco de jazz y cromático. Por eso la gente dice que mis líneas de bajo son tan suaves. 

 

LJ: Comenzaste a tocar el bajo profesionalmente con la banda de Eddie King, con quien estuviste durante 15 años e 

hiciste tu primera grabación, ¿podrías hablarnos de ese período? ¿Cómo llegaste a tocar con Eddie y grabar? 

Bob: Lo que pasó con Eddie King… bueno, yo estaba tocando en una banda con mi hermano. Fue después de 

deshacer ‘The Red Tops’, él se metió de batería en esta banda, la ‘Joe Russell Blues Band’, y éramos, Willie Kent (que 

solía ser cantante antes de empezar con el bajo), Willie Hudson, mi hermano y yo. Tocábamos blues, pero a mí llegó a 

aburrirme un poco. Yo quería mejorar, así que me puse a intentar tocar jazz, y me uní a la banda de Rufus Foreman.  

 

El caso es que no sacábamos ni un dolar. Ensayábamos mucho, pero no hacíamos nada de dinero. Y fue cuando 

apareció Eddie King. Nosotros necesitábamos mejorar, y decidimos seguir tocando jazz y meter a Eddie tocando la 

guitarra en plan blues. Así que Eddie King llegó, y era tan bueno que revitalizó toda la banda, hasta el punto de que 

dejamos la otra. Nuestro primer nombre de banda con Eddie King fue "Eddie King and The King Men". Mi primera 

grabación fue con Eddie King, Rico Collins y Willie C. Cobbs. Hicimos dos grabaciones, “Lonely man” y “Hey Mr. DJ. Y la 

segunda fue "Love You Baby", grabada en 1965. Esa es la canción que acabo de grabar con The Headcutters.  

 

LJ: Después de Eddie King, tocó R&B hasta que fue Otis Rush quien lo llamó para unirse a su banda e irse de gira 

por Europa por primera vez. 

Bob: Bueno, lo que pasó con eso es que nos separamos de Eddie King, porque no quería tocar, y perdíamos fechas 

por él, y dejé la música durante un año, no toqué con nadie. Y entonces Jesse Green me vino un día diciendo que Otis 

necesitaba un bajista, porque el que tenía se había mudado a California, así que me fui a tocar con Otis Rush. Nunca 

olvidaré ese primer día, en un club del North Side at the Old Town Club llamado "Peanut Barrel" y así empezó… A Otis 

le gustó cómo tocaba, y de hecho fue el primero que me llevó a Europa, a Francia concretamente, fue la primera vez 

que fuimos… ¡el resto es historia! 

 

LJ: ¿Cuándo te viste como un músico profesional y que podías ganarte la vida con la música que tocabas? 

Bob: En Francia tocamos para un montón de gente… mira, yo no pensaba que me fuera a ganar la vida y labrarme un 

futuro con la música. Un dia, llegamos a un lugar a las ocho de la mañana, y ya había una gran multitud de gente. 

Estuvieron esperando en la fila todo el día para vernos tocar por la noche. Ahí fue cuando pensé que aquello era 

grande y realmente podía hacer algo de dinero con la música y dedicarme profesionalmente a ello, porque hasta 

entonces siempre lo había considerado más como un divertimento, pero cuando fui ahí y vi cómo la gente disfrutaba 

de la música… Así que tengo que estarle agradecido a Otis, porque él me dio esa oportunidad.  

 

LJ: ¿Podríamos decir que fue Sunnyland Slim quien lo inició o lo motivó a cantar? ¿Recuerdas alguna anécdota? 

Bob: No, no fue Sunnyland Slim, pero una vez fui a Europa con Sunnyland Slim y un guitarrista que vivía en Noruega 

llamado Knut, nos pusimos a tocar y me dio por cantar una canción. Bueno, pues a partir de entonces y durante 

muchos años, mientras vivió, siempre que iba con Sunnyland me hacía cantar una canción, pero yo nunca quise 

cantar. Big Daddy Fritz (Fritz “Big Daddy” Jakober, uno de los productores del disco “In the House”), del festival de 

Lucerna. Por él surgió “In the House”. Él fue el que quiso grabarme un disco, yo no tenía especial interés en hacer un 

CD, pero lo hicimos y fue por él totalmente.  
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Así que de alguna forma, lo que estoy haciendo ahora me ha venido por todo eso. No soy cantante. Creo que soy un 

artista. Yo le canto a la gente. La gente prefiere una buena voz para cantar. Simplemente me divierto haciendo lo que 

hago y la gente parece disfrutarlo, no porque sea un gran cantante, sino, porque ven que me divierto haciendo lo que 

hago. A veces me equivoco y me río de mí mismo. Es solo un desafío. Pero sé que nunca seré cantante. Yo canto a mi 

estilo. No puedo cantar como los demás. 

 

 
 

LJ: Ha tocado y grabado para muchas personas a lo largo de los años, y entiendo que la base del bombo es esencial 

para que una banda suene... Podría nombrar a algunos de los mejores bateristas, como Odie Payne, Jr., Fred 

Below, S.P. Leary, Ted Harvey, K.C. Jones, Robert Covington, Sam Lay, Jessie Green, Willie "Big Eyes" Smith, Jim 

Telmin, Billy Davenport y más... ¿Con qué baterista te has sentido y te sientes hoy más cómodo tocando? 

Bob: Pues mira, me encuentro bien con todos ellos, porque cada uno tiene su estilo, y eso es lo que me hace 

disfrutar. Tocar con distintos musicos te exige diferentes enfoques rítmicos. Me encanta tocar con Kenny (“Beedy 

Eyes” Smith), me encantaba tocar con Willie, con Sam Lay… todos me han dado y dan una forma distinta de tocar, y 

así cuando toco con cada uno de ellos, toco de forma diferente.  

 

De todas formas, diría que el baterista que más me enseñó, que me enseñó la filosofía de lo que es llevar una banda, 

de que los guitarristas son los líderes, pero la sección rítmica es la que hace caminar a la banda, fue Odie Payne, él me 

enseñó cómo hacerlo. La batería y el bajo son los que llevan a la banda, pueden hacer que suba, que baje… nosotros 

controlamos lo que pasa adelante. Con Odie hicimos lo del ‘American Folk Blues Festival’, y yo creo que con él fue con 

quien más aprendí, tanto de cómo tocar, y de cómo tocar con gente distinta. Así que sí, me encanta tocar con todos 

ellos, pero del que más aprendí fue de Odie Payne. 

 

 LJ: ¿Te acuerdas y quieres contarnos una anécdota con tu gran amigo Pinetop Perkins? 

Bob: A Pinetop siempre le gustaba tocar para las damas. Cada vez que tocábamos en el estudio, venía una dama y él 

tocaba para ella. Por eso llamó a su CD "The Ladies Man". Con Pinetop, éramos como hermanos. Me ayudó mucho y 

disfrutaba tocando conmigo, y nos divertimos tocando entre nosotros.  
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La diversión incluyó giras extensas. Solían llamarnos los correcaminos cuando viajábamos. Manejábamos 24 horas 

para ir a un concierto y la gente veía que nos divertíamos, cómo esas personas mayores pueden subirse allí y 

divertirse tanto después de salir de la carretera. Realmente disfrutamos tocando, unos con otros. 

 

LJ: Recuerdo que dijiste en varias entrevistas a lo largo de tu carrera que nunca habías querido liderar tu propia 

banda, lo único que siempre quisiste fue tocar y pasar un buen rato... y el destino te llevó a ser frontman, armar 

bandas, listas de temas, negociar tus presentaciones, giras y mucho éxito personal. ¿Cómo vive ese joven de 

Chicago de 1955 como músico y se convierte en un referente del mundo del Blues? 

Bob: Slim me enseñó sobre el negocio de la música. Él siempre me advertía de las cosas y pensaba que podía cantar, 

cosa que nunca pensé. Me enseñó a ser puntual allí, a cómo presentarme ante la gente. Tratar de verme lo mejor 

posible, porque esta es una profesión y esto es algo que todos los demás no pueden hacer. Y por sobre todo, a 

sentirme bien con lo que estoy haciendo. Amo mi trabajo. Me encanta tocar mi música. Los años pasaron y mi amigo 

Fritz Jakober de Suiza me entrenó para hacer mi propio CD "In the House" en Lucerna. Y el segundo CD que saqué fue 

"Bob is Back in Town". 

 

LJ:  ¿Cómo describirías tu sonido actual después de tantas experiencias? 

Bob: Toco el Blues antiguo. Cuando me reuní con Jimmy Rogers, me enamoré del Blues tradicional. 

 

LJ: Lo conocí personalmente en Brasil hace muchos años, donde toca desde hace más de una década en compañía 

de The Headcutters, banda con la que recientemente grabaste en estudio tu último CD “That My Name” para 

Delmark Record, (donde yo colaboré con una foto, en donde se les muestra divertidos tocando en la Casita del 

Blues, escenario del M.D.B.F. en Caxias do Soul). ¿Cómo atribuyes las mejoras que has visto a lo largo de los años 

de músicos extranjeros? ¿Cómo te sientes tocando en Sudamérica desde hace muchos años? 

Bob: Las mejoras que he visto a lo largo de los años, es la pasión de los músicos extranjeros por el Blues. Aman el 

Blues, aman nuestra música y se esforzaron muchísimo por aprenderla. Cuando conocí a The Headcutters en Brasil, 

tocaban el tipo de música que me gusta escuchar. Tocan el estilo tradicional de blues de Chicago. Somos más que 

amigos. Somos una familia. Trabajan duro para hacerme sonar bien. Y trabajo duro para ayudarlos con su carrera. 

Amo a la gente y la gente ama la música que toco. La gente se siente mejor después de que hago mi show. Y me 

siento mejor cuando la gente está mejor. ¡Sudamérica es hermosa! 

 

LJ: Entre otros proyectos muy interesantes en los Estados Unidos que lo veo tocar está ‘Three Bobs’, con el 

armonicista Bob Corritore y el guitarrista Bob Margolin, y con frecuencia incluye a Kenny "Beedy Eyes" Smith en la 

batería, ¿puedes decirnos cómo surgió el proyecto? 

Bob: Empezamos a hacer algunos conciertos juntos y a la gente le gustó mucho. Nos llamaban "Los 3 Bobs". Somos 

muy buenos amigos y nos sentimos cómodos trabajando juntos. Por eso nos llamaron "Los Bobs del Blues". Bob 

Margolin también es un buen narrador. Él hace que el espectáculo sea realmente interesante y a la gente le gusta 

vernos tocar juntos. 

 

LJ: Enseñas desde hace cinco años en las masterclass de Pinetop's Home anuales en el mes de junio y compartes tu 

considerable sabiduría con otra generación de bajistas. Eres miembro de la Fundación Pinetop Perkins, que guía a 

los músicos más jóvenes no solo en la técnica del bajo, sino también en la filosofía del bajo. También te vi, en los 

eventos de la Fundación Pinetop Perkins , luego del The King Biscuit Festival, en el mes de octubre ¿Qué le dirías a 

un músico que empieza hoy? ¿Qué recomendaciones darías? 

Bob: Les enseño lo importante que es su trabajo y que tienes que sentirte bien con tu trabajo. No es algo que solo 

estás haciendo. Tienes que sentir que eres importante y lo que haces a la banda.  
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La audiencia baila por ti, con lo que estás haciendo. Lo llevas. Y los niños pequeños lo están viendo ahora. A muchos 

niños más pequeños les encanta el bajo. Ahora están tocando mucho el bajo, es un poco elegante para ellos. Las 

chicas jóvenes ahora están llegando al bajo tambien. Hubo un tiempo en el que apenas podías encontrar a una chica 

que tocara el bajo. Ahora hay muchas chicas que tocan el bajo y son muy buenas. 

 

LJ: ¿Desde tu sentir, que es el Blues para ti? 

Bob: ¡EL BLUES ES HISTORIA Y EL BLUES ES AMOR! 

 

Grabaciones como Bob Stroger 

2002 In The House: Live at Lucerne vol 1. Crosscut Records 

2007 Bob Is Back in Town. Airway Records 

2014 Keepin’ it Together with Kenny “Beedy Eyes” Smith 

2022 That’s My Name. Delmark 

 

Grabaciones como bajista 

Bob Corritore, Carrie & Lurrie Bell, American Folk Blues Festival, Humbert Sumlin, Otish Rush, Jimmy Rogers, Eddie 

Taylor, Eddie Clearwater, Sunnyland Slim, Lousiana Red, Buster Benton, Homesick James, Snooky Pryor, Willie Buck, 

Oscar Wilson, Henry Grey, Luca Giordano, Quique Gómez, Andy Egert, Bill Morganfield, Omar Coleman, Dave Spector, 

Barkin Bill, Memphis Slim, Hubert Sumlin, Kenny Smith, Louis Miles, Detroit Junior, Mad Dog Lester, Eddie King, John 

Primer, Marc Hummel, Mississippi Head, Billy Boy Arnold, Willie “Big Eyes” Smith, Pinetop Perkins, James Wheeler 

Ben Levin, Sam Burckhardt, Eddie C Campbell, Thornetta Davis, Chris Harper, Zoe’s Young, Tail Dragger, Jimmie 

Rodgers; y muchos más. 

Thank you so much, Bob Stroger  

Chicago 2017, 2023. 
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Especial de Medianoche 
Un recuerdo de Alabama Junior Pettis 

 

Luis Eduardo Alcántara 

 

 
 
 
Es algo común que una buena banda de blues eléctrico tenga, además de un líder contundente en el requinto, a una 

guitarra de acompañamiento tan buena, que destaque en aquellos pasajes musicales que le han sido destinados para 

su lucimiento. La banda de Magic Slim, llamada The Teardrops, se caracterizó precisamente por ello. Morris Holt, 

verdadero nombre de Slim, emigró de Mississippi a Chicago en los años sesenta para buscar fortuna.  

 

Ya con un pequeño aprendizaje en las seis cuerdas, encontró en la ciudad de los vientos a dos maestros 

fundamentales, Jimmy Johnson y Magic Sam, quienes lo fueron introduciendo poco a poco a un nivel más profesional 

dentro del universo del blues, sin embargo era tan competido el ambiente por aquellos años, que desilusionado 

regresó al sur para desempeñarse en otra clase de empleos. 

 

Ahí aleccionó a sus hermanos menores, Nick y Douglas, a tocar bajo y batería, y decidieron formar un grupo. Como 

nombre eligieron The Teardrops, por cortesía de un viejo amigo llamado Mister Pitful, quien durante algún tiempo 

tocó el bajo y se convertiría en el primer socio musical de Slim. Ya con esta base musical incorporaron a un joven 

llamado Coleman Pettis, quien durante varios años palomeó con infinidad de artistas y bandas importantes, entre 

ellas Lee Jackson, depurando un estilo moderno y agresivo.  

 

Este hombre nació en Alabama en los años 30, de ahí su popular sobrenombre. Con mayor confianza regresó Slim a 

Chicago y grabaron en los estudios Ter-Mar de la casa Chess tres canciones: "Wonder Why" de Mel London, el 

instrumental "Teardrop" de Morris Holt, ambas publicadas por Mean Mistreater, y "If you need me" de Coleman 

Pettis. Sin embargo Slim aún compaginaba la música con otros pequeños oficios como obrero de la construcción.  
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En 1977 sacaría su primer álbum "Born under a bad sign" con el sello francés MCM y al año siguiente, otro trabajo 

llamado "Highway is my home" para otro sello francés, Black & Blue, con Fred Below a la batería, y los ya citados Nick 

al bajo y el guitarrista Alabama Junior Pettis. Este último incluyó en dicha placa una canción de su autoría que se 

volvería un clásico, "I´m a bad". En el año 1979 Bruce Iglauer de Alligator seleccionó cuatro temas del grupo para 

formar parte del volumen II de la serie “Living Chicago Blues”. Por esa época Fred Below fue substituido por Joel 

Poston.  

 

Coleman Pettis falleció en 1988 y fue reemplazado por John Primer quien sería substituido más tarde por Jake 

Dawson y Michael Dotson. Finalmente, en los ochenta Magic Slim empieza a vivir de la música. A mediados de los 

noventa se trasladó a Lincoln (Nebraska). Siguió sacando gran cantidad de álbumes para Wolf Records en los noventa, 

Blind Pig en los 2000 y su último trabajo llevaría por nombre “Bad Boy” (2012). 

 

Por lo que toca a sus guitarristas de acompañamiento, en esta ocasión he querido destacar a Alabama Junior Pettis, 

ya que John Primer aun vive. En el año de 1987 publicó para el sello austriaco Wolf Records un disco estupendo, el 

Chicago Blues Session Volumen 4, el único en su carrera como solista, teniendo como base el grupo de su buen amigo 

Magic Slim, además de un piano a cargo de Daniel Gugolz. Se trata de nueve canciones trepidantes en donde el blues 

moderno abreva de las raíces del profundo sur para dar vida a una mezcla explosiva.  

 

Quizá esa sea la mayor virtud de Coleman Pettis, unir modernidad con tradición, ritmos energéticos con síncopa 

cachonda, slide y tonos libres, dando por resultado un producto de primera clase. Por si esto fuera poco también 

gustaba de enmarcar sus letras en la dura realidad social que han vivido los afroamericanos de Estados Unidos, y 

prueba de ello son los temas "Poor Man Blues”, “Worried Life” y “Bad Luck". Alabama Junior Pettis murió de cáncer 

en 1988, apenas un año después del lanzamiento de su excelente disco como solista. 

 

Magic Slim & Alabama Junior Pettis - Tell Me Baby - Spotify 

https://open.spotify.com/intl-es/track/5iSkKo6Oj3BQwXvNKxUium?si=b5ba0172829b480d
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Lado B 
 

Charles Brown, el baladista del Blues 
 

Juan Carlos Oblea 
 

 
 

 
Mientras que en Chicago los músicos se ocuparon de convertir al Blues en un género amplificado y electrificado, en 

otras partes hubo músicos que trataban de mantener la esencia acústica que lo caracterizaba. Tal era el caso de 

Charles Brown, un pianista originario de la Ciudad de Texas, nacido el 13 de septiembre de 1922, quedando huérfano 

cuando era un bebé y siendo criado por sus abuelos. 

 

Químico de carrera, los abuelos de Brown condicionaron sus estudios musicales a cambio de una profesión, la cual 

simplemente no ejerció, toda vez que, cuando se estableció en la ciudad de los Ángeles, California, tomó la decisión 

de dedicarse por completo a la música, pues cuando migró de Texas a esa ciudad, se dio cuenta que en la post guerra 

la escena del jazz y del blues comenzaba a tomar forma en esa región, tomando como inspiración el estilo musical de 

un pianista de raíces jazzistas de nombre, Nat King Cole, que había formado la banda “King Cole Trio” en donde 

tocaba un guitarrista de jazz llamado, Oscar Moore. 

  

El hermano mayor de Oscar Moore, Johnny Moore, era un guitarrista amante del Rhythm & Blues, cuyo estilo de 

tocar influyó a Chuck Berry, y que ya había formado varias bandas pero estaba en busca de un pianista vocalista para 

un nuevo proyecto musical, por lo que acudió a una competencia de aficionados en el Teatro Lincoln de Los Ángeles 

en donde participó Charles Brown interpretando “Claire de Lune” y “Rhapsody in Blue”, interpretación que cautivó a 

Johnny Moore, por lo que lo invitó a formar parte de su nuevo proyecto al que le nombró “Three Blazers”, en la que 

además de reclutar a Brown, también reclutó a otro oriundo de Texas, al bajista Eddie Williams.  
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“Three Blazers” logró varios éxitos musicales. Aprovechando el cambio de marca disquera que hizo “King Cole Trio” 

de Atlas Records a Capitol, la banda pudo incursionar en la industria de la música grabando con Atlas su primer éxito 

titulado “Blues at Sunrise” acompañando a Ivory Joe Hunter, sin embargo, su mayor éxito lo lograron con 

“Driftin´Blues” interpretada por Charles Brown en la voz, canción que logró ampliar el lenguaje del Blues, matizándolo 

con un aire de sofisticación. 

 

Johnny Moore's Three Blazers - Drifting Blues 

https://youtu.be/1wGASeK3IIc 

 

La banda mantuvo su alineación original hasta el momento en que Brown consideró que su talento no era reconocido 

de manera correcta, además de que no recibía una buena remuneración económica, por lo que tomó la decisión de 

continuar su carrera como solista. Charles Brown mantuvo la línea musical que le inspiró desde un inicio de su 

carrera, el Blues. Sus célebres interpretaciones en su época de vocalista de “Three Blazers” marcaron un parteaguas 

en el estilo de hacer baladas en el Blues.  

  

Los tonos suaves y conmovedores de su voz, a veces lúgubres, combinados con el piano rítmico, ligero, de tonos 

pulidos y sofisticados, conocidos como “blues de club nocturno” o “ coctel de blues”, impuso un estilo con un toque 

elegante, una fusión jazz-blues que era amable y generoso para los amantes de las noches bohemias que requerían 

una noche de paz y tranquilidad en los centros de esparcimiento nocturno. El estilo “Rhythm & Blues” o “Ballads - 

Blues” que creó Charles Brown, influyó definitivamente en otros músicos de la época como en: Floyd Dixon, Cecil 

Gant, Ivory Joe Hunter, Percy Mayfield, Johnny Ace y Ray Charles. 

 

Johnny Moore's Three Blazers - Groovy Movie Blues 

https://youtu.be/P6ZBtm1AVxw 

 

A pesar de que su estilo competía en ese entonces con la contrastante ola agresiva del Chicago Blues y los pininos del 

Rock´n Roll, hubo varias canciones que fueron covereadas por estrellas de Blues como Lowell Fulson y John Lee 

Hooker. Para 1956 hizo un pobre intento de incursionar en los nuevos ritmos al grabar con la banda de estudio de 

Cosimo en Nueva Orleans, sin embargo, su arraigado estilo apacible no le permitió embragar correctamente en el 

ensamble atrevido del rock, por lo que no despegó finalmente y ya para las décadas de 1960 y 1970, solo pudo 

colocar en el gusto de la gente un tema titulado “Please Come Home for Christmas” y en 1980 grabó “One More for 

the Road”. 

  

Su decadente carrera musical tendría un último suspiro cuando la cantante Bonnie Raitt lo incluyó en una gira, lo que 

le animó en la última etapa de su vida. Como telonero de Raitt estuvo acompañado de grandes músicos como Clifford 

Salomon en el sax, Ruth Davies en el bajo y Gaylord Birch en la batería. En esa última etapa logró grabar algunos 

discos más que fueron nominados a los premios Grammy. El 21 de enero de 1999 a la edad de 76 años, Charles 

Brown fallece en Oakland, California y fue enterrado en el cementerio de Inglewood Park, en California. 

 

El estilo que impuso Charles Brown le ofreció a la escena del Blues una música de considerable complejidad que 

tomaba prestadas armonías y técnicas instrumentales del mundo del jazz sin perder la franqueza y la profundidad 

emocional de sus raíces del blues rural.    

 
 
 

https://youtu.be/1wGASeK3IIc
https://youtu.be/P6ZBtm1AVxw
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En Video 
Reinventando a Elvis: El regreso del ‘68 

 

José Luis García Fernández 
 

 
 
 
Reinventing Elvis: The ’68 Comeback (El documental está disponible en Paramount+) 

Uno de los momentos más importentes en la vida profesional de Elvis Presley fue su regreso musical en 1968. 

Después de varios años retirado de los escenarios, la cadena estadounidense NBC convocó al cantante para realizar 

un especial para la televisión. Con testimonios de testigos y protagonistas, material de archivo y una interesante 

búsqueda por reponer el contexto de lo que ocurría en los Estados Unidos ese año, el reciente documental 

Reinventando a Elvis: El regreso del ‘68 (2023), de John Scheinfeld, reconstruye aquel episodio con imágenes 

impactantes y un Elvis encantador y maravilloso en cada escena. 

 

Inicialmente planeado como un simple y rutinario programa de Navidad por “El Coronel” Tom Parker (el histórico y 

ambicioso manager de Elvis) gracias a la tenacidad del productor Steve Binder y de las autoridades del canal, aquel 

episodio sirvió como combustible para la carrera de Presley y para dar cuenta de su enorme talento cuando todos lo 

daban por acabado. Uno de los hallazgos del documental, es que cuenta con el testimonio de Binder, quien relata de 

primera mano las tensiones con Parker, su proximidad con Elvis y las negociaciones que debió llevar adelante para 

poner en marcha una empresa difícil. 

 
Además de usar los archivos del programa, en este cuidado y muy didáctico documental hay entrevistas con otros 

productores, actores y músicos que lo hicieron posible, además de un repaso por sus grandes canciones. El especial 

de Elvis de 1968 se convirtió en un éxito rotundo y revitalizó la carrera del músico. En la actualidad se le considera 

uno de los especiales de televisión más trascendentales de la historia. 

 

Reinventing Elvis: The ’68 Comeback - Trailer 

https://youtu.be/5DQiOHkRU1A


Número 149 | octubre 2023                   CULTURA BLUES. LA REVISTA ELECTRÓNICA Página | 79 

 

 
 

El Blues Tuvo Un Hijo 
 

Vargas Blues Band: Stoner Night 1 & 2 
 

José Luis García Fernández 

 

 
 
 
Vargas Blues Band - Stoner Night 1 & 2 (Off Yer Rocka Recordings - 2023) 

Stoner Night es el nombre del nuevo álbum de Vargas Blues Band. Se trata de un disco compuesto por dos partes. 

Sobre este nuevo proyecto el propio Javier Vargas, líder de la banda, ha confesado que "cada nuevo álbum es como 

celebrar la vida y la música, detrás de estos dos nuevos proyectos hay muchas vivencias plasmadas, estos 20 temas 

son como una catarsis creativa que convierte lo bueno y lo malo en una explosión de sonido, también he tenido la 

suerte de contar la colaboración de grandes músicos y pronto podréis disfrutar de ellos”. 

 
Javier Vargas nació en Madrid, España poco después de que sus padres abandonaran Buenos Aires, donde habían 

migrado algunos años antes. Nueve años después, la familia regresó a Argentina, y es allí donde Javier empezó a tocar 

la guitarra. En los años 70, vivió en Nashville y Los Ángeles tocando en clubes y trabajando en sesiones de grabación. 

Tocó e impresionó a gente como Alvin Lee, Roy Buchanan y Canned Heat, quienes también influyeron en su estilo. 

Regresó a España en los años 80, trabajando con una importante banda y orquesta, realizando trabajos de sesión, 

componiendo y colaborando en varios discos. 

 

En 1990 formó su propio grupo, Vargas Blues Band, y muchos de sus álbumes cuentan con invitados importantes. Su 

segundo disco en el 92, contó con las leyendas del blues estadounidense: Carey Bell y Louisiana Red. Dos años 

después se le unieron el Flaco Jiménez, Chris Rea y Junior Wells. La popular canción de Javier, “Blues Latino” fue 

grabada por Carlos Santana y lanzada mundialmente en su álbum de 1994 “Santana Brothers”. En mayo de 1995, 

grabó “Texas Tango” en Ardent Studios, Memphis y en Austin, Texas, producido por Jim Gaines con colaboraciones de 

la banda, Double Trouble de Stevie Ray Vaughan, Larry T. Thurston (Blues Brothers) y Preston Shannon. 
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En 1996, Vargas Blues Band actuó en el 30 aniversario del famoso Festival de Jazz de Montreux en Suiza. En julio de 

ese año, Javier fue invitado por Carlos Santana a tocar dos canciones juntos en Le Zénith de París. Luego de nuevo en 

1998, cuando Santana tocó en Madrid (Conde Duque), en París (Bercy) y durante el “Supernatural Tour” de Santana 

en España. 

 

En el álbum “Gipsy Boogie” de 1997, los invitados incluyeron a Chester Thomson, Lonnie Brooks, Larry McCray, Little 

Jimmy King y Larry Graham; y el disco fue lanzado en 24 países. En diciembre de 1998, el legendario bajista Larry 

Graham, que en ese momento era director musical de The New Power Generation, presentó a Javier Vargas a Prince, 

quien invitó a Javier a subir al escenario con él para tocar varias canciones durante su concierto en Madrid. En 

noviembre de 1999, Vargas Blues Band grabó su primer álbum en vivo, en el “Legends” de Buddy Guy en Chicago. 

Entre los invitados se encontraban Larry McCray y la leyenda de la armónica Sugar Blue. 

 

En 2004, Vargas grabó “Love, Union, Peace” en Memphis, con músicos invitados: Glenn Hughes, Jack Bruce, Alex 

Ligertwood (Santana), Devon Allman y otros. En marzo de 2011, Javier comenzó un nuevo proyecto: “VBA” – Vargas, 

Bogert y Appice – viajando a Las Vegas para grabar junto al legendario Carmine Appice (batería), Tim Bogert (bajo), 

ambos ex Vanilla Fudge, Cactus, Jeff Beck, King Cobra - y con Paul Shortino (voz), ex miembro de Rough Cutt y Quiet 

Riot. 

 

Javier Vargas ha recibido ocho discos de Platino por las ventas de sus discos durante su larga carrera, y ha lanzado 27 

álbumes desde 1991. Uno de los últimos álbumes, Back in Memphis, se lanzó el 18 de noviembre de 2021 y presenta 

una variedad de talentosas estrellas. En este 2023 ha publicado Stoner Night un nuevo disco doble con su banda: Jon 

Byron Jagger: voz; Luis Mayo: bajo y voz; Jota Marsan: batería; y por supuesto, Javier Vargas: guitarra.  

 
Vargas Blues Band - Champagne & Reefer 

https://youtu.be/H0MVPVFvMck 

        

Stoner Night. Lista de canciones: 01. Talking Loud; 02. Driving Through The Night; 03. Stoner Nights; 04. Take Me To The River; 

05. Champagne & Reefer; 06. Smokestack Lightning; 07. Little Queenie; 08. Blues The Healer; 09. Mind Control; 10. Blues is the 

Power. Stoner Night Vol. II. Lista de canciones: 01. Looking for Rock; 02. Savage Woman Blues; 03. Karma Never Lies; 04. Running 

on Empty; 05. Blues for War; 06. Spirit Dancing; 07. Traffic Jam; 08. Kosmic Attack: 09. Blues for Freedom; 10. Taxman Blues. 

 

Vargas Blues Band - Stoner Night - Spotify 
 

Vargas Blues Band Vol. II - Stoner Night - Spotify 
 

 
 

https://youtu.be/H0MVPVFvMck
https://open.spotify.com/album/5ndwtYHzha6VlJqeQHAyIG?si=iBjQ9NrtTnq_s1MKU41Sxw
https://open.spotify.com/album/1EIIkBahzeCKNduCeiY0Hl?si=z5AvuCblRQCMQCHtokbbLQ
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Aquí, Allá y Todas Partes 
 

De aquí, de allá, y todas partes XV 
 

José Luis García Fernández 
 
 

 
 
 
The Reverend Richard John (Inglaterra/España) 

En esta ocasión Richard John quien ha actuado en varias salas festivales de blues en el Reino Unido y en toda España 

como The Reverend Richard John, me ha enviado su biografía y material musical en el que se incluye su álbum: Like 

White on Rice. El artista es originario de Londres y ahora vive en Granada, España. Escribió las canciones para este 

álbum mientras estaba de gira por España, viviendo en una furgoneta y actuando en muchos locales de blues. 

 

La música del Reverendo es un blues que atrae a un público tanto joven, como mayor. Toca estándares de blues y 

canciones originales que incorporan su propio estilo y sonido únicos. Proporciona un ritmo básico con los pies usando 

una caja de madera, además en el escenario tiene dos guitarras eléctricas, así como una acústica de 12 cuerdas y una 

acústica de 6 cuerdas. Su fuerte entrega vocal va acompañada de la armónica. 

  

Después de actuar en el Reino Unido durante muchos años, fue entrevistado en vivo en el programa de Paul Jones en 

British Radio 2. Fue descrito como “un solista de blues poderoso y vibrante con un estilo de blues único e 

impresionante, pleno y rico, entregado con la sensación asociada con la música de blues”. 

  

El cortante estilo vocal del Reverendo combina perfectamente con su profundo sonido de armónica sureña. Su 

guitarra slide tiene un ataque extremo y se fusiona con un gran toque y un tono suave. Sus ritmos dinámicos son 

generados por la caja de madera dedicada y sincera. 
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Tras muchos años de gira por España actuando en el circuito de música en vivo, ha actuado en el prestigioso Festival 

de Blues de Cazorla y en el Winter Blues Festival de la ciudad de Almería. Actuó en el Festival Madma Bluesaroses de 

Girona apoyando al bluesista estadounidense, Sherman Robertson. También actuó en The Blues at Moonlight 

Festival, Benalmádena y Dia del Blues en Benicassim. En el Reino Unido actuó en el Colne Blues Festival. 

 

El álbum Like White on Rice contiene 15 agradables canciones: 01. Precious Stone; 02. Moonshine Special; 03. Me and 

My Woman; 04. Shoot the Rooster; 05. Ain´t that the Woman; 06. Mr. Cool; 07. Silver Band; 08. Every Twist and Turn; 

09. Step Out for Me Darlin’, 10. Ja Wanna; 11. Sing the Blues; 12. New Orleans; 13. Way Down; 14. Frenchman´s 

Quarter; 15. Terri Dee. 

  

Sitio web: https://thereverendrichardjohn.com/ 

 

The Reverend Richard John - Like White on Rice - Spotify 

 

 

 

 
 

 

https://thereverendrichardjohn.com/
https://open.spotify.com/intl-es/album/0rXfXJDAJFI5NqHPqO9vHB?si=X03UikFvTJupI5ie6UZLIQ
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Huella Azul 
Entrevista con Charly Blues 

 

María Luisa Méndez 
 

 
 
 
Charly Blues es el armonicista y baterista fundador de la banda de blues de nueva creación: The Charly Blues Project, 

con sede en Morelia, Michoacán. Su participación anterior, marca un largo periodo con la banda liderada por su hijo: 

Chris Sánchez.  

 

La entrevista 

 

¿Qué significa el blues para Charly? 

Charly: Mi vida y mi integridad, definitivamente. 

 

¿Desde cuándo te gusta el blues y por qué? 

Charly: Desde los 6 años de edad. Mis hermanos tocando sus acetatos pusieron un Blues de Willie Dixon interpretado 

por Led Zeppelin, y de ahí me atrapó la armónica. 

 

¿Cuándo empiezas a tocar? 

Charly: A mis 8 años, adquirí con los domingos de los jefes, mi primera armónica y empecé a soplarle a ver que salía, 

porque soy músico lírico, pero a partir de los 12, mi vida dio un giro súper drástico en el barrio que me vio nacer al 

caer en las garras del alcohol. 

 

¿En qué instrumento te sientes más cómodo en la batería o con la armónica? 

Charly: Los dos ya me encantan, la verdad; pero la armónica es definitivamente mi pasión. 
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¿Cuál fue tu trayectoria como músico desde antes de la Chris Sánchez Blues Band y hasta ser integrante de esa 

banda? 

Charly: Pues en realidad ninguna por mi vida loca de aquel entonces. Recuerdo que en Chicago de los 20 años que viví 

por allá, eché palomazo en dos ocasiones diferentes con morenos tocando desde la raíz, y tan buenos como los 

músicos y leyendas estelares. Pero ellos… chambiándole para su traguito y droga, desafortunadamente, pero no 

dejan de ser experiencias únicas para mí al haber tocado con gente de raíz. 

 

¿Cómo surge The Charly Blues Project? 

Charly: Por la necesidad de brindarle más cultura de este gran género musical a Morelia. Ya que está muy descuidado 

en cuanto a difusión se refiere. Y qué mejor que hacerlo con gente muy joven para promoverlo. 

 

¿Cómo describirías el estilo de la nueva banda? 

Charly: Totalmente Chicago Blues, y a la vez inyectando nuestro ‘feeling’ por el mismo. En poco tiempo, quisiera 

pasar a las originales, ya tengo algunas cosas escritas de letras de rolas. Ya veremos con los muchachos para 

empezarles a dar forma a cada una. 

 

¿Quiénes integran la banda? 

Charly: Frida Egan: vocalista y guitarra acompañamiento; Fernando Ferreyra Mares: guitarra líder; Gael Garcia 
Zaragoza: bajo y coros; y Charly Blues: batería y armónica. 
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¿Cómo deseas que tu música afecte al público? 

Charly: Que siga transmitiendo esa magia que brinda el Blues, para que la gente lo disfrute y alivie su alma con ese 

ingrediente infalible llamado… ‘feeling’. 

 

¿Tienes alguna anécdota divertida que quieras platicarnos sobre alguna de tus presentaciones? 

Charly: Llegué a tocar a un escenario, ya sobre el tiempo, pero olvidé los platillos y el evento estaba a punto de 

empezar. 

 

¿En cuáles grabaciones has contribuido y con quién? 

Charly: En realidad, solo las que hemos grabado con mi hijo Chris, que han sido tanto temas originales como covers.  

Y tengo algunos recuerdos de palomazos con Radio Blues, en el Salvablues Fest y en más festivales. 

 

¿Cuál sería una de las lecciones más importantes que has aprendido de tu experiencia en la música? 

Charly: Que con la experiencia adquirida con Chris mi hijo por 13 años, ahora que acabo de hacer este proyecto, no 

me ha costado trabajo dirigirlo. El proyecto tiene 3 meses de existencia. 

 

¿Dónde podemos saber de ti y tus presentaciones? 

Charly: En la página de Facebook de la banda que es: The Charlie Blues Project. Por ahora, pero pronto habrá más. 

 

Compártenos tus proyectos a corto y mediano plazo 

Charly: Empezar a crear canciones originales, aparte de difundir y actuar con la banda adónde allá lugar en la 

República Mexicana. 

 

Da un mensaje a los fans mexicanos del blues 

Charly: El Blues siempre será el alivio del alma. 

 

¿Algo más que quisieras agregar? 

Charly: ¡TODO SEA POR EL BLUES! 
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Colaboración Especial 
Ganadores de los premios Blues Music Awards 2023 

 

José Luis García Fernández 

 

 
 

Blues Blast Magazine es una revista de Internet que presenta entrevistas, reseñas musicales, fotos, noticias y más. Los 

afortunados ganadores fueron anunciados en una ceremonia, el pasado sábado 23 de septiembre de 2023. Más de 

6,600 lectores de la revista y fanáticos del blues votaron para definir a los 23 galardonados.  

 

¡Felicidades! 

 

 

Álbum de Blues Contemporáneo: Taj Mahal – Savoy 

 

Álbum de Blues Tradicional: John Primer – Hard Times 

 

Álbum de Soul Blues: Annika Chambers & Paul DesLauriers – Good Trouble 

 

Álbum de Rock Blues: Mike Zito & Albert Castiglia – Blood Brothers 

 

Álbum de Blues Acústico: Charlie Musselwhite – Mississippi Son 

 

Álbum de Blues en Vivo: John Primer – Teardrops for Magic Slim 

 

Grabación Histórica o Vintage: Bob Corritore & Friends – Women in Blues Showcase 
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Álbum Debut de Nuevo Artista: Lady J Huston – Groove Me Baby 

 

Banda de Blues: Cash Box Kings 

 

Artista de Blues Hombre: Taj Mahal 

 

Artista de Blues Mujer: Shemekia Copeland 

 

Premio “Sean Costello” al Artista en Ascenso: Dylan Triplett 

 

Productor del Año: Mike Zito 

 

Guitarra Eléctrica: Christone “Kingfish” Ingram 

 

Guitarra Acústica: Rory Block 

 

Guitarra Slide: Sonny Landreth 

 

Bajo: Bob Stroger 

 

Teclados: Kenny “Blues Boss” Wayne 

 

Batería: Kenny “Beedy Eyes” Smith 

 

Armónica: Charlie Musselwhite 

 

Metales: Vanessa Collier 

 

Vocalista: Shemekia Copeland 

 

Video de Blues: Jimmy Hall – Jump for Joy 
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Colaboración Especial 
Miradas y expresiones en Chicago 2023 - I 

 

José Luis García Fernández 
 

 
 

 

Esta selección de fotografías capturadas durante el desarrollo del Festival de Blues en Chicago 2023, ofrece un poco 

más allá de las actuaciones musicales de los artistas presentados en cada uno de los días del festival, como lo han 

sido las colecciones publicadas en los números anteriores.  

 

Esta es la primera parte de una pequeña muestra de expresiones, miradas y rostros que reflejan las emociones que 

transmite la música de blues y sus géneros afines, a través de los músicos y de lo que reciben los asistentes, en el gran 

evento denominado como el ‘festival de blues gratuito más grande del mundo’. 
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Recomendaciones 
Novedades octubre 2023 

 

José Luis García Fernández 
 
 

 
 

 

En esta nueva edición de octubre de 2023, recomendamos 20 grabaciones, con una amplia selección de buen blues 

contemporáneo, tradicional y géneros afines. Dénse la oportunidad de explorar las sugerencias, que bien se pueden 

disfrutar vía streaming por Spotify…  

 

¡Escucha nuevo blues para mejorar, sin duda, tus percepciones y expectativas musicales! 

 

 

 

 

 

 
Kyle Culkin 

 
Franck L. Goldwasser 

 
Joel Astley 

 
Little G Weevil 
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Lista musical 149 - octubre 2023 
 

 
The Name Droppers 

 
Willie J. Campbell 

 

 
Sandy Carroll 

 
Blackburn Brothers 

 
Parchman Prison Prayer 

 
Raphael Wressnig & Igor 

Prado 

 
Rochelle & The Sidewinders  

 
The Drifter Kings 

 
Chickenbone Slim 

 
Austin Walkin’ Cane 

 
Jimmy Regal & The Royals 

 
Nat Myers  

 
The Christopher Dean Band 

 
Delta By The Beach 

 
The Marshals 

 
Mark Searcy 

https://open.spotify.com/playlist/7rEY9KD7JZMDExzxc8Nn5X?si=d86efbff61da499a
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La Poesía Tiene Su Norma 
 

¡Váyanse a volar! 
 

Norma Yim “La Poeta Irreverente” 
 

 
 
 
 

No sé si estar enamorada me hace flotar en la realidad. 
O es el embriago de tus labios,   

¡Que he podido besar! 
 

No sé si me siento extasiada, o más bien alborotada 
como quinceañera de madrugada, 

sin el sueño poder conciliar. 
 

No sé ni cómo actuar,  
en mis pensamientos ridículos, tú estás en un altar. 

O sea ya pareces mi santo, de tanto que te puedo rogar 
 e implorar una llamada me hagas ya. 

 
Claro eso solo sucede en mis pensamientos, 

no tengo la intención de comentarte.  
 

¿El porqué no te gusta llamar? 
¡Esos años ya quedaron atrás! 

 
 

No reclamaré tu atención de tus cinco minutos  
que me das. 

Solo sé, que si no eres sincero…  
¡El amor que siento, se irá! 

 
Tampoco me creas tan estúpida para aguantar, 

en estos años aprendí a valorar... 
 

¡Valorar mi persona! 
Valorar mi tiempo y que no me lo hagan gastar, 

y a cuidar mi estabilidad física y mental. 
 

Así que si no te interesa mi amor, 
ve cómo pájaro por senderos de allá, para acá  

como acostumbras andar.  
 

Y a ir por esas urracas de cola larga  
y váyanse los dos juntos... ¡A volar! 

Texto musicalizado con un fragmento del tema: End of the Blues con Earl Hooker  
 

https://www.culturablues.com/category/la-poesia/
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