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Editorial 
 

Tiempo de Festivales 
 

José Luis García Fernández 
 

 
 
 
Apenas en el Editorial del pasado mes de septiembre, comentaba acerca de la activación del movimiento musical del 

blues en el mundo, acerca de que regresaba casi a su esplendor, anterior a la pandemia, y que en México poco a poco 

se iba retomando, cuando sucede que en este mes de noviembre se anuncian cinco festivales en el territorio 

mexicano, entre otros eventos: el 9° Festival Nacional Queretablues, el 10° Festival de Blues y Jazz del Desierto, el 14° 

Salvabluesjazz, el XXIX Festival Internacional de Jazz y Blues en San Miguel de Allende, y el Primer Festival 

Internacional de Blues y Jazz del Valle del Mayo…  

 

¡Bienvenidos sean!, ¡qué viva el blues! 

 

En la edición de noviembre de 2023, tenemos tres entrevistas exclusivas con Jason Ricci, Lee Oskar, y Benito De la 

Vega. Contamos en este número con interesantes reseñas de discos y artículos de Christone “Kingfish” Ingram, 

Tommy Lee Cook, EG Kight, Jason Ricci & The Bad Kind, Blackburn Brothers, Eric Heideman, Until the Sun, Tom 

Hambridge, Tom Buenger, Johnny Rawls, Teresa James & The Rhythm Tramps, Stefan Hillesheim, The Rolling Stones, 

Carlos Santana, Candice Ivory, Paul Giallorenzo Trio, Bob Corritore & Friends, John Mayall's Bluesbreakers, Muddy 

Waters, Hola Soy Lola, Mississippi Heat, Morblues; y Mavis Staples. 

 

Asimismo, Todo acerca del “9° Festival Nacional Queretablues”, segunda parte de “Miradas y expresiones en Chicago 

2023”; fotografías exclusivas, recomendaciones en cd y video; listas musicales y mucho más. 

 

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

9° Festival Nacional Queretablues 
 

José Luis García Fernández 

 

 
 
La novena edición del Festival Nacional Queretablues se llevará a cabo del 3 al 5 de noviembre, en la ciudad capital 

del estado de Querétaro. La sede será nuevamente como en algunas ediciones anteriores: el Jardín del Arte. Este es 

un espacio abierto dedicado a las diferentes manifestaciones artísticas y culturales. Abrió sus puertas en 1993, por lo 

que en este 2023 cumple 30 años de existencia con labores que han sido enfocadas a obras de teatro, danza y 

música, como lo ha sido el Festival de Blues, además de muchas otras actividades. La dirección es calle Independencia 

s/n esquina, calle Vergara, colonia Centro; a unos pasos de la Plaza Constitución y de la Plaza de Armas. 

 

Los organizadores del evento, representados principalmente por Alfonso “Poncho” Ortíz (Rumorosa Blues Band) y 

José María “Chema “ Cabrera, han presentado el programa oficial que ofrece una interesante oferta cultural que 

incluye ‘Exposición Fotográfica’, ‘Conferencias’, ‘Masterclass’ y mucha música de blues con artistas y agrupaciones 

nacionales e internacionales. Indiscutiblemente, será nuevamente una celebración musical, una fiesta de blues y de 

su hijo predilecto el rock. Las instancias gubernamentales de Cultura del Estado con algunos promotores y 

patrocinadores, se han sumado al apoyo de la difícil tarea que es la organización de un evento de tal magnitud, 

generado por una iniciativa ciudadana.  

 

El Festival iniciará el viernes 3 de noviembre a partir de las 6 de la tarde con las palabras de bienvenida y de la 

inauguración del evento. Unos minutos después, a las 6:15 pm iniciará la jornada musical con Circo Blue, una banda 

del Estado de México fundada y comandada desde hace ya varios años por un buen amigo, Paco López. La agrupación 

incluye en su repertorio habitual temas originales, combinados con algunas versiones de clásicos del blues. En 2012 

se incluyó una de sus piezas originales (Sweet Home Chilango) en la primera edición del disco compilatorio “Nacidos 

Bajo Un Buen Signo” producido por Cultura Blues. 
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A las 7:30 pm La Boca Negra Blues del Estado de Querétaro, subirá al escenario para continuar la brillante jornada 

inicial. La banda fue fundada en 2014. Han participado en otras ediciones de este Festival, y en esta ocasión tendrán 

una nueva oportunidad para confirmar firmemente su crecimiento como agrupación de blues, tocando sus temas 

propios y también algunos de los clásicos del género. Para el cierre de este viernes musical, La Oca Banda de Blues de 

la ciudad de Querétaro que nace hace ya más de 15 años, con su gran experiencia entregará su interesante 

repertorio, a partir de las 8:30 pm, con versiones a clásicos del blues, así como con temas originales, algunos de ellos 

que fueron plasmados en su disco “Caminando sin rumbo”. 

 

El sábado 4 de noviembre el programa del festival arrancará motores desde muy temprano con un par de actividades 

alternas a los conciertos de la tarde-noche. Primero, a las 10:00 am el Director de la Laudería Juan Carlos Ramírez 

dictará la conferencia: “Detrás del Escenario… Laudería”. Para dar paso al mediodía (12:00 pm) a mi participación, 

con la inauguración oficial de la “Exposición de Fotografías del Festival de Blues en Chicago 2023”, en donde 

platicaré la importancia del ‘festival de blues gratuito más grandel mundo’. A continuación, charlaré algunos minutos 

acerca de cómo es “Un día en el Eric Clapton’s Crossroads Guitar Festival”, en donde abundaré principalmente sobre 

lo vivido en la reciente edición.  

 

La música iniciará a las 4:00 pm con la intervención del guitarrista argentino Román Rueda, un nuevo artista que se 

incorpora al set del festival, y del que ya tendremos nuestra opinión acerca de su estilo musical y de su participación. 

Enseguida, a las 5:00 pm un grupo de la ciudad sede, La Verdad, que ha tenido muy buena participación en las dos 

más recientes ediciones, con nuestro buen amigo Francisco Malagón al frente,  quien comandará las versiones de la 

banda a temas clásicos de blues y blues rock. A las 6:00, la banda queretana más antigua, y a su vez una de las 

anfitrionas, El Callejón Blues Band, ofrecerá su música original y algunas versiones que seguramente serán un agasajo 

para el público oyente. Cabe señalar, que en la edición más reciente de nuestro disco acoplado “Nacidos Bajo Un 

Buen Signo”, esta banda participó con un tema cantado por su vocalista, Ana Laura Cabrera.  

 

La luna seguramente iluminará la noche para el final de la segunda jornada, a partir de las 7:00 pm con una de las 

bandas más consistentes de la escena con más de 20 años de trayectoria: La Rambla del Estado de México, 

agrupación que me abrió las puertas como músico en donde estuve por más de 6 años. Una banda que combina a la 

perfección el blues al estilo Chicago con un rock urbano muy propio, y que interpreta tanto canciones originales, 

como versiones de algunas clásicas del blues. El gran final de la jornada desde las 8:00 pm, se vestirá de sonidos 

propios del blues de Chicago con Johnny Burgin, guitarrista que interpreta este tipo de blues tradicional. Es un 

músico itinerante, viajero y propulsor del género. En este año ha recorrido el territorio estadounidense de costa a 

costa, además viene de realizar un extensa gira por Japón, en donde ha conseguido llevar su música tocando con 

exponentes del género de aquel país. Será su primera vez tocando en México. Ha expresado una emoción muy 

especial por este hecho.   

 

El domingo 5 de noviembre seguirán las experiencias blueseras con Johnny Burgin, quien impartirá una Masterclass 

de guitarra eléctrica, a partir de las 11.00 am. En esta clase abordará consejos para interpretar temas de blues 

tradicional, como lo hace habitualmente en su canal de Youtube. Una experiencia que no debe perderse. Todo 

quedará listo en el escenario para que se lleve a cabo la jornada final. Primero alas 4:00 pm, Sangremal Blues de 

Querétaro integrada por dos músicos de El Callejón Blues Band. Chema en el bajo y voz, con Armando en la guitarra. 

Un dueto que de manera alternativa a su banda, ha realizado presentaciones muy exitosas. A continuación a las 5:00 

pm desde Morelia, Juan Carlos Cortés, volverá a llenar de notas guitarrísticas originales y tradicionales de alto 

octanaje el Jardín del Arte, tal y como lo hizo con mucha aceptación en la antepasada edición del festival. 
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Juan Carlos Cortés, entrañable amigo, ha participado en dos ediciones del disco acoplado “Nacidos Bajo Un Buen 

Signo”, por ejemplo en la más reciente, en el volúmen 5 de la serie. De San Luis Potosí, Los Blueserables presentarán 

a las 6:00 pm sus temas originales de blues con fusión de otras músicas, principalmente ideadas por su líder, 

multiinstrumentista y compositor: Roberto Rivelino. Los Blueserables, al igual que Juan Carlos han participado en un 

par de los multimencionados “Nacidos Bajo un Buen Signo”. La última vez en la cuarta edición, en donde se destaca la 

armónica de Rivelino. 

 

Para el gran final, a las 7:00 pm subirá a la tarima, la otra de las bandas anfitrionas, fundada en 2010: La Rumorosa 

Blues, que ofrecerá un recital de temas originales de “Rocknblues”, estilo que han diseñado durante su brillante 

trayectoria, y que siempre han dado como resultado presentaciones explosivas llenas de elementos para volar los 

sentidos. Rumorosa también ha sido una banda habitual en los discos compilados producidos por Cultura Blues. Ya 

por último, a las 8:00 pm y hasta que el cuerpo aguante, estará una de las bandas más longevas del blues hecho en 

México: Folllaje, que tocará lo tradicional de su repertorio. Entre originales y covers que seguramente volverán a 

deleitar al público como lo ha hecho en todas las ocasiones que se ha presentado en este festival. 

 

¡No se lo pueden perder! 
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Planeta Blues 
 

Jason Ricci: El velo musical de NOLA 

Michael Limnios 
 

 

 
 

 

El maestro de la armónica Jason Ricci, con sede en Nueva Orleans, y su banda, The Bad Kind, han lanzado su álbum 

debut como solista "Behind the Veil", en septiembre de 2023, por medio de Gulf Coast Records, producido por Jason 

Ricci y Tony Daigle, y grabado en Dockside Studio, Maurice, Luisiana. Jason Ricci es uno de los mejores y más imitados 

armonicistas de blues del siglo XXI.  

 

Su viaje comenzó en serio cuando vio y luego fue asesorado por el legendario armonicista, Pat Ramsey en Memphis. 

Mientras Ricci tocaba y crecía como intérprete, encontró trabajo y apoyo en la comunidad de blues del sur. Lo que 

define a Jason Ricci como artista es la valentía con la que aborda su instrumento y su música y traduce las dificultades 

que todos enfrentamos en música inolvidable. 

 

La entrevista. Fotos © by Marilyn Stringer & Jean Frank/All Rights Reserved 

¿Cómo ha influido la contracultura del blues y el rock en tu visión del mundo y en los viajes que has emprendido? 

Jason: ¡Pregunta divertida! No estoy seguro de que alguna vez haya habido una contracultura de blues o rock en mi 

vida. Si la hubo, creo que me la perdí. Tocar con David “Junior” Kimbrough y R.L. Burnside, fue definitivamente una 

experiencia cultural, pero no fue. parte de mi cultura. Supongo que aprendí de eso la importancia de ser yo mismo 

dentro y fuera del escenario. Eso es todo lo que estaban haciendo y todo lo que en realidad haría cualquier artista 

que REALMENTE amara lo que estaba haciendo. Todavía estoy trabajando en eso. Pienso que crecer amando la 

música punk y el skate rock y la cultura del skate definitivamente moldeó mi humor y mi actitud más que cualquier 

otra cosa… creo que intenté responder a tu pregunta. ¡Ja! 
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¿Cómo crees que has crecido como artista desde que empezaste a hacer música? ¿Qué ha permanecido igual en tu 

proceso de creación musical? 

Jason: Creo que tal vez mi mayor área de crecimiento ha sido que ahora estoy menos preocupado por mi "éxito" en el 

negocio de la música o en Babylon en general. Todavía me siento tentado todos los días, pero la "vida" ha tenido una 

manera mágica de mostrarme, a veces con bastante fuerza, lo que es realmente importante. No siempre he 

escuchado esa voz y a veces lo dudaba por completo, así que eso me metió en más problemas. No estoy en tantos 

problemas estos días. Lo curioso es que cuando mejoramos, el mundo parece mejor y la música es parte del mundo. 

 

Actualmente tienes tu primer lanzamiento como solista en Gulf Coast Records. ¿Cómo surgió esa relación? ¿Tienes 

alguna historia interesante sobre la realización del nuevo álbum "Behind the Veil" (2023)? 

Jason: Conozco al propietario de Gulf Coast Records, Mike Zito, desde hace al menos veinte años. Mike es una muy 

buena persona y ha sido una fuerza positiva en mi vida, y también en la de muchas otras personas. Cuando realmente 

comencé a crecer espiritualmente, fue mucho más fácil para mí ver que Mike era una persona importante en mi vida.  

 

El sello en sí es asombroso. El equipo es genial. Es el mejor contrato discográfico que he tenido. Este es mi segundo 

disco con Mike después del lanzamiento de Ricci/Krown, City Country City, en el que Joe Krown y yo tuvimos la suerte 

de contar con la ayuda de Gulf Coast. El nuevo disco Jason Ricci and the Bad Kind, Behind the Veil, no habría sido 

posible sin Zito y GCR. Tenemos mucha suerte de trabajar con un sello discográfico dirigido por un músico de gira que 

realmente entiende con qué nos enfrentamos en el día a día. Dios te bendiga, Mike Zito y Gulf Coast Records. 

 

¿Cuáles han sido los aspectos más destacados de tu vida y carrera hasta ahora? 

Jason: Mark Twain dijo: "Los dos días más importantes de tu vida son el día en que naciste y el día en que descubres 

por qué". Lo más destacado de mi vida fue darme cuenta de que nací para ayudar a los demás y que fui amado y 

perdonada por Dios como todos lo somos, y que lo más importante que puedo hacer todos los días, es tratar de nutrir 

de alguna manera esa relación. Que los pequeños sacrificios marcan una gran diferencia. Estoy seguro de que lo más 

destacado de mi carrera está por llegar si continúo orando para ser una mejor persona y más útil para los demás. 

 

¿Cuál es el equilibrio en la música entre las habilidades técnicas y el alma/emociones? ¿Por qué es importante que 

preservemos y difundamos el Blues? 

Jason: Ese equilibrio es maravillosamente diferente para cada uno, de modo que cierto arte/música puede atraer a 

diferentes personas o de manera diferente a las mismas personas en diferentes momentos de nuestras vidas. Creo 

que depende de la canción. El Blues no necesita mi ayuda para sobrevivir, pero pide mi sinceridad, y espero que cada 

vez que toque me acerque cada vez más a esa forma de pureza. Estoy feliz de que me consideren en la misma frase, 

párrafo o libro junto con "Música Blues" y sé que con el tiempo los artistas que hacen música que realmente les 

importa a ellos siempre importarán a los demás. Así que trato de hacer mis deberes, pero sigo siendo yo mismo, sea 

lo que sea; "Blues, jazz, rock, funk, lo que sea..." 

 

¿Qué dirías que caracteriza la escena musical de Nuevo Orleans en comparación con otras escenas y circuitos 

locales de Estados Unidos? 

Jason: Yo diría que la música aquí es algo propio. Y no sólo como el jazz, el blues, el funk, la brass band o el zydeco de 

Nueva Orleans. Quiero decir, tenemos todo eso y simplemente enumerando todo eso, estoy pensando en 

muchísimos artistas, es increíble, pero todo tiene su propia vibra idiosincrásica de Nueva Orleans intrínseca a esta 

ciudad. Es realmente sorprendente... es lo que te quiero decir. Hay vecindarios que tienen sus propios ritmos 

callejeros/claves/etc., o lo que actualmente sea lo que tenga ese vecindario.  
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Es bastante única y tenemos más conciertos en vivo todos los días que cualquier otra ciudad del mundo, así que 

agrega eso. El ambiente también es bastante tolerante, no tan competitivo. Por supuesto, los cuates que crecieron 

allí son y deberían proteger la ciudad, sus conciertos y su cultura, y sabes que eso existe porque originalmente no soy 

de allí, pero lo respeto inmensamente. Es el lugar más grande de la Tierra. 

 

 
 

¿Qué amas y qué te impactó del sonido de la armónica? ¿Qué momento cambió más tu carrera? 

Jason: Me gustan todas las posibilidades microtonales y es un gran desafío incluso tocar jazz simple, por lo que 

también es divertido. Realmente llega y sorprende a la gente cuando se hace bien porque el listón para la mayoría de 

los oyentes es bastante bajo, ¡ja! Probablemente fue ver a James Cotton cuando tenía 13 años en Maine y luego 

escuchar a Big Walter tocar “Trouble in Mind” lo que me impactó seriamente. Después vinieron Little Walter, 

Butterfield, Al Wilson, George Smith, luego cuates modernos como Pat Ramsey (probablemente mi influencia más 

audible), luego cuates como Adam Gussow y mucho por Howard Levy. 

 

¿Cuáles son algunas de las lecciones más importantes que has aprendido de tus experiencias en la música y la vida? 

Jason: Solo sé tu mismo. Aprendí por las malas que mi carrera musical NO es lo que soy, un músico ni siquiera es lo 

que eres, es solo lo que haces. "¿Quién soy?": un hijo de Dios imperfecto pero amado y perdonado y esa experiencia 

constante tiene altibajos... bueno, eso es sobre lo que estoy tratando de cantar y tocar. También acostúmbrate a los 

fideos ramen y a don ‘No acepto cheques’. 
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¿Cuál es el impacto del blues (y de la música en general) en las implicaciones raciales, de derechos humanos y 

socioculturales? 

Jason: La música debe, hace y puede unir a la gente; aparte de decirte que se lo dejaré a los expertos en Facebook. 

 

¿Qué crees que es clave para una vida bien vivida? ¿Qué importancia tiene/tuvo el activismo en tu vida e 

inspiraciones? 

Jason: Supongo que una vida bien vivida es aquella que ayuda a los demás y tiene cierta cantidad de servicio a los 

demás y/o a Dios o a cualquier cosa que te haga querer ser un mejor tipo. No soy activista en absoluto por nada más 

que por lo que realmente SÉ... Personalmente he dejado de luchar. Entonces, si eres un niño queer con un problema 

de crack o heroína, o tienes curiosidad sobre cómo tocar algunas escalas o arpegios geniales sobre algunos cambios 

de acordes bastante fáciles, aquí estoy... ¡Llámame! 

 

¿Qué has aprendido sobre ti mismo del blues y qué significa el blues para ti? 

Jason: Lo que más he aprendido es a ser uno mismo. No intentes ser alguien o algo, no solo porque piensas o porque 

alguien te dijo que eso es el blues. El blues trata sobre honestidad, integridad, sinceridad, pérdida y redención de 

nuestros errores humanos. Ser "cool" no es lo que el blues significa para mí. Ser real lo es. 

 

¿Qué experiencias de tu vida te convierten en un buen músico de blues? ¿Cuál es la relación entre la música y la 

vida? 

Jason: Practica, escucha, vive la vida fuera de la música. El arte imita la vida, así que debes tener algo de verdadera 

mierda detrás de todo ese virtuosismo. Nadie TIENE que hacer todas las cosas estúpidas, autodestructivas, peligrosas 

e hirientes que yo he hecho para tocar esta música. Todos experimentamos pérdidas y lamentos, no necesitamos 

empeorar las cosas de lo que ya están para ser mejores artistas. Vayan a la escuela y no se droguen, chavos. 

 

¿Cómo describe el sonido y el progreso de Jason Ricci, qué caracteriza su filosofía musical? 

Jason: Creo que mi sonido se basa simplemente en tener una mente abierta a diferentes estilos de música y sonidos, 

y al mismo tiempo amar y reverenciar a los músicos de blues tradicionales que me precedieron sin adorar su trabajo 

por encima de sus filosofías. Mi filosofía musical es bastante simple. Escribo y toco cosas que creo que suenan bien y 

son funky para mí. Intento escribir SÓLO sobre lo que sé y sobre cosas de la vida real que significan algo para mí...  

 

Creo que la mayoría de las personas que han estado a mis shows como ellos por eso, no soy un gran vocalista, pero 

entiendo mi punto de vista porque la gente puede ver en mis ojos que no les estoy mintiendo y que, al final, hablo en 

serio de todo esto. ¡Eso es más importante que tocar la nota correcta, no es que no pueda trabajar en eso mucho 

mejor también! 

 

¿Por qué pensarías que la música blues sigue generando seguidores? 

Jason: En realidad no creo que sea así. Creo que los seguidores que existen están envejeciendo y disminuyendo leve 

pero constantemente. Lo siguiente que SÍ existe ES devoto, tienes razón, y creo que eso se debe a que a la gente le 

gusta la música de forma natural, encontró algo pequeño y algo escondido y está entusiasmada con eso, además 

muchos de los artistas son muy sociables, accesibles y dispuestos a pasar el rato con los fans y gente así también... 

 

¿Con qué personas que has conocido, has tenido las experiencias más importantes? ¿Cuál es el mejor consejo que 

te han dado? 

Jason: Conocer, vivir y tocar con Junior Kimbrough y RL Burnside, naturalmente, fueron experiencias difíciles.  
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Crecer con personas como Per Hanson (baterista de Ronnie Earl) y otros fueron muy influyentes, Dw Gill, Nicky 

Curran, Sean Costello, Billy Gibson, Pat Ramsey, Big Bad Smitty, Big Al and the Heavy Weights, Walter Trout, Nick 

Moss, Johnny Winter y otros más. Incluso los chicos locales cuando vivía en Florida como el "Famous Frank Ward" y 

gente como él (bueno, no hay nadie como Franky exactamente) significaban mucho para mí.  

 

Estas personas me criaron como a su hijo o crecí junto a ellos como hermanos. Esta música HA sido mi vida en 

muchos sentidos y su gente es increíblemente importante, incluso sagrada para mí. Es imposible escoger sólo unos 

pocos y contar un par de historias. Estaría aquí todo el día si lo intentara.  

 

El mejor consejo que recibí fue de un pianista en Boise Idaho llamado Judd, él solía cantar la mejor versión de "Do 

Nothing 'Till You Hear It From Me" y me dijo: "di lo que quieres decir pero piensa en lo que dices". Además, mi papá 

me dijo que nunca me pusiera ningún apodo estúpido y falso de blues como "Blind Lemon Lead Dick". Ese fue un 

buen consejo. Me dijo: "que recordara que yo era un Ricci, que era un tipo blanco y que era de Maine, y que no tiene 

nada de malo eso". 

 

¿Hay algún recuerdo de improvisaciones, tocadas, sesiones de estudio y conciertos que te gustaría compartir con 

nosotros? 

Jason: Hmmm, eligo uno, ¿eh? Aquí hay uno… OK, recuerdo que estaba grabando para Delta Groove Records en uno 

de los últimos álbumes de Mannish Boys. Rod Piazza estaba allí. Estaba sobrio otra vez, también gordo y me sentía 

muy incómodo. Estaba muy estresado tratando de conseguir un buen tono del amplificador y de obtener una buena 

toma. Rod estaba mirando y me estaba estresando porque crecí escuchando a ese tipo, solía llorar y emocionarme 

cuando escuchaba su música porque me gustaba mucho. Me estaba enojando un poco al verlo y todo porque estaba 

estresado.  

 

Luego, después de que llegó su turno, dije… está bien, ahora me sentaré en la ventana y te estresaré. Rod se conectó 

al primer amplificador que encontró. y en unos 10 segundos sonaba increíble, con pocos o ningún ajuste. Luego 

hicieron la canción, tenía 19 años, Jackie Payne la cantaba, Jimmy Bott estaba en la batería, Bill Stuve en el bajo, Mike 

Finnigan al piano y Kirk Fletcher en la guitarra, de cualquier manera, Rod hizo un solo al final de la melodía y ¡fue 

increíble! Un fraseo increíble, totalmente improvisado, increíble, me dejó atónito, luego, después de que terminó la 

canción, Rod le dijo al productor/ingeniero que hiciera una copia de seguridad de la canción, que volviera unos 17 

clics (en algún momento en medio de su solo).  

 

Pensé que tocaría alguna una nota o que iba a hacer algo. Lo que no le gustó, es que había escuchado una séptima 

nota en uno de los acordes de la guitarra en lugar de una novena (o tal vez al revés) y que no encajaba bien. Me 

sorprendió por completo lo experimentado, profesional y GRAN OYENTE que es Rod, incluso en medio de su propio 

solo, estaba escuchando todo eso que los demás estaban haciendo. Ese es un gran músico. No hace falta decir que lo 

último que le preocupaba a Rod era que lo estaba mirando por la estúpida ventana. Nada perturbaba a ese tipo. 

 

También es necesario mencionar brevemente, que grabar con Johnny Winter fue increíble. Conocerlo y hablar sobre 

drogas, vida, recuperación, Pat Ramsey, etc. fue una locura. Grabar con Nicky (Curran) antes de morir significó mucho 

para mí. Todas las excelentes conversaciones que tuve y mi amistad con Sean Costello (RIP) fueron y son muy 

importantes para mí y llevo a esas personas a todas partes conmigo todo el tiempo ya que afortunadamente todavía 

estoy aquí y no sé realmente por qué. Estar con Jimmy Lloyd Rea de Oregón y conocerlo todos estos años (más de 

veinte ahora) también ha sido genial, ha estado presente mucho y es muy sabio y hace música mala que no mucha 

gente conoce.  
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Estar de gira con Walter Trout por un breve tiempo fue genial, Walter es genial. Ojalá hubiera podido hacer más de 

eso. Ha estado en esto por un tiempo y realmente interpretaba una gran figura paterna para mí. Ojalá hubiéramos 

podido continuar con eso, pero por algunos tontos, las cosas se hicieron por negocio, y no con nosotros. 

 

 
 

¿Qué recuerdo de Junior Kimbrough, R.L. Burnside, Nick Curran y Johnny Winter te hace sonreír? 

Jason: Junior siempre sentado en una silla en el local de música, o en su auto afuera de la tienda de discos en Holly 

Springs, todo viejo y sabio. Siempre solía acercarme a él muy borracho y drogado con algún problema o cualquier 

cosa que estuviera teniendo a mis 20 años y él solo decía "J-bird enderázate" (buen consejo). A R.L. cantando la letra 

de Goin down South cuando decía "Preferiría estar muerto" y simplemente me miraba fijamente a los ojos y sonreía 

con esa maligna sonrisa malvada. Ese tipo fue increíble, me caia bien de verdad. 

 

Nick Curran abría la puerta de la camioneta mientras íbamos a unas 70 MPH por la autopista cuando tenía 16 o 17 

años porque tenía miedo de inhalar accidentalmente humo de marihuana. Tengo un millón de historias de Nick... Una 

vez HIZO un contrabajo con un cajón de una cómoda, un 2x4 y tres cuerdas de tendedero y tocó esa cochinada en un 

buen concierto de rockabilly tan bien como el bajista habitual que estaba enfermo.  
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¡Nick simplemente hizo un bajo, aceptó el concierto, apareció y lo tocó como si fuera lo suyo todos los días! ¡Ese 

chavo era EXTREMADAMENTE talentoso! ¡Él también trabajó muy duro! Lo extraño todos los días TODOS LOS DÍAS y 

mucho a Sean también. Eran demasiado jóvenes, lo que me pone triste y un poco culpable de seguir aquí después de 

todas las estupideces que he hecho. Simplemente conocer a Johnny Winter e intercambiar historias sobre Pat y todas 

las tonterías que he hecho fue genial. Johnny era telepático, veía a través de tus tonterías, no servía de nada mentir 

con ese tipo, él lo sabía, ¡fue una de las personas más increíbles que he conocido! 

 

¿Cuáles son las líneas que conectan el legado del blues con el soul y continúan con la música y la cultura rock y 

punk? 

Jason: Simplemente sinceridad, eso es todo lo que veo, mucha música comparte las mismas estructuras en cuanto a 

acordes, armonía, melodía y ritmo, pero ser honesto es el verdadero hilo conductor sin importar cuáles sean las 

diferencias teóricas. 

 

¿Qué te ha hecho reír últimamente y qué te ha emocionado de los circuitos musicales? 

Jason: Mi esposa Kaitlin Dibble siempre me hace reír, ¡es tremendamente divertida y también una muy buena 

cantante y compositora! Trabajar con ella recientemente ha sido muy divertido. Hablar con mi antiguo líder de 

banda, Big Al, de Big Al and the Heavyweights, después de colocar a uno de mis alumnos en su banda fue genial. 

¡Todas las formas en que Al me ayudó a aprender este negocio y cómo estar fuera del escenario han significado 

muchísimo! Ayudarlo a encontrar un nuevo chico para que aceptara el trabajo y poder desempeñar un papel en la 

transmisión de esta música de esa manera fue muy emocionante para mí. 

 

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

Jason: Extraño los días previos a Internet. La información era más importante para la gente entonces y era más difícil 

de conseguir, por lo que se respetaba más y se reservaba para aquellos que se dedicaban. Además, la gente no podía 

publicar críticas anónimas y de mala leche sin decir su nombre. Hay algunos tipos que fingen saber algo sobre música 

o sobre nuestros instrumentos que realmente no saben tocar, cuyos diminutos cerebros están en el camino de sus 

oídos y que hablan tonterías todo el día sobre artistas que realmente están trabajando. No sé si son celos o sus 

propias inseguridades, pero algunos de esos tipos necesitan que les den un puñetazo en la boca (Justin Headly 

también lo haría).  

 

Supongo que Internet es fantástico en muchos sentidos para la música, pero en otros aspectos lo odio. Espero que la 

música vuelva a tocar más instrumentos y algunos solos más de vez en cuando, aunque todavía me gusta mucho el 

pop. Me encanta Miley Cyrus, creo que es increíble. Simplemente todo tiene que seguir su curso y así será. No tengo 

ningún miedo en absoluto. Seguro que saldrá como se supone que debe ser. 

 

¿Sabes por qué el sonido de la armónica está relacionado con el blues? ¿Cuáles son los secretos de ello? 

Jason: Debido a que es barata y muchos de los primeros chicos eran muy pobres, también porque suena muy vocal, 

así que eso tiene sentido para mí. 

 

Hagamos un viaje en una máquina del tiempo,¿adónde y por qué te gustaría ir durante un día? 

Jason: Me gustaría regresar para cambiar muchas cosas malas que sucedieron y no cometer algunos de los errores 

que cometí, pero ¿quién diablos soy yo para decir que ahora lo sé hacer mejor? Las cosas simplemente tenían que 

suceder de esa manera. Que las cosas sean como son y eso no siempre es algo malo que estoy aprendiendo… Sería 

genial volver a los años 50 y ver y escuchar a Charlie Yard Bird Parker en algunos conciertos, ¡¡¡me encantaría!!!  
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Alligator Records presenta 
 

 

Kingfish – Live in London 
José Luis García Fernández 

 

 
 

"Christone 'Kingfish' Ingram ya ha dejado su huella  
como uno de los mejores y, sin duda, más emocionantes  

guitarristas de blues en el mundo". 
Guitar Worldx 

 

Capítulo 17: Christone “Kingfish” Ingram – Live in London (Alligator Records – 2023)  

Grabado frente a una entusiasta multitud en The Garage, ubicado en la capital inglesa, este lanzamiento es un 

testimonio candente de la emocionante experiencia que es escuchar y ver en vivo a Kingfish. Christone tiene un 

control magistral, ya sea tocando riffs espectaculares con fusión de rock o seleccionando las notas más blueseras que 

te transportan al rincón más alejado del cielo. Con 16 canciones y 109 minutos de duración, es una descarga total de 

magia y blues. La lista de canciones es el espectáculo soñado por muchos de los fanáticos, que incluye sus éxitos: 

“Outside of This Town”, “662”, “Another Life Goes By”; y una nueva canción no grabada previamente, "Midnight 

Heat". 

 

Lista completa: 01. She Calls Me Kingfish; 02. Fresh Out; 03. Another Life Goes By; 04. Empty Promises; 05. Hard 

Times; 06. Mississippi Night; 07. Been Here Before; 08. Something in the Dirt; 09. Already Gone; 10. Listen; 11. Rock & 

Roll; 12. Not Gonna Lie; 13. Midnight Heat; 14. Outside of This Town (Live); 15.  662; 16. Long Distance Woman (Intro); 

17. Long Distance Woman. Músicos: Christone “Kingfish” Ingram: guitarra y voz; Christopher Black: batería; Paul 

Rogers: bajo; y Deshawn “D-Vibes” Alexander: piano, órgano Hammond B3 y clavinete. 

 

Christone “Kingfish” Ingram – Live in London - Spotify 

https://open.spotify.com/intl-es/album/3Lqzd6AFTfeVybMiBbBDse?si=RCAlV_1ZRamgUh7EKvInLg
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MAC Radio Promo comparte 
 

Otras cuatro novedades más 
 

José Luis García Fernández 
 

 
 

 

Para este mes de noviembre tenemos cuatro interesantes álbumes que Michelle Castiglia de MAC Radio Promo nos 

ha compartido, entre otros… Tommy Lee Cook & The Buckingham Blues Band – Tommy Lee’s Jonesin’, EG Kight - 

Sticks & Strings, Jason Ricci & The Bad Kind - Behind The Veil, Blackburn Brothers - SoulFunkn'BLUES . 

 

Tommy Lee Cook & The Buckingham Blues Band – Tommy Lee’s Jonesin’ (2023) 

Tommy Lee Cook está lleno de sorpresas. Es músico, autor, estudia historia, cría mulas. Es un chico sencillo que se 

enfrenta cara a cara con la palabra nerd en la ciudad de Nueva York. Un hombre amante de las mulas que escribe 

novelas y canciones, amante de la ‘soul food’.  

 

Si Tommy Lee Cook no existiera, sería un escritor afortunado el que hubiera ideado semejante personaje complicado 

y atractivo. Pero existe, para deleite de los amantes de la música y los buscadores de camaradería en el Cook's 

Buckingham Blues Bar, donde se le puede encontrar cuando no está compitiendo en torneos internacionales de 

crucigramas o grabando. 

 

Tommy Lee’s Jonesin’, es el álbum más reciente publicado por Lee que incluye doce pistas, que resultan una nueva y 

emocionante colección de canciones producidas por el artista. Con casi una hora de música fresca grabada en el 

Downtown Estudios Buckingham, en Ft Myers, Florida. Lista de canciones: 01. Birds and Bees; 02. Gimmy My Money 

Mista; 03. Turpentino; 04. Let It Rain; 05. Souleater; 06. Satisfied; 07. Tommy Lee’s Jonesin’; 08. Funky Shoes; 09. 

Dancing With My Baby; 10. Consequences; 11. Working Musician; 12. The Boys From Buckingham. 
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La mayoría de estas piezas son de su propia autoría en colaboración con otros músicos. Está acompañado por The 

Buckingham Blues Band, una formación de siete músicos: Tommy Lee Cook: voz y guitarra; Rex Bongo: guitarra y 

coros; Harry Cassano: teclados y coros; Scott Kamener: guitarra; Arne England: guitarra slide; T Bone Fonk: batería y 

coros; Andrei Koribanics: batería. Invitados especiales: Bobby Capps: piano; Rick Rourke: saxofón; y Justin Richey: 

guitarra slide. 

 

Tommy Lee Cook & The Buckingham Blues Band – Tommy Lee’s Jonesin’ - Spotify 

 

Calificación: 8.5 Bueno 

 

EG Kight - Sticks & Strings (Blue South Records – 2023) 

Eg Kight es una veterana de la carretera, ha llevado su variado menú musical a los fanáticos de todo Estados Unidos y 

Europa, encabezando clubes, teatros y festivales. Considerada durante mucho tiempo una de las pocas verdaderas 

vocalistas de blues, con su propia mezcla de música americana, rock sureño, blues, pop, jazz, gospel y funk, está 

ayudando a dar forma al blues contemporáneo. Con su rica voz y un dominio de la guitarra que la mantiene a la altura 

de cualquier otro intérprete, Kight fascina al público de todas las edades. Y la empresa Taylor Guitars se enorgullece 

de proporcionarle las herramientas para que ejerza su oficio. 

 

EG tiene 18 nominaciones de la industria musical en su haber en sus 25 años en el blues, incluidos algunos para las 

categorías: Canción del año, Álbum del año y Artista femenina. En un panorama musical en constante cambio, Kight 

continúa ayudando a darle forma al blues contemporáneo con su rica voz, canciones bien elaboradas, genuino 

encanto sureño y un espíritu irresistible. 

 
Su más reciente material discográfico, Sticks & Strings, presenta al EG Kight Trio, en un entorno acústico sencillo. EG y 

sus “muchachos”, como ella los llama cariñosamente: Gary Porter y Ken Wynn, ofrecen una amplia variedad de 

música blues/roots con estas canciones, nueve de los cuales fueron escritas o coescritas por Kight: 01. Talk To Me; 02. 

If You Have No Reservations; 03. Come And Go Blues; 04. Already Gone; 05. All Things Considered; 06. God, Goats 

And Guitars; 07. My Baby’s Hidin’ Something; 08. Two Sides To Every Story; 09. Changes Coming Down; 10. I Won’t 

Ever Give Up. 

 

El CD incluye una versión, “Come and Go Blues” de Gregg Allman. Además, desde la resignación por una relación 

fallida en "All Things Considered" a la historia divertida y arraigada de lo que la ayudó a superar los tiempos difíciles 

en "God, Goats and Guitars" (con la mamá de Kight en los coros), hasta las vívidas imágenes pintadas con la letra de 

"Changes Coming Down”, hasta el himno de cierre “I Won't Ever Give Up”, este es un disco que trata sobre las 

relaciones: las buenas, las malas y las feas.  

Calificación: 9.0 Muy Bueno 

 

EG Kight - Sticks & Strings - Spotify 

 

Jason Ricci & The Bad Kind - Behind The Veil (Gulf Coast Records – 2023) 

Jason Ricci, nacido en Portland, Maine, es un cantante y armonicista galardonado. En su juventud, su madre lo llevó a 

muchos espectáculos de blues durante su adolescencia para presenciar las actuaciones de James Cotton, Charlie 

Musselwhite, Eddie Clearwater, Rod Piazza, Buckwheat Zydeco y Marcia Ball. Después de estudiar con músicos de 

blues y armomicistas locales de Nueva Inglaterra, Jason se mudó al oeste, a Idaho, para asistir a la Universidad. En 

Boise, encontró la tutoría del propietario del club de blues e intérprete de Hammond B3, Ken Harris. 

https://open.spotify.com/intl-es/album/2g6Zl6uFroglXIn2YOXdZv?si=xFOE4te1QbmXCU6LMhQVcA
https://open.spotify.com/intl-es/album/0kKs8TJ37GzzJKkP8UGTzE?si=Ik6sO9g2T8GSXZ8Jsxu3cw


Número 150 | noviembre 2023                   CULTURA BLUES. LA REVISTA ELECTRÓNICA Página | 17 

 

 

 

Su más reciente disco, Behind the Veil, fue producido por él y Tony Daigle, y grabado en el Dockside Studio, en 

Maurice, Louisiana. La banda que lo acompaña en esta aventura, The Bad Kind son… Jason Ricci: armónica diatónica y 

cromática, voz y coros; la esposa de Ricci, Kaitlin Dibble: voz y coros; Brent Johnson: guitarra y coros; Jack Joshua: 

contrabajo, bajo eléctrico, voz y coros; y John Perkins: batería y coros. Los invitados especiales incluyen a Joe Krown: 

piano y órgano Hammond B3 (2, 8, 12); Joanna Connor, compañera de agencia de Gulf Coast, guitarra (10) y Lauren 

Mitchell: coros. 

 

Lista de canciones: 01. Casco Bay; 02. 5 -10 -15; 03. Baked Potato; 04. Cirque du Soleil; 05. Wrong Kind of Easy / 

Nobody But You; 06. Ain’t She Fine; 07. St. James Infirmary; 08. Why Don’t We Sleep On It; 09. Terrors Of Nightlife; 

10. No Way; 11. Shipwreck; 12. Hipp Hug-Her.  

 

Jason Ricci comenta de cada uno de los sencillos publicados de este material discográfico lo siguiente… “5-10-15” - 

“Esta fue en realidad la canción que me hizo querer grabar este CD. La cantante Kaitlin Dibble ha estado cantando 

este tema durante algunos años, y las ruedas de mi mente comenzaron a girar sobre cómo capturarlo de la forma en 

que había escuchado tantas melodías en el programa WWOZ de Bob Murret. Me encanta el sentimiento R&B de 

Nueva Orleans y realmente creo que lo capturamos aquí gracias a Tony Daigle, Kid Andersen y la banda, por supuesto. 

La única razón por la que grabamos este CD en vivo en una habitación se centró en este número”. 

 

“St James Infirmary” - “Este viejo estándar es casi el ‘Mustang Sally’ de la música de Nueva Orleans, así que si no 

pensara que tenemos algo realmente especial aquí, nunca lo habría tocado en vivo, y mucho menos lo hubiera 

incluido en este disco”. “Why Don’t We Sleep On It” - “Kate y yo estábamos teniendo una rara discusión y la banda 

necesitaba más música. Así que me senté a escribir una canción sobre lo mejor que estaría sin ella y luego seguí 

escuchando su voz o la mía diciéndome la verdad o su versión... Así que escribí nuestras dos partes; a ella le gustó. Nos 

reconciliamos e hicimos este divertido dueto”.  

 

Calificación: 8.5 Bueno 

 

Jason Ricci & The Bad Kind - Behind The Veil – Spotify 
 
 

Blackburn Brothers - SoulFunkn'BLUES (Electro-Fi Records – 2023) 

El Blues que crean los nominados al Premio Juno, los Blackburn Brothers, es parte de su herencia, un legado que 

comenzó con Elias Earls, un esclavo nacido en Kentucky en 1792 que escapó de sus propietarios, y encontró la 

libertad en Canadá. 

 

Una singularidad obvia que identifica y distingue a la banda es que Blackburn Brothers, es una banda de hermanos 

literalmente. Duane: voz y teclados; Brooke: guitarra y coros; Cory: percusiones y coros; Robert: guitarra y coros; y 

Nathan: bajo. Todos comparten el apellido Blackburn; un nombre que se ha vuelto verdaderamente conectado con la 

historia de la música de Toronto.  

 

Musicalmente, el nombre de Blackburn ha quedado grabado para siempre por Bobby Dean Blackburn, un artista de 

R&B que adquirió un estatus legendario en la escena musical de Toronto, actuando en el circuito de la ciudad durante 

más de 30 años. La música de los hermanos Blackburn es auténtica y siempre deja un mensaje de de historia, 

libertad, legado, familia, unidad y amor. 

 

https://open.spotify.com/intl-es/album/75BKdTQdeQo74bEyqsEFS8?si=zjOMo7aWRFK0YM4cwvGmjQ
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Escuchar su nuevo disco: SoulFunkn'BLUES, le hará pasar un grato momento con su blues pesado y lleno de soul, 

blues funky bailable y profundo, blues basado en grooves. Al mismo tiempor, escuchando las letras, que tratan 

generalmente de historias de canadienses de color. El álbum es, sin duda, un homenaje a todos los pioneros y 

ancestros de tribus olvidadas que enseñaron a los Blackburn Brothers, la importancia de su historia, del blues, soul, 

groove, ritmo y vida. Es un homenaje a los 231 años de la música de raíces y blues de Canadá. 

 

Lista de canciones: 01. Bobby’s Blues; 02. She’s A Heartbreaker; 03. Let The Devil Play; 04. Soul Brother; 05. Won’t 

You Let Me Go; 06. Sister Rosa; 07. Why Do I Do (What I Do); 08. Be My Wife; 09. Freedom Train; 10. Little Sister; 11. I 

Don’t Ever Want To Be Alone. 

 

Calificación: 8.0 Bueno 

 
Blackburn Brothers - SoulFunkn'BLUES - Spotify 

 
 
 

 
 
 
 

 
 

 

 
 
 
 

 

https://open.spotify.com/intl-es/album/0iJzMU8QvwEKZk6JaN5YfI?si=KmeMh-1aQA2pobwT_OfvhQ
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De Frank Roszak Promotions 

Dos proyectos en revisión 
 

José Luis García Fernández 
 

 
 
 
Dos proyectos en revisión: Eric Heideman - Third Degree Gravity; y Until The Sun - Enchantment 

 

Eric Heideman - Third Degree Gravity (2023) 

Eric Heideman es un joven músico de blues de 24 años de Salt Lake City. Se graduó en la Universidad de Utah con una 

Licenciatura en ‘Interpretación de Guitarra de Jazz’, donde estudió y tocó con el artista nominado al Grammy, Kris 

Johnson.  

 

Recientemente, ha publicado el disco: Third Degree Gravity, que fue grabado por un extraordinario equipo de 

nominados al Grammy, ganadores del Blues Music Award y del International Blues Challenge; los productores, Victor 

Wainwright y JW-Jones, junto con el ingeniero Dave Gross, quienes llevaron sus talentos a los Fat Rabbit Studios en 

Nueva Jersey. 

 

El mismo Eric ha comentado: "Este es el disco más apasionante y de mayor calidad que he hecho, realizado justo en el 

estudio donde artistas como Bob Margolin, Seth Walker, Debbie Davies, Candye Kane, Bruce Katz, Victor Wainwright, 

Tony Holiday y David Maxwell han grabado”. El coproductor JW-Jones dijo: "Victor Wainwright y yo realmente 

sacamos lo mejor de las habilidades de Eric, ¡y este es un álbum realmente genial!" 

 

Parte del material se centraliza en la desesperación, el aislamiento y la incertidumbre que muchos sintieron durante 

la pandemia de COVID-19, mientras que otras canciones lo hacen en relación a la sanación, la esperanza y la alegría. 

El álbum en general, es una mezcla de blues clásico, soul, funk y americana.  
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Lista de canciones: 01. I Didn’t Do It (Victor Wainwright); 02. Money Man; 03. You’re Pushin’ Me (JW-Jones); 04. 

Where Has the Love Gone; 05. Howlin’ Wind; 06. Never Felt This Way Before; 07. News; 08. Say You Mean It Baby; 09. 

Leavin’ Today; 10. Turn Out Fine. 

 

Músicos participantes en la grabación… Eric Heideman: voz y guitarra; Victor Wainwright: teclados(1-9), voz (1, 2); 

Michael Bram: batería; Matt Raymond: bajo; JW-Jones: guitarra (3), coros (2, 3); Dave Gross: órgano (2, 4, 8, 9, 10), 

percusiones (5, 10). 

 

Calificación: 8.5 Bueno 

Eric Heideman - Third Degree Gravity - Spotify 

 

Until The Sun - Enchantment 

Until the Sun es una banda de rock blues que se formó en 2017. Su música incluye y, a menudo, fusiona elementos de 

blues, rock alternativo, psicodelia al estilo Pink-Floyd y jazz. Pronto la agrupación comenzó a tocar en espectáculos 

nacionales, abrió para artistas famosos de blues y rock, y tocó en lugares de renombre mundial.  

 

La banda incluye a Brandon Teskey en la guitarra principal; Alyssa Swartz en la voz; Chris Tex a la batería; David 

Raymer en el bajo; y Michael Young en los teclados. Lanzaron su primer álbum, 'Blackheart', en 2019 y terminaron su 

segundo álbum 'Drowning in Blue' en 2021. Luego, en 2022, publicaron un álbum en vivo que consta principalmente 

de material nuevo, titulado ‘A Night at the Rhythm Room’.  

 

En este 2023, recientemente publicaron su más reciente álbum de blues rock psicodélico, 'Enchantment'. Todos los 

miembros de la banda pusieron sus corazones y almas en esforzarse por alcanzar niveles antes inalcanzados de 

musicalidad, composición, tono, interpretación, hasta llegar a nuevos niveles de profesionalismo que están en pleno 

desarrollo. 

 

Lista de canciones: 01. Enchantment Pt. 1; 02. Your Well; 03. All Over Again; 04. Dancing on the Floor; 05. Broken 

Masterpiece; 06. Dragon Below; 07. Death in Disguise; 08. Enchantment Pt. 2; 09. Hound Dog; 10. Animal Within; 11.  

Seek the Sunshine; 12. Groovin; 13. Space for Leaving; 14. Ghost in the Prayer.  

 

Calificación: 8.5 Bueno 

 

Until The Sun – Enchantment - Spotify 

 

 

https://open.spotify.com/intl-es/album/1FSnpZlmln0IYsphFIkRsa?si=laU3GXioRwSpnTgIQ3UUqQ
https://open.spotify.com/intl-es/album/4bixmMwxe7NjS8gFIK5Gc1?si=XUNbtWyWQPaAcPaPzNSRHw
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De Blind Raccoon 
 

4 más… con más 
 

José Luis García Fernández 
 

 
 

 
Tenemos en el albor del fin de año, cuatro estupendos álbumes que Betsie Brown de Blind Raccoon nos ha enviado, 

entre otros… Tom Hambridge - Blu Ja Vu, Tom Buenger - Blues From Caucasia, Johnny Rawls - Walking Heart Attack,  

y Teresa James & The Rhythm Tramps - Rose-Colored Glasses Vol. 2. 

 

 

Tom Hambridge - Blu Ja Vu (Quarto Valley Records - 2023) 

Tom Hambridge se presenta habitualmente, nada más y nada menos, que con amigos como: Buddy Guy, Joe 

Bonamassa y Christone “Kingfish” Ingram para interpretar sus canciones creadas a lo largo de los años. Cuando se 

tiene una carrera musical como cantante y baterista que incluye escribir más de 1,000 canciones, producir 100 

álbumes y trabajar con artistas, desde Chuck Berry y Bo Diddley hasta Buddy Guy, te vienen a la mente dos cosas. 

Debes tener un talento excepcional. Debes ser Tom Hambridge. 

 

Hambridge es el talento vertiginoso cuatro veces ganador del Grammy, entre muchos otros proyectos, de tres de los 

álbumes más aclamados por la crítica de la leyenda del blues: Buddy Guy: Living Proof (2011), Born To Play Guitar 

(2016), The Blues Is Alive And Well ( 2018), Good To Be (2022) de Keb Mo y por su trabajo en los álbumes 662 (2022) 

y Kingfish (2020) de la nueva estrella del blues Christone “Kingfish” Ingram. Ha sido un creador y productor musical 

tan prodigioso que Guy dice de él: “Alguien así sólo aparece una vez en la vida. Yo lo llamo el Willie Dixon blanco”. 

Pero de vez en cuando, Hambridge se toma un tiempo para hacer un álbum sólo para él. Su más reciente es Blu Ja Vu, 

es el primero desde The NOLA Sessions de 2018, un brillante tributo a la música de Nueva Orleans. 
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El disco es una mirada retrospectiva a algunas de las canciones que Hambridge ha escrito o coescrito (generalmente 

con Richard Fleming) y producido para sus amigos musicales. Algunos de ellos le devuelven el favor aquí, por lo que 

es un déjà vu de blues: 01. Ain’t It Just Like Love (Buddy Guy); 02. That’s My Home (Joe Bonamassa); 03. Wear You 

Out; 04. Blues Don’t Care (Christone ‘Kingfish’ Ingram); 05. Sick With Love (Rob McNelly); 06. Automatic; 07. 

Symptoms of Love; 08. Brother John Boogie (James Cotton); 09. Get Out Of Town; 10. Smarter Than I Was (Josh 

Smith); 11. Johnny Winter; 12. Meet Me In Chicago (Rob McNelly); 13. End Of The Line. 

 

Hambridge comienza esta colección de temas con uno de sus socios más famosos, Buddy Guy, presentando un dueto 

vocal en el estridente y duro tema, Ain't It Just Like Love, que contiene una divertida pausa de piano de honky-tonk de 

Kevin McKendree, seguida de un feroz y explosivo solo de guitarra. Joe Bonamassa se une a continuación en That’s 

My Home, agregando su poderosa voz y un trabajo de guitarra muy funesto detrás de un estribillo inquietante. Wear 

You Out, coescrita con Gary Nicholson, es un testimonio de una Stratocaster del 54, una Eldorado de setenta y tantos, 

y una mujer que “no podía estar satisfecha”, por lo que “no voy a frenar hasta que te haya agotado". 

 

Blues Don't Care llega con Christone “Kingfish” Ingram a la guitarra y voz para dictar una conferencia de blues sobre lo 

poco que le importas al blues “Intentas correr, pero no hay escapatoria, eres el dedo medio en la mano del destino”. 

Rob McNelley añade febriles licks de guitarra para expresar los escalofríos de Sick With Love, luego Automatic se 

conduce con fuerza con un lirismo autoerótico: “Tengo un T-Bird Ford, 1965, V8 de 4 cilindros, me gustaría llevarte, es 

automático”. Symptoms of Love es otro trabajo solista de Hambridge, que combina muy bien con el diagnóstico 

musical de la pieza anterior… Sick With Love. 

 

Brother John Boogie es un emocionante boogie-woogie instrumental, en el que aparece la leyenda de la armónica, 

James Cotton al frente de la banda y que termina con un grito de alegría. Get Out Of Town es un bullicioso roadhouse 

lleno de buen piano. Josh Smith proporciona tensión con una guitarra etérea detrás de la nueva conciencia que se 

encuentra en el tema, Smarter Than I Was: “Ella llevó mi alma a un lado más oscuro, pero a medio camino me volví 

sabio”. Johnny Winter es una canción de protesta de blues-rock que plantea una pregunta muy real: “¿Cómo es que 

Johnny Winter no está en el Salón de la Fama?”, refiriéndose al Salón de la Fama del Rock & Roll.  

 

Meet Me In Chicago está coescrita por Robert Randolph y nuevamente presenta la guitarra furiosa y afilada de Rob 

McNelley, empapado en el deseo de volver al dulce hogar en Chicago. El cierre del álbum, es muy apropiado, End Of 

The Line, resulta ser un pequeño blues elocuentemente expresado, ofrecido suavemente para nuestra consideración 

reflexiva: “Muchos de mis amigos se han ido, tal vez mi tiempo no sea largo, pero prometo que hasta el final; hasta el 

día que muera, mantendré vivo el blues. Aunque a veces sienta que ya estoy al final del camino”. Lo que si es claro, es 

uqe este disco demuestra algo… que se puede contar con Tom Hambridge para crear buena música... una vez... y otra 

vez... y otra vez. 

 

Calificación: 9.5 Excelente 

 

 Tom Hambridge - Blu Ja Vu - Spotify 

 

Tom Buenger - Blues From Caucasia (2023) 

Después de más de una década en el ejército de Estados Unidos y de casi otra década en distintas empresas 

estadounidenses, Tom Buenger surgió trayendo consigo un enfoque renovado en la interpretación vocal, la 

musicalidad y la simplicidad de regreso al blues, el gospel, las raíces y la música estadounidense.  

 

https://open.spotify.com/intl-es/album/4aQANGh4XqSCKkBMVqRq7V?si=aT58f1vcSSajbhDAAEleCA
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Desde oscuros bares de Texas, salas de música del sur, bodegas de California y cervecerías del noroeste del Pacífico, 

Tom Buenger se inspira en artistas como Ray Charles, Earth Wind & Fire, Howlin’ Wolf, Eric Bibb, Amos Lee y más. Se 

aferra firmemente al blues y al mismo tiempo rinde homenaje a las raíces del gospel estadounidense. En 2021, Tom 

lanzó su álbum debut, Suburban Gospel, participando en la guitarra acústica, bajo, armónica y voz, acompañado por 

los galardonados guitarristas Teresa Russell y el mexicano Rafael Tranquilino, quienes trabajaron de manera 

espectacular.  

 

El lanzamiento de este su segundo álbum, Blues From Caucasia, contiene diez nuevos originales y un cover, que 

reflejan su amor por el rock, el soul, el blues, las raíces y el gospel:  01. Above the Sun; 02. Start a Fire; 03. That Ain't 

Right; 04. What You Gonna Do; 05. Mean Things; 06. Get With Me; 07. Don't Stop; 08. Feel Alright; 09. Fight No More; 

10. Talk To Me; 11. Soul of a Man. A Buenger se unen una vez más los galardonados guitarristas Teresa Russell de Los 

Ángeles y Rafael Tranquilino de la Ciudad de México, así como sus amigos del Pacífico Noroeste, el guitarrista Chris 

Eger, Richard Williams en el bajo y el baterista Cyrus Zerbe. 

 

El tema de apertura Above The Sun, es un alegre shuffle blues, que invita a seguir escuchando. La dramática canción 

de amor Start A Fire, mezcla voces neo soul con una armónica bluesera y una guitarra muy destacada. Un blues de 

desesperación llamado That Ain’t Right, hace alarde de algunos tambores que se hacen muy notables, más una 

armónica caliente y la voz gruñona de Buenger interpretando de manera convincente el papel de un hombre que hizo 

un mal. En What You Gonna Do se muestra una deliciosa pieza country semiacústica con la guitarra slide al frente. 

Mean Things, es un título engañoso para un atrevido y tranquilo blues acústico con dulces toques de guitarra sobre 

un hombre que intenta “hacer lo correcto” mientras lucha contra sus demonios internos. 

 

Buenger y compañía interpretan una buena melodía country en Get With Me, mientras Tom intenta venderse a un 

posible interés amoroso. La pieza vocal, Don’t Stop, es similar a un número de los Blind Boys of Alabama con su 

mensaje de esperanza e inspiración entregado con capas de armonías relajantes. La balada ultrasuave Feel Alright, es 

una poderosa pieza acústica de R&B moderno con un alto valor de producción. Fight No More, muestra más de las 

habilidades vocales de Buenger mientras utiliza respaldos de armonía en la pista con un acompañamiento de guitarra 

simple y colores de armónica de una manera fresca y creativa. Un Piedmont Blues, Talk To Me, resulta ser una dulce 

pista acústica en solitario que mezcla el estilo tradicional con la energía moderna. Soul Of A Man, grabada por 

primera vez en 1930 por Blind Willie Johnson, se transforma en un himno altísimo de testimonio personal y alabanza 

por una bendición edificante. 

 

Calificación: 8.5 Bueno 

 

 Tom Buenger - Blues From Caucasia - Spotify 

 

Johnny Rawls - Walking Heart Attack (Catfood Records – 2023) 

Johnny Rawls es una leyenda del soul blues. Con una carrera que abarca más de 50 años, en la que lo ha hecho todo. 

Es un artista, productor musical y compositor reconocido internacionalmente, que realiza numerosas giras por 

América del Norte y el extranjero. Los Blues Music Awards, Blues Blast Awards, Living Blues Awards y W. C. Handy 

Awards han reconocido a Johnny con múltiples premios y nominaciones, generalmente, en las categorías: Álbum de 

Soul Blues del año y Artista de Soul Blues del año. Catfood Records, ha publicado su nuevo álbum, Walking Heart 

Attack, que fue grabado en Sonic Ranch en Tornillo, Texas, y mezclado por el ganador del Grammy, Jim Gaines en el 

Bessie Blue Studio en Stantonville, Tennessee.  

 

https://open.spotify.com/intl-es/album/44Jj0Hh8AhpWWDGpAYkpwf?si=pQSRyrOhRpOch2BpqglXjw
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Las diez pistas de Walking Heart Attack, incluyen una serie de canciones originales escritas por Johnny Rawls, del 

director del sello discográfico Bob Trenchard, o coescritas por los dos, así como otra canción, "Heal Me", escrita por 

su compañero del sello Catfood Records, Derrick Procell: 01. Walking Heart Attack; 02. Trying To Live My Life Without 

You; 03. Free; 04. Tell Me the Truth; 05. Born All Over; 06. Heal Me; 07. One More Sin; 08. Lies; 09. Hungry Heart; 10. 

Mississippi Dreams. 

 

Continuando con su tradición de grabar una canción en cada álbum asociada con el legendario O.V. Wright (quién fue 

su ex guitarrista y director de banda), Rawls repite el clásico de Wright, "Born All Over"; y también hace su magia en 

una canción previamente grabada por otro grande de la música soul, Otis Clay, con una versión poderosa de “Trying 

To Live My Life Without You”. Antes del prematuro fallecimiento de Clay, Johnny y Otis grabaron un álbum juntos: 

Soul Brothers, publicado en 2014. El comodín en la baraja aquí es la emocionante lectura que hace Johnny del clásico 

de Bruce Springsteen, "Hungry Heart", canción que nos transporta desde la costa de New Jersey hasta el sur 

profundo. 

 

Calificación: 8.0 Bueno 

 

Johnny Rawls - Walking Heart Attack – Spotify 

 

Teresa James & The Rhythm Tramps - Rose-Colored Glasses Vol. 2 (Blue Heart Records – 2023) 

Esas gafas de color rosa que Teresa James luce en la portada del álbum de su más reciente lanzamiento, Rose-Colored 

Glasses Vol. 2, son mucho más que un simple título y un accesorio inteligente. Representan la continuación de una 

visión que comenzó hace casi exactamente dos años, cuando James y sus camaradas musicales Rhythm Tramps, 

liderados por su cálida y emotiva voz, lanzaron Rose-Colored Glasses Vol. 1, encontrando las alegrías del amor y la 

vida a través de la lente de su perspectiva musical color de rosa.  

 

Además de recibir dos medallas de plata de los Global Music Awards y una nominación al Premio Libera al Mejor 

Disco de Blues, James también recibió su segunda nominación al Blues Music Award (Artista Femenina de Blues 

Contemporáneo) tras el lanzamiento del Vol 1. 

 

Dado que esos cristales rebosaban de esa visión, los ingredientes vuelven a estar en su lugar para el vol. 2, otra 

docena de canciones expresivas hechas a mano por el productor/bajista/compositor/esposo Terry Wilson junto con 

James y acariciadas por su voz melosa que trata cada canción como un rescate emocional. Wilson señala: "Muchas 

veces pensé que había terminado con una melodía y luego Teresa entraba, la escuchaba y me enseñaba cómo debía 

hacerse, especialmente melódica y dinámicamente". 

 

Lista de canciones: 01. I'd Do it For You; 02. Better Angels; 03. Lean On Love; 04. The Idea of You; 05. That's What I'm 

Talking About; 06. I Don't Need Another Reason to Fall in Love; 07. Flip Flop; 08. The Heart Wants What it Wants; 09. 

Ain't Nothing for Certain; 10. Just Don't Think About It; 11. Brand New Flame; 12. Second Chances. 

 

The Tramps y algunos amigos se presentan aquí como siempre, lo que le permite a James combinar sus raíces de 

Texas con su entorno actual de Los Ángeles, como un alma fresca, vibrante y campestre del sur de California. La 

expresiva voz de James es suave y sensual, con solo un toque de determinación romántica, y siempre en sintonía con 

su mensaje. La cereza del pastel para el proyecto fue un viaje a Malmsbury, Inglaterra, donde James y Wilson 

tuvieron la oportunidad de visitar y aprender de su amigo, el productor e ingeniero ganador del Grammy, John 

Porter, mientras él completaba la mezcla y masterización del álbum. 

https://open.spotify.com/intl-es/album/6CsbQXtVSG4TIa0mDDt0Sb?si=Cg-7IkykR0epus-X52K7jA
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Esta aventura comienza con la promesa del sensual tema abridor, I'd Do it For You, "Me ocuparía de tus facturas, te 

daría tus pastillas, curaría tus males...". Better Angels es una búsqueda sencilla de los mejores ángeles con algunos 

matices de honky tonk del mago del teclado Kevin McKendree. Lean On Love es un consejo contundente y firme 

sobre el apoyo emocional disponible cuando se inclina en la dirección adecuada: hacia el amor, por supuesto. The 

Idea Of You es una balada suavemente emotiva que pone énfasis en el inquietante giro vocal de James. 

 

That's What I'm Talking About es un tema de suave swing con una hermosa guitarra seguida de un sensual solo de sax 

de Paulie Cerra. I Don’t Need Another Reason To Fall In Love cobra vida con un toque de R&B que lleva a James hacia 

su hombre. Teresa recibe el crédito de coautora en Flip Flop, que contiene un ingenioso juego de palabras que resalta 

el dilema de un amor. The Heart Wants What It Wants es una joya lírica elocuente en la que Wilson combina 

teclados, guitarra y bajo detrás de un giro vocal emocionante. 

 

Ain't Nothing For Sure es otra canción con el nombre y estilo de Teresa, resalta la voluntad de sobrevivir: “No hay 

nada seguro en el mundo en el que vivimos, nunca te rindas, nunca te rindas….". Just Don’t Think About It es una oda 

alegre al dolor. Brand New Flame sirve como una invitación ardiente: “No busco una aventura de una sola noche, y no 

quiero ir y venir… Si estás buscando una llama nueva, bueno, yo soy una mujer ardiente…”. Una optimista Second 

Chances, transita con la promesa de un optimismo color de rosa: “Creo en las segundas oportunidades, creo en el 

amor a primera vista, creo en el verdadero romance…”. De hecho, esa es la promesa de esta brillante sesión de Teresa 

James & the Rhythm Tramps, creada con calidez, pasión y genio musical. Esas gafas de color rosa parecen funcionar 

bien. 

 

Calificación: 9.0 Muy Bueno 

 

Teresa James & The Rhythm Tramps - Rose-Colored Glasses Vol. 2 – Spotify 

 

 

 

 

 
 

https://open.spotify.com/intl-es/album/5Weh5iMhkTWYQfkXuulhWT?si=yZ419tBGSWOzDx6ubO4wRQ
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 De Colección  
Stefan Hillesheim – When I’m Gone  

José Luis García Fernández 

 

 
 
 

Stefan Hillesheim – When I’m Gone (2023)  

Stefan Hillesheim nació el 17 de enero de 1987 en Koblenz, Alemania, es mejor conocido por su forma de tocar la 

guitarra en los estilos fingerstyle y con el slide. También es digno de distinguir su voz emotiva y sus habilidades para 

escribir canciones. Stefan estudió guitarra clásica en Alemania con Hubert Käppel, uno de los guitarristas y profesores 

clásicos más influyentes de su tiempo. Se mudó a Los Ángeles, California a los 27 años para asistir al Musicians 

Institute (GIT), donde fue galardonado en 2015 como "Estudiante con mayor progreso". Poco después comenzó a 

tocar en reconocidas iglesias gospel y clubes de música en vivo en todo el país. 

 

Su característico tono de guitarra y su peculiar estilo con la guitarra rítmica hacen de Stefan un músico de sesión muy 

exigente. Ha trabajado con muchos artistas destacados como: Ellis Hall (ex Tower of Power), Brent Carter (Average 

White Band), Tony Llorenz (ex Albert King Band, ex Stevie Ray Vaughan), Emerson Cárdenas (ex Santana), Bobby 

Kimball (ex Toto), Frank Nitty (ex 2Pac), James Fortune (artista de grabación de góspel); entre muchos otros. 

Independientemente del género y la configuración de la banda, Stefan convence como un músico sincero, cuyas 

presentaciones en vivo apasionadas e inspiradas no dejan a nadie intacto. En 2022, Stefan se trasladó a Chicago en 

busca de su amor por el blues. Su actuación enérgica y directa del corazón, como se decía anteriormente, no deja 

indiferente a nadie. 

 

Particularmente, lo conocí el miércoles 8 de junio de 2022, en el Buddy Guy’s Legends de Chicago en una noche de 

jam. Llegaba yo a la puerta de acceso cuando dimos un paso para entrar al mismo tiempo, me tropecé un poco con el 

estuche rígido de su guitarra. Amablemente, él me dio el paso. Hasta ese momento no sabía quién era ese músico 

elegante que llegaba justo a la hora de inicio del show.  
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Muy pronto, comenzó la música con Brother John Kattke en la guitarra y al frente de la banda de la noche. Stefan se 

colocó a un costado del escenario, frente a una de las barras de bebidas del icónico lugar. Ahí le tomé un par de 

fotografías, una de ellas una selfie, que forma parte de mi colección.  

 

Poco después, pasándose a los teclados Brother John invitó al escenario a interpretar unos temas clásicos a la 

legendaria vocalista, Mary Lane, quien fue galardonada unos días después en el marco del Festival de Blues en 

Chicago y que actuó junto a una pléyade de mujeres de blues. En ese cambio, Stefan tomó el lugar del guitarrista 

principal de la banda, y también aprovechó el momento para interpretar algunas piezas de su repertorio. En los días 

del festival, lo encontré en varias ocasiones, generalmente, cerca de la escenario de la carpa del Rosas’s Lounge 

donde participó un par de veces. 

 

Un año después, el viernes 9 de junio de 2023, nos encontramos de nuevo, en el Festival de Blues en Chicago, nos 

saludamos, platicamos brevemente, y nos tomamos una nueva foto, mientras se desarrollaba la actuación de Big 

Mike and the R&B Kings con Sierra Green. Me comentó que se había mudado a Chicago que ya estaba teniendo 

presentaciones en varios locales de la ciudad y sus alrededores. Poco tiempo después, nos regaló una interesante 

entrevista que publicamos en nuestra revista en la edición número 147 del mes de agosto. 

 

Stefan ha publicado recientemente, su nuevo material discográfico When I’m Gone, que presenta 13 impactantes 

temas, entre originales y covers que reflejan ampliamente todo el bagaje musical que ha obtenido durante su 

trayectoria y ya con el sabor de vivir de cerca la escena musical del blues de Chicago. Los músicos que acompañan a 

Stefan Hillesheim: voz y guitarra, son: Dionte Skinner: batería; Darryl Wright: bajo;  y Ariyo Ariyoshi: piano: 01. Done 

Somebody Wrong; 02. Dust My Broom; 03. When I’m Gone; 04. My Poor Heart; 05. The Love I Had For You; 06. Better 

Man; 07. Always Get to Hear from You; 08. Worries, Worries; 09. To Be Loved by You; 10. The Sky is Crying; 11. On 

Down the Highway; 12. Sick of Your Love; 13. It Hurts Me Too. 

 

El álbum comienza con un buen blues original de Eddie Kirkland y grabada por primera vez en 1960 por Elmore James, 

Done Somebody Wrong, y de inmediato marca la ruta del disco con el estilo característico de su guitarra slide que sale 

a relucir. A continuación, una clásica Dust My Broom, que destaca una guitarra muy pulcra en su ejecución, 

complementada con una interpretación también muy aseada del piano de Ariyo. La carta de presentación de Stefan 

es la pieza original que da título al álbum, When I’m Gone, con la que confirmamos todos sus atributos: la habilidad 

en los tonos y riffs de su guitarra, su particular voz y su calidad compositiva. My Poor Heart es una tonada original 

muy funky y seductora. The Love I Had For You también de su autoría, explora el estilo de balada blues con gran 

acierto.  

 

Better Man transita por el slow blues con un toque de guitarra muy fino. Always Get to Hear from You una pieza con 

un ritmo muy Nuevo Orleans, que simplemente seduce. Worries, Worries ahora sí, es un slow blues que descarga el 

potencial de su guitarra en todo su esplendor. To Be Loved by You un ryhthm & blues que alegra el corazón y que 

hace moverte a su ritmo. The Sky is Crying una clásica abordada por su muy estilo personal, y con el piano delicioso 

de Ariyo que la hace aún mejor. On Down the Highway una pieza boogie muy rítmica que marca el estilo de la 

guitarra slide del buen Stefan. Sick of Your Love una pequeña dosis de rock blues, para complementar un acertado set 

que culmina con un clásico It Hurts Me Too, tocado con maestría por la guitarra slide y el piano. 

 

Stefan Hillesheim – When I’m Gone – Spotify 

https://open.spotify.com/intl-es/album/6a8p7C2dqENBfst2KwpZMA?si=gil0VQhCTxWNWOlu2BuKmA
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El Blues Tuvo Un Hijo 
 

The Rolling Stones - Hackney Diamonds 
 

José Luis García Fernández 

 

 
 
 
The Rolling Stones - Hackney Diamonds (Polydor Records – 2023) 
Todo un gran acontecimiento es la publicación del nuevo material: Hackney Diamonds de sus “Satánicas Majestades” 

The Rolling Stones, después de 18 años del más reciente lanzamiento de un álbum “A Bigger Bang” del 2005 con 

temas nuevos y originales. Este es básicamente otro disco de ellos haciendo lo que siempre han hecho: Rock and Roll, 

es simplemente que este es un conjunto de canciones particularmente excelente, que tienen gran fuerza rítmica y 

algo de blues, una dualidad que se siente perfecta en este momento. El álbum cuenta con estrellas invitadas: Elton 

John, Lady Gaga, Paul McCartney, Stevie Wonder y Bill Wyman; además de un par de piezas grabadas todavía por su 

baterista original, el buen Charlie Watts. 

 

Lista de canciones: 01. Angry (Jagger–Richards, Andrew Watt); 02. Get Close (Jagger–Richards, Andrew Watt); 03. 

Depending On You (Jagger–Richards, Andrew Watt); 04. Bite My Head Off; 05. Whole Wide World; 06. Dreamy Skies; 

07. Mess It Up; 08. Live by the Sword; 09. Driving Me Too Hard; 10. Tell Me Straight; 11. Sweet Sounds of Heaven; 12. 

Rolling Stone Blues (Muddy Waters).  

 

El álbum empieza muy fuerte con Angry, el sencillo principal que dio el banderazo de salida de esta colección de 

temas 100% rockeros. Seguramente por esa potencia que muestra el tema con riffs de guitarra característicos de 

Richards fue escogido como sencillo de presentación. Un inicio esperazandor, de que algunas canciones nuevas se 

integren a sus conciertos, un hecho que ha menudo que transcurre el disco se va diluyendo. Get Close, ofrece una 

especie de balada rock con un coro empalagoso, que seguramente solo funciona con una banda del calibre de los 

Stones. El piano de Elton John es una sorpresa aquí. 
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Depending On You, es formalmente una balada stoniana, que se destaca por el estilo de entralazar los rasgueos de las 

guitarras, eléctricas y acústicas, sin faltar el toque de slide de Ron Wood. En Bite My Head Off, se destaca que aparece 

Paul McCartney en el bajo con esta pieza desparpajada y muy rockera, un distorsionado solo de bajo se destaca en el 

trayecto de la vertiginosa melodía. Whole Wide World, un tema ágil que inicia con un sencillo riff de Richards muy ad 

hoc a su estilo actual en donde apenas con dos cuerdas hace la magia. Nada sobresaliente solo que son los Stones. 

 

Un bonita tonada country, con guitarras acústicas e incluido el slide y la lloriqueante armónica, hacen que Dreamy 

Skies sea una de las piezas destacadas de este nuevo álbum. Mess It Up, una alegre grabación en la que aún participó 

Charlie Watts con su eterna batería, es algo de lo más stoniano tradicional en el álbum. También Charlie aparece en 

Live by the Sword, una canción con un contenido totalmente nostálgico, participa el bajista original Bill Wyman, y 

Elton John al piano. Una alineación de lujo para dar como resultado un buen tema rocanrolero. Driving Me Too Hard, 

sin dificultades es otra joya stoniana, Jagger hace fácil ese impacto de que los años es lo de menos en esta legendaria 

banda rocanrolera.  

 

Tell Me Straight, una balada rock con tintes modernos y la voz de Keith Richards hace de esta pieza, la infaltable de 

Keith en los álbumes de estas ‘Satanicas Majestades’, que en efecto siguen pareciendo que son inmortales. Sweet 

Sounds of Heaven, un toquecito bluesero con un piano sensacional da pauta a este temazo en el que la participación 

de Lady Gaga y discretamente de Stevie Wonder, seguramente la llevará a lo más alto de la popularidad, a pesar de la 

duración del track. El gran final por Jagger (armónica y voz) y Richards (guitarra) a manera de dueto, es con el tema de 

blues original de Muddy Waters: Rolling Stone Blues, que como es sabido fue la que dio la pauta para el nombre de la 

íconica banda.  

 

Un álbum histórico que contiene solo rocanrol, ¡pero me gusta! 

 

The Rolling Stones - Hackney Diamonds - Spotify 

 

 

 
 

https://open.spotify.com/intl-es/album/1AxMcdQRLguJqSZMxvRNdO?si=n0UIMfV8S5y8dGY8ml0ujA
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En Video 
Carlos. La Historia de Santana 

José Luis García Fernández 
 

 

 
 
Apenas el pasado domingo 24 de septiembre, había tenido la oportunidad de ver actuar a Carlos Santana y a su 

banda como acto final en el prestigioso ‘Eric Clapton’s Crossroad Guitar Festival’ realizado en Los Ángeles, California. 

Todo un agasajo de presentación que tuvo momentos emotivos e inolvidables. El lucimiento personal del 

extraordinario guitarrista se diluyó por momentos por la magnífica actuación de su banda y de los invitados 

especiales: John McLaughlin y del anfitrión de la tarde-noche: Eric Clapton. 

 

Con este antecedente tan fresco, asistí a una sala cinematográfica, ya en la Ciudad de México, tres días después, el 

miércoles 27 de septiembre para disfrutar en estreno mundial del documental: ‘Carlos. La Historia de Santana’.  

 

Por cierto, mi historia personal en relación con la banda Santana, inició a finales de 1969 o principios de 1970 cuando 

cursaba el primer año de secundaria. En la banca de atrás, un compañero extremadamente serio y apartado, 

golpeaba constantemente el pupitre con un ritmo que poco después reconocí, se trataba de los compases de Jingo, 

aquella pieza con percusiones que había aparecido en el álbum debut homónimo de la banda de San Francisco.  

 

David Colín era su nombre, un entrañable amigo, casi un hermano. A partir de ese encuentro, vivimos muchas 

aventuras, tanto personales, familiares como musicales. Fue el baterista de la primera banda en la que participé a 

mediados de los años 70: Super Lazy Blues Band, y bueno, también en la segunda, Los Buitres, en donde el repertorio 

principal era The Beatles, pero también tocábamos diversos hits de moda; entre ellos un versión muy atinada de 

Samba Pa’ Ti, yo tocaba la guitarra rítmica en aquellos tiempos. Poco después, vimos en el cine Internacional, la 

película: Woodstock, en donde Santana tuvo una participación memorable.  
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Los caminos de la vida nos llevaron por diferentes rutas, pero siempre manteníamos una constante comunicación. 

Hace un par de años, dejó de comunicarse, lo busqué y no hubo repuesta… por un mensaje en Facebook me enteré 

de que había fallecido en la época de la pandemia. Fue un momento sumamente triste en mi vida. 

 

Ya en mi nueva época como músico, con Rhino Bluesband teníamos en nuestro repertorio, Black Magic Woman. Phil 

Daniels, líder, guitarrista y cantante de la banda, la interpretaba magistralmente al estilo de Peter Green, sin 

embargo, mi participación en el órgano siempre fue orientada al estilo de Santana, y entonces resultaba una versión 

con un toque de cierta originalidad.  

 

‘Carlos. La Historia de Santana’, es un documental muy bueno e íntimo realizado por el director Rudy Valdez, que 

comienza con el propio Carlos Santana formulando una pregunta… “¿Crees en la magia?”. Y a partir de ahí se 

desprende una aventura musical que va desde sus años de formación en Tijuana, México, su formidable actuación en 

Woodstock, sus incesantes e innumerables giras y su inmersión en la espiritualidad, culminando con su 

multipremiado álbum “Supernatural” de 1999. 

 

En relación a sus primeros años, vemos a un joven Santana crecer tocando el violín, al igual que su padre en un 

mariachi, y con una madre audaz, al tiempo que lo hipnotizaba el blues-rock de Ray Charles, B.B. King y Little Richard. 

Gusto musical que se fue forjando después de seguir durante algunos años a Javier Bátiz y sus TJ’s. 

 

En su aventura por los Estados Unidos, Carlos Santana hacía tortillas en un restaurante en San Francisco a fines de la 

década de 1960 e iba impulsado por sus amigos al Fillmore para escuchar a Grateful Dead y Country Joe and the Fish; 

entre muchos de los grupos que pasaban por el icónico lugar. 

 

Después de que lo descubrió tratando de colarse en el legendario foro sin pagar entrada, el empresario Bill Graham, 

lo invitó a pasar y le dio oportunidad de oirlo tocar, en ese momento se encontraba preparándose para una 

presentación nada menos que Mike Bloomfield, quien le prestó su guitarra para la audición. Graham quedó tan 

impresionado que lo invitó a tocar en el lugar e incluso a abrir para algunas agrupaciones y artistas como: The Who, 

Steve Miller y Howlin’ Wolf. 

 

Su histórica presentación en el legendario festival Woodstock, fue impulsada por el empresario, prepárandolos a 

conciencia en otros eventos de menor a mayor envergadura, para que al final estuvieran listos a enfrentar la 

magnitud del festival. Después vino su álbum debut, la fama y el duro trabajo de las giras. Hasta que en 1972 con la 

publicación de su álbum: Caravanserai, también comenzó su incursión en la espiritualidad. 

 

El documental transcurre entre escenas de archivo con presentaciones, grabaciones caseras, entrevistas y más 

pasajes que van ilustrando la vida del músico, él mismo le da curso al ritmo del film, hasta llegar a momentos 

importantísimos en su carrera musical. A su incursión al Salón de la Fama del Rock and Roll en 1998 y a la publicación 

de su álbum “Supernatural” en 1999, que obtuvo 9 premios Grammy. 

 

En resumen, es una película que muestra lo que un buen músico con objetivos claros, metas definidas y mucha 

dedicación, puede llegar a alcanzar en una difícil misión, en un mundo lleno de obstáculos, de prejuicios, y demás 

bellezas que inundan la industria musical… ¡Bravo por Carlos Santana! No dejen de ver su película…  

 

‘Carlos. La Historia de Santana’ – trailer 

https://youtu.be/Vj_kMqw8i3A 

https://youtu.be/Vj_kMqw8i3A
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+ Covers 
Candice Ivory – When the Levee Breaks 

 

José Luis García Fernández 

 

 
 
 

Candice Ivory – When the Levee Breaks: The Music of Memphis Minnie (Little Village Foundation – 2023) 

 

Después de publicar tres álbumes aclamados por la crítica de canciones originales inspiradas en el jazz, Candice Ivory 

revela un sonido completamente nuevo con un tributo a la matriarca del blues en el disco, When the Levee Breaks: 

The Music of Memphis Minnie.  

 

Ivory, la reina del Avant Soul nació en Millington, Tennessee, creció en Memphis y radica actualmente en St. Louis, 

proviene de una ilustre familia de esa ciudad que dio forma a los sonidos seculares y sagrados del lugar. Su tío abuelo 

era el cantante y guitarrista Will Roy Sanders, cuya banda, los Fieldstones, fueron uno de los principales grupos de 

blues de Memphis desde los años setenta hasta los noventa.  

 

Inspirada por Koko Taylor, Ivory comenzó a cantar profesionalmente en Beale Street de Memphis cuando era una 

adolescente. Orientada por artistas veteranos como Andy Goodrich, Fred Ford, Honeymoon Garner, Mose Vinson, 

Nokie Taylor, Di Anne Price y Calvin Newborn (hermano del legendario pianista de jazz Phineas Newborn).  

 

A menudo cantaba hasta altas horas de la madrugada y dormía lo que podía, antes de ir a la escuela. Seleccionada 

para el prestigioso programa Betty Carter Jazz Ahead del Kennedy Center (Washington, DC) a los 18 años, conectó 

con las estrellas del jazz: Terence Blanchard y Marcus Strickland (quienes junto a Roy Hargrove la instaron a mudarse 

a Nueva York y estudiar jazz en la New School). Al igual que su padre, Ivory también es profesora, enseña canto en la 

Universidad de Washington en St. Louis. 
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Apenas el pasado 6 de octubre de 2023, Candice lanza este disco en colaboración con el singular guitarrista y bajista: 

Charlie Hunter, toda una carrera de medianoche hacia la encrucijada donde convergen el jazz, el blues, el gospel y el 

R&B. La cantante arroja una luz brillante sobre una de las más grandes artistas del blues: Memphis Minnie. Ella había 

planeado durante mucho tiempo grabar un álbum con la música de Minnie, pero las estrellas no se alinearon hasta 

2023, que coincide con el 50 aniversario de su muerte a la edad de 76 años.  

 

El factor crucial fue la naciente amistad de Ivory con Hunter, un músico igualmente empapado de jazz, soul y Delta 

blues. Ivory señala: “Amaba y respetaba a mi tío abuelo Will Roy Sanders, pero también buscaba mujeres modelos a 

seguir en un campo muy dominado por los hombres. Como músico en activo cuando aún estaba en la escuela 

secundaria, tuve una epifanía cuando visité la tumba de Memphis Minnie en Walls, MS, apenas unos años después de 

que Bonnie Raitt comprara una lápida para su tumba que llevaba mucho tiempo sin marcar. Me sorprendió descubrir 

que los visitantes de todo el mundo habían transformado la tumba de Minnie en un santuario. Eso me causó una 

impresión inolvidable, aunque ella es casi una desconocida”. 

 

Lista de canciones: 01. Me And My Chauffeur; 02. When The Levee Breaks; 03. You Can't Rule Me; 04. When You Love 

Me; 05. Blues Everywhere; 06. Crazy Crying Blues; 07. World Of Trouble; 08. Pile Driving Blues; 09. Hole In The Wall; 

10. Hard Down Lie; 11. HooDoo Lady; 12. New Bumble Bee. 

 

When the Levee Breaks: The Music of Memphis Minnie presenta algunas de las melodías más conocidas de Minnie, 

como la canción principal que da título al álbum, célebremente versionada por Led Zeppelin. En manos de Ivory y 

Hunter, la canción se convierte en una invocación primordial impulsada por la percusión que se remonta a Oshun y 

los orishas afrocubanos. También aportan un espíritu igualmente imaginativo a otro éxito de Minnie, “Me and My 

Chauffeur Blues”, un boogie de carretera que rinde homenaje a las alegrías de la autopista. "Esa melodía suena en mi 

cabeza como una película", dice Ivory. “Es muy apropiada. Hice este viaje por carretera para ver su tumba y años 

después, Charlie y yo encontramos una manera de hacer ese estilo de música”. 

 

Lizzie Douglas (3 de junio de 1897 - 6 de agosto de 1973), o bien, Memphis Minnie fue una de las artistas de blues 

más influyentes y populares de las décadas de 1930 y 1940, aunque a menudo se la pasa por alto. Una potente 

vocalista y guitarrista. Aprovechó el don de traducir los placeres y vicisitudes de su propia vida en canciones repletas 

de historiass. A medida que evolucionó a lo largo de su carrera, adoptó la guitarra eléctrica en la escena de Chicago 

de principios de los años 40. Minnie grabó alrededor de 200 temas, más que cualquier otra artista femenina de blues 

de la época, incluidos estándares como “Nothing in Rambling”, “Looking the World Over” y “Bumble Bee” (que Ivory y 

Hunter rehicieron con un suave ritmo inspirado en el reggae).  

 

“Traté de encontrar canciones que fueran un poco más optimistas”, dijo Ivory. “Queríamos hacer covers de canciones 

populares, pero también elegimos algunos cortes profundos. Grabamos algunos temas que hizo con Little Son Joe, uno 

de sus maridos, a quien tampoco se le da suficiente crédito. Definitivamente no se metía con nadie que no supiera 

tocar”. Al igual que Minnie, que grabó una cantidad significativa de temas de gospel, Ivory creció rodeada de la 

música de la iglesia negra. Ella y Hunter incorporan maravillosamente cepas sagradas en “Crazy Crying Blues” y 

“Hoodoo Lady”, que presenta el trabajo del músico de pedal steel DaShawn Hickman. Con la base de percusión 

elemental establecida por Brevan Hampden, Atiba Rorie y George Sluppick en casi todas las pistas, Ivory lleva su 

característico Avant Soul a las masas. 

 

Candice Ivory – When the Levee Breaks: The Music of Memphis Minnie - Spotify 

 

https://open.spotify.com/intl-es/album/6lTVoPJlbzLFpOjgndhkEg?si=SXRpW_AzQ-OKhor7ZnlPhA
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Delmark Records presenta 
 

Paul Giallorenzo Trio - Play 
 

José Luis García Fernández 

 

 
 

 

Capítulo 42: Paul Giallorenzo Trio - Play 

Delmark Records se enorgullece de lanzar este nuevo álbum de jazz: Paul Giallorenzo Trio – Play, en el marco del 70° aniversario 

de su fundación. El trío se compone con: Paul Giallorenzo: piano y composiciones; Joshua Abrams: contrabajo; y Mikel Patrick 

Avery: batería. 

 

Lista de temas: 01. Vamps & Feels; 02.Synchronie; 03. Saturday the 14th; 04. Smooth Sails; 05. Where Does Time Go?; 06. 

Bíndata Búndara; 07. Meditation; 08. Bouncing With Berman; 09. Decomposition; 10. Combustion. 

 

Originario de Long Island, Nueva York, Paul Giallorenzo es un improvisador, compositor, productor y diseñador de sonido 

radicado en Chicago que utiliza: piano, sintetizador, teclados y electrónica en una amplia gama de contextos con una variedad de 

músicos internacionales y de Chicago, para improvisación, música de vanguardia, jazz, experimental y electro/acústica, y se 

presenta regularmente a nivel local y en toda América del Norte y Europa. 

 

El trabajo de Giallorenzo ha sido elogiado por su naturaleza "de adentro hacia afuera": su capacidad para ampliar los límites del 

jazz "convencional" hacia una mayor libertad pero también, por otro lado, para aportar cierta estructura a material más 

vanguardista. Su trabajo se puede encontrar en los sellos discográficos: Delmark Records, con sede en Chicago, y Astral Spirits, 

con sede en Austin, así como en varios otros, como Leo Records (Reino Unido), Not Two Records (Polonia) y 482 Music (Nueva 

York). 

 

Paul Giallorenzo Trio – Play - Spotify 

 

 

https://open.spotify.com/intl-es/album/6tin0kiOGwmuuoTh4fnb4M?si=SGXPqmq_SOWm1RwcICQiMA
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Antologías 
 

Bob Corritore & Friends - Somebody Put Bad Luck On Me 
 

José Luis García Fernández 

 

 
 

 

Bob Corritore & Friends - Somebody Put Bad Luck On Me (SWMAF Records – 2023)  
Fuente: Chicago Blues Guide (Robin Zimmerman) 

Sin duda alguna, este 2023 ha sido un año excepcional y muy productivo para Bob Corritore. Ha hecho de todo, 

desde viajar por el mundo y dirigir su establecimiento ‘Rhythm Room’ en Phoenix, postear fotografías excepcionales a 

diario en redes sociales, hasta producir un programa de radio semanal y mucho más. Todo forma parte de su 

búsqueda por mantener vivo el espíritu del blues tradicional en los corazones y las mentes de las personas. 

 

Cualquiera con esta actividades se mantendría plenamente ocupado y difícilmente se daría tiempo para más, pero 

para Corritore no es el caso, ha publicado a la fecha 4 CD en este año: The World in a Jug, Women in Blues Showcase, 

High-Rise Blues y del que hablaremos en este artículo: Somebody Put Bad Luck On Me. Este nuevo material 

representa una pequeña derivación de su serie “From the Vaults”, ya que presenta 16 temas recién grabados por una 

lista diversa de artistas de blues contemporáneos. Corritore dice que su objetivo es publicar un álbum con material 

nuevo cada año para “reflejar el aquí y el ahora” y mostrar lo mejor y más brillante de la escena del blues actual. 

 

Lista de canciones: 01. This Little Voice (John Primer); 02. I Need a Whole Lotta Lovin (Thornetta Davis); 03. Midnight 

Love (Johnny Rawls); 04. Somebody Put Bad Luck on Me (Oscar Wilson); 05. I'm Good as Gone (Bobby Rush); 06. 

Stranded (Carl Weathersby); 07. Remember Me (Thornetta Davis); 08. I Want to Be Loved (Tia Carrol); 09. If You Don't 

Want to Love Me (Eugene 'Hideaway' Bridges); 10. Goin' Fishin' (Sugaray Rayford); 11. Act Like You Love Me (Lurrie 

Bell); 12. Draw Me Closer (Francine Reed); 13. Tough Enough (Jimi "Primetime" Smith); 14. I Don't Know (Carl 

Weathersby); 15. Help the Poor (Diunna Greenleaf); 16. Let Me Find Out Your Name (Willie Buck). 
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El club de blues ‘Rhythm Room’ de Corritore ha servido como un oasis en el desierto para los músicos y fanáticos del 

blues desde su inauguración en 1991. Corritore ha aprovechado sabiamente estas escalas de los diferentes músicos 

en sesiones de estudio para capturar su magia para la posteridad. En este disco, Bob ofrece grabaciones de muchos 

de ellos. La primera pista presenta a John Primer en This Little Voice. Primer colabora con Corritore desde 2012 y su 

vínculo se ha fortalecido a lo largo de los años. Dice Corritore “… me siento un privilegiado de tocar con alguien de la 

talla de John. Él saca a relucir el blues de Chicago en mí. Él me devuelve a mis raíces”. 

 

Corritore también elogió a Thornetta Davis, quien aparece en la segunda y en la séptima pieza el disco, en I Need a 

Whole Lot of Loving y en Remember Me . Dijo que "… fue un placer trabajar con la reina del blues de Detroit". Y en 

efecto, es un placer disfrutar la voz picante y potente de Davis en este par de buenos números. En relación a 

Midnight Love con Johnny Rawls, comentó “… Rawls interpreta un soul realmente tradicional, que me lleva a lugares 

a los que nunca he ido". Corritore añadió que “… la música soul y la armónica realmente pueden trabajar juntas. Salí 

de mi zona de confort, pero funciona bien. Johnny es un gran compositor”. 

 

El tema principal que da título al material Somebody Put Bad Luck on Me, está a cargo del brillante vocalista Oscar 

Wilson, de él expresó “Oscar tiene una voz hermosa y rica, y es un verdadero bluesman. Tiene mucho que decir y la 

pasamos bien”. En I'm Good as Gone, con el artista de Mississippi Bobby Rush, Corritore se adaptó de gran forma, 

mencionó de una inquietud en esta pista ya que Rush es al igual un gran armonicista, sin embargo el resultado fue 

sensacional. Con respecto al veterano guitarrista y cantante, Carl Weathersby, Corritore elogió su trabajo vocal y su 

“energía en el estudio” mientras Weathersby colabora en un par de temas fantásticos: Stranded y I Don’t Know. 

 

Tia Carroll del Área de la Bahía interpreta con gran calidad la divertida tonada I Want to Be Loved. Corritore también 

elogió a Eugene “Hideaway” Bridges y a Lurrie Bell, quienes aparecen en If You Don’t Want to Love Me, y en Act Like 

You Love Me”, respectivamente. Dijo que la voz de Bridges "… es muy parecida a la de Sam Cooke". Y de Bell expresó; 

"… es un gran maestro del verdadero blues". Texas también está a bordo en el proyecto con excelentes actuaciones 

de Sugar Ray Rayford en Goin' Fishin'; y Diunna Greenleaf con la estupenda, Help the Poor. La cantante de Illinois, 

Francine Reed colabora con un buen tema, Draw Me Closer.  

 

Jimi “Primetime” Smith es otro de los amigos y colaboradores frecuentes de Corritore. Smith brilla en la canción 

Tough Enough, y realiza un maravilloso trabajo de guitarra en muchas otras pistas. Corritore y compañía tuvieron otra 

sesión espectacular con la leyenda de Houston, Mississippi: Willie Buck. Bob recordó que “el gran narrador” Buck 

sorprendió al equipo con una canción original, que fue Let Me Find Out Your Name. Esta pista final del disco también 

presenta un trabajo de guitarra slide incréible de Billy Flynn. Corritore tiene una asociación desde hace mucho tiempo 

con Buck, quien fue el primer verdadero director de banda de blues que lo contrató. 

 

Como hemos visto ampliamente la información de este disco, con una lista repleta de estrellas de los mejores 

talentos de la actualidad, considero que es imprescindible para una colección de música de blues. Corritore lo 

resumió cuando dijo: "hay algo para todos en este disco" y captura "todos los momentos divertidos que he tenido en 

el estudio".  

 

Calificación: 9.5 Excelente 

 

Bob Corritore & Friends - Somebody Put Bad Luck On Me - Spotify 

 
 

https://open.spotify.com/intl-es/album/27IBDmBFuo9NG6dX6iBleA?si=CZraWYKERSGZ0febJVgB-A
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En Vivo 
 

John Mayall’s Bluesbreakers – Live in 1967-Vol. 3  
José Luis García Fernández 

 

 
 

John Mayall’s Bluesbreakers – Live in 1967-Vol. 3 (Forty Below Records – 2023) 

Aquí está el tercer y último volumen de Bluesbreakers de John Mayall "Live In 1967", con Peter Green, John McVie y 

Mick Fleetwood; justo antes de que formaran Fleetwood Mac. Gracias al dedicado fan Tom Huissen, que llevó su 

grabadora de un solo canal a varios clubes de Londres en 1967, estas actuaciones históricas quedaron capturadas 

para todos los tiempos.  

 

Mayall, que no las había escuchado durante casi cincuenta años, obtuvo recientemente estas cintas y comenzó a 

restaurarlas con la asistencia técnica de Eric Corne de Forty Below Records. Corne añade: "Aunque la grabación 

original era muy rústica y el resultado final ciertamente no es de alta fidelidad, logra permitirnos escuchar lo 

espectaculares que fueron estas presentaciones". Es realmente una visión emocionante de la historia de la música. 

Mayall comenzó su carrera en 1956, su carrera discográfica comenzó con Decca en 1963. Retiró el nombre de 

Bluesbreakers en 2008. A sus casi 90 años, es uno de los músicos de blues rock más antiguos que aún actúa.  

 

Hay algunas melodías de blues antiguas en este set de covers junto con tres originales de Mayall y una de Green. Por 

lo tanto, es un estupendo modo de disfrutar a músicos jóvenes que aún no se habían hecho un nombre, aunque 

Mayall ya había hecho algunos avances con Clapton en 1965. Las interpretaciones son muy apasionadas: 01. Brand 

New Star; 02. Tears in my Eyes; 03. Stand Back Baby; 04. Greeny; 05. Talk to Your Doughter; 06. Your Funeral in my 

Trial; 07. The Stumble; 08. Double Trouble.  

 

John Mayall’s Bluesbreakers – Live in 1967-Vol. 3 - Spotify 
 

https://open.spotify.com/intl-es/album/6LFZXhGPTgdaXfeEvJVaVq?si=5AGnlNrxSE-ipGhIVUMpoA
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Tributo 
 

Muddy Waters, influencia fundamental II 
 

José Luis García Fernández 

 

 
 
 

Muddy Waters, influencia fundamental II 

En el pasado mes de abril, se cumplieron 110 años del nacimiento de Muddy Waters, el llamado “Padre del Blues de 

Chicago”. En este mes de octubre se realizará un concierto en la “Ciudad de los Vientos” en su honor, por parte de su 

hijo mayor: Mud Morganfield y del veterano guitarrista y cantante John Primer. Por tal motivo, el espacio en esta 

columna Tributo, está dedicado en su honor en el sentido de haber sido, sin duda, una influencia fundamental en la 

música de blues universal y por tanto en los géneros afines. 

 

Para comenzar, recordemos lo escrito en la nota ‘Muddy Waters, influencia fundamental’ de la edición de diciembre 

del 2015, que realizabamos en el marco de su aniversario número 100, ya que desde los años 50 se decía que 1915 

había sido el año de su nacimiento… “En la historia del blues, Muddy Waters es uno de los más destacados e 

influyentes exponentes del denominado “Blues de Chicago”, expresión que más que una definición, es una localización 

histórica. A partir de 1945, después de la Segunda Guerra Mundial, se establecieron en Chicago numerosos bluesmen, 

procedentes en su mayor parte del sur, y se fundaron varios sellos discográficos que difundían sus grabaciones con la 

etiqueta de ‘Blues de Chicago’.  

 

El concepto ha prevalecido hasta nuestos días, pero en realidad, solo la grabación era de Chicago, ni los músicos ni el 

estilo de sus actuaciones podían calificarse “de Chicago”. Tras la conclusión del conflicto bélico, varios clubes de 

clientela afroamericana, mantuvieron en sus escenarios a un buen número de estos artistas que hacía ya muchos años 

que se habían fincado en esa gran ciudad: Big Bill Broonzy, Roosvelt Sykes, Big Maceo, Tampa Red, Lonnie Johnson y 

Sunnyland Slim, entre otros; y a ellos se les unieron varios jóvenes como Memphis Slim, Eddie Boyd y Leroy Foster. 
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En aquella época, y a petición de Big Bill Broonzy, Sunnyland Slim presentó al público a un joven cantante y guitarrista 

llamado McKinley Morganfield, aunque pronto se le empezó a conocer como Muddy Waters, por una de sus 

canciones que hablaba de las “aguas lodosas” –muddy waters-, del Delta del Mississippi. Quería ser músico, 

predicador, o jugador de beisbol.  

 

Afortunadamente para todos, se dedicó a lo primero, y ha pasado a la historia como el más célebre de los bluesmen 

que se afincaron en Chicago, aportando una influencia decisiva al desarrollo del blues moderno y, por extensión, al de 

su hijo, el rock & roll. Por su banda desfilaron algunos de los más prestigiosos nombres del género: Baby Face Leroy, 

Little Walter, Jimmy Rogers, Junior Wells, James Cotton, Otis Spann, Willie Dixon, Sunnyland Smith, Fred Below, 

Walter Horton, Earl Hooker, Buddy Guy, etc. 

 

Su ritmo salvaje, cargado de sexo, fue el punto de partida para multitud de grupos que han grabado canciones de su 

repertorio; Rolling Stones (que eligieron su nombre a partir de un tema suyo), Yardbirds, Cream, Blues Project, 

Steppenwolf, Hot Tuna (secuela de Jefferson Airplane), The Allman Brothers Band, Dr. Feelgood, Mike Whilhelm, 

George Thorogood, Stevie Ray Vaughan, y muchos muchos más. 

 

McKinley Morganfield, nació el 4 de abril de 1913 (1915) en una plantación de algodón y maíz de Rolling Fork 

(Mississippi), y tres años más tarde se trasladó a la plantación Stovall, cerca de Clarksdale, para vivir con Della Jones, 

su abuela materna. A los siete años comenzó a trabajar y aprendió a tocar la armónica. En 1932 tuvo su primera 

guitarra acústica, con la que empezó a practicar el estilo “bottleneck”, intentando imitar a Son House, y al año 

siguiente formó una banda con Scott Bohanner y Henry Simms. 

 

En 1941, el erudito e inquieto folklorista Alan Lomax, lo localizó y grabó dos canciones: Country Blues y I Be´s 

Troubled, para el archivo de la Biblioteca del Congreso en Washington, por lo que recibió la suma de veinte dólares y 

dos copias del disco. Su enorme ambición le llevó en 1943 a Chicago, donde tenía algunos amigos que le ayudaron y le 

consiguieron trabajo en una fábrica de papel.  

 

En esa época reinaban en la ciudad, Memphis Slim, Big Maceo y Tampa Red, gente elegante que nada tenía que ver 

con el tosco estilo de un tipo inculto y pueblerino, pero con la ayuda de Big Bill Broonzy, Waters logró entrar en el 

ambiente de los clubes del South Side, adquirió su primera guitarra eléctrica, y formó una banda con Jimmy Rogers (en 

aquél momento como armonicista), y Blue Smitty (guitarra), a la que se sumó más tarde el pianista Sunnyland Slim. 

 

En 1946 grabó para el cazatalentos Lester Melrose, pero esas canciones quedarían archivadas hasta 1972. También 

grabó para Mayo Williams temas que aparecieron bajo el nombre de James Carter & His Orchestra. Tras ser fichado 

por los hermanos Chess para el sello Aristocrat, trabajó como músico de sesión para diversos artistas y en 1948, 

consiguió grabar su primer sencillo, I Can´t Be Satisfied (en realidad I Be´s Troubled, con el título cambiado) y Feel Like 

Goin’ Home. 

 

Los años siguientes fueros testigos de su imparable ascenso y entrada a las listas de popularidad, tanto con canciones 

propias como con otras escritas para él por Willie Dixon: Rolling And Tumbling (1949), Rollin’ Stone (1950), Lousiana 

Blues (1950), Long Distance Call (1951), She Moves Me (1951), Hoochie Coochie Man (1954), I Just Want Make Love 

To You (1954), Mannish Boy (1955), Got My Mojo Workin’ (1957) o Close To You (1958), le confirieron una sólida 

reputación. 
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Su creciente popularidad lo condujo en 1958, a realizar su primera gira por Gran Bretaña, allí dejó impresionados a 

Cyril Davies y Alexis Corner, los principales impulsores del blues británico. En 1959, un año después de la muerte de Big 

Bill Broonzy, le rindió un sentido tributo grabando un disco con versiones homenaje de diez de sus canciones. Con el 

nacimiento de la nueva década, Muddy Waters actuó en el Festival de Newport, donde se dio a conocer a los 

seguidores del jazz, y consiguió el reconocimiento del público europeo gracias a las versiones de sus éxitos realizadas 

por Rolling Stones, Yardbirds y otras bandas inglesas. 

 

A fines de los años sesenta, grabó “The Super Super Blues Band” con Bo Diddley y Howlin’ Wolf, dos discos 

psicodélicos: “Electric Mud” y “After The Rain”; y “Fathers and Sons” (uno de mis discos favoritos de todos los 

tiempos), acompañado por los bluesmen blancos, Paul Butterfield y Mike Bloomfield. A fines de 1971, grabó en 

Londres “The London Sessions”, acompañado por Carey Bell, Stevie Winwood, Rory Gallagher, Ric Grech y Mitch 

Mitchell. Aquel mismo año apareció en el Festival de Montreux al lado de T-Bone Walker y Koko Taylor. En 1973 sufrió 

un aparatoso accidente automóvilístico en el que murieron tres personas, y permaneció casi retirado durante una 

temporada. 

 

Después de romper con el sello Chess, reapareció en 1976, en el concierto en San Francisco que supuso la despedida 

artística de The Band, filmado por Martin Scorsese con el título “The Last Waltz” (El Último Vals). Luego Johnny Winter 

se lo llevó a su sello Blue Sky y le editó los discos, “Hard Again”, I´m Ready” y “Muddy ‘Mississippi’ Waters Live”, con 

los que consiguió tres premios Grammy consecutivos (1977, 1978, y 1979), en el apartado de mejor disco étnico o 

grabación tradicional. Su fama ya era tan grande que incluso el presidente de los Estados Unidos, Jimmy Carter le 

invitó a la Casa Blanca. 

 

Para 1979, el blues hizo del Auditorio Nacional su casa en la ciudad de México con la presentación del Segundo 

Festival de Blues, genialmente ideado por nuestro querido amigo, Raúl De la Rosa. En el cartel figuraban artistas de 

blues de la talla de Blind John Davis, Willie Dixon y Chicago Blues Stars, Son Seals, Koko Taylor y el gran Muddy Waters 

y su Blues Band. 
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En 1981 publicó su último disco oficial con el sello de Winter, “King Bee”, grabó un disco en vivo en Chicago 

acompañado por Rolling Stones, Junior Wells y Buddy Guy. Al año siguiente tocó con Eric Clapton en Miami. Sin 

embargo, su salud se estaba resintiendo peligrosamente luego de tantos y tantos ajetreos y viajes. Consciente de que 

su fin se acercaba, viajó a Chicago, donde murió el 30 de abril de 1983, de un ataque al corazón. En el cementerio de 

Restrale donde está enterrado puede leerse en su tumba: “The mojo is gone, the master has won” (El mojo se ha ido, 

el maestro ha vencido). 

 

Después de esta semblanza, también deseo compartirles parte del artículo donde reseñamos un disco muy especial y 

de colección que fue publicado al igual en 2015, por el motivo señalado de la celebración de los 100 años de Muddy, 

tomando como base el año 1915 como el de su nacimiento (la segunda parte la publicaré en la columna ‘Antologías’ 

próximamente)… 

 

“Muddy Waters 100 es un disco oficial tributo a Muddy Waters, se trata de un homenaje a su legado con motivo de 

su cumpleaños número 100 (1915-2015), presentando a John Primer, Billy Branch, Gary Clark Jr., Shemekia Copeland, 

James Cotton, Bob Margolin, Keb’ Mo’, Derek Trucks, Johnny Winter, Vincent Bucher, Leanne Faine, Tim Gant, Khari 

Parker, James Teague, Steve Gibons, Keith Henderson y la legendaria banda conformada por Matthew Skoller, Billy 

Flynn, Johnny Iguana, Felton Crews y Kenny “Beedy Eyes” Smith. 

 

Este álbum se define por la influencia seminal e incalculable que ha tenido la música de Muddy en todas las formas 

populares de la música estadounidense, una influencia que iba a revolucionar la música alrededor del mundo. Sus 

raíces fueron del country blues que se mantuvo en su escencia, pero que se transformó por la fuerza que le impregnó a 

su música. Con la electricidad, el volumen, los riffs de bajo y guitarra, con el piano, la armónica y los tambores 

característicos, creó el sonido de conjunto y posteriormente la base para futuros grupos de rock y pop. 

 

La potencia y energía de su música, además de su actitud y magnetismo, conformó el prototipo de un estrella del rock 

& roll, características que siguen siendo los ingredientes principales que inspiran a la música popular que escuchamos 

hoy en día. Desde la década de 1940 y durante la de 1950, el blues de Muddy fue evolucionando. Esta evolución y la 

innovación son los principios rectores y la fuerza impulsora del disco.  

 

Este tributo refleja un profundo respeto por la tradición, con la participación de alumnos derivados de los grupos de 

Muddy Waters y también se destaca en el futuro del blues a través de la participación de artistas contemporáneos 

que han abrazado esta música y que le han ofrecido ese prominente futuro. 

 

El CD contiene además un libro de tapa dura al tamaño del cd, con 48 páginas ilustradas con fotografías (blanco y 

negro y de color), realizadas por algunos de los más grandes fotógrafos de la época de Muddy: Don Bronstein, Ray 

Flerlage, Paul Natkin, Marc Pokempner, Art Shay y D. Shigley, entre otros. También contiene un ensayo original de 

Robert Gordon, autor premiado con el Grammy por la biografía definitiva de Muddy Waters: “Can’t Be Satisfied— the 

Life and Times of Muddy Waters”. 

 

Lista de canciones: 01. Got My Mojo Working (con Shemekia Copeland); 02. Still A Fool (con Derek Trucks); 03. I Be’s 

Troubled (con Bob Margolin); 04. I’m Ready (con Johnny Winter); 05. Mannish Boy; 06. Rosalie; 07. Why Don’t You 

Live So God Can Use You (con Leanne Faine); 08. Good News (con James Cotton); 09. Trouble No More (con Billy 

Branch); 10. She Moves Me (con Matthew Skoller); 11. Can’t Get No Grindin’ (con Billy Branch); 12. Forty Days And 

Forty Nights (con Gary Clark Jr); 13. Last Time I Fool Around With You (con Keb’ Mo’); 14. I Feel So Good (con James 

Cotton); 15. Feel Like Going Home. 
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Colaboración Especial 
Lee Oskar: Música, arte y sueños que compartimos 

 

Michael Limnios 

 

 
 

Lee Oskar, nacido en Dinamarca es un virtuoso de la armónica, compositor, productor, fabricante y artista visual de 

renombre mundial, lanzó su último álbum, She Said Mahalo (2023) a través de su sello discográfico, Dreams We 

Share TM, una subsidiaria de Lee Oskar Productions. Oskar comparte su música característica con fieles seguidores de 

todo el mundo, con nuevos arreglos, composiciones innovadoras y éxitos muy queridos. En el papel icónico de Oskar 

como miembro fundador y armonicista principal de la banda pionera de funk/jazz, WAR, Lee y sus colegas 

compusieron y grabaron éxitos como “Low Rider”, “Spill the Wine”, “Cisco Kid”, “The World is a Ghetto” y muchos 

otros arreglos que les dieron renombre internacional durante más de tres décadas (1969-1993). Oskar y sus 

compañeros de banda originales continúan actuando hoy como LowRider Band. 

 

La entrevista. Fotos © de Michael Weintrob - Agradecimiento especial: Lee Oskar y Leipziger/KL Productions 

¿Cómo han influido la música y el arte (en general) en tu visión del mundo en los viajes que has realizado? 

Lee Oskar: Para mí, como artista musical y visual, veo el mundo y los viajes que he realizado a través de la lente de un 

artista. ¡Esos colores son mis puntos de vista de todo! Cualquier cosa que esté experimentando en la vida y en el 

mundo que me rodea, mi naturaleza creativa lo procesa y lo convierte en una forma de arte, ya sea a través de mis 

composiciones y actuaciones, mis pinturas o incluso mi producción de otros talentos. 

 

¿De dónde viene tu impulso creativo? ¿Qué caracteriza tu filosofía musical y artística visual? 

Lee Oskar: Mi impulso creativo es parte de mi ADN. Nací de esta manera y he fomentado mi creatividad desde que 

era un niño a través de la expresión artística. Mi filosofía musical y de artes visuales gira en torno a ser consciente, 

sintonizado y atento al mundo que me rodea y dentro de mí, para estar en el momento y en contacto con mis propios 

pensamientos y sentimientos, lo que a su vez impulsa mi expresión artística. Mi arte son mis memorias. 



Número 150 | noviembre 2023                   CULTURA BLUES. LA REVISTA ELECTRÓNICA Página | 43 

 

 

 

¿Cómo crees que has crecido como artista desde que empezaste y qué ha permanecido igual? 

Lee Oskar: Lo que se ha mantenido igual durante todos estos años es que siempre puse mi corazón y mi alma en mi 

música y mis expresiones artísticas. Mi amor puro por la música siempre ha sido una constante. Lo que ha cambiado 

surge de mi crecimiento personal como artista: mis reflejos musicales se han desarrollado aún más y he crecido 

musicalmente en muchos territorios diferentes. He evolucionado a medida que he explorado. 

 

En el aspecto empresarial, he recorrido un largo camino en el sentido de que ahora tengo mucho más control de mi 

destino y de mi negocio que cuando estaba bajo una dirección profesional en los días de la banda War. Ahora puedo 

involucrarme completamente en mi negocio de manera creativa y tanto desde el punto de vista comercial como 

artístico, esto es ideal para mí. Estoy involucrado en mi propio destino y amo lo que hago. 

 

¿Qué momento cambió más tu vida musical? 

Lee Oskar: El momento que más cambió mi vida musical fue cuando entré con Eric Burdon y WAR. La cultura de WAR 

encajaba perfectamente en mí. Teníamos una forma, pero esa forma cambió en el momento. Esto está muy 

sincronizado con mi forma de tocar música. Entonces, cuando era joven, haberme conectado con una superestrella 

como Eric Burdon, que me permitió tocar como lo hago naturalmente, fue el paraíso. 

 

¿Cuál es el equilibrio en la música entre las habilidades técnicas y el alma/emociones? 

Lee Oskar: En cuanto al equilibrio en la música entre las habilidades técnicas y el alma/emociones, en mi música, mis 

emociones tienen que ser sinceras y tengo que confiar en mis reflejos. Como siempre toco lo que siento en el 

momento, no funcionaría si lo estoy pensando. La lógica se interpondrá en el camino de la música. Seguramente mi 

forma de tocar se apoya en el fondo de las habilidades técnicas y del pensamiento, pero el alma/las emociones están 

en el asiento del conductor. Es lo contrario en los negocios, con mis emociones y mi alma en un segundo plano frente 

a mi integridad, lógica y racionalidad. 

 

Tu nuevo álbum es titulado "She Said Mahalo". ¿Cuéntame algunas cosas al respecto? ¿Qué es lo que más te gusta 

de este? 

Lee Oskar: Es una extensión de una fase de composiciones musicales que siempre he hecho de forma natural, 

basadas en energía positiva con melodías alegres y líneas gancho. Me sentí particularmente bien cuando se me 

ocurrió después de mi anterior lanzamiento, mis memorias musicales, que me llevaron a un lugar muy profundo y 

mucho más pesado. She Said Mahalo, realmente representa una liberación de energía feliz y de bienestar que 

también aporta la riqueza de esta etapa de mi vida. 

 

40 Aniversario de las Armónicas Lee Oskar. ¿Por qué crees que Lee Oskar Harmonicas continúa, generando fieles 

seguidores? 

Lee Oskar: Empezamos haciendo el producto correcto, de la manera correcta, hace cuarenta años, ¡y todavía 

fabricamos el mismo producto de alta calidad! Nuestros productos han resistido la prueba del tiempo, lo cual se debe 

a más de cien años de experiencia y excelencia en la fabricación de Tombo Manufacturing como fábrica, junto con mi 

visión y comprensión para hacer una gran armónica.  

 

Esta ha sido una colaboración perfecta gracias a la experiencia y orientación de Tombo y a mis ambiciones, 

entusiasmo y perspectiva. Personas de todo el mundo eligen las armónicas Lee Oskar por su excelente calidad, 

consistencia y excelencia. 

 

 



Página | 44                                                CULTURA BLUES. LA REVISTA ELECTRÓNICA                         Número 150 | noviembre 2023 

 

 

 

Como artistas, absorbemos y vemos cosas dentro de nosotros y en el mundo que nos rodea, y es nuestra 

responsabilidad expresarlo. Entonces, cuando creo, compongo, toco música o pinto, es algo más grande de lo que 

puedo atribuirme: representa mi espíritu, mi alma y mi corazón. Me veo a mí mismo como un vehículo para 

compartir lo que hay dentro con el mundo exterior. 

 

 

 
 

 

¿Con qué personas conocidas has tenido las experiencias más importantes? ¿Cuál fue el mejor consejo que alguien 

te haya dado? 

Lee Oskar: He sido muy afortunado a lo largo de mi vida de haber tenido experiencias increíbles que me han ayudado 

a definirme y moldearme profesional y personalmente. Aunque hay muchos, uno que se destaca en particular es una 

reunión con el ex gerente, Steve Gold, quien me dijo algo poderoso que me ha acompañado durante todos estos 

años.  

 

Dijo: "Solo ganas lo que sabes exigir". Suena como un concepto muy simple, pero en realidad es bastante profundo. A 

lo largo de mi viaje como artista, también crecí y evolucioné como emprendedor y líder empresarial y esta idea ha 

sido de gran significado para mí mientras construía mis diferentes negocios bajo el paraguas de Lee Oskar 

Enterprises. 
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Otro momento memorable en mi carrera fue cuando estaba de gira con WAR y Ray Charles fue nuestro telonero en el 

Shea Stadium de Nueva York. Sí, es cierto, fue telonero para nosotros, lo que me dejó alucinado, ya que Ray Charles 

era un icono para mí y para el mundo. En ese momento yo era bastante joven y “verde” o ingenuo. Cuando escuché 

su actuación, quedé completamente impactado por lo terrible que era el sistema de sonido y, naturalmente, me sentí 

fatal por él y preocupado por todos nosotros en la banda.  

 

Mi esposa en ese momento me dio excelentes consejos y me animó al recordarme que no hiciera sufrir a los fans y 

que lo diera todo a pesar del sonido inadecuado. Más tarde, después del show, vi al promotor George Wein junto con 

Ray Charles y su gente, junto con la gerencia de WAR, y dije sin rodeos que el sistema de sonido “apestaba”. Creo que 

la gente quedó un poco sorprendida por mi descaro (y honestidad), especialmente frente a Wein, pero me sentí 

justificado cuando él respondió: "¡Sabes, el niño tiene razón!" 

 

Tengo otra historia de los años 70, una época en la que teníamos una base de fans bastante grande en todo el 

mundo, incluido México. Tuvimos un espectáculo con entradas agotadas en una gran plaza de toros allí, y cuando 

llegamos, descubrimos que el promotor se había escapado con el dinero. Había miles y miles de fans esperando 

escucharnos tocar y ningún sistema de sonido. Alguien se ofreció a traer un pequeño sistema de sonido, como el que 

se escucha en el salón de un hotel, así que el espectáculo continuó.  

 

Los fanáticos aún así se volvieron locos incluso con un sistema de sonido tan inferior, pero hoy en día eso nunca 

podría suceder ya que los amantes de la música son mucho más sofisticados en términos de la calidad de cómo 

debería sonar la música. La gran lección profesional para mí aquí fue verificar siempre la credibilidad de los 

empresarios involucrados, confirmar y verificar cada detalle. 

 

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

nosotros? 

Lee Oskar: He tenido mucha suerte de haber vivido experiencias tan ricas y memorables a lo largo de mi carrera 

musical que abarca más de cinco décadas. Un momento destacado que me gustaría compartir fue cuando nosotros 

(Eric Burdon y WAR) tocamos en el Ronnie Scotts de Londres, que era conocido por ser un club de jazz incondicional 

donde habían tocado gigantes como Coltrane y Miles Davis, y típicamente, se burlan del Rock N' Roll, o de la fusión, o 

de cualquier cosa que no fuera puro jazz.  

 

Sin embargo, tocamos allí de 3 a 4 noches y la revista Melody Maker nos llamó la "mejor banda en vivo jamás 

escuchada". Entonces, mientras estábamos allí, Jimi Hendrix vino una noche para escucharnos y, aunque parezca 

increíble, se subió a tocar con nosotros. Lamentablemente, murió al día siguiente. 

 

Alguien entre el público estaba grabando el espectáculo en una cinta de bobina a bobina, que fue confiscada por 

nuestra dirección. Sin embargo, años después de este programa histórico, alguien de alguna manera tuvo acceso a los 

masters e hizo una copia del programa, y luego supimos que en algún momento había casetes flotando por ahí. Por 

supuesto, la calidad del sonido de esas grabaciones piratas era terrible. Pero años más tarde, alguien más me regaló 

dos CD de este espectáculo, la actuación de despedida de Jimi Hendrix con Eric Burdon y WAR, el 16 de septiembre 

de 1970. 

 

Otro momento importante ocurrió más reciente, con la participación del legendario baterista de fusión Billy Cobham. 

Me sentí muy honrado cuando me invitó hace unos años a unirme a él como entrenador invitado en su retiro Billy 

Cobham Art of the Rhythm Section, que reunió a músicos consumados de la sección rítmica de todo el mundo.  
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Aprecié especialmente el hecho de que alguien de su estatura apreciara lo que yo represento musicalmente, es decir, 

estar completamente inmerso en el momento y tocar. Fue emocionante ser parte de este programa y compartir mi 

amor por la magia de la colaboración, la química y la concentración profunda en la música misma con artistas de 

ideas afines. 

 

Como nota final, es un honor para mí ser parte de Playing for Change, una increíble organización global que inspira y 

conecta al mundo a través del poder unificador de la música. Estoy orgulloso de ser un artista destacado en el álbum 

“Songs Around the World” de Playing for Change y en el proyecto “Listen to the Music” en colaboración con músicos 

de todo el mundo. Además, a través de mi empresa, Lee Oskar Harmonics, hemos creado una línea especial de 

edición limitada de productos de armónica disponibles exclusivamente a través de Playing for Change para ayudar a 

apoyar a los artistas y a la educación musical en todo el mundo. 

 

 

 
 

 

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

Lee Oskar: Lo que más extraño estos días de la música del pasado es lo que percibo como un alejamiento de la 

emoción espontánea de la música misma: la química, la camaradería musical, la improvisación que surge cuando 

estás tan inmerso en la música. Hoy en día se pone más énfasis en tener todo organizado en un paquete limpio, 

profesional, altamente ensayado y producido con una perspectiva comercial a la vanguardia... y si bien eso 

ciertamente tiene su momento y lugar, a veces parece tomar el lugar de la alegría más libre y espontánea de la 

música, que es donde puede residir el verdadero genio. 

 

En cuanto a mis temores, me preocupa que debido a que la sociedad y la cultura se han politizado aún más de lo que 

solían estar (ahora estamos en tiempos extremos) la gente no pueda separar la música misma de la identidad 

personal del artista que la representa.  
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Al convertir este miedo en esperanza, espero que la gente experimente la música o el arte de forma pura, en el nivel 

más profundo, sin permitir que sus sentimientos sobre la identidad del creador influyan en cómo experimentan la 

música o el arte. También espero profundamente que el lenguaje universal de la música algún día traiga paz al 

mundo. En cuanto a esperanzas y sueños, tengo la esperanza de que mi nuevo sello discográfico, Dreams We Share, 

continúe expandiéndose y tocando a personas de todo el mundo con mi música original, así como con la música de 

artistas extraordinariamente talentosos que tengo el honor de producir, como Takahiro Miyazaki, David Rotundo y 

Moses Concas. 

 

¿Cuál esperas que sea el mensaje de tu música? Si pudieras cambiar una cosa en el mundo, ¿qué sería? 

Lee Oskar: Espero que el mensaje de mi música sea que nosotros, como humanos y que tenemos mucho en común, 

que vaya mucho más allá de nuestras diferencias, y que podemos encontrar la paz a través de la música, el lenguaje 

universal que une a la humanidad. Si pudiera cambiar algo en el mundo sería que todos pudieran encontrar su nicho 

en la vida y algo que les encantara hacer. Creo que esto conduciría a una paz duradera entre la gente si la gente 

tuviera paz interna. 

 

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

Lee Oskar: He aprendido mucho en cada paso de mi camino musical. Musicalmente hablando, creo que es 

importante alejarse de las categorías, que deberían estar reservadas para la gente de marketing y los bibliotecarios.  

Digo esto porque mi música, desde mis días de WAR y más allá hasta incluir mi último proyecto, “Never Forget”, 

abarca música que desafía la categorización y toca muchos géneros y estilos diferentes que atraen a todo tipo de 

personas que pueden considerarse fanáticos acérrimos de un determinado tipo. En términos más generales, las 

lecciones más importantes que he aprendido en mi viaje por la vida son ser fiel a uno mismo, ser y crear en el 

momento, conocer tus fortalezas y rodearte de buenas personas que te apoyarán y crearán sinergia contigo, y sobre 

todo, vivir y vivir cada momento plenamente. 

 

¿Cuál es el impacto de la música en las implicaciones raciales y socioculturales? ¿Cómo quieres afectar a las 

personas? 

Lee Oskar: Espero que cualquier forma de arte hable por sí sola. Con la música, debido a que es un lenguaje tan 

universal que toca y conmueve a personas de todo el mundo, durante todas las épocas, espero que la gente pueda 

experimentar la música puramente. Sé que la música puede abrir los ojos y el corazón de las personas a todo tipo de 

implicaciones y realizaciones raciales y socioculturales, por lo que espero lo mejor para la humanidad de esta manera.  

 

Espero profundamente que la gente se sienta afectada positivamente por mi música y quiera aprender más, 

cuestionar más, sentir más, comprender más. Mi nuevo proyecto, "Never Forget" es una oportunidad perfecta para 

brindarle a la gente la oportunidad de comprender la historia mundial y mi historia personal a un nivel mucho más 

profundo, y descubrir sus propios sentimientos sobre la tragedia, la pérdida, el dolor, el sufrimiento, la familia y las 

atrocidades contra la humanidad y esperanza para el mañana. 
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Colaboración Especial 
Miradas y expresiones en Chicago 2023 - II 

 

José Luis García Fernández 
 

 
 

 

Las fotografías capturadas durante el desarrollo del Festival de Blues en Chicago 2023, ofrecen, sin lugar a duda, un 

panorama general de lo que se ve y se vive en este magno evento.  

 

Esta es la segunda y última parte de esa pequeña muestra de expresiones, miradas y rostros que reflejan las 

emociones que transmite la música de blues y sus géneros afines, por medio de sus artistas y por supuesto de los 

fanáticos, en el gran evento denominado como el ‘festival de blues gratuito más grande del mundo’. 

 

 

     
 

 



Número 150 | noviembre 2023                   CULTURA BLUES. LA REVISTA ELECTRÓNICA Página | 49 

 

     
 

     
 

     
 

     
     
 



Página | 50                                                CULTURA BLUES. LA REVISTA ELECTRÓNICA                         Número 150 | noviembre 2023 

     
 

       
 

     
 

     
 

     
 



Número 150 | noviembre 2023                   CULTURA BLUES. LA REVISTA ELECTRÓNICA Página | 51 

 

      
 

      
 

      
 

      



Página | 52                                                CULTURA BLUES. LA REVISTA ELECTRÓNICA                         Número 150 | noviembre 2023 

 
 
 

Luna Blues en Chicago 
 

Mavis Staples, una leyenda viviente 
 

Esther Snow 

 

 
 
 

Navy Pier es uno de los lugares más turísticos en la Ciudad de los Vientos, es un muelle histórico ubicado cerca del 

centro, cuenta con su propio estacionamiento y los camiones del transporte público llegan a unos metros de la 

entrada principal. El muelle fue un campo de entrenamiento militar durante la primera y la segunda guerra mundial. 

También fue la sede de la Universidad de Illinois durante muchos años, además de su condición de atracción turística 

popular.  

 

Actualmente es un lugar de paseo y centro de entretenimiento, casi todo el año hay eventos culturales. Ahí se 

encuentra ubicado el Teatro Shakespeare y el Museo de los Niños, así como centros de convenciones, una hermosa 

rueda de la fortuna y una gran cantidad de restaurantes y bares. Los paseos en barco por el Lago Michigan son muy 

populares. Cuenta también con un lugar llamado Miller Lite Beer Garden Grove y en el verano se disfruta ahí música 

en vivo casi todos los días y fuegos artificiales los miércoles y sábados. El visitante tiene la opción de caminar al aire 

libre a lo largo del muelle disfrutando la hermosa vista del Lago Michigan o ir al área techada donde se encuentran los 

restaurantes y baños públicos.  

 

Este año Navy Pier anunció el festival gratuito ‘Chicago Live! 2023’ para los días 23 y 24 de septiembre, fue uno de los 

primeros eventos de la temporada de otoño. El festival consiste en dos días de música de diferentes géneros y países, 

y lo que lo hace muy especial es que son tres escenarios al aire libre con vistas al Lago Michigan. Sentí mucha 

emoción cuando vi que el mismo día, sábado 23 se presentarían: Melody Angel a las 6:00 pm y Mavis Staples a las 

8:00 pm en diferentes escenarios. En esta ocasión, les comparto la emoción tan grande que fue ver en concierto a la 

legendaria Mavis en primera fila. 
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Mavis Staples es una cantante de Rhythm & Blues y Gospel, activista de derechos humanos que nació en Chicago, 

Illinois un 10 de julio de 1939, comenzó su carrera como cantante a la edad de 8 años en compañía de sus hermanos 

y su padre en el grupo "The Staple Singers",  tuvieron la oportunidad de conocer a Martin Luther King y cantar en 

algunos de sus eventos. Cuenta Mavis que una de las canciones favoritas del Dr. King era "Why Am I Treated So Bad?" 

compuesta por Roebuck "Pops" Staples, padre de Mavis. 

 

Actualmente, ella es la única sobreviviente del grupo y a lo largo de su carrera como solista ha tenido la oportunidad 

de conocer y cantar con grandes artistas como: Aretha Franklin, Prince y Bob Dylan entre muchos más. 

Personalmente me gusta la historia de Mavis y Bob Dylan que ella misma cuenta en varias entrevistas. Dylan le 

propuso matrimonio a Mavis en los años 60's y aunque salieron juntos algunas veces, ella lo rechazó argumentando 

que estaba muy chica para casarse y no le veía futuro a esa relación.  

 

En algunas entrevistas ella ha declarado que frecuentemente piensa que hubiera pasado si ella hubiera aceptado la 

propuesta de matrimonio de Dylan, actualmente son buenos amigos. The Staple Singers fueron incluidos en el Salón 

de la Fama del Rock and Roll en 1999 y en el año 2005 recibieron un Grammy honorífico a toda su carrera. Como 

solista, Mavis ha recibido tres premios Grammy y ha sido nominada catorce veces. A sus 84 años Mavis Staples es una 

mujer llena de experiencias que sigue conservando un optimismo ante la vida y una impresionante voz, por eso y 

mucho más, su presentación era muy esperada esa noche en Navy Pier.  
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Después de disfrutar la increíble actuación de Melody Angel, me dirigí al escenario llamado Polk Bros Park localizado 

a unos metros de la entrada principal, al lado izquierdo. Frente al escenario se encuentra una base de piedra en 

forma de medio círculo que la gente aprovecha para sentarse y así estar en primera fila. A lo lejos vi un lugar 

disponible, afortunadamente pude quedarme ahí.  

 

Detrás de mí había un amplio jardín donde la gente se instaló con sillas plegables, algunas personas optaron por 

sentarse en el pasto, es un jardín especial porque se forma como una colina así que desde donde te encuentres, 

tienes una vista amplia del escenario, con el Lago Michigan de fondo y la rueda de la fortuna a la izquierda que estaba 

iluminada, pues ya caía la noche.  

 

La cita era a las 8:00 pm, pasaron varios minutos y el concierto no empezaba, pensé en algún momento si el evento 

podría ser cancelado, pero afortunadamente, aparecieron en escena los extraordinarios músicos que acompañarían a 

la gran Mavis, el guitarrista Rick Holmstrom, Steve Mugalian en la batería, Gregory Boaz en el bajo, así como Saundra 

Williams y Kellyn Hogan en las voces.  

 

Mavis Staples apareció en el escenario y con una gran sonrisa nos saludó y dijo estar feliz de regresar a cantar a 

Chicago. Con una gran ovación empezó el concierto con la canción "If You're Ready (Come Go With Me)" que 

interpretaba con su familia en “The Staple Singers”. Continuó con una voz incansable con "I Am Just a Soldier", "Who 

Told You That" y "City In The Sky". 

 

Mavis no solo es una gran artista, es una mensajera de la paz que transmite fuerza, alegría y fe. Entre canción y 

canción nos dio mensajes positivos que, viniendo de una persona como ella, con esa trayectoria artística, con 84 años 

de vida, que ha compartido escenarios con los grandes de la música, que ha visto partir uno por unos a sus seres más 

queridos, esos mensajes llegan directo al corazón y se agradecen infinitamente. 

 

Al menos en dos ocasiones Mavis Staples tuvo que tomar asiento para recuperar energía, pero se le veía radiante y 

feliz. Dos momentos del concierto fueron mis favoritos y uno de ellos fue cuando Mavis interpreto la canción "I'll take 

you there" y nos invitó a cantarla con ella, fue muy emotivo ver a la gente disfrutando ese especial momento. El 

siguiente fue la interpretación de la canción "Friendship" en dónde aparecieron en una pantalla gigante detrás de ella, 

fotos con diferentes personalidades y artistas que ha conocido a lo largo de su carrera. 

 

Mavis Staples dio por terminado el concierto. Alguien se acercó al escenario y le obsequió un hermoso y colorido 

ramo de flores y con él salió despidiéndose de su público con una sonrisa en su rostro. A un lado del escenario ya la 

esperaba un carro negro dónde se subió, no sin antes tomarse algunas fotos con los afortunados que tuvieron acceso 

a esa área. Ya eran las 9:00 pm y el cielo se iluminó con fuegos artificiales que se reflejaban en el Lago Michigan 

dando por terminado un sábado espectacular y lleno de arte, música y buena vibra en la Ciudad de los Vientos. 

 

Si les interesa saber más acerca de esta legendaria artista en su propia voz, les recomiendo el documental llamado 

“Mavis!”, en el cual ella termina con esta frase: “Y si ustedes no me ven aquí cantando, búsquenme en el cielo, ¿okay? 

Búsquenme en alguna parte del cielo. Estaré ahí caminando esas calles de oro y cantando alrededor del trono de 

Dios”. 

 
¡Hasta la próxima! 

 



Número 150 | noviembre 2023                   CULTURA BLUES. LA REVISTA ELECTRÓNICA Página | 55 

 

       
 

       
 

       
 

         



Página | 56                                                CULTURA BLUES. LA REVISTA ELECTRÓNICA                         Número 150 | noviembre 2023 

 
 
 

Huella Azul 
Entrevista con Benito De la Vega 

 

María Luisa Méndez 
 

 
 
 
Benito De la Vega es el líder y guitarrista fundador de la banda de rock blues: Mister Child, con sede en el estado de 

México. 

¿Cuál sería tu auto descripción como persona y como músico? 

Benito: Apasionado, enérgico, soñador, explosivo, analítico, perfeccionista, obstinado y radical. Me esfuerzo para 

equilibrar todos esos aspectos, pues aunque pueden ser muy útiles, también pueden ser muy negativos. Ahí la llevo. 

 

¿De dónde viene a tu vida la música?, ¿el blues y el rock? 

Benito: Lo recuerdo perfecto, en el salón de clases de preescolar. La maestra puso “El ratón vaquero” del gran Cri-Cri. 

Y apenas comenzó la poderosísima introducción tipo country norteamericano, perdí la razón. Era como si todas las 

notas explotaran en cada una de mis células. Comencé a correr y bailar como un loco por todo el salón. La maestra 

trababa de detenerme, pero yo estaba fuera de control. Desde ese momento, la música se convirtió en una de las 

cosas más importantes en mi vida. 

 

En cuanto al blues, fue como a los 12 años. Había escuchado, no sé dónde y sin querer, una o dos canciones de blues, 

sin saber siquiera que esos fascinantes sonidos se llamaban blues. Un día tomé la guitarra acústica de mi papá, y 

después de unas horas descubrí cómo tocar el acompañamiento básico del blues: ese de quintas con sextas. 

Recuerdo que estuve varias semanas tocando solo eso, totalmente hipnotizado por ese sonido. A partir de ese día, el 

blues ocupó su trono en mi alma junto al Ratón Vaquero, y decidí inscribirme a clases de guitarra. Y en cuanto al rock, 

lo que siempre me prendió macizo fue la onda Rolling Stones, AC/DC, Led Zeppelin, ZZ Top, KISS, The Allman 

Brothers, Foghat, Georgia Satelites, Edgar Winter, Lynyrd Skynyrd, etc.  
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Aunque también disfruto mucho la mayoría de los géneros musicales, desde Bach hasta Sepultura. Para mí, toda la 

música es una misma cosa, solo que presentada con distinta envoltura y actitud. 

 

¿Qué significa el blues para Benito? 

Benito: El blues es el papá de los pollitos. Es mi brújula. El blues me acepta y me da, sin importar que yo tenga otros 

amoríos musicales. Es todo el dolor y alegría del mundo al mismo tiempo. Es mi hogar. 

 

¿Cuáles son los instrumentos que tocas?, ¿cuál de ellos es tu preferido? 

Benito: Toco profesionalmente batería y guitarra. Pero me defiendo bien en el bajo, percusiones afrocubanas, y 

armónica. Y como aficionado le entro a la trompeta, el sax y el piano. Me hubiera gustado ser un buen cantante. Y 

aquí es dónde para mí es muy claro que la música es una misma cosa.  

 

Por ejemplo, cuando toco la batería, muchas veces lo hago con el feel o fraseos que haría si estuviera tocando la 

trompeta o el sax. O cuando toco la guitarra, recurro a grooves y beats muy baterísticos en mi mano derecha. O 

cuando pito la trompeta, de pronto me doy cuenta de que estoy usando recursos musicales típicos del bajo.  

 

Obviamente todo eso de manera inconsciente, hasta que me descubro haciendo esas “migraciones”. Ese es un 

aspecto muy chido de saber tocar varios instrumentos, es decir, adquieres una musicalidad muy sólida y profunda. 

Aunque la contracara es que difícilmente logras adquirir un nivel técnico 100% competitivo en ninguno de los 

instrumentos, porque una vida no alcanzaría para lograrlo en todos los instrumentos. 

 

¿De dónde viene tu impulso creativo? 

Benito: Creo que soy creativo en varias áreas de mi vida, pero no sé de donde venga eso. Recuerdo que desde niño 

he tenido facilidad natural para la música y la creatividad en general. Pero también pienso que la creatividad es 

consecuencia de cuestionar lo existente y rebelarse. Creo que el hábito de cuestionar hasta lo incuestionable y 

buscarle tres pies al gato, muestra siempre nuevos caminos y posibilidades de realidad.  

 

Por otra parte, supongo que en el proceso creativo existen también causas afectivas y emocionales que, al menos en 

mi caso, generan la necesidad de comunicarme y exhibir mis ideas ante el mundo. Y creo también que existen otros 

impulsos para la creatividad, como la información cultural con que cuentes, las circunstancias apropiadas para 

dedicarte a la labor creativa, o qué tan agudo es tu instinto explorador. 

 

Además, en cuanto a los temas concretos que me inspiran para componer canciones, recurro siempre a los mismos 

que todo el mundo: amor, despecho, reflexión, protesta, diversión y cotorreo, etc. Pero trato de buscar siempre un 

nuevo ángulo o perspectiva desde el cual abordar y comunicar esos temas. Yo creo que lo importante es lograr 

canciones honestas, pues solo así son creíbles y conectan con la gente. Parece poco y fácil, pero no es tan común ni 

sencillo lograr eso. Y creo que todos debemos intentar siempre ser auténticos en nuestra labor creativa, en cualquier 

oficio o actividad, por más rutinaria y reglamentada que parezca.  

 

¿Cuál sería una descripción breve de tu trayectoria en la música? 

Benito: De los 10 a los 17 años, participé como baterista y percusionista en la Banda Sinfónica de Colonos de Ciudad 

Satélite, bajo la batuta del maestro Salvador Márquez Salcedo, y con la dirección de percusiones del maestro Óscar 

Martínez Hurtado. Tocábamos por nota, material tan variado desde Agustín Lara o la Marcha de Zacatecas, hasta 

Mozart, Ravel y Dvorak. Esta banda tenía también una división de alumnos principiantes a intermedios (la banda 

chica) en la que también estuve un par de años como trompetista. 
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A los 11 años formé mi primer banda junto con mis primos, y tocamos en algunos festivales escolares. A partir de 

entonces, formé y dirigí diversas bandas (blues, rock, funk, pop latino, covers) presentándonos en festivales locales, 

eventos privados y escolares. A los 27 me fui a Rumania con mi guitarra al hombro. Ahí compuse una canción que el 

productor Nicu Alifantis impulsó como sencillo, y sonó en el radio, tv. Tuve algunas giras por allá como cantautor 

(guitarra y voz), cantando música latina. 

 

A los 28 regresé a México y formé varias bandas de música original (pop latino, rock, blues, jazz, covers, funk, 

afrocubano) tocando en festivales, centros culturales, eventos privados. Ese mismo año fundé mi ‘Academia de 

Música La Araña’, misma que hasta la fecha sigue sembrando semillas de música en los chavales de la zona Satélite. 

De los 35 a los 50 años me he dedicado principalmente a la dirección musical de big bands y otros ensambles; 

composición y producción musical; músico de sesión; y también al hueso. 

 

¿Cuáles son los proyectos musicales actuales en los que participas? 

Benito: Desde hace algunos años dirijo ‘La Araña Funky’, integrada por adultos aficionados. Los martes en la noche 

llegan a La Araña después de laborar en sus correspondientes profesiones, se aflojan la corbata, y a gozar. Traemos 

base rítmica y sección de metales. Tocamos material de Peter Gabriel, Aretha Franklin, U2, Tina Turner, Phil Colins, 

Beatles, Bruno Mars, etc. Además de dirigir musicalmente y coordinar la organización, en esta banda toco la 

trompeta.  

 

Por otra parte, desde hace un año, produzco y dirijo la banda de mis sueños: Mister Child, en la que toco también la 

guitarra. Y paralelamente a mi labor como músico, continúo dirigiendo y coordinando el buen funcionamiento de La 

Araña. 

 

¿Cómo surge la banda Mister Child? 

Benito: En el 2022 me invitaron a participar como guitarrista en una banda de blues. Y desde el primer ensayo, mi 

mente voló y voló, imaginando la banda de mis sueños, y visualizando la manera de formarla y llevarla lo más arriba y 

lejos posible. No pasaron ni dos meses cuando mi personalidad controladora y obstinada, me llevó a formar desde 

cero una banda orientada a aquello que visualicé desde un principio. Fue como un mandato que ni yo mismo he 

podido resistir.  

 

Como si de pronto toda mi experiencia profesional y mi energía se hubieran concentrado en un punto concreto, 

explicándome el porqué y el cómo de mi misión y visión como artista. Como una especie de revelación. A partir de 

ahí, he dedicado un año a la estructuración de la banda (integrantes, composición, repertorio, arreglos, imagen, plan 

de desarrollo, financiamiento, legal, etc), y en este momento estamos comenzando nuestra exposición y visibilidad 

mediante las redes sociales y las presentaciones en público. 

  

¿Quiénes integran Mister Child? 

Benito: Me siento muy dichoso y afortunado de estar rodeado de talentosísimos músicos, en orden de integración: 

Guitarra: Emiliano Zamora (alumno de La Araña); Voz: Aída Rodríguez (alumna de La Araña); Batería: Fabrizio Becerra 

(exalumno de La Araña), actualmente profesor de batería y músico profesional; Voz: Ave Reyes, cantante profesional 

y maestra de canto. Guitarra: Yo. Actualmente el bajo, sax, trompeta y trombón están cubiertos con músicos de 

sesión. 
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¿Cómo describirías el estilo y filosofía musical de Mister Child? 

Benito: El estilo musical es Blues Rock Implacable, con filtraciones de soul, funk, country, pop, y hasta rancheras.Los 

principios que orientan a Mister Child son: hacer las cosas con la mayor calidad posible. Autenticidad y congruencia. 

Divertirnos y gozar la experiencia. Visualizarnos desde ahora como una banda de primer nivel internacional. La banda 

está organizada como empresa, con planeación y objetivos estratégicos, estructuración legal y contable, plan de 

marketing, management artístico, producción musical y artística. Es muchísimo trabajo, pero es necesario para 

fundamentar un cimiento sólido, y una proyección clara hacia donde Mister Child quiere llegar. 

 

 

 
 

 

¿Cómo deseas que tu música afecte al público? 

Benito: Creo que Mister Child suena lo suficientemente fresco, poderoso y magnético, como para que las nuevas 

generaciones aprecien y disfruten el valor de la música orgánica, real, hecha y tocada por músicos.  

 

Por ejemplo, Emiliano (guitarra) y Aída (voz), tienen 18 años, y están muy clavados con lo que hacemos y cómo suena 

la música con raíces afroamericanas. Creo que así como en ellos, también podemos resonar en muchos otros jóvenes, 

pues las canciones, el show y la producción, están muy prendidos.  
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Por otra parte, también confiamos en que por definición Mister Child, puede gustar a adultos y chavorucos con 

pasado y gustos rockerones. La verdad es que, además de haber considerado todo esto en nuestro plan de desarrollo, 

lo cierto es que Mister Child se concentra en ser auténtico y con la mejor calidad posible, dejando que la música se 

acomode solita en el sector que deba ser. Pero en todo caso, Mister Child quiere influenciar positivamente a las 

personas en lo cultural y emocional, con un estándar de producción musical y artística de buen nivel.  

 

También, le echo muchas ganas a la composición de las letras, para aportar canciones con valor estético. Y lo mismo 

con los arreglos musicales, show y todo lo demás. Quiero que Mister Child genere momentos gozosos, 

enriquecedores y entretenidos.  

 

Hace un par de semanas se presentó en las instalaciones de La Araña un vecino de la colonia, adulto, y me preguntó 

por la banda que estuvo ensayando el sábado anterior. Le platiqué que era Mister Child, y me comentó que le había 

gustado tanto al escucharnos desde la calle que hasta nos aplaudió cuando terminó la canción. Lamenté no haberlo 

escuchado en ese momento, y me dijo que siguió su camino, feliz, tarareando la canción que escuchó de nuestro 

ensayo. Eso es el objetivo: resonar en las personas. Esto lo platiqué después a la banda y todos se sintieron también 

muy felices.  

 

¿En cuáles grabaciones has contribuido y con quién? 

Benito: Mi primera grabación profesional fue a los 11 años, como baterista en la Banda de Colonos de Ciudad 

Satélite, en la disquera CBS. Y de ahí pa´l real he participado en muchísimas grabaciones, tanto de producciones 

personales, como músico de sesión de diferentes artistas, bandas y clientes.  

 

¿Tienes alguna anécdota divertida que quieras platicarnos sobre alguna de tus presentaciones con las bandas que 

has participado? 

Benito: Divertida para el público, pero no tanto para mí. Tocando la batería, mi banco se fue desplazando hacia atrás 

sobre la superficie del escenario, y como estaba ubicado muy cerca del borde, de pronto me caí del escenario de 

espaldas al suelo. Y subí corriendo a tocar de nuevo, todo adolorido por tremendo golpazo. Eso sí, después del 

asombro, el público me aplaudió fuertemente.  

 

O la ocasión en la adolescencia cuando estábamos tan fumados, que tuvimos que abandonar el escenario porque no 

pudimos detener un intensísimo ataque de risa que nos imposibilitaba tocar. O la ocasión en que bajé del escenario 

después de una tocada en la universidad, y dos chavas bien reventadas se me abalanzaron a besos intensos. Al día 

siguiente, al despertar quién sabe dónde, se dieron cuenta de que me habían confundido con un artista famoso. Pero 

en lugar de sacarse de onda, me invitaron a desayunar y luego me dieron un aventón a mi casa. 

 

¿Cuál sería una de las lecciones más importantes que has aprendido de tu experiencia en la música? 

Benito: 1. Si quieres dedicarte exclusivamente a la música, debes considerar la posibilidad de que nunca podrás tener 

una economía holgada. Sin embargo, es tan grande la satisfacción espiritual y artística que la música brinda, que 

posiblemente aceptes sin problemas las limitaciones económicas. 2. Talento + Trabajo duro + Relaciones + 

Autenticidad + Suerte = Éxito. 3. Toda la música es consumible, pero con diferente sabor y valor nutricional. 4. Si no te 

gusta algún género musical o artista, limítate a analizarlo técnicamente, y trata de aprender y disfrutar lo más que 

puedas. 5. Los errores son una fuente inagotable de nuevas ideas. 6. Puedes ser gran músico empírico; pero si sabes 

teoría y técnica musical, serás mejor aún. 7. El conocimiento musical es mucho más amplio, técnico y profundo que 

muchas carreras universitarias tradicionales. 8. Interpretar música es fascinante; y crearla es sublime. 
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Platícanos un poquito acerca de la Academia de Música “La Araña” 

Benito: Acaba de cumplir 23 años de existencia. Nuestro objetivo principal es que los alumnos aprendan bien, pero 

que también se diviertan. Somos exigentes como maestros, porque creemos que eso vale la pena a mediano y largo 

plazo.  

 

Nuestras clases son individuales, para atender al 100% a cada alumno. Y también tenemos grupos de ensamble, pero 

no de esos en los que retacan el salón con 6 guitarristas que suenan a estudiantina, 3 bateristas que esperan turno, 2 

bajistas que se empastan y enlodan mutuamente, y cinco cantantes que cantan un verso cada uno.  

 

En nuestros ensambles cada alumno cumple su función musical, y si falta al ensayo o no practica la canción en casa, 

todo el grupo lo nota. Es trabajo en equipo por antonomasia. Tenemos clases presenciales y en línea. Organizamos 

varias presentaciones públicas al año para que los alumnos expongan sus avances y disfruten (sufran) la experiencia 

del escenario. Estamos ubicados en Lomas Verdes, Naucalpan, Estado de México. 

 

¿Dónde podemos saber de ti, de la banda y de la academia? 

Benito: a) Facebook: Academia de Música La Araña - Mister Child. b) Instagram: misterchildmexico. c) Whatsapp:  

55 8615 1454. 

 

Da un mensaje a los fans y/o músicos mexicanos de blues y géneros afines 

Benito: Si tocas como aficionado o profesional, eres privilegiado por el solo hecho de poder hacer música. Tienes 

línea directa con los Dioses. Disfruta esa oportunidad de la manera en que creas conveniente para ti. Y si puedes, haz 

lo que creas necesario para que cada vez sea mayor tu habilidad, visión y gozo.  

 

¿Algo más que quisieras agregar? 

Benito: Me siento muy dichoso y honrado de haber sido invitado a esta entrevista para la revista digital Cultura Blues, 

por parte de mi estimado amigo José Luis García Fernández y la amabilísima María Luisa Méndez, quienes con tanta 

dedicación y pasión nos entregan su publicación llena de información, recomendaciones, cartelera, etc. 
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Aquí, Allá y Todas Partes 
 

De aquí, de allá, y todas partes XVI 
 

José Luis García Fernández 
 

 
 
De aquí, de allá, y todas partes XVI: Hola Soy Lola (México), J. Teixi Band (España) y Mississippi Heat (USA) 

Para este nuevo capítulo de la columna, nos han enviado representantes de bandas de Tijuana, México; de Madrid, 

España y de Chicago, Estados Unidos tres videoclips de reciente publicación para darlos a conocer, veamos… 

 

Hola Soy Lola - You Can Have My Husband 

Este video “You Can Have My Husband” e información nos fueron enviados por Olga “Lola” Pérez, desde Tijuana, Baja 

California. Al respecto nos dice… “Este video fue realizado para presentar nuestra frontera de Baja California, con 

nuestros mares y montañas, y con la finalidad de promocionar nuestra próxima presentación en el magno ‘Festival 

Internacional Blues y Jazz del Valle del Mayo’, que se realizará en este mes de noviembre del 2023. Los participantes 

en el material visual son: Lola Pérez: voz; Jesús Nieves: guitarra; Cuco Macías: bajo; y Abraham Alvarado: batería y 

producción general”.  

 

Hola Soy Lola - You Can Have My Husband 

https://fb.watch/nBMfncx8xs/ 

 

 

J. Teixi Band – Me Llevo lo Mejor 

Javier Teixidor, hombre al frente de esta banda madrileña, nos envía nuevamente información derivada de su más 

reciente álbum: “En el barrio”. Se trata del video correspondiente al track número 8. La J. Teixi Band sigue 

desgranando los temas de su último disco, el mejor de su carrera, y eso es mucho decir. Ahora presenta “Me llevo lo 

mejor”, una pieza que parece pensada para bailar en cualquier sitio y en cualquier ciudad del mundo.  

https://fb.watch/nBMfncx8xs/
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“El mestizaje del rocanrol y el blues junto con las calles de Chamberí (distrito de Madrid) se transforma en un arte que 

no envejece” dice Javier Teixidor, para resaltar a continuación que la clave está en la diversión y el ritmo. “Hay gente 

que no sabe que tiene el blues, pero nosotros lo tenemos…y lo sabemos. Vino viejo, whisky amargo, viejos discos, un 

piano y un acordeón. Siempre me llevo lo mejor”, comenta entre risas citando la letra de su nuevo sencillo. Y cómo, 

mientras le iba dando forma a la grabación del tema, junto con Emilio Galiacho, tecladista de la Teixi, se le ocurrió 

meter cacerolas, “me gustan las cacerolas, suenan bien”. 

 

J. Teixi Band – Me Llevo lo Mejor 

https://youtu.be/Ytaz2KxHI6w 

 

 

Mississippi Heat – Chicago is My Home 

Mississippi Heat surgió en 1991, en una noche en el café Lura en Chicago. El guitarrista Jon McDonald invitó a Pierre 

Lacocque a tocar la armónica para él, con Robert Covington en batería y voz. Fue una gran noche, con una multitud 

ruidosa en ese barrio polaco. Pierre parecía feliz, y la banda tocó con tal inspiración que su hermano Michel apuntó 

en decirles que si quisieran, podría conseguirles conciertos con poco esfuerzo. Un hombre de palabra, Michel 

encontró conciertos para la banda. Él estaba equivocado acerca de la parte de esfuerzo, pero tenía razón sobre el 

hecho de que él podría administrar una banda.  

 

El acercamiento personal con Pierre nació por allá de noviembre de 2006, cuando con Mississippi Heat visitó la ciudad 

de Aguascalientes, México, para presentarse en el X Festival Internacional Aguas-Blues. En esa ocasión yo acudía por 

primera vez con La Rambla, para actuar igualmente en ese afamado festival. Tuve la oportunidad de conocerlo y 

saludarlo, tanto en el hotel, como en camino al Teatro Aguascalientes para la prueba de sonido, así como en 

camerinos, y finalmente compartir el escenario y disfrutar su actuación que cerró espectacularmente el evento. Un 

acontecimiento único sin duda. 

 

Lacocque nos ha enviado un nuevo video “Chicago is My Home”, el cual lo describe de la siguiente manera… “Todo 

compositor sabe que las mejores letras están inspiradas en la autobiografía. Por supuesto, no a todos les gustará una 

canción de la misma manera. Después de todo, “Chicago Is My Home” acepta el clima de la Ciudad del Viento en 

todos sus aspectos, ¡incluyendo el frío y la nieve!”.  

 

Mississippi Heat – Chicago is My Home 

https://youtu.be/XOvVm2NjPYQ 

 

 

 
 

https://youtu.be/Ytaz2KxHI6w
https://youtu.be/XOvVm2NjPYQ
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Hábitos Nocturnos 
Morblus - On The Way Back, Live in Europe 

 

José Andrade Urbina 
 

 
 
 
Morblus - On The Way Back, Live in Europe (Stormy Monday Records – 2013) 
 

Saludos a todos los lectores de la revista Cultura Blues, ya estamos en otra cita con el blues. Siempre es interesante adentrarse en 

la búsqueda de un cd para compartir con nuestros lectores, el blues para mí es eterno, porque ha sabido pasar todo tipo de 

pruebas con el tiempo. Las décadas van y vienen, y el blues está presente, han aparecido diferentes tendencias con los ritmos, y 

para el blues son simplemente modas pasajeras. Él permanece a lo mejor con algunos raspones, pero sigue inmóvil. ¿Qué es lo 

que tiene este ritmo que sigue vigente y más fuerte que nunca?, y además tiene otra cosa, no reconoce de fronteras. 

 

Tal es el caso del cd que ahora les recomiendo, y que nos lleva hasta Italia. País que se ubica en el centro del Mar Mediterráneo 

en Europa meridional. Ocupa la península itálica, tiene dos islas importantes que son, Sicilia y Cerdeña, y es uno de los 27 estados 

soberanos que forman la unión europea. Hay una de sus ciudades que es Verona, ubicada en la región de Véneto en el nordeste 

del país, y es la duodécima ciudad más poblada de Italia. En esta ciudad es donde nace un 30 de julio de 1965: Roberto Morbioli, 

justo en el seno de una familia de músicos, y es por ello por lo que a muy temprana edad se acerca a la música. Tenia escasos 5 

años cuando le regalan una guitarra de juguete y le gusta tanto que no la deja, y según él se ponía a tocar como si fuera un 

músico ya grande.  

 

Es hasta los 15 años en qué teniendo ya una guitarra acústica, y en forma autodidacta se pone a practicar, y es también el tiempo 

en que se acerca al blues, después de que escucha con sus amigos unos discos de este género. Al lado de sus amigos forma un 

grupo, y empieza a ensayar, para ya después debutar en un pequeño café. Con el tiempo y los ensayos cada vez se dan más a 

conocer, y después de tocar en algunos bares hacen su primera gira fuera de Italia, así es como empiezan a llamar la atención. En 

el año de 1987 les llega su oportunidad de grabar su primer disco, lo curioso es que en esa época, Roberto Morbioli tocaba el 

bajo. 
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En 1989, Roberto conoce a Rudy Rotta, otro gran guitarrista italiano, a él le llama la atención la forma de tocar de Roberto y lo 

invita a unirse a su banda “Rudy´s Blues Band”, sigue tocando el bajo en la banda de Rudy, y con ellos graba dos discos. Hacen 

varias giras con gran éxito por diferentes ciudades de Europa, a raíz de su éxito, hacen una gira por los Estados Unidos, 

presentándose en el Antone´s de Austin Texas, además se presentan en el New Orleans Music Festival, ya de regreso a Europa 

aparecen en el Festival de rock y blues en Amsterdán, y en el Festival de San Remo en Italia. 

 

En 1991, abandona a Rudy Rotta, y es así como forma su primer grupo, “Morblus. Estando aquí es cuando deja el bajo y toma la 

guitarra, y con este grupo su sonido va del blues al rythm & blues, al soul y al funk. El cd que ahora les comparto “On the way 

back” nos presenta a Morblus en su gira por Europa, los músicos que están en el disco son: Roberto Morbioli: guitarra y voz; 

Daniele Scala: teclados; Stefano Dallaporta; bajo; y Diego Pozzan: batería.  

 

El cd es de once temas, contiene cuatro temas propios y siete covers, es un buen blues con toques de soul y funk: 01. Live It Up; 

02. I Don't Believe; 03. My Shoes; 04. Cissy Strut; 05. Stormy Monday; 06. Black Cat Bone; 07. Start It Up; 08. High Up In The Sky; 

09. Ain't No Sunshine; 10. They Ain't Got What I Got; 11. Boom Boom. 

 

En Live It Up, de entrada aparece la guitarra de Roberto Morbioli y con ella nos muestra su calidad interpretativa. Este tema 

instrumental contiene la guitarra y el teclado que se funden y hacen una gran pieza. I Don’t Believe, nuevamente el órgano y la 

guitarra hacen un tema con un ligero sabor a Elmore James. My Shoes, es una canción de Roberto Morbioli que nos lleva por los 

terrenos del funk. Cissy Strut, es otro tema de Morbioli dentro del funk, este es un instrumental más donde en total la banda se 

luce.  

 

Stormy Monday, el clásico blues de T-Bone Walker es tocado majestuosamente, once minutos de un blues para disfrutar. Black 

Cat Bone, nuevamente aparece el funk en este tema. Start it up, este es un rico blues para ponerse de pie y bailarlo, nuevamente 

la banda en plenitud, sobresale la guitarra. High Up In The Sky, una balada instrumental con un teclado y guitarra interpretada 

muy tranquila.  

 

Ain’t No Sunshine, es un buen tema de blues y balada lenta. They Ain’t Got What I Got, un track entre el soul y el funk. Para el 

final Boom Boom, el clásico de John Lee Hooker, pero interpretado más al estilo del también tradicional de Hooker, me refiero a 

Boogie Chillum, o como el Canned Heat lo bautizó, el ‘Boogie Refrito’, un gran boogie para cerrar este buen cd. 

 

En esta grabación, Roberto Morbioli, nos muestra que es un buen guitarrista con una gran voz sin ser estruendosa, y su banda 

tiene una versatilidad de ritmos. Hay que escuchar más discos de este músico, ya que este material fue su primera producción. 

 

Como siempre, pásenla bonito, nos leemos en la siguiente edición… ¡vámonos! 

 

Morblus - On The Way Back, Live in Europe - Spotify 

 

 

https://open.spotify.com/intl-es/album/64Xvmt0zpVbCvRxbRSzGWH?si=9YM3ujGvQqCGSnqBeuR8rw
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Recomendaciones 
Novedades noviembre 2023 

 

José Luis García Fernández 
 
 

 
 

 

En esta nueva edición de noviembre de 2023, recomendamos 12 grabaciones, con una buena selección de excelso 

blues contemporáneo, tradicional y géneros afines.  

 

¡Nuevo blues para mejorar nuestras percepciones y expectativas musicales! 

 

 

 

 

 

 

 
Cashman 

 
Varios Artistas 

 
Bluesdad 

 
Doug MacLeod 
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Lista musical 150 - noviembre 2023 

 

 

   

 
Dr. Helander & Third Ward 

 
G And The Doctor 

 

 
Skyla Burrell 

 
The Bluesland Horn Band 

 
Nacho Salmerón 

 
Reverend Freakchild 

 
Lisa Biales  

 
Big Harp George 

https://open.spotify.com/playlist/0RhZDiXT3xrQP5tyhZLaUM?si=648e94f1218143ab
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