
Número 154 | marzo 2024                                        Cultura Blues. La Revista Electrónica                                             Página | 1 

 



Página | 2                                                Cultura Blues. La Revista Electrónica                                   Número 154 | marzo 2024 

 
 

Contenido 
 
 

 

Directorio 
 
 

 
Ruthie Foster 

Foto © Jody Domingue 
 
 

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

 
 

‘Honrando el blues tradicional,  
explorando el blues contemporáneo  
e impulsando el blues hecho México’ 

  
 

© Derechos Reservados 

  

www.culturablues.com 
email: info@culturablues.com 

 
Número 154 marzo de 2024 

 
Director general y editor: 
José Luis García Fernández 
 
Consejo Editorial: 
José Luis “James” García Vázquez 
María Luisa Méndez  

 
Colaboradores en este número: 

 
1. José Luis García Vázquez 
2. José Luis García Fernández 
3. Michael Limnios 
4. María Luisa Méndez 
5. Lorena Jastreb 
6. Juan Carlos Oblea 
7. Esther Snow 
8. José Andrade Urbina 
9. Norma Yim “La Poeta Irreverente” 

 
Cada uno de los artículos publicados, son 

responsabilidad de quienes los firman. 
 
 

 

 
PORTADA Ruthie Foster. Foto por Jody Domingue (1) ……..................... 1 

 

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

EDITORIAL Mujeres en el Blues (2) ..……………………………….………….…..….. 3 
 

PLANETA BLUES El tiempo de sanación del blues 
Entrevista con Ruthie Foster (3) ...................................................................... 4 

 

ALLIGATOR RECORDS PRESENTA  
Koko Taylor - Deluxe Edition (2) ..................................................................... 10 

 

DELMARK RECORDS PRESENTA  
Women of Blue Chicago (1996) (2) ……………………………………………….……….….. 12 

 

ANTOLOGÍAS Woman Blues (2) .…………….………………………………….…...…. 13 
 

+ COVERS Big Mama Thornton – Stronger Than Dirt (2) …………………….… 14 

 

TRIBUTO Oddeta – Oh Freedom (2) ………................................................ 16 

 

EN VIDEO Etta James - Live at Montreux 1993 (2) …………………………....…. 18 

 

EL BLUES TUVO UN HIJO  
Ike & Tina Turner - Rarities (2) …………………………….…………………………..……..... 19 

 

HUELLA AZUL Entrevista con Karla Porragas (4) ……………………….…….… 21 

 

DE COLECCIÓN Susan Tedeschi – Just Won’t Burn (Deluxe Edition) (2) 25 
 

DE BLIND RACCOON Jennifer Porter - Yes, I Do (2) ………………………... 26 
 

POR LOS CAMINOS DEL BLUES 
16º Crescent City Blues & BBQ Festival - 1 (5) .……………………………….………... 28 
 

BLUES A LA CARTA  
Inducidos al Salón de la Fama del Blues 2024 - 1 (2) ……………………………….… 40 
 

MAC RADIO PROMO COMPARTE  
Mitch Ryder – Danielle Nicole – Paul Reed Smith (2) ………………………………... 47 

 

EN VIVO Will Jacobs, Ally Venable y Ashley Sherlock (2) ………............…… 51 

 

DE FRANK ROSZAK PROMOTIONS  
Lone Star Mojo - A Shot of the Blues (2) ……………………….……….………………….. 53 
 

COLABORACIÓN ESPECIAL Febrero: mes de la herencia 
afroamericana en la Biblioteca Benjamín Franklin (1 y 2) ……………………….... 54 
Ganadores del premio Grammy de Blues (2) …………………………………………….. 58 
 

RECOMENDACIONES Novedades marzo 2024 (2) …………………….….... 63 

 

AQUÍ, ALLÁ Y EN TODAS PARTES XX: Mike Sponza (Italia) (2) … 64 

 

LADO B La bipolaridad de Nina (6) ………………………………………………..….…… 66 
 

HÁBITOS NOCTURNOS Uni Debess - Regards To The Roots (8) …….. 70 

 

LA POESÍA TIENE SU NORMA 16 Palabras (9) ………………………….... 72 

 

LUNA BLUES EN CHICAGO Las Mujeres en el Blues de Chicago (7) . 73 
 

COLABORACIÓN ESPECIAL  

Entrevista con Fernando Malagón (2) ………………………………………………….…….. 76 
 

AGENDA ……………………………………………….……………………………..…..…………… 78 

 

http://www.culturablues.com/


Número 154 | marzo 2024                                        Cultura Blues. La Revista Electrónica                                             Página | 3 

 
 
 

Editorial 
 

Mujeres en el Blues 
 

 

José Luis García Fernández 
 

 
 
 
“Cada 8 de marzo, Día Internacional de la Mujer, es necesario recordar la importancia de reconocer la historia de los 

derechos políticos, sociales, económicos de las mujeres y niñas que siguen luchando por un mundo igualitario, libre de 

violencia y discriminación”.  
Gobierno de México: https://www.gob.mx/inmujeres/ 

Imagen por Enia Espinosa 

 

En esta edición, hacemos un número especial por el Día Internacional de la Mujer, publicando artículos, entrevistas, 

reseñas de discos y más, de mujeres admirables que han dedicado y ofrecen su trabajo al género primigenio y a sus 

derivados: Koko Taylor, Big Mama Thornton, Odetta, Etta James, Bonnie Lee, Karen Carroll, Shirley Johnson, Lynne 

Jordan, Big Time Sarah, Katherine Davis, Queen Sylvia Embry, Janiva Magness, Gaye Adegbalola, Katie Webster, 

Saffire-The Uppity Blues Woman, Ann Rabson, Marcia Ball, Shemekia Copeland, Tina Turner, Susan Tedeschi, Nina 

Simone, Jennifer Porter, Danielle Nicole, Ally Venable, Ruthie Foster, y Karla Porragas. 

 

Además, tenemos a Mitch Ryder, Paul Reed Smith, Will Jacobs, Ashley Sherlock, Ike Turner, Mike Sponza, Lone Star 

Mojo, Uni Debess y Fernando Malagón; las Mujeres en el Blues de Chicago; primera parte del 16º Crescent City Blues 

& BBQ Festival 2023; primera parte de Integrantes al Salón de la Fama del Blues 2024; Ganadores del premio Grammy 

de Blues 2024; Febrero: mes de la herencia afroamericana, recomendaciones de discos y videos, listas musicales, 

poesía y mucho más. 

 

¡Cultura Blues, un paso adelante en la difusión del Blues en México!



Página | 4                                                Cultura Blues. La Revista Electrónica                                   Número 154 | marzo 2024 

 
 
 

Planeta Blues 
 

Entrevista con Ruthie Foster  
Michael Limnios 

 

 

 
 

Ruthie Foster: El tiempo de sanación del blues - Fotos © de Jody Domingue.  

Agradecimientos especiales a Bryan Ros (Missing Piece Group) 

 

El noveno álbum de estudio de Ruthie Foster, Healing Time (2023), representa un nuevo acontecimiento para la 

veterana artista de blues: una colección de canciones que poseen puro poder, como un maremoto de generosidad 

musical.  

 

Healing Time llega en un momento en que Foster supera sus límites como cantante y compositora más que nunca, 

creando una atmósfera verdaderamente en vivo con la ayuda de su banda, que suena refrescantemente relajada y 

vívida a lo largo de sus 12 canciones. El álbum es la más reciente joya de la exitosa carrera de Foster, que incluye 

múltiples nominaciones al Grammy y colaboraciones con otras estrellas como: Susan Tedeschi y Derek Trucks.  

 

El disco es, en última instancia, una obra que explora los extremos que el ser humano suele sacar a la superficie, 

recordando a los oyentes que incluso cuando sentimos que estamos en la cima, al final seguimos encontrando 

nuestro camino: un hermoso reflejo de la esencia de vivir en sí mismo. 

 

La entrevista 

¿Por qué elegiste este título para tu nuevo álbum, Healing Time? 

Ruthie: Creo que principalmente porque comenzamos a grabar durante el encierro, durante la pandemia y porque 

me sentí muy cerca de muchos de los músicos que realmente murieron a causa de esto, habíamos perdido a John 

Prine, muchos músicos realmente clave en el mundo de la música. y sentí que una curación era algo que necesitaba.  
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El álbum comenzó con eso en mente y llamé a mis compañeros de banda para que me ayudaran a escribir las 

canciones y a uno de ellos se le ocurrió el título, Healing Time, terminamos esa canción y decidimos llamarle así. 

 

¿Es el blues un “sanador” como decía John Lee Hooker? 

Ruthie: El blues se trata de un alivio o curación, y creo que eso es realmente lo que es el álbum, cada título es 

realmente muy cercano a todos y cada uno de nosotros en la banda. 

 

Nueva música, nuevas canciones, nuevas letras, ¿qué caracteriza su filosofía musical, de dónde vienen sus letras e 

impulso creativo? 

Ruthie: Mis letras y la idea de mis letras en realidad provienen de mi propia vida, vivir mi vida como músico y luego 

volver a casa y estar con mi familia, para ponerme otro sombrero cuando vuelvo a casa, a tomar otro rol. Cuando se 

trata de dirigir mi banda, es ser líder de la banda y creo que realmente se trata de eso, ser hija de mi padre, se trata 

simplemente de la vida. Una vez más, realmente se trata del blues. El blues, es un testigo de tu vida y de tu canción. 

 

¿Cuáles son las líneas que conectan el legado de la música negra estadounidense, desde el blues hasta el góspel, el 

folk, el jazz y más? 

Ruthie: Creo que hay una gran conexión entre el góspel, el blues e incluso el soul, especialmente la música folk, 

porque para mí la música folk, son todos esos elementos puestos en un solo género. De hecho, todavía actúo en 

muchos festivales folklóricos, básicamente hago la misma música que hago en un festival de blues, incluso en un 

festival de soul, y habiendo vivido la experiencia de los afroamericanos, es enorme, cada uno de estos géneros en 

particular los interpreto.  

 

He logrado interconectarlos a todos y creo que puedo salirme con la mía porque tengo experiencia en góspel, ya que 

comencé como cantante de góspel. Tengo experiencia en música folklórica. Me encanta tocar la guitarra y tengo 

experiencia en música de blues porque desde muy joven, cuando aprendí a tocar la guitarra, escuchaba música de 

blues. Entonces, trato de mezclar esos elementos en todos mis shows y obviamente está en toda mi música, así que 

espero que vaya bien. 

 

¿Qué significa ser una artista femenina en un mundo de hombres? ¿Cuál es el estatus de la mujer en la música? 

Ruthie: Creo que para mí ser mujer en este género musical es importante. Y es realmente importante para otras 

mujeres y otros músicos jóvenes, aspirantes a cantantes, ver más mujeres, en particular mujeres negras, en este 

género. He sido mentor de varias de ellas a lo largo de los años; de hecho, ahora mismo tengo una tutoría con una 

que es guitarrista y es una gran compositora. Y realmente quiero ver más de eso aquí.  

 

¿Y sabes qué? Somos muchas los que estamos aquí, trabajando día a día. Y me gusta llamarlas mis amigas. Desde 

Shemekia Copeland hasta Bettye LaVette, todas ellas son amigas mías a quienes amo y respeto. Y cubrimos una 

variedad de edades y orígenes en lo que respecta al blues, el góspel y el soul. Y todas nos apoyamos unas a otras. 

Creo que porque en el llamado mundo de hombres tenemos la ventaja de aportar un fondo diferente, una voz 

diferente, un aspecto diferente al blues. Eso es realmente importante y debe ser escuchado. 

 

Naciste y creciste en Texas; desde Blind Lemon Jefferson y Lightnin' Hopkins, hasta Juke Boy Bonner, Janis, Winter, 

SRV y muchos otros... ¿Por qué crees que la escena musical del Texas Blues continúa teniendo fieles seguidores? 

Ruthie: Creo que en Texas realmente estamos expuestos a diferentes tipos de música. Creo que, para mí, el blues de 

Texas proviene de algo más profundo y especialmente en las zonas rurales donde estuvo Blind Lemon Jefferson, estos 

tipos eran, en muchos aspectos como predicadores.  
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Cantaban música góspel y se escucha esa influencia, no solo en lo que cantan, porque son grandes cantantes, sino 

que también son excelentes guitarristas y creo que hay algo que es realmente especial en los guitarristas de blues de 

Texas. En todos los artistas de Texas.  

 

Estamos expuestos a varios tipos diferentes de música, por ejemplo al estar tan cerca de México, tenemos Tex-Mex, 

incluso creo que la música del oeste de Texas es diferente, el blues del oeste de Texas es diferente al del Este de 

Texas. No puedo explicarlo, tal vez haya una influencia enorme del góspel, tuvimos muchas personas de paso por 

Texas, que nunca se fueron, provenientes de la Costa Este o de la Costa Oeste, simplemente se quedaron aquí. 

 

 
 

De la Marina a la industria musical. ¿Qué es más difícil para ti, estar en la Marina o en el negocio de la música? 

Ruthie: (risas) El negocio de la música es más difícil, sin duda. He comentado con amigos que yo suelo dirigir mi 

propio negocio y lo difícil que ha sido y que he tenido que buscar ayuda cuando se trata de lidiar con el lado 

comercial. Sólo para poder ser libre de hacer música, hacer más música, poder escribir. E incluso ahora, con mi quinta 

nominación al Grammy, me doy cuenta de que tengo que hacer más, tengo que estar en más lugares, es como si el 

éxito trajera mucho más trabajo, pero estoy feliz, estoy muy agradecida de tenerlo. Algunos días es un desafío, sí, 

pero tengo mucha suerte de contar con una gran ayuda. Tengo un gran equipo. 

 

¿Qué es la felicidad para Ruthie? ¿Qué crees que es la clave para una vida bien vivida? 

Ruthie: Creo que para vivir bien una vida hay que saber cuándo detenerse y simplemente estar agradecida. 

Realmente se trata de agradecer cada día. Acabo de perder a un amigo mío muy cercano, un guitarrista.  
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Empezó conmigo y era como mi hermano mayor. Hasta el final, eso era lo que él era, simplemente estaba agradecido 

de estar en cualquier lugar donde hubiera música, en cualquier lugar donde pudiera enseñar más sobre la guitarra, 

porque él me enseñó todas estas cosas. Entonces, creo que estaba de camino a mi show cuando murió. Eso para mí 

está muy fresco en mi mente y en mi corazón. Simplemente, creo que eso responde a la pregunta que estás 

haciendo. Creo que en realidad es simplemente estar agradecida. 

 

¿Cuál es el equilibrio en la música entre las habilidades técnicas y las emociones del alma? 

Ruthie: ¿Cuál es el saldo? Cada día cambia. Hoy es un día muy relajado para mí, sabes, tengo esta entrevista contigo y 

luego simplemente toco y toco la guitarra y toco hoy. Y creo que es muy importante combinar eso, trabajar y jugar. Y 

luego iré a buscar a mi hija a la escuela y si quiere que veamos videos, lo haré. Creo que se trata de, como dicen en la 

música góspel, dejar tu carga de vez en cuando y simplemente divertirte. Y ese es el equilibrio, ese es el verdadero 

equilibrio entre trabajo y juego. 

 

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

música? 

Ruthie: Esa es una pregunta importante. Mis esperanzas y temores para el futuro de hoy versus lo que solía ser, 

realmente me gustaría ver más compositores siendo reales acerca de cuáles son sus luchas e incluso sus triunfos. Qué 

recompensas han obtenido de la música a medida que aprendieron. Siento que hay muchos compositores que ya no 

escriben, se trata de un riff. Y está bien, yo escribo canciones todo el tiempo que empiezan sólo con un riff de 

guitarra, pero creo que es importante hablar y haber hablado, decir algo. No se trata solo de vivir tu vida, todos 

tenemos una historia y creo que es importante que la contemos a través de la música. Porque muchas personas ni 

siquiera escucharían hablar a alguien, pero escucharían música. Y ahí es donde pueden obtener su historia. Y creo que 

es muy importante que los músicos tengan al menos esa canción a la que regresan y que es la canción fundamental 

para ustedes. 

 

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

aprendido de esas experiencias? 

Ruthie: La lección más importante que he aprendido de mi experiencia en la música y como músico en activo es 

darme siempre tiempo. Aunque tenga que levantarme temprano, me levanto y me entrego, hago yoga, muevo mi 

cuerpo, me doy alimento, bebo agua, preparo el desayuno, puede que no desayune, puede que solo tome un café 

exprés. Incluso cuando estoy de viaje, es lo mismo, primero trato de ser buena conmigo misma. Porque he hecho 

todo lo contrario, donde no me cuidé y ya casi voy a cumplir 60, cumpliré 60 en febrero próximo y darme cuenta de 

que las cosas están muy bien, porque he estado tratando de ser buena conmigo. Durante al menos los últimos 30 

años de mi vida, los primeros 30, eh (risas), no lo hice tan bien. 

 

¿Cuál es el impacto de su música -y de la música en general- en las implicaciones socioculturales: derechos 

humanos, derechos civiles, espirituales y políticos? ¿Cómo quieres que tu música afecte a la gente? 

Ruthie: Me gusta que mi música sea ese recordatorio para que las personas sean más amables entre sí, de verdad. 

Especialmente con este álbum que acabo de lanzar, Healing Time, es realmente eso, es solo un recordatorio de que 

debes ser amable, ser bueno contigo mismo, ser gentil contigo primero y creo que la gente aprende viendo cómo 

viven otras personas.  

 

Tuve eso cuando crecí con mi abuela, observé cómo vivía y esa fue mi educación sobre cómo tratar socialmente a las 

personas. En política no me meto. Mi socio debería decirte que no me meto en payasadas políticas, porque pienso 

mucho en eso, es solo gente presumiendo, honestamente.  
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En muchos casos, muestro quién soy realmente, pero en su mayor parte creo que lo que intento transmitir con mi 

música es simplemente recordarle a la gente que sea más amable. Y sea fiel a si mismo, a su propia historia, porque la 

gente te mira, la gente te escucha. 

 

 
 

Has conocido a muchos grandes músicos y personalidades: Willie Nelson, Allman Brothers, William Bell, The Blind 

Boys of Alabama y muchos otros. ¿Qué relaciones han sido la experiencia más importante para ti y cuál fue el 

mejor consejo que alguien te haya dado? 

Ruthie: Todas las experiencias con esos artistas fueron enormes para mí, porque todos eran diferentes. Los Blind 

Boys of Alabama me llevaron de vuelta a cómo crecí en la iglesia y, básicamente, cuando tengo la oportunidad de 

actuar en cualquier lugar con ellos, me recuerda a cómo crecí en ese mundo, porque crecí en ese mundo de la música 

góspel y con William Bell lo mismo, crecí con la música soul, así que él y yo nos llevábamos muy, muy bien.  

 

Otra alma lo es Warren Haynes, lo que me encanta de salir con Warren es que es un buen padre y me encanta verlo 

con su familia y trabajar duro, su ética de trabajo. Realmente me conecto con eso. Dios, hay otras experiencias 

realmente geniales para mí... El mejor consejo, ya sabes, debo decir que el mejor consejo que repito a lo largo de los 

años trabajando con diferentes artistas, sería el de Bo Diddley. Él era como una figura paternal para mí, estuve de gira 

con él durante dos meses y quería hablar conmigo casi todas las noches sobre mi música. Y el mayor consejo que me 

dio fue que siempre fuera dueña de mi propia música, porque esa es mi seguridad social, eso es lo que me mantendrá 

en una casa cálida, eso mantendrá mi auto en funcionamiento, eso hará que mis hijos vayan a la escuela. Eso era muy 

importante para él, siempre decía: "Siempre sé dueña de tu propia música". 
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John Coltrane dijo una vez: "mi música es la expresión espiritual de lo que soy". ¿Cómo entiendes el espíritu, la 

música y el sentido de la vida? 

Ruthie: Eso es hermoso, desearía haber dicho eso yo (risas). Vaya, creo que tendré que estar de acuerdo, tendré que 

estar de acuerdo, mi música es realmente quien soy, como dije. No lo grabaría ni lo pondría allí si no lo hiciera, una de 

las cosas que me digo a mí misma, esto fue hace aproximadamente un año, cada año, trato de escribir una 

declaración de misión para mí, ¿sabes? Que quiero tener un nuevo álbum, quiero publicar... Y una de las cosas que 

recuerdo haber puesto en mi lista fue nunca volver a grabar música en la que no creo. Nunca más. Porque lo he 

hecho y lo he hecho bastante bien en cumplirlo. No grabo ni publico mi propia música, mi propio álbum, a menos que 

sienta que dice la verdad y dice mi verdad. 
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Alligator Records presenta 
 

 

Koko Taylor - Deluxe Edition 
José Luis García Fernández 

 

 
 
Capítulo 21: Koko Taylor - Deluxe Edition (2002)  

En las notas del disco escritas en 2002 por el propio Bruce Iglauer, director del sello Alligator Records se lee… “Koko 

Taylor es universalmente reconocida como ‘La Reina del Blues’, la mujer más pródiga y que canta con gran potencia el 

blues. En una carrera que abarca 40 años, ha mostrado su vigorosa voz en escenarios de todo el mundo, desde los 

pequeños bares del South Side de Chicago hasta gigantescos festivales internacionales. Ahora, mucho más allá de la 

edad de jubilación de la mayoría de las personas, todavía realiza 80 espectáculos o más al año, sin reprimir ni una 

pizca de poder o alma. 

 

La historia de Koko es un cuento clásico del blues. Nacida en una familia de aparceros en Tennessee, quedó 

hipnotizada por los discos de Bessie Smith y Memphis Minnie, y por el blues que escuchaba en los programas de radio 

de Memphis presentados por B.B. King y Rufus Thomas. Aunque su padre insistió en que cantara sólo música góspel, 

la joven Koko había escuchado su llamado. Mientras sus hermanos tocaban instrumentos caseros, ella comenzó a 

cantar blues cuando aún era una adolescente. 

 

A la edad de 18 años, acompañó al que sería su marido, Robert “Pops” Taylor, a Chicago en un autobús Greyhound, 

con sólo 35 centavos y una caja de galletas Ritz. Pops trabajaba dos turnos en la fábrica, mientras Koko encontraba 

trabajo como una criada en los elegantes suburbios de North Shore. Koko y Pops pasaban las noches en los bares de 

blues del South Side, escuchando a sus ídolos como Muddy Waters y Howlin' Wolf. Cuando le pidieron a Koko que 

cantara y esos gigantes del blues escucharon el poder crudo y rugiente de su voz, la invitaron a regresar una y otra 

vez.  
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Una noche, mientras se estaba presentando con Wolf, llamó la atención del famoso compositor y productor Willie 

Dixon. Willie quedó anonadado por la mujercita de gran voz y la llevó a Chess Records como su proyecto personal. En 

1966, Koko llegó a todo el país en las ondas de R&B con la canción de Willie "Wang Dang Doodle". Impulsó su carrera, 

la puso de gira e incluso le valió una gira europea. 

 

Pero a finales de los años 60, Chess se había vendido y Koko se había quedado sin sello. Continuó actuando, a menudo 

como invitada con la banda de su amigo Mighty Joe Young. Fue en uno de los conciertos de Joe que escuché a Koko 

por primera vez, cantando con la potencia de un tren de carga y total confianza.  

 

Poco después se unió a la familia Alligator y ha estado con nosotros desde entonces. Se ha convertido en una 

compositora prolífica, creando ritmos funky para sus canciones originales. Junto con sus característicos movimientos 

estridentes y blues lento y estridente, Koko ha 'bajado hasta el sótano' con las baladas soul más profundas, 

mostrando los matices más sutiles de su talento. Y cuando les pidió a sus amigos que la acompañaran en el estudio, 

ellos estuvieron felices de hacerlo.  

 

B.B. King, Buddy Guy, Albert Collins, Son Seals, Lonnie Brooks, Carey Bell, James Cotton, Johnnie Johnson, Kenny 

Wayne Shepherd, Keb’ Mo’ y Pinetop Perkins han sido invitados en sus álbumes. En seis de esos álbumes, Koko ha 

recurrido a Criss Johnson, el extraordinario guitarrista y arreglista, para que le ayude a dar forma a sus canciones. 

 

Hoy, 26 años después de unirse a Alligator Records, haber ganado un Grammy y 21 premios W.C. Handy Awards, aún 

de gira por todo el mundo: Koko Taylor se erige como la mujer más prominente en el mundo del blues, la Reina 

indiscutible”. 

 

Koko Taylor vino para la segunda edición del Festival de Blues en México en 1979, junto a un elenco estelar de primer 

nivel: Blind John Davis; Willie Dixon & Chicago Blues All-Stars; Muddy Waters Blues Band; Son Seals Blues Band; Koko 

Taylor & Blues Machine. Falleció el 3 de junio de 2009 en Chicago, Illinois. 

 

Lista de canciones: 01. I'm A Woman; 02. Bottle Boogie; 03. Born Under A Bad Sign; 04. Mother Nature; 05. Hey 

Bartender; 06. I'd Rather Go Blind; 07. Man Size Job; 08. Let The Good Times Roll; 09. Voodoo Woman; 10. Wang 

Dang Doodle; 11. Stop Watching Your Enemies; 12. Sure Had A Wonderful Time Last Night; 13. Come To Mama; 14. 

Time Will Tell; 15. Blues Hotel.  

 

Calificación: 9.5 Excelente 

 

 Koko Taylor - Deluxe Edition - Spotify 

 

 

 

https://open.spotify.com/intl-es/album/0Jvj3KAEiuS4bAFiPmiNFH?si=G00AUZKGSeeI2phm-PzkYw
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Delmark Records presenta 
 

Women of Blue Chicago (1996) 
 

José Luis García Fernández 

 

 
 

Capítulo 46: Women of Blue Chicago (1996) 

En el extenso catálogo de blues de Delmark Records, encontramos joyas como es el caso de este álbum, realizado en 

1996: Women of Blue Chicago. Un álbum compilatorio que funciona en esta ocasión aquí, para ofrecerles en este mes 

de marzo, un merecidísimo homenaje a algunas de las mujeres de blues que grabaron para el sello.  

 

En las notas originales del disco se lee… “Blue Chicago es el nombre de dos de los mejores clubes de blues de Chicago. 

Con ubicaciones en los números 536 y 736 de la calle N.Clark. En el Blue Chicago se ha estado presentando el arte del 

blues de clase mundial de Chicago durante más de 10 años. Uno de los aspectos únicos del club es que las cantantes 

forman parte de las actuaciones casi, en todas las noches. Este CD presenta a las mejores ‘blueswomen’ de Chicago, 

todas las cuales han estado asociadas con el Blue Chicago a lo largo de los años”.  

 

Lista de canciones: 01. Baby, What You Want Me to Do - Bonnie Lee; 02. Vicksburg Blues - Karen Carroll; 03. As The 

Years Go Passing By - Shirley Johnson; 04. I'm Shakin' - Lynne Jordan; 05. Thrill Is Gone - Big Time Sarah; 06. Walking 

Blues - Bonnie Lee; 07. Goin' Down Slow - Karen Carroll; 08. It Hurts Me Too - Shirley Johnson; 09. If I Can't Sell It - 

Lynne Jordan; 10. Wild About That Thing - Katherine Davis; 11. Why My Man Won't Treat Me Right - Big Time Sarah.  

 

¡No dejen de escucharlo! 

 

Women Of Blue Chicago - Spotify 
 
 

https://open.spotify.com/intl-es/album/2IzeY2ljDIJwoZRkIxWABv?si=H8pHz9M_R56RslKIxMqlCA
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Antologías 
 

Woman Blues 
 

José Luis García Fernández 

 

 
 

 

Woman Blues – Varios Artistas (Alligator Records 2015)  

 

En la intensa y cotidiana búsqueda de material novedoso e interesante para compartir con los queridos lectores, nos 

encontramos con esta maravillosa compilación de blues, que al parecer solo está disponible en plataformas digitales. 

Una lista de artistas femeninas de primer nivel inmersas en la historia del blues, con 20 temas que mantienen el 

delicioso espíritu del blues tradicional y contemporáneo en una hora y diez minutos ardientes y efectivos.  

 

Lista de canciones: 01. Tired of Being Pushed Around – Queen Sylvia Embry; 02. Hittin’ On Me – Koko Taylor; 03. 

Make It Rain – Janiva Magness; 04. You Really Got a Hold on Me – Gaye Adegbalola; 05. Fa-Fa-Fa-Fa-Fa (Sad Song) – 

Katie Webster; 06. Do Your Duty – Saffire-The Uppity Blues Woman; 07. Blue Boogie – Ann Rabson; 08. Shake a Leg – 

Marcia Ball. 09. Not Tonight – Shemekia Copeland; 10. I Got What It Takes – Koko Taylor; 11. Ragged Company – 

Janiva Magness; 12. Please Let Me Stay – Queen Sylvia Embry; 13. Let Go, Let God – Gaye Adegbalola; 14. Evil 

Hearted Me – Saffire-The Uppity Blues Woman; 15. It’s 2 A.M. – Shemekia Copeland; 16. Fly on the Wall – Marcia 

Ball; 17. Serial Love – Ann Rabson; 18. After You Get Rid of Me – Katie Webster; 19. Blues This Morning – Queen 

Sylvia Embry; 20. Only One Truth – Gaye Adegbalola. 

 

Calificación: 9.0 Muy Bueno 

 

 Woman Blues - Spotify 

 

https://open.spotify.com/intl-es/album/2ZWfZvjVbhiSJ8WaIONX31?si=UhXqTHi0TZ2967xsu1QHyg
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+ Covers 
Big Mama Thornton – Stronger Than Dirt 

 

José Luis García Fernández 

 

 
 
 

Big Mama Thornton – Stronger Than Dirt (Mercury Records 1969) 

En 1969, cuando la pionera del blues de Alabama, Big Mama Thornton, firmó un contrato con Mercury Records de 

Chicago para grabar su tercer álbum, Stronger Than Dirt, tenía 42 años y trataba de revivir una carrera que 

aparentemente había alcanzado su punto máximo muchos años antes. 

 

En 1953, la cantante, hija de un ministro llamada Willie Mae Thornton y apodada “Big Mama” por su poderosa voz y 

su imponente físico, había pasado siete emocionantes semanas en la cima de la lista de sencillos de R&B de Estados 

Unidos con “Hound Dog”. El tema un ruidoso número de rhythm & blues sobre un hombre malo, fue escrito 

especialmente para ella por Jerry Leiber y Mike Stoller.  

 

A raíz del fenomenal éxito del disco, grabó una serie de sencillos posteriores con sonido similar, aunque ninguno de 

ellos llegó a las listas. Pero la carrera del cantante parecía destinada a un resurgimiento en 1956, cuando la sensación 

del rock & roll Elvis Presley encabezó el Hot 100 de Estados Unidos con su versión rockera, precisamente de esa pieza 

“Hound Dog”. Lamentablemente, el impulso para hacerse notar que Thornton había esperado nunca se materializó. 

 

Cuando llegó la década de 1960, Thornton todavía estaba activa, actuando regularmente en vivo y grabando algún 

que otro sencillo lanzado de forma independiente. Pero en 1966, su carrera recibió un bienvenido repunte cuando 

actuó en un bar de San Francisco donde la vio una joven cantante de blues blanca llamada Janis Joplin. Janis, que 

entonces lideraba la banda de psico-blues-rock de la costa oeste Big Brother & The Holding Company, supuestamente 

quedó hipnotizada por una canción en particular, una original de Thornton llamada "Ball and Chain".  
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Con el permiso de Thornton para versionarla, Joplin y el grupo estrenaron la canción en el Festival Pop de Monterey 

de 1967 y luego la incluyeron en su segundo álbum, Cheap Thrills, que encabezó las listas del año siguiente. Después 

de muchos años de estancamiento, la carrera medio dormida de Thornton comenzó a cobrar vida nuevamente. 

Grabó su propia versión de "Ball and Chain" como sencillo para el sello Arhoolie en 1968 y, aunque no fue un éxito, el 

interés en su música despertado por la versión de Big Brother And The Holding Company fue suficiente para que 

Mercury Records la firmara. También hizo algunos conciertos como telonera de Joplin, quien comenzó a actuar como 

solista en 1968 y con frecuencia reconocía la influencia de Thornton ante su audiencia y en entrevistas. 

 

El sello discográfico de Chicago puso a Thornton en el estudio con el destacado productor de la costa oeste Al 

Schmitt, cuyos créditos abarcaban desde Duane Eddy hasta Jefferson Airplane. El resultado fue este álbum, Stronger 

Than Dirt, lanzado en 1969, que mostraba la voz distintiva de Thornton en una variedad de escenarios. Además de las 

versiones actualizadas de “Hound Dog” y de “Ball and Chain”, Schmitt convenció a Thornton para que abordara 

material contemporáneo.  

 

Lista de canciones: 01. Born Under A Bad Sign (B. T. Jones - W. Bell); 02. Hound Dog (Leiber - Stoller); 03. Ball And 

Chain (W. M. Thornton); 04. Summertime (G. Gershwin); 05. Rollin' Stone (Muddy Waters); 06. Let's Go Get Stoned (J. 

Armstead - N. Ashford - V. Simpson); 07. Funky Broadway (L. Christian); 08. That Lucky Old Sun (B. Smith - H. 

Gillespie); 09. Ain't Nothin' You Can Do (D. Malone - J. Scott); 10. I Shall Be Released (B. Dylan). 

 

Se abrió paso cantando con fuerza en Funky Broadway de Wilson Pickett, transformó Born Under A Bad Sign de Albert 

King en una lenta improvisación y le inyectó al éxito de R&B de 1966 de Ray Charles Let’s Go Get Stoned, una 

sensualidad de blues profundo. Schmitt también permitió a Thornton mostrar sus raíces en la música góspel a través 

de sus sensibles interpretaciones de I Shall Be Released de Bob Dylan y Rollin’ Stone de Muddy Waters, esta última 

transformada en un delirio bautista de alto octanaje. La pieza fuerte del álbum, sin embargo, fue su lectura 

sorprendentemente emotiva del estándar de jazz de George Gershwin Summertime, con su voz pasando de un 

gruñido feroz y bajo a un inquietante falsete alto. 

 

En agosto de 1969, Stronger Than Dirt alcanzó el puesto 198 en The Billboard 200, poniendo el nombre de Big Mama 

Thornton en la conciencia del público estadounidense por primera vez en su vida. El reconocimiento que le trajo hizo 

que Mercury financiara un segundo álbum, The Way It Is en 1970, una grabación que la capturó en concierto. No fue 

tan exitoso como su debut en Mercury, lo que llevó al sello y a la cantante a separarse poco después. Thornton sólo 

hizo tres álbumes más después de eso, y murió en 1984 de alcoholismo a la edad de 57 años. 

 

Una mujer enérgica armada con una gran personalidad y una formidable presencia escénica, Big Mama Thornton, al 

igual que Bessie Smith antes que ella, aportó al blues una perspectiva femenina. Su música no sólo tocó a Janis Joplin 

sino también a varias cantantes de blues que siguieron el camino que ella abrió, como Etta James, Sandra Hall y, más 

recientemente, Shemekia Copeland. El álbum sigue siendo uno de los preferidos de las cantantes de blues, y su título 

es un testimonio no sólo de la propia resistencia de Thornton en una carrera con muchos altibajos, sino también una 

celebración desafiante de la perseverancia afroamericana en una sociedad injusta. 

 

Calificación: 8.5 Muy Bueno 

 

 Big Mama Thornton – Stronger Than Dirt – Spotify 

 

 

https://open.spotify.com/intl-es/album/5RgBzyz655O88ue7VJyN1l?si=0CsDIVZyTFmbR7qxaAd3zA
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Tributo 
 

Oddeta – Oh Freedom 
 

José Luis García Fernández 

 

 
 

Oddeta – Oh Freedom (Finrow Records 2023) 

Odetta, nació el 31 de diciembre de 1930 en Birmingham, Alabama. Cantante de folk estadounidense que se destacó 

especialmente por sus versiones de temas espirituales y que se convirtió para muchos en la voz del movimiento de 

los derechos civiles de principios de los años 1960. Ha sido nominada de manera póstuma en este 2024 para su 

inclusión en el Salón de la Fama del Blues, motivo para ofrecerle este espacio. 

 

Después de la muerte de su padre en 1937, Odetta se mudó con su madre a Los Ángeles. Comenzó su formación en 

voz clásica a los 13 años y obtuvo una licenciatura en música clásica en Los Ángeles City College. Aunque había 

escuchado la música del sur profundo cuando era niña, no fue hasta 1950, en un viaje a San Francisco, que comenzó a 

apreciar y participar en la escena folk emergente.  

 

Pronto aprendió a tocar la guitarra y empezó a interpretar canciones tradicionales. Su distintiva mezcla de folk, blues, 

baladas y espirituales fue impulsada por su rico estilo vocal, su amplio rango y su profunda pasión. A los pocos años 

su carrera despegó. A principios de la década de 1950 se mudó a la ciudad de Nueva York, donde conoció a los 

cantantes Pete Seeger y Harry Belafonte, quienes se convirtieron en sus fieles seguidores.  

 

Su primera grabación como solista, Odetta Sings Ballads and Blues (1956), fue seguida pronto por At the Gate of Horn 

(1957). El cantautor Bob Dylan dijo más tarde que escuchar a Odetta en un disco "me inspiró en el canto folk". Actuó 

en el Festival Folk de Newport (Rhode Island) cuatro veces entre 1959 y 1965, y posteriormente apareció en 

televisión y en varias películas. 
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A finales de la década de 1950 y principios de la de 1960, Odetta continuó grabando como una destacada artista folk, 

aunque sus discos no hacían justicia a sus interpretaciones. Su música y su política se adaptaron al creciente 

movimiento de derechos civiles, y en 1963 cantó en la histórica Marcha en Washington encabezada por el reverendo 

Martin Luther King, Jr.  

 

Inevitablemente, a medida que el movimiento decayó y el interés por la música folk disminuyó, el número de 

seguidores de Odetta se redujo, aunque continuó actuando. En 1999, el presidente. Bill Clinton le otorgó la Medalla 

Nacional de las Artes, el premio más alto otorgado en las artes en los Estados Unidos, y en 2003 fue nombrada 

Leyenda Viviente por la Biblioteca del Congreso. Falleció a los 78 años, el 2 de diciembre de 2008 en Nueva York. 

 

El siguiente material discográfico compilatorio con 50 temas Oh Freedom (2023), es una excelente oportunidad para 

conocer su obra musical: 01. Gonna Take My Time; 02. Stranger Here; 03. I've Been Livin' with the Blues; 04. Be My 

Woman; 05. Poor Man; 06. Empty Pocket Blues; 07. I Just Can't Keep from Cryin'; 08. Special Delivery; 09. If I Had 

Wings; 10. Darlin' Baby; 11. Misery Blues; 12. House of the Rising Sun; 13. Make Me a Pallet on Your Floor; 14. 

Weeping Willow Blues; 15. Go Down Sunshine; 16. Nobody Knows You When Youre Down and Out; 17. If I Had a 

Hammer (Live); 18. Red Clay Country; 19. When I Was a Young Girl; 20. Gallows Pole; 21. God's a Gonna Cut You 

Down; 22. John Riley; 23. John Henry; 24. Joshua Fought the Battle of Jericho (Live); 25. All the Pretty Little Horses; 

26. Prettiest Train; 27. Meeting at the Building; 28. No More Auction Block; 29. Hold On; 30. Sometimes I Feel Like a 

Motherless Child; 31. Aint No Grave Can Hold My Body Down; 32. A Hole in the Bucket (Live); 33. The House of the 

Rising Sun; 34. Let Me Ride; 35. The Fox (Live); 36. Devilish Mary; 37. Another Man Done Gone; 38. Children's Trilogy 

(Live); 39. He Had a Long Chain On (Live); 40. He Got the Whole World in His Hands; 41. Take This Hammer; 42. Ox 

Driver; 43. Hound Dog (Live); 44. Carry It Back to Rosie (Live); 45. What Month Was Jesus Born In?; 46. The Frozen 

Logger; 47. Timber; 48. Oh Freedom Trilogy, Come Go with Me, I'm on My Way (Live); 49. Ballad for Americans; 50. 

Battle Hymn of the Republic. 

 

Calificación: 9.0 Muy Bueno 

 

Oddeta – Oh Freedom - Spotify 

 

 

 

https://open.spotify.com/intl-es/album/6Jz4mLImBEfcCux1qrAasZ?si=zt-Sis6NRu2GZ-xwGvMDGw


Página | 18                                                Cultura Blues. La Revista Electrónica                                   Número 154 | marzo 2024 

 
 
 

En Video 
Etta James - Live at Montreux 1993 

 

José Luis García Fernández 
 

 

 
 
Etta James era una cantante de blues, jazz, soul e incluso de rock & roll. Con una personalidad muy poderosa y una 

voz tan distintiva, que las etiquetas por sí solas tienden a evaporarse. Era simplemente una gran cantante, como se 

puede comprobar en este video filmado en el Festival de Jazz de Montreux, Suiza en 1993. 

 

Lista de canciones: 01. Funky Good Time; 02. Hold On, I'm Coming; 03. I Just Wanna Make Love to You; 04. I'd Rather 

Go Blind; 05. How Strong is a Woman?; 06. A Lover is Forever; 07. Beware; 08. Hard to Handle; 09. Just One More 

Day; 10. Come to Mama; 11. Why I Sing the Blues. 

  
Músicos: Josh Sklair: guitarra; Bobby Murray: guitarra; Richard Cousins: bajo; Donto James: batería; Dave Matthews: 
teclados; Kraig Kilby: trombón; Ronnie Buttacavoli: trompeta y Etta James: voz. 
 

El concierto comienza con dos números de la banda de acompañamiento que ilustran la fusión entre el jazz y el blues. 

Etta entra en la tercera pieza, I Just Wanna Make Love to You y, a partir de ahí, domina el escenario con su enorme 

presencia. How Strong is a Woman? y Hard to Handle sugieren que ella es una dama enérgica con la que no se debe 

molestar, mientras que A Lover is Forever muestra su lado más gentil, acompañada simplemente por las guitarras. 

 

¡No dejen de verlo! 
 

Etta James - Live at Montreux 1993 
https://youtu.be/28bZsW5z2O8 

 
 

https://youtu.be/28bZsW5z2O8
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El Blues Tuvo Un Hijo 
 

Ike & Tina Turner - Rarities 
 

José Luis García Fernández 

 

 
 
 
Ike & Tina Turner - Rarities (Funky Best – 2024) 

 

Anna Mae Bullock, conocida como Tina Turner, fue una cantante suiza, de origen estadounidense. Reconocida como 

la "Reina del Rock & Roll", desarrolló una carrera musical que abarcó más de cinco décadas. Nació el 26 de noviembre 

de 1938 en Nutbush, Tennessee, Estados Unidos. 

 

Hija de Zelma Currie y de Floyd Richard Bullock. Tuvo una hermana mayor, Ruby Aillene, de la que se separó cuando 

sus padres se trasladaron a Knoxville. Se fue a vivir con sus abuelos paternos, estrictos religiosos, diáconos de la 

Woodlawn Missionary Baptist Church, ubicada en Woodlawn Road. Finalizada la II Guerra Mundial, se reunió con sus 

padres y se trasladaron a Knoxville, Tennessee. Dos años después, la familia regresó a Nutbush, donde asistió a la 

Escuela Primaria Flagg Grove de primero a octavo grado. 

 

Cantó en el coro de la iglesia Nutbush's Spring Hill Baptist. Cuando tenía once años, su madre abandonó a Floyd 

Bullock, y a los trece, su padre se casó nuevamente y se trasladó a Detroit. Ella y su hermana residieron junto a su 

abuela Georgeanna en Brownsville. Fue empleada doméstica de la familia Henderson y cuando tenía dieciséis años, 

su abuela murió de repente.  

 

Tras el funeral fue a vivir con su madre a St. Louis, Missouri, donde se reunió con su hermana. Allí se graduó en la 

Sumner High School en 1958. Después trabajó como auxiliar de enfermería en el Hospital Barnes-Jewish esperando 

convertirse en enfermera.  
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Junto a su hermana comenzaron a frecuentar clubes nocturnos en St. Louis, y en el Club de Manhattan, vieron actuar 

por primera vez a Ike Turner y su banda, Kings of Rhythm. Una noche, cuando contaba dieciocho años, el baterista de 

los Kings of Rhythm, Gene Washington, le dio un micrófono durante una pausa y tras oírla cantar Ike le permitió 

actuar convirtiéndose en vocalista invitada desde entonces. Fue a finales de los 50 cuando inicia su carrera de 

cantante como integrante del grupo que dirigía Ike Turner, con quien contrajo matrimonio. Desde el primer momento 

es quien atrae la atención del público con movimientos y su forma de actuar. En el año 1966 llegaron a ser la banda 

abridora de los Rolling Stones. 

 

Algunos de sus mayores éxitos por entonces fueron Proud Mary, en 1971 o Nutbush City Limits, en 1973. Tina e Ike se 

separan, debido a las continuas palizas y humillaciones a las que la sometía. En 1975 reapareció como solista en la 

obra cinematográfica de The Who, "Tommy", encarnando a la reina del ácido. En el año 1981 vuelve a ser telonera de 

los Rolling Stones y graba Ball of Confusion. También actúa como telonera de Rod Stewart en su concierto "L.A. 

Forum". Es contratada por EMI y comienza su etapa más brillante. En 1984 graba su mejor disco, Private Dancer, con 

temas como Whats Love Got To Do With It, Better Be Good To Me o el propio Private Dancer. En 1985 vuelve a las 

listas de éxitos con el tema de la película "Mad Max", Beyond Thunderdome y posteriormente con We Don’t Need 

Another Hero. En 1996 su nuevo disco, Break Every Rule, producido por Mark Knopfler, se convierte en un nuevo 

éxito, al igual que la recopilación Simply the Best. También suyo fue el tema de la película "Goldeneye", una de las 

aventuras de James Bond. 

 

Reside en Zurich, Suiza y con Twenty Four Seven (el título se refiere a las 24 horas sobre 24 los siete días de la semana 

que supone la creación, grabación y promoción de un disco), regresó a la escena musical. El primer sencillo When The 

Heartche Is Over, producido por Brian Rawlings y Mark Taylor, incluye varias remezclas de baile. El video se graba en 

Los Ángeles con el director Paul Boyd. Con más de un millón de discos vendidos en todo el mundo de Twenty Four 

Seven, fue disco de Platino en Suiza, doble disco de Oro en el Reino Unido y disco Platino en Dinamarca. En el año 

2000 anunció en su última gira que se retiraba para dedicarse a su vida privada, pero entretanto vuelve a publicar un 

nuevo álbum de grandes éxitos, All The Best!, en el que se incluyen tres temas inéditos, y la película The Goddess (La 

Diosa), dirigida por Ismail Merchant y James Ivory. En 2008 abandonó su retiro para realizar su gira internacional 

Tina!: 50th Anniversary que duró hasta 2009 y fue uno de los más rentables de la historia del espectáculo. 

 

Rolling Stone la clasificó entre los 100 mejores artistas de todos los tiempos y también entre los 100 mejores 

cantantes. Recibió una estrella en el Paseo de la Fama de Hollywood y otra en el Paseo de la Fama de St. Louis. Fue 

incluida en el Salón de la Fama del Rock and Roll con Ike Turner en 1991, y en 2005, recibió el Kennedy Center 

Honors. Se vovió a casar a los setenta y tres años en una ceremonia civil con el productor discográfico suizo Erwin 

Bach tras veintisiete años de relación y unos días después, el 21 de julio de 2013, celebran una ceremonia budista en 

su mansión a orillas del lago de Kusnacht en Zúrich. Tina Turner falleció el miércoles 24 de mayo de 2023 a la edad de 

83 años tras una larga enfermedad en su casa de Küsnacht, cerca de Zúrich, Suiza. 

 

Para ilustrar esta semblanza, les ofrezco escuchar esta interesante compilación publicada en plataformas digitales 

recientemente, Ike & Tina Turner – Rarities (2024): 01. You're No Good; 02. Better Get Steppin'; 03. Don't Fight It 

(Feel It); 04. I Got A Man; 05. Ya Ya; 06. Money; 07. Ode To Billy Joe; 08. Rockin' And Rollin' (Ike's Version); 09. Done 

Got Over It; 10. You Took A Trip. 

 

Ike & Tina Turner – Rarities - Spotify 

 

 

https://open.spotify.com/intl-es/album/5p8sBzwZas6KxDeCsPnKVI?si=exgeMvBrS2aIK-J4kyRrUg
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Huella Azul 
Entrevista con Karla Porragas 

 

María Luisa Méndez 
 

 
 

 

Karla Porragas es una extraordinaria guitarrista y cantante de la banda Blues Demons de la Ciudad de México.  

 

La entrevista 

¿Cómo se autodefine Karla? 

Karla: Me considero una exploradora constante de sonidos y emociones. Creo firmemente en la música como un 

medio para contar historias, conectar emocionalmente con otros y provocar reflexión. Estoy comprometida con la 

autenticidad y la experimentación, buscando siempre innovar y trascender los límites tradicionales del arte musical. 

Mi objetivo es crear obras que no solo entretengan, sino que también inspiren y desafíen a la audiencia a ver el 

mundo desde nuevas perspectivas. 

 

¿Cómo llega a tu vida la música de blues? 

Karla: El blues siempre estuvo rondando mi vida sin darme cuenta, siempre me llamó la atención ese estilo junto con 

el jazz pero de pequeña no sabía bien que era. Fue hasta los 16 años que me presentaron el blues formalmente y me 

enamoré del estilo. 

 

¿Qué es para ti el blues? 

Karla: Para mí, el blues es mucho más que un género musical; es una expresión cruda y pura del alma humana. Es la 

voz de la experiencia vivida, contando historias de alegría, dolor, amor, pérdida y resistencia. El blues tiene la 

capacidad única de conectarse con lo más profundo de nuestro ser, tocando esas cuerdas emocionales que todos 

compartimos, independientemente de nuestro origen o circunstancias. 
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¿Desde cuándo y cómo fue tu incorporación a Blues Demons? 

Karla: La historia con Blues Demons fue que un día me invitaron a cantar Pride and Joy , la versión de Bonnie Raitt y 

así comencé a pertenecer poco a poco a la banda , después me integré con el piano y ahora que cambiamos la 

alineación estoy tocando la guitarra y cantando. 

 

¿Por qué el nombre de la banda: Blues Demons? 

Karla: El nombre mezcla nuestra identidad mexicana con el género que tocamos por medio del paralelismo con el 

personaje de la lucha libre (Blues Demon). 

 

¿Cómo y por qué ha sido tu transición de los teclados a la guitarra en la banda? 

Karla: A mi siempre me interesó tocar la guitarra, sin embargo ya estaba la alineación perfectamente definida con 

Eduardo y Miguel en la guitarra, dejamos de tocar por unos años por diferentes razones y al querer volver a 

encontrarnos se nos hizo difícil añadir a un elemento más en el bajo, fue por esto que Eduardo se animó a ser el 

bajista y darme chance de entrar en la guitarra como yo siempre había querido. 

 

¿Quiénes son tus compañeros en el grupo actualmente? 

Karla: En la batería está Christian Venegas; en la guitarra principal y voz Miguel Venegas; en el bajo está Eduardo 

Peña; y yo estoy en la guitarra y voz. 

 

 
 

¿Cómo describirías el estilo y filosofía musical de la banda? 

Karla: Procuramos que los covers que tocamos suenen con el poder que tienen las canciones originales a pesar de 

que sean reinterpretaciones, las cuales ajustamos a nuestra alineación y nuestras capacidades. Obviamente 

escogemos canciones que nos gustan y que se sienten bien cuando las ensayamos. Cuando le damos varias vueltas a 

algún tema y después de varias pruebas se siente forzada, nos olvidamos de ella. Lo primordial para nosotros hasta 

ahora ha sido reunirnos para disfrutar de tocar blues. 
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¿Cómo deseas que la música de Blues Demons le llegue al público? 

Karla: Estamos trabajando para estar presentes en diferentes plataformas digitales, pero sobre todo queremos 

conectar con el público en los diferentes escenarios que se puedan. 

 

¿Cuál sería una de las lecciones más importantes que has aprendido de tu experiencia en la música? 

Karla: Una de las lecciones más importantes que he aprendido de mi experiencia en la música es la importancia de la 

perseverancia y la pasión. En el mundo de la música, hay momentos de gran éxito y momentos de silencio y duda. He 

aprendido que la constancia y la dedicación son fundamentales, incluso cuando las circunstancias parecen 

desfavorables. La música me ha enseñado que el verdadero arte proviene de la paciencia y la resistencia. 

 

Compártenos tus proyectos a corto y mediano plazo. 

Karla. A corto plazo Blues Demons regresa con toda la fuerza a los escenarios en México, tanto como sea posible y a 

largo plazo tenemos la visión de ir al extranjero en los próximos años con material original. 

 

¿Dónde podemos saber de ti, y de sus presentaciones? 

Karla: Nos pueden seguir en nuestras redes sociales Facebook, Instagram y Tik tok. 

 

Da un mensaje a los fans y/o músicos mexicanos de blues, rock y géneros afines, y otro particularmente a las 

mujeres en el blues. 

Karla: Les queremos decir que su pasión y su amor por la música son la sangre vital que mantiene vivo el espíritu de 

estos géneros tan poderosos. La energía y la autenticidad que aportan al mundo del blues y el rock no solo mantienen 

la tradición, sino que también la impulsan hacia nuevos horizontes. 

 

A las mujeres del blues… sigan compartiendo su voz única y sus sonidos vibrantes que reflejan la profunda herencia 

cultural de México, y continúen inspirando a las próximas generaciones con su dedicación y talento. Juntas, estamos 

escribiendo un nuevo capítulo en la historia del blues, uno lleno de diversidad e igualdad. 
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De Colección 
 

Susan Tedeschi – Just Won’t Burn (Deluxe Edition) 
 

José Luis García Fernández 

 

 
 
Susan Tedeschi – Just Won’t Burn (25th Anniversary Deluxe Edition) (Fantasy Records 2023) 
The Susan Tedeschi Band publicó su álbum debut en 1995, pero no fue hasta que lanzó el disco Just Won't Burn bajo 

su propio nombre -Susan Tedeschi- en 1998 que realmente causó sensación en la escena del blues. En 2000, el álbum 

se había convertido en disco de oro (con más de 500,000 copias vendidas), lo que rara vez sucede con los discos de 

blues (especialmente en sellos independientes más pequeños como Tone Cool), y Susan fue nominada a un Grammy 

como mejor artista nuevo, otra rareza para un artista de blues.  

 

Esta edición especial es una verdadera joya, ampliada a 16 pistas que incluye el álbum original más cinco tracks extra 

inéditos: una toma alternativa de Looking For Answers, dos tomas descartadas del nuevo álbum y dos versiones en 

vivo de las canciones del álbum Just Won't Burn, grabadas con Tedeschi Trucks Band en el Beacon Theatre de Nueva 

York. 

 

Lista de canciones: 01. Rock Me Right; 02. You Need to Be With Me; 03. Little By Little; 04. It Hurt So Bad; 05. Found 

Someone New; 06. Looking For Answers; 07. Can’t Leave You Alone; 08. Just Won’t Burn; 09. Mama, He Treats Your 

Daughter Mean; 10. Angel From Montgomery; 11. Friar’s Point. Bonus Tracks: 12. Looking For Answers; 13. Voodoo 

Woman (Album Outtake); 14. Waste Of Time (Album Outtake); 15. Looking For Answers (Live at the Beacon Theatre, 

10/06/2022); 16. Just Won’t Burn (Live at the Beacon Theatre, 10/07/2022). 

 

Calificación: 8.5 Muy Bueno 

 
 Susan Tedeschi – Just Won’t Burn (25th Anniversary Deluxe Edition) - Spotify 

 

https://open.spotify.com/intl-es/album/3tUrmnZBBUN9ZCtdJh16xn?si=cwOuA_3RSAGGaZ6hVNqLCg
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De Blind Raccoon 
 

Jennifer Porter - Yes, I Do 

José Luis García Fernández 
 

 
 

 

Jennifer Porter - Yes, I Do (Cougar Moon Music 2024) 

 

Jennifer Porter es una cantante, actriz y guionista galardonada. La artista está bendecida con una hermosa voz, ha 

interpretado un repertorio que abarca desde jazz y blues al country y la ópera. Ha cantado con orquestas de música 

clásica y de jazz, como la mundialmente famosa Orquesta de Glenn Miller. Sin embargo, en el fondo, Jennifer se 

considera una artista completa, y todavía se siente como en casa cantando al piano mientras toca una vieja melodía 

de blues. 

 

Jennifer ha grabado nueve álbumes hasta la fecha y recientmente ha lanzado su más nuevo, Yes, I Do! Su anterior 

álbum, Sun Come And Shine, fue internacionalmente aclamado por la crítica, fue grabado con el legendario baterista y 

director musical, Bernard Purdie, y había sido lanzado en junio de 2021. 

 

En este nuevo disco, Porter destaca su capacidad para crear una obra maestra lírica del blues y entregarla en un estilo 

vocal suave como la seda que subraya la elocuencia de su música. Compuso aquí seis de las ocho encantadoras 

canciones y combinó su propio estilo chispeante en dos versiones de blues tradicional. Ella maneja las voces con su 

inimitable estilo meloso y toca el piano o Wurlitzer o Hammond B3, a veces los tres, en cada pieza. 

 

Lista de canciones: 01. Before We Call It A Day; 02. Yes, I Do; 03. Over You; 04. All I Needed Was You; 05. Don't Worry 

No More; 06. How Long; 07. Lucky Dust (Shining Through); 08. Good Ol' Wagon. 

 

 



Número 154 | marzo 2024                                        Cultura Blues. La Revista Electrónica                                             Página | 27 

 

 

 

Un alegre tema Before We Call It A Day, abre la sesión, alegre en humor y letra, mientras Porter combina la voz 

principal y de respaldo con un piano honky-tonk en un mensaje vibrante. Sigue la canción principal Yes, I Do, que 

suaviza el ambiente con su voz cantando su propio acompañamiento frente a sus líneas en el Wurlitzer y en el B3.  

 

Over You, es una balada romántica, realzada por voces en el registro superior que construyen una inquietante 

canción de amor en una presencia etérea. All I Needed Was You, genera un encantador sentimiento detrás del 

ardiente acordeón de Chenier al estilo Nueva Orleans y el piano seductor de Jennifer. Don't Worry No More, 

comienza con metales que conducen a una historia de blues original, apoyada por su piano y el órgano B3. Una vez 

más, sus encantos vocales proporcionan una suave contrapunto a la dureza del mensaje lírico. 

 

El clásico blues de 1928 de Leroy Carr, How Long, recibe el sutil tratamiento vocal de Porter; con un piano elegante y 

un dulce solo de fliscorno que añaden un sabor único. Lucky Dust, comienza con una pieza al estilo Dixieland que se 

engalana con Porter y su piano liderando el camino a través de una toma alegre que termina con un toque crepitante 

y jazzístico. El animado cierre se siente perfecto para concluir la obra, y lo es con una versión innovadora a la canción, 

Good Ol' Wagon de Stuart Balcom y Bessie Smith de 1925. Se destaca el piano y la tuba de Randy Andos. 

 

Calificación: 8.0 Bueno 

 

 Jennifer Porter - Yes, I Do - Spotify 

 

 

 
 

 
En Querétaro… 

 
 

https://open.spotify.com/intl-es/album/4s8MTC0KXbbCryy0V0Ykuq?si=Q0358QXlSZO678-1KJxXsA
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Por los Caminos del Blues 
 

16º Crescent City Blues & BBQ Festival - 1 
 

Lorena Jastreb 
 

 
 
 
Primera parte: 16º Crescent City Blues & BBQ Festival en Nuevo Orleans, Louisiana 
 

Fundado en 2006, el Crescent City Blues & BBQ Festival, es uno de los festivales gratuitos más populares presentados 

por la New Orleans Jazz & Heritage Foundation, la organización sin fines de lucro propietaria del Jazz Fest. Organizado 

en el centro de la ciudad en el parque Lafayette Square, ubicado entre Poydras Street y St. Charles Avenue frente al 

Gallier Hall, el 16º festival anual Crescent City Blues & BBQ regresó los días 13 al 15 de octubre de 2023, nuevamente.  

 

Presentado por la New Orleans Jazz & Heritage Foundation, este evento está abierto al público y ofreció tres días de 

música en vivo, barbacoa y un mercado de arte local. Por segunda vez, me encontré manejando por la ruta 61, desde 

Clarksdale a Nueva Orleans, la cual es una invitación al disfrute entre campos de algodón, bosques y como el río 

aparece cada vez más grande y hasta la misma ruta queda sobre él.  

 

Ya en Nueva Orleans, con el río en su dimensión más amplia, el jazz, el rhythm & blues y el boogie-woogie son los 

reyes indiscutibles. Regresar por segunda vez a la ciudad de Nueva Orleans, es muy gratificante ya que aquí completo 

mi viaje de festivales, además de vivenciar a otros músicos locales en la ciudad. 

  

La inauguración del festival fue en el escenario de la Avenida St. Charles el viernes 13 de octubre, donde comenzó con 

la pianista y compositora "diva del folk rock" Lilli Lewis a las 5:30 p.m. donde combinó de forma fascinante y 

conmovedora el jazz, blues, góspel y folk, dejando al público enloquecido.  
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Enseguida, se presentó Tab Benoit, cantante, compositor y guitarrista nominado al Grammy que ha construido una 

notable carrera de más de 30 años. Cerró la noche con todo su estilo Delta Swamp Blues, en una plaza llena de gente 

y donde el clima fue perfecto. Fue mi oportunidad de ver su show completo nuevamente ya que venía de tocar en el 

King Biscuit pero por razones personales no lo había podido ver y mi último contacto con él, fue en el año 2017 donde 

aún tenía pelo corto… y hoy sus rulos largos en su movimiento, forman parte de su performance.  
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El sábado 14 de octubre, comienza el festival a expandirse a dos escenarios y la música suena de las 11:00 a.m. a 8:30 

pm. El día es soleado, con mucha gente desde muy temprano, agotando la venta de playeras, bebidas y mucha 

demanda en los carritos de comida que se extienden por toda la plaza, además de venta de discos, ropa y artesanías.  

Le recuerdo a los lectores, que vivo en Argentina a mas de cinco mil millas de Nueva Orleans, y agradezco poder 

conocer y vivenciar muchos más shows de músicos en vivo que nunca lo había hecho, como también volver a 

encontrarme aquí, con artistas que ya conocía desde hace varios años.  

 

La mañana inicia en el escenario de la calle Camp con mucha energía de parte de Honey Island Swamp, una banda 

que nació en San Francisco en el 2005 y que antes de Katrina, se mudó a Nueva Orleans; conformada por Aaron 

Wilkinson: voz y guitarra; Chris Spies: piano; Garland Paul: batería; Owen Finley: bajo; y Lee Yanke: guitarra.  
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Luego nos mudamos al escenario St. Charles, donde pude ver también por primera vez en vivo a Ghalia Volt, aunque 

Ghalia Vauthier, es su verdadero nombre, nació en Bruselas, Bélgica, en el 2017 se mudó a Nuevo Orleans y vive 

desde hace un tiempo en Mississippi. Poca gente lo sabe, pero ella se convirtió en ‘One woman band’, mostrando 

todas sus destrezas musicales para poder sobrevivir a la pandemia.  

 

Hoy, la encuentro liderando su propia banda, en el escenario principal, mostrando todas sus cualidades musicales 

como cantante de blues del delta, boogie, rock & roll, ritmos primitivos y mucha guitarra slide que dieron un sonido 

en un entorno adecuado para que su voz rememore todas las sensaciones y vivencias experimentadas en su vida. 
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La tarde, continuó entre escenarios, en un ambiente colorido con aromas de comidas, sillas de picnic y mucha gente 

disfrutando de los shows de los guitarristas, John Mooney por un lado y Ernie Vincent por otro; además de Johnny 

Sansone. Mis tan ansiados shows llegarían a partir de las 4:30 p.m. con el joven bluesman de 38 años y una sonrisa 

constante, Selwyn Birchwood.  

 

Selwyn Birchwood es un guitarrista, vocalista y compositor de blues estadounidense de Tampa, Florida y fue el 

ganador del ‘International Blues Challenge 2013’ de la Blues Foundation, así como el ganador del premio ‘Albert King 

Guitarrista del Año’, presentado en el mismo evento. 
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Además de ser un gran guitarrista, Selwyn toca descalzo ya que como ha dicho él mismo en entrevistas, se siente más 

cómodo, además que le da una impronta de conexión a la madre tierra con sus letras, quien te mantiene atrapado en 

todo su show junto a sus músicos: Regi Oliver en el saxo, Donald Huff Wright en el bajo, y Courtney Big Love Girlie en 

la batería. Creo yo que se ha consolidado definitivamente dentro de ese selecto grupo de músicos jóvenes que están 

revolucionando la esencia del blues desde los márgenes de la industria discográfica.  
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Luego, me crucé de escenario y me fui a saludar a Lurrie Bell, a quien no veía personalmente desde antes de la 

pandemia. Le cuento a los lectores, que hemos compartido varios shows juntos en sus giras por Sudamérica durante 

varios años, y esta vez, compartimos abrazo en Nuevo Orleans.  

 

Para su show, donde el Chicago Blues es la estrella máxima del festival, lo acompañaron The Dirty Butter Blues Band, 

increíbles músicos y artistas como: Keiko Komaki en el piano; June Yamagishi en la guitarra; además de Craig Klein, 

Eddie Christmas y Reggie Scanlan. 
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La segunda noche, Samantha Fish, con una extensa trayectoria como artista y con tan solo 34 años, nacida en Kansas 

City, Missouri es una cantante, guitarrista y compositora de blues y de blues rock, que con solo pisar el escenario, se 

impone en cuerpo y alma para cerrar la noche. ¡Sí!, es increíble como su energía, se mueve de tal forma que envuelve 

a sus músicos, técnicos y público en un manto de vibraciones y música desde el inicio y hasta el final del show.  

 

La vi por primera vez hace muchos años en Henderson, Ky y quedé sorprendida de su humanidad, además de su 

tremendo show de más de dos horas, con cambios de guitarras y liberándose de sus zapatos, descalza, cómoda y muy 

enérgica.  

 

En este show, la encontré bien plantada en sus zapatos de tacón, con mil veces más energía de aquella vez y ya en la 

mitad de su show, acompañada de Jesse Dayton, con quien está de gira presentando su último disco ‘Death Wish 

Blues’ producido por Jon Spencer de Jon Spencer Blues Explosion, y desatando esa colisión de blues, soul, punk, funk 

y rock and roll. Muy feliz de poder presenciar este show, inolvidable. 
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Blues a la Carta 
 

Inducidos al Salón de la Fama del Blues 2024 - 1 
 

José Luis García Fernández 

 

 
 

 

La ceremonia de inducción al Salón de la Fama del Blues, se llevará a cabo este año, el miércoles 8 de mayo de 2024 

en el Cannon Center For The Performing Arts (255 N Main St, Memphis, TN). Un cóctel en honor a la nueva generación 

del afamado Salón y de los nominados a los premios Blues Music Awards, comenzará a las 5:30 p.m., y el evento de 

inducción comenzará en punto de las 6:30 p.m. justo en la sede antes señalada. 

 
Coincidiendo con la ceremonia, el Museo del Salón de la Fama del Blues de la Blues Foundation, exhibirá varios 

artículos especiales que representan a la generación de artistas inducidos en 2024. Estos artículos estarán en 

exhibición para el público a partir de la primera semana de mayo y permanecerán a la vista para el disfrute de los 

visitantes durante los próximos 12 meses. 

 
El Museo del Salón de la Fama del Blues, construido gracias al ferviente apoyo y la generosidad de los fanáticos del 

blues, encarna los cuatro elementos de la misión de la Blues Foundation: preservar la herencia del blues, celebrar la 

grabación y la interpretación del blues, ampliar la conciencia sobre el género del blues y garantizar el futuro del blues.  

 

Los miembros de este año de las cinco categorías del Salón de la Fama del Blues: artistas, personajes no artistas, 

clásicos de la literatura del blues, clásicos de la grabación de blues (sencillo) y clásicos de la grabación de blues 

(álbum), demuestran cómo el blues se cruza con una amplia variedad de estilos musicales: soul, blues, R&B y rock & 

roll. 
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Artistas 

Odetta. Elogiada como "La Diosa Madre del Folk Blues" por The New York Times, dejó una huella indeleble en el 

mundo de la música folk durante cinco décadas. Su influyente carrera no sólo mostró sus extraordinarios talentos 

musicales, sino que también abrió el camino para otros, rompiendo barreras como mujer y afroamericana en el 

medio folklórico. Odetta Holmes nació el 31 de diciembre de 1930 en Birmingham, Alabama, pasó la mayor parte de 

su infancia en Los Ángeles. 

 

Odetta, con formación clásica en la universidad, poseía un repertorio versátil que abarcaba blues, espirituales, jazz, 

canciones de diversas tradiciones folclóricas y populares, y canciones de actualidad originales que reflejaban su 

compromiso como activista de los derechos civiles. Aunque ocasionalmente trabajó en clubes de blues y circuitos de 

festivales, sus credenciales de blues eran innegables, esto resulta evidente en álbumes como "Odetta Sings Blues and 

Ballad", "Odetta and the Blues", "Blues Everywhere I Go" y "Lookin for a Home”, una recopilación de canciones 

asociadas con Lead Belly. Su destacada carrera incluyó actuaciones en el concierto "Salute to the Blues" de Martin 

Scorsese en 2003, en la película Divas en Clarksdale, Mississippi, y apariciones en el Teatro Apollo de Harlem y 

eventos de la Blues Foundation. 

 

Odetta, quien una vez estuvo casada con el cantante de blues Louisiana Red, cautivó al público con su presencia 

magnética en el escenario y su poderosa voz, capturando a los oyentes ya sea cantando en solitario o colaborando 

con orquestas sinfónicas, bandas de jazz, compañías de ballet, compañías de ópera o agrupaciones musicales de 

estrellas. El compromiso de Odetta con la justicia social fue evidente cuando cantó en eventos históricos como la 

Marcha en Washington y la Marcha de Selma, Alabama, así como en manifestaciones de derechos humanos y contra 

la guerra. Usó su voz no solo para entretener sino también para abogar por el cambio, actuando en eventos 

benéficos, conciertos tributo y escuelas. A lo largo de su ilustre carrera, Odetta colaboró con luminarias como Harry 

Belafonte, el Dr. Martin Luther King Jr., Nina Simone, Maya Angelou y Pete Seeger. 

 

Su influencia se extendió a artistas como Bob Dylan, Janis Joplin, Joan Baez, Rhiannon Giddens, Eric Bibb y muchos 

otros. Honrada por los presidentes de Estados Unidos, la Biblioteca del Congreso y numerosas organizaciones de todo 

el mundo, Odetta continuó actuando incluso ante el deterioro de su salud. Falleció en Nueva York el 2 de diciembre 

de 2008, dejando tras de sí un legado que trasciende la música y resuena en los ámbitos del humanitarismo y la 

educación. 

 

Sugar Pie DeSanto. Reunió un poder asombroso y mucha personalidad en un marco diminuto. Su coraje y vigor 

impresionaron lo suficiente al líder de la banda y productor Johnny Otis como para contratarla para su primera sesión 

de grabación en 1955 después de presenciar su actuación en un show de talentos de San Francisco. Fue Otis quien la 

llamó Sugar Pie en lugar de usar su nombre de pila, Peylia Balinton. Estudiante de ballet cuando era niña, nació en 

Brooklyn el 16 de octubre de 1935, de padre filipino y madre afroamericana, pero creció en el Área de la Bahía y 

continuó viviendo allí, excepto por un período en Chicago cuando estuvo con Chess Records en la década de 1960. 

 

Después de su debut en 1955 con Federal Records, Sugar Pie grabó algunos sencillos más, a menudo con su esposo, 

el guitarrista Alvin Parham, también conocido como Pee Wee Kingsley, adquiriendo el apodo de DeSanto del 

productor, DJ y propietario del club Don Barksdale. Su mayor éxito, "I Want to Know", producido por Bob Geddins en 

el sello Veltone, alcanzó el puesto número 4 en la lista de R&B de Billboard en 1960 y le llevó a firmar un contrato con 

Chess.  
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La magia de DeSanto también energizó la ya dinámica actuación de James Brown durante dos años. Durante su paso 

por Chess, tuvo algunos éxitos en el sello subsidiario Checker, como "Slip-In Mules", una respuesta a "Hi-Heel 

Sneakers" de Tommy Tucker, e "In the Basement" en el sello Cadet, haciendo un dueto con su amiga Etta James, que 

estaba a menudo en su casa cuando era joven. Los discos de Sugar Pie también hicieron clic entre el público de 

Inglaterra, lo suficiente como para que dejara el elenco estelar de la gira europea del American Folk Blues Festival de 

1964, para hacer sus propias apariciones en el Reino Unido. 

 

Con varios nombres, incluidos Peylia Parham y P. Parham DeSanto, comenzó a escribir canciones para otros artistas 

de Chess, como a Billy Stewart, Fontella Bass y Little Milton. Sugar Pie regresó a Oakland y se mantuvo activa y aún 

con su estilo incluso en sus años octogenarios, una favorita local y una viajera mundial. Cuando los tiempos ni fuero 

propicios, trabajó como asistente legal.  

 

La Rhythm & Blues Foundation le brindó apoyo después de que ella perdiera a su esposo Jessie Davis en un incendio 

en su departamento. La Fundación también le otorgó un Premio Pionero, uno de los varios honores que ha obtenido 

de varios patrocinadores, como de la Fundación Arhoolie y la revista Blues Blast. Encontró un lugar de grabación en el 

sello Jasman de su manager James C. Moore, que comenzó a publicar la producción de DeSanto en 1972, salpicando 

su catálogo con títulos acordes con su personalidad, como “Sugar Is Salty”, “Refined Sugar” y “Sugar's Suite”. 

 

   
 

Lurrie Bell. Es un personaje destacado en el mundo del blues, sigue los pasos de su padre (ya fallecido), el maestro de 

la armónica Carey Bell, quien fue incluido en el Salón de la Fama del Blues en 2023. Nació el 13 de diciembre de 1958 

en Chicago, se convirtió en un extraordinario guitarrista de blues durante la década de 1970, mostrando un talento 

notable incluso cuando era adolescente.  

 

A pesar de enfrentar traumas personales y tragedias a lo largo de su vida, la pasión duradera de Lurrie por la música 

lo ha llevado hasta su vejez con la misma exuberancia juvenil. Al crecer en un entorno musical, Lurrie se inspiró en el 

círculo musical de su padre, en particular en el guitarrista Eddie Taylor. Sus primeras experiencias incluyeron tocar en 

una banda con el pianista Lovie Lee, el músico al que se le atribuye haber traído a Carey Bell a Chicago desde 

Mississippi.  
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La infancia de Lurrie también le implicó vivir en Mississippi y Alabama, donde tocaba música góspel en la iglesia junto 

a sus hermanos Bell, conocidos colectivamente como "The Ding Dongs". El viaje de Lurrie hacia la música profesional 

comenzó en 1977 cuando grabó en una sesión con su padre, Carey Bell, y tocó el bajo en un álbum de Eddie C. 

Campbell. Ese mismo año, se unió a Billy Branch y otros músicos de blues emergentes en una agrupación “New 

Generation of Chicago Blues” en Berlín.  

 

La colaboración con Branch evolucionó hasta convertirse en la banda Sons of the Blues (S.O.B.), solidificando el 

estatus de Lurrie como una de las estrellas en ascenso en la escena del blues. Sus habilidades con la guitarra y su 

comprensión innata del género blues ganaron reconocimiento mientras grababa con varios artistas, como: Koko 

Taylor, Eddy Clearwater, Sunnyland Slim y Louisiana Red. A pesar de los desafíos personales, incluidos períodos de 

depresión, aislamiento y vida en la calle, el talento musical de Lurrie continuó cautivando al público. 

 

Su vida dio un giro desafiante con el fallecimiento de su pareja, la fotógrafa Susan Greenberg, y la desgarradora 

pérdida de sus bebés gemelos. La muerte de su padre, en 2007, se sumó a las dificultades, pero las habilidades 

musicales únicas de Lurrie sirvieron como un salvavidas, devolviéndole una sensación de cordura. A lo largo de los 

años, Lurrie enfrentó desafíos personales, pero su viaje musical persistió.  

 

Amberly Stokes, una devota defensora y ex empleada del Rosa's Lounge, se convirtió en la defensora de Lurrie Bell. 

Bajo su cuidado y gestión, encontró estabilidad, una vida hogareña que lo apoyaba y un renovado reconocimiento 

mundial por su notable talento. La duradera contribución de Lurrie al género del blues, su resiliencia y sus 

cautivadoras actuaciones solidificaron su lugar en el Salón de la Fama del Blues. 

 

Lil' Ed y The Blues Imperials. Son un testimonio del poder duradero de las bandas de blues unidas y contagiosamente 

alegres. Liderado por el cantante y maestro de la guitarra slide, Lil' Ed Williams, el grupo, que incluye a su medio 

hermano y bajista, James “Pookie” Young, junto con Mike Garrett en la guitarra y Kelly Littleton en la batería, han 

estado haciendo música juntos durante más de treinta y cinco años.  

 

Su enérgico estilo de boogie blues tiene sus raíces en el legado de otro maestro del slide de Chicago, el tío y mentor 

de Ed, J.B. Hutto, miembro del Salón de la Fama del Blues desde 1985. Los Blues Imperials, inspirados en un comercial 

de televisión de la margarina Imperial, entraron en la escena en 1986 cuando el propietario de Alligator Records, 

Bruce Iglauer, los invitó a grabar dos canciones para una compilación. A 

 

l estilo de la verdadera tradición del blues de Chicago, la sesión se convirtió en una fiesta animada, lo que resultó en 

30 canciones en tres horas y aseguró a Lil' Ed and the Blues Imperials un contrato para su álbum debut, 

"Roughhousin'". Este acontecimiento le permitió a Lil' Ed despedirse de su trabajo en un lavado de autos local. 

 

Ed Williams nació el 4 de abril de 1955 en Chicago, adoptó apasionadamente un estilo que recuerda al de su tío J.B. 

Hutto, tanto vocal como instrumentalmente. Reflejando el aspecto icónico de Hutto, Ed incluso se pone un fez (gorro 

de fieltro rojo y de forma de cubilete) durante sus actuaciones.  

 

Su talento para el espectáculo acrobático y su humorística presencia en el escenario aportaron un elemento de 

diversión al blues, cautivando al público y ganándose seguidores. A pesar de una breve pausa en la década de 1990 

para proyectos en solitario, Lil' Ed y The Blues Imperials se reagruparon, se reincorporaron a Alligator Records y 

solidificaron su estatus como pilares del sello.  
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Con nueve álbumes en su haber, el cuarteto, que ocasionalmente presenta al saxofonista Eddie McKinley, ha ofrecido 

constantemente grabaciones y shows en vivo alegres, encarnando la marca registrada “Genuine Houserocking Music” 

asociada con Alligator Records. Las enérgicas actuaciones de la banda continúan perpetuando el espíritu de sus 

influencias, como la de Hound Dog Taylor & HouseRockers, asegurando que el legado de Lil' Ed y The Blues Imperials 

siga siendo sinónimo de blues de alto octanaje que realmente hace vibrar. 

 

   
 

Scrapper Blackwell. Francis Hillman Blackwell, dejó una huella indeleble en la escena del blues como guitarrista 

virtuoso y colaborador de Leroy Carr, miembro del Salón de la Fama del Blues. Aunque ampliamente reconocido por 

su papel en el icónico dueto Carr-Blackwell durante su apogeo discográfico de 1928 a 1935, la destreza musical de 

Blackwell se extendió mucho más allá del acompañamiento.  

 

Nació el 21 de febrero de 1903 (aunque los detalles del nacimiento siguen siendo inciertos, con algunas pruebas que 

apuntan a Indianápolis en 1904), Blackwell, de ascendencia Cherokee y afroamericana, comenzó su viaje artístico 

fabricando guitarras improvisadas cuando era niño. 

 

Su entrada en el campo del blues fue catalizada cuando se unió a Leroy Carr en 1928. Sus sesiones produjeron éxitos 

clásicos como "How Long—How Long Blues" que los convirtieron en un nombre familiar. A pesar de su éxito, la 

prematura muerte de Carr en 1935 llevó a Blackwell a retirarse de la música, sólo para ser redescubierto por los 

fanáticos locales en la década de 1950. Su talento en bruto y su estilo único de guitarra se mostraron en grabaciones 

como solista y colaboraciones con músicos emergentes.  

 

Yazoo Records reconoció su incomparable destreza con la guitarra, enfatizando su habilidad para combinar secciones 

de bajo pesadas e intrincadas cuerdas agudas. En la década de 1950, el estudioso del jazz de Indianápolis, Duncan 

Schiedt, volvió a presentar a Blackwell a una nueva generación de fans que admiraban sus antiguas grabaciones. A 

pesar de enfrentar períodos de desempleo, continuó tocando en tabernas locales y asesorando a aspirantes a 

músicos. 
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Sus encuentros inesperados con viejos admiradores le llevaron a realizar conciertos y grabaciones, lo que contribuyó 

al resurgimiento del folk-blues de finales de los años cincuenta y principios de los sesenta. Apodado "Scrapper" por su 

inclinación juvenil por las peleas, la vida de Blackwell estuvo marcada tanto por triunfos musicales como por desafíos 

personales.  

 

Su viaje tuvo un final desafortunado el 7 de octubre de 1962, cuando fue descubierto en un callejón de Indianápolis, 

después de haber sucumbido a dos balas calibre .22. A pesar de las trágicas circunstancias que rodearon su muerte, el 

legado de Scrapper Blackwell perdura a través de sus eternas contribuciones al género del blues. 

 

Jimmy Rushing. James Andrew Rushing conocido cariñosamente como "Mr. Five By Five" debido a su corpulenta 

estatura, fue una figura explosiva en el mundo del blues y el jazz. Nació el 15 de junio o el 26 de agosto de 1899 

(aunque a menudo citaba una fecha de nacimiento de 1901), en Oklahoma City. Fue pionero en el estilo de 

interpretación de blues de las big band, dejando una marca indeleble en el género e influyendo en posteriores gritos 

de blues como lo hacían: Big Joe Turner, Wynonie Harris y Roy Brown. 

 

Inspirado por un tío, Rushing comenzó su viaje hacia el blues en California en 1923, donde tocó el piano con Jelly Roll 

Morton antes de regresar a Oklahoma. Cantó en varias bandas locales, como los Blue Devils de Walter Page, y se unió 

a la Kansas City Orchestra de Bennie Moten, lo que marcó el comienzo de su asociación con figuras legendarias del 

jazz. Rushing grabó o actuó con luminarias como Count Basie, Buck Clayton, Benny Goodman, Dizzy Gillespie, Earl 

"Fatha" Hines y otros.  

 

Fue el vocalista del disco inaugural de la orquesta de Johnny Otis en 1945 y se reunió con Otis en el Festival de Jazz de 

Monterey de 1970. Las fundamentales grabaciones de Rushing con la popular banda de Basie, a partir de 1935, lo 

catapultaron a la prominencia nacional. Éxitos como "Good Morning Blues", "Going to Chicago" y "Sent for You 

Yesterday and Here You Come Today" mostraron su imponente presencia vocal y lo marcaron como una figura 

destacada en la era de las big band. 

 

Desempeñó un papel importante en llevar el blues a un público más amplio. Después de mudarse a la ciudad de 

Nueva York en la década de 1950, continuó su prolífica carrera discográfica y de giras. Trabajó con varios sellos, como 

Vanguard, Columbia, ABC BluesWay y RCA, lanzando álbumes como "Livin' the Blues" y "The You and Me That Used 

to Be". A pesar de luchar contra la leucemia en sus últimos años, Rushing continuó recibiendo elogios y ganó 

póstumamente una encuesta de la revista Down Beat como Mejor Cantante Masculino poco después de su muerte 

en junio de 1972.  

 

Las contribuciones de Rushing al blues y al jazz fueron inconmensurables, cerraron la brecha entre los géneros e 

influyó en una amplia gama de cantantes. Aunque el reconocimiento puede haberse desvanecido entre las 

generaciones más recientes de entusiastas del blues, su impacto en el blues, el jazz, el pop y el Rhythm & Blues sigue 

siendo innegable. La carrera de Rushing llegó a todas partes, extendiendo el atractivo del blues a una audiencia más 

amplia de lo que jamás hubiera imaginado. 

 

V.O. Wright. Overton Vertis Wright reconocido por su poderosa fusión de blues, soul y gospel, aportó a su música 

una intensidad empapada de emociones sin igual. Nació el 9 de octubre de 1939, en Lenow, Tennessee, cerca de 

Memphis, comenzó su viaje musical cantando música religiosa y más tarde profesionalmente con los Sunset 

Travelers.  
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A pesar de sus profundas raíces en el góspel, hizo la transición a la música secular, causando un impacto significativo 

con su mezcla única de blues. El éxito inicial de Wright llegó con el sello Goldwax en Memphis, donde su primer disco 

de R&B, "That's How Strong My Love Is", mostró su impresionante destreza vocal. 

 

Sin embargo, se produjeron batallas legales por obligaciones contractuales, que finalmente lo llevaron al sello Back 

Beat, propiedad de Don Robey de Peacock Records. Back Beat se convirtió en la plataforma para muchas de las 

grabaciones notables de Wright, incluidos éxitos como "You're Gonna Make Me Cry" y "Eight Men, Four Women".  

 

Willie Mitchell y la sección Hi Rhythm desempeñaron un papel crucial en la configuración del sonido de la música de 

Wright, lo que dio lugar a varias colaboraciones exitosas en los años 70, como "Ace of Spade" y "A Nickel and a Nail". 

Mitchell, conocido por su trabajo con Al Green, elogió a Wright como su artista más consistente en el estudio. En 

escena,  

 

Realizaba actuaciones dinámicas a menudo comparadas con las de un predicador, combinando a la perfección versos 

del blues y la Biblia. Si bien encontró el éxito en el circuito de chitlin, problemas de salud, antecedentes penales y una 

condena por narcóticos obstaculizaron su carrera.  

 

En sus últimos años, Wright continuó actuando, dejando una huella duradera en los escenarios de todo el país. 

Falleció el 16 de noviembre de 1980, mientras actuaba en el Joe's Supper Club en Grand Bay, Alabama. Su legado 

sigue vivo a través de un núcleo de seguidores globales que incluye artistas de hip-hop que han probado su música.  

 

En 2008, un grupo de fans lo honraron con una lápida, reconociendo su profundo impacto en el mundo del blues, el 

soul y el góspel. Johnny Rawls y Otis Clay grabaron un CD tributo, "Remembering O.V.", asegurando que las 

contribuciones a la música de O. V. y de Wright perduren. 

 

 

   
 

Continuará…  
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MAC Radio Promo comparte 
 

Mitch Ryder – Danielle Nicole – Paul Reed Smith 
 

José Luis García Fernández 
 

 
 

Para el tercer mes del año tenemos tres materiales que Michelle Castiglia de MAC Radio Promo nos ha compartido; 

entre otros: Mitch Ryder: The Roof is on Fire, Danielle Nicole: The Love You Bleed y Paul Reed Smith – Eightlock: 

Lions Roaring in Quicksand.  

 

Mitch Ryder: The Roof is on Fire (Ruf Records 2024) 

Mitch Ryder es un ídolo sin reconocimiento en su tierra natal. Uno de los vocalistas de rock y soul más poderosos de 

Estados Unidos en la década de 1960. Las girasde Ryder en Estados Unidos habían disminuido en los años 80, y ha 

estado mayormente confinado al circuito de la nostalgia, donde la gente está feliz de escucharlo cantar "Devil with a 

Blue Dress On" por enésima vez y no les importa si todavía está escribiendo y grabando material nuevo.  

 

Por alguna razón, Ryder ha desarrollado un público fuerte y leal en Alemania, donde todavía se le considera un artista 

contemporáneo, y la gran mayoría de su trabajo de estudio desde los años 80 en adelante fue editado para sellos 

alemanes y apenas lanzado en Estados Unidos. El álbum The Roof Is on Fire, nos permite escuchar cómo es un 

espectáculo alemán de Mitch Ryder en el siglo XXI, con material seleccionado de tres shows grabados en 2019 y 2020, 

mientras Ryder estaba de gira para celebrar su 75 cumpleaños. 

 

Esto lo encuentra respaldado por una banda de buenos músicos, con buena trayectoria en el hard rock, blues y soul. 

El impacto generado por los guitarristas, Gisbert "Pitti" Piatkowski y Heiner Witte; el tecladista y armonicista Wolfram 

"Boddi" Bodag; el multiinstrumentista Rene Decker; el bajista Manne Pokrandt; y el baterista Tobias Ridder, lo 

distingue del espectáculo tradicional promedio, al igual que la lista de canciones.  
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En el presskit del disco, el propio Mitch Ryder hace comentarios al respecto de este material… “Este doble CD fue 

parte de mi cumpleaños número 75 mientras estaba de gira por Alemania. Normalmente haría una excepción al 

involucrar mi edad en cualquier aspecto de mi vida. Verán, cuando se trata de música, la edad es totalmente 

irrelevante. Entonces, ya sea que estés haciendo música con principiantes o con veteranos experimentados, como lo 

hago yo en esta compilación, el punto central no es la edad sino la diversión y la música combinadas.  

 

Estoy muy familiarizado con la mayoría de los artistas de este trabajo. A lo largo de los años, desde que tuvimos 

nuestro primer ensayo en un centro juvenil dirigido por comunistas en Berlín Oriental, nuestra integridad, poder, 

respeto por nosotros mismos y logros han crecido unilateralmente. Aquellos fans que han estado con nosotros desde 

el principio, notarán fácilmente que la música creada con este grupo de músicos le da a mi debut en Alemania 

Occidental una verdadera ventaja. Así que siéntate, escucha y disfruta de un proceso evolutivo que desearía que 

continuara para siempre”. 

 

Lista de canciones: CD 1: 01 Betty's Too Tight; 02. Tough Kid; 03. Subterranean Homesick Blues; 04. Bang Bang; 05. 

Ain’t Nobody White; 06. Tuff Enuff; 07. From a Buick; 08. Heart of Stone. CD 2: 09. Freezin in Hell; 10. All the Fools It 

Sees; 11. If You Need the Pain; 12. Many Rivers to Cross; 13. Star Nomore; 14. Red Scar Eyes; 15. Soul Kitchen. 

 

Calificación: 8.5 Muy Bueno 

 

 Mitch Ryder - The Roof is on Fire - Spotify 

 

 

Danielle Nicole: The Love You Bleed (Forty Below Records 2024) 

Originaria de Kansas City, Missouri, Danielle Nicole ha pasado su vida haciendo música y complaciendo a sus fans, 

tanto a nivel nacional como internacional. Inicialmente, Nicole fue influenciada por sus padres. Recuerda haber visto 

a su padre tocando la guitarra de blues y a su madre cantando con el grupo Little Eva. Con sus dos hermanos, se 

convirtió en miembro de Trampled Under Foot, que encontró popularidad inicial en el Medio Oeste.  

 

Danielle se embarcó en su carrera como solista con el álbum Wolf Den (2015), que alcanzó el puesto número 2 en las 

listas de blues de Billboard y acumuló 7.5 millones de reproducciones en Spotify. Le siguió Cry No More (2018), el 

disco fue nominado a un Grammy en la categoría de blues contemporáneo y debutó en el número uno en las listas de 

blues de Billboard; también cuenta con más de 10 millones de reproducciones en Spotify. 

 

Nicole ha sido incluida en el Salón de la Fama de Kansas City y ha recibido siete premios Blues Music Awards. 

Recientemente hizo un dueto con Dion en la canción “I Aim To Please”. Su impresionante nuevo álbum, The Love You 

Bleed publicado por Forty Below Records, consta de doce temas que exploran temas de amor, pérdida y 

perseverancia.  

 

Lista de canciones: 01. Love On My Brain; 02. Make Love; 03. Right By Your Side; 04. How Did We Get To Goodbye; 

05. Head Down Low; 06. Fireproof; 07. A Lover Is Forever; 08. Say You’ll Stay; 09. Fool’s Gold; 10. Walk On By; 11. 

Who He Thinks You Are; 12. Young Love On The Hill.  

 

Este álbum fue producido por Tony Braunagel y coproducido por Nicole, con John Porter en la mezcla. Los músicos 

son: Danielle Nicole: bajo y voz; Brandon Miller: guitarra eléctrica, acústica, pedal steel, mandolina y 12 cuerdas; 

Damon Parker: teclados; Go-Go Ray: batería; y Stevie Blacke: violín y violonchelo. 

https://open.spotify.com/intl-es/album/01cKVaTSPnzryOrTvaSbMt?si=9cOYTXsYSfS_euuVRgHVEw
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No han faltado los elogios para este material. Guitar World expuso: "Danielle Nicole se ha ganado el respeto y la 

admiración en toda la escena del blues estadounidense por su interpretación sensible e inventiva y su incansable ética 

de trabajo". La revista Blues Music dijo: "Nicole lo trae, lo hornea y lo sirve ardiente en una bandeja de plata que hace 

vibrar el alma". El Kansas City Star declaró: "Los vocalistas de blues y soul tienden a mejorar a medida que envejecen. 

Bettye LaVette se encuentra entre los artistas que se volvieron cada vez más creíbles a medida que maduraba. 

Danielle Nicole parece estar siguiendo sus pasos".  

 

Al inicio de las sesiones de grabación, Danielle sabía que este nuevo álbum sería diferente a los del pasado. "Tal vez 

sea porque más de la mitad de las canciones tratan sobre enamorarse y no sobrellevar la destrucción", dice. El álbum 

está lleno de amor, pérdida, voluntad, determinación y todas las demás cosas que van de la mano del amor.  

 

La canción "Make Love" trata de superar conscientemente el dolor, elegir el amor, la familia y la comunidad en los 

momentos difíciles de la vida. Realza el mensaje de amor y unión frente a las dificultades en "How Did We Get to 

Goodbye", con sus letras crudas y honestas, documenta un amor agrio que no tiene héroe ni villano, preguntando 

cómo se llega a tal lugar de mal estado sin siquiera saberlo.  

 

La pieza, “Love On My Brain”, es una potente fusión de R&B vintage y blues intenso, comienza como un sentimiento 

de coquetería interior y se convierte en una necesidad abrumadora y un deseo profundo. “Right By Your Side” es una 

balada vintage de soul/R&B, sobre no volver a cometer el error de ver alejarse a "el indicado". “The Love You Bleed” 

le da a Nicole un lugar sólido que la música siempre le ha brindado al lidiar con el amor y la pérdida.  

 

"Ha sido una relación difícil escuchando música fuera de motivos profesionales desde el fallecimiento de mi hermano 

Kris", dice. "Pero siendo honesta en mi escritura y dirección, descubro que cuando soy más fiel a mí misma, es cuando 

ocurre la magia. No trato tanto de encontrar la perfección en ello, sino de sumergirme en cada momento y estar ahí 

con la audiencia. Es cuando pueden suceder cosas divertidas por dentro y por fuera". Muchos de esos sentimientos 

quedan plasmados en todas las canciones del álbum. 

 

Calificación: 8.0 Bueno 

 

 Danielle Nicole - The Love You Bleed - Spotify 

 

 

Paul Reed Smith – Eightlock: Lions Roaring in Quicksand (Steele Records 2023) 

Lions Roaring in Quicksand, ¡el álbum debut de la banda Eightlock de Paul Reed Smith ya está disponible! El material 

contiene diez poderosas canciones originales. Lista de canciones: 01. Sarah; 02. Never Give Up on Livin'; 03. I'm 

Ready; 04. Love and Happiness; 05. Man in the Moon; 06. Breathe; 07. War; 08. Phoenix in My Blood; 09. Drivin' At 

Night; 10. Look At The Moon; 11. Ay, Doctor; 12. Echoes; 13. He's the One; 14. 99.  

 

Además, el álbum incluye una serie de versiones que incluyen “Ay, Doctor” de Maná, así como versiones brillantes del 

clásico soul de Al Green, “Love and Happiness”, la legendaria canción de Edwin Starr, “War” y “99, ”por Elliot Moss. 

Antes del lanzamiento, el sencillo principal, “Breathe”, estuvo disponible digitalmente a principios de este mes. 

 

La banda, está formada por tres bateristas: Dennis Chambers, Gregory Grainger y Ju Ju House, Gary Grainger en el 

bajo), Mia Samone Davisen la voz; y tres guitarristas: Paul Reed Smith, Mike Ault y Bill Nelson. Toma su nombre del 

ritmo que estos ocho músicos de alto nivel “logran” en el escenario y en el estudio.  

https://open.spotify.com/intl-es/album/6gOCWFIXmBEy1c34AqahMo?si=nrz9GxfNQDG6ZItLLljyBw
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El sonido de la banda Eightlock es una mezcla fascinante de blues, soul y rock, todo combinado en un delicioso 

gumbo con raíces en el funk de Baltimore, el go-go de DC y el swing de Nueva Orleans. "Este grupo de músicos muy 

respetados y de renombre mundial tienen mucho que decir musical y espiritualmente", dice Paul Reed Smith.  

 

"Ha sido un placer absoluto ser el catalizador de sus dones, lo que dio como resultado la música que se encuentra en 

el áñbum, Lions Roaring in Quicksand". El guitarrista y vocalista Bill Nelson añadió: “La musicalidad de Eightlock es 

extraordinaria, pero lo que más me sorprende es que la música, tanto en las grabaciones como en las presentaciones 

en vivo, sigue mejorando cada vez más. Encajar en un ritmo Eightlock es un sueño”. Y la emprendedora cantante Mia 

Samone Davis lo resumió diciendo: "Crear este CD me recordó que 'la paz es el precio cuando la mente está en 

guerra'... la paz interior no tiene precio". 

 

Calificación: 8.0 Bueno 

 

  Paul Reed Smith – Eightlock: Lions Roaring in Quicksand - Spotify 

 

¡VÁMONOS AL FESTIVAL DE BLUES EN CHICAGO 2024! 

del 6 al 9 de junio de 2024 

 
Foto: The Real Deal Blues Band en el Festival de Blues en Chicago 2023 por © José Luis García Fernández 

Escribe tus comentarios a: jlgf2@hotmail.com 

 

 
 

https://open.spotify.com/intl-es/album/6fu41Hnql42Ie6sSQR9IXS?si=Whra8qgHQPWUlIilmEhJrg
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En Vivo 
 

Will Jacobs, Ally Venable y Ashley Sherlock  
José Luis García Fernández 

 

 
 

Caravan 2023: Will Jacobs, Ally Venable y Ashley Sherlock (Ruf Records 2023) 

Ruf Records es una compañía discográfica independiente alemana, fundada en 1994 por el manager de Luther 

Allison, Thomas Ruf, para promover la carrera de Allison. El lema del sello es "Donde el blues se cruza". La oficina de la 

empresa está ubicada en Lindewerra, Alemania.  

 

Es un sello infatigable en su misión de ver por el blues rock eléctrico y electrizante, explosivo, duro y arrollador, ha 

convertido en un ritual ineludible sus espectáculos Blues Caravan, una gira que hermana a tres artistas de la 

escudería y de la que acaba saliendo un álbum en vivo con su consabida doble versión, la fonográfica y la audiovisual.  

 

Hoy revisamos la versión en cd de la obra. La idea de la serie anda ya por su demiooctava entrega, así que en este año 

de la mayoría de edad del proyecto, procede a convocar a lo más distinguido y prometedor de la casa, características 

que, sin duda, comparten los tres cantantes y guitarristas presentes aquí, de manera indivual pero también 

entretejidos: la texana Alli Venable, el inglés Ashley Sherlock y una de las grandes esperanzas blancas del gremio, Will 

Jacobs. 

 

Lista de canciones: 01. With A Little Help From My Friends (Will Jacobs, Ally Venable, Ashley Sherlock); 02. Ohio 

(Ashley Sherlock); 03. Been Here Before (Ashley Sherlock); 04. I Think That She Knows (Ashley Sherlock); 05. Dear 

Elizabeth (Ashley Sherlock); 06. Grooving With You (Will Jacobs); 07. Dirty Dog (Will Jacobs); 08. Goldfish Blues (Will 

Jacobs); 09. Real Gone (Ally Venable); 10. Don't Lose Me (Ally Venable); 11. Tribute To SRV (Ally Venable); 12. How 

Long (Will Jacobs, Ally Venable, Ashley Sherlock); 13. I'll Play The Blues For You (Will Jacobs, Ally Venable, Ashley 

Sherlock); 14. Gimme All Your Lovin’ (Will Jacobs, Ally Venable, Ashley Sherlock). 



Página | 52                                                Cultura Blues. La Revista Electrónica                                   Número 154 | marzo 2024 

 

 

 

La grabación nos transporta hasta el pasado 17 de mayo de 2023, a una sala de Dortmund, el Musiktheater Piano, 

aunque esta Caravana ya ilustrísima y crecidita llevaba sonando desde febrero. Con un amplio rodaje por parte de la 

tripleta de artífices, se multiplican, después de tres meses, las complicidades y el ajuste entre piezas, engranajes, 

voces y hasta químicas personales. Y eso salta a la vista y al oído como usted mismo puede comprobarlo. En el 

aprendizaje del blues, urge decirlo, los artistas de esta grabación progresan algo más que adecuadamente. 

 

Las noches con Will, Ashley y Ally debieron de ser intensas y ardientes. Ya que el álbum en sí, refleja muy bien el 

estilo de esta escudería joven, orgullosa y arrebatada, además de hábil en el viejo arte de intercalar material propio 

de estreno con clásicos imperecederas. El álbum abre con With A Little Help From My Friends, en una versión que se 

basa en la de Joe Cocker, y no en la original de The Beatles.  

 

Pero la chispa prende ya de manera definitiva con el segundo tema: Ohio, original de Neil Young. Le siguen tres piezas 

muy prendidas con Ashley al frente: Been Here Before, I Think That She Knows, y Dear Elizabeth. A continuación, la 

participación estelar de Will Jacobs con Grooving With You, Dirty Dog, y Goldfish Blues.  

 

Con la pista número 9 se inicia el ritual de la extraordinaria Ally Venable, interpretando: Real Gone, Don't Lose Me, y 

Tribute To SRV, simplemente sensacional. Para el gran final, el trío nos complace con tres versiones espectaculares a 

How Long, I'll Play The Blues For You y Gimme All Your Lovin’.  

 

Quizá Alemania no parezca el sitio más convencional para el blues de grandes ligas, pero la intensa labor de Thomas 

Ruf, al frente del sello bautizado con su propio apellido, resulta sencillamente encomiable. 

 

Calificación: 8.5 Muy Bueno 

 

 

 Caravan 2023: Will Jacobs, Ally Venable y Ashley Sherlock - Spotify 

 
 

 
 

Escucha ‘Cultura Blues Radio’ todos los viernes a las 7:00 pm a través del Foro Intercultural Imagina Radio y TV 
 
 
 

 
 
 
 

 
 
 

https://open.spotify.com/intl-es/album/0czdWYSw98pkIJ9aiYl2Mu?si=O6kLgUfDSE2KNhUQt1RLgw
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De Frank Roszak Promotions 

Lone Star Mojo - A Shot of the Blues 
 

José Luis García Fernández 
 

 
 
Lone Star Mojo - A Shot of the Blues (2024) 

Lone Star Mojo es una banda de blues rock de cinco integrantes con décadas de experiencia. Mark Snyder toca la 

guitarra principal y rítmica. Toca la guitarra invertida para zurdos como lo hacía Albert King y actualmente Eric Gales. 

Sus principales influencias son Johnny Winter y Billy Gibbons. Scott Biggs toca la guitarra solista y rítmica. Ha tenido 

una extensa carrera musical en el área de Wichita Falls. Tiene como influencia principal a Eric Clapton. Tim Maloney 

es un bajista fantástico. Tiene una gran demanda en la zona tocando en varios proyectos diferentes. 

 

Barry Sloan es el baterista. Es muy pulido y tocó en el Grand Ole Opry cuando su banda de góspel gaanado el premio 

al grupo del año en 2018. Joe Splawn toca Hammond B3 y hace la voz principal. Siendo ciego de nacimiento, la música 

ha sido su pasión toda su vida. Son músicos que han realizado extensos trabajos de gira y tiempo de estudio con 

diferentes bandas en Texas. Esta banda fue creada durante el encierro de Covid-19, y cada uno fue elegido por su 

talento individual y capacidad para escribir canciones. 

 

Este muy buen álbum contiene 12 canciones originales: 01. Good Blues Travels Fast; 02. Desolation Blues; 03. Hey 

Hey; 04. Thoughts of You; 05. What Do You Feel; 06. You’re Just a Blur; 07. So Long Ruthie; 08. A Shot of the Blues; 

09. Corner Boogie; 10. Your Blues Give my Blues the Blues; 11. She Really Loves the Blues; 12. Americas Got the Blues. 

 

Calificación: 8.0 Bueno 

 

 Lone Star Mojo - A Shot of the Blues – Spotify 

 

https://open.spotify.com/intl-es/album/2p36mymDlpUZqlSNfT9Qjz?si=HlrLJBnIT5GAWQyHQcMBSA
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Colaboración Especial 
Febrero: mes de la herencia afroamericana 

 

José Luis García Fernández 
 

 
 
 

Febrero: mes de la herencia afroamericana en la Biblioteca Benjamin Franklin. Fotos por José Luis “James” García 

El pasado viernes 16 de febrero se realizó un evento en conmemoración del mes de la herencia afroamericana en la 

Biblioteca Benjamin Franklin. Las actividades respectivas fueron una visita guiada por las instalaciones de la biblioteca 

donde se encontraba la “Exposición de Fotografías del Festival de Blues en Chicago 2023”, y la cereza en el pastel 

correspondió a la velada musical a cargo de La Ramba Banda de Blues, quien comenzó con esta presentación, la 

celebración de sus 25 años en la escena del blues en México. 

 

El evento se llevó a cabo con un gran estusiasmo por parte del público, quién cantó, bailó y disfrutó ampliamente el 

repertorio ofrecido por la banda, quien además, se dio el espacio para invitar al estrado a Shaheed, oficial de la 

embajada de Estados Unidos en México, que atinó a cantar un par de temas clásicos del blues tradicional.  

 

El ‘Mes de la Herencia Afroamericana’ se realiza en los Estados Unidos y fue establecida en el año de 1926 por el 

erudito Dr. Carter Godwin Woodson como un programa inicialmente quincenal, pero en 1976 se convirtió en un 

evento de un mes de duración, integrado en el Bicentenario Estadounidense.  

 

Su objetivo es poner de relieve la creatividad y la experiencia cultural y política del pueblo afroamericano. Carter G. 

Woodson decidido a contrarrestar los estereotipos racistas, trabajó incansablemente para promover los logros de los 

afroamericanos. A principios del siglo XX, Woodson se molestó por el silencio del mundo sobre los logros de los 

negros. En una sociedad racista que caracterizaba mal a los negros y pasaba por alto sus contribuciones, trabajó 

incansablemente para contarle al mundo su rica historia. Al hacerlo, creó un legado propio: Woodson es la razón por 

la que Estados Unidos celebra el Mes de la Historia Afroamericana cada febrero. 
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Hijo de padres anteriormente esclavos que no sabían leer, Woodson había luchado para tener una educación. Nacido 

en Virginia, trabajó en una granja familiar y en minas de carbón de Virginia Occidental durante su juventud y sólo 

recibió educación esporádica. Aunque le llevó hasta los veinte años asistir a la escuela secundaria, estudió en el 

extranjero y obtuvo un doctorado en historia en la Universidad de Harvard. Con el tiempo, Woodson se convenció de 

que el mundo necesitaba una mejor comprensión de las contribuciones de la raza negra a la sociedad para 

contrarrestar las percepciones racistas sobre sus habilidades y aspiraciones. "El negro no ha sido educado", escribió. 

"Simplemente ha sido informado sobre otras cosas que no tiene permitido hacer". 

 

Y bien, en relación a la parte musical como sabemos, el blues es parte de esa herencia cultural. Parece paradójico que 

una música nacida de la soledad, la tristeza, la pobreza y la depresión pueda satisfacer a tantos seguidores. En 

realidad, las primeras canciones de blues sirvieron para reavivar los ánimos de los necesitados esclavos 

afroestadounidenses. El público conectaba con los primeros cantantes de blues porque habían compartido sus 

mismas experiencias. Y al final del camino, parece lógico que una forma de arte tan sincera y valiosa haya llegado 

hasta nuestros días, y a su vez haya engendrado nuevas corrientes a partir de su particularidad. 

 

A continuación unas palabras en referencia al evento por parte de Shaheed Stevenson, Oficial de la Sección Consular 

de la Embajada de Estados Unidos en México: 

 

¿Qué opinión tiene acerca del evento realizado en la Biblioteca Benjamin Franklin con motivo del Mes de la 

Herencia Afroamericana? 

Shah: Estoy muy contento de que la Biblioteca Benjamin Franklin haya reconocido el impacto que la música blues ha 

tenido en el mundo, todo gracias a las contribuciones de los afroamericanos que contaban sus historias en forma de 

música. Creo que la música es una parte integral de la diplomacia y rompe muchas barreras. 

 

¿Qué le pareció la participación musical de La Rambla, una de las bandas más consistentes en la escena del blues 

en México y que comenzó con este concierto la celebración del aniversario número 25 de su fundación? 

Shah: No había oído hablar de La Rambla antes de mudarme a México, pero ahora ya soy un gran admirador. Todos 

los miembros de la banda fueron increíblemente amables e inmensamente talentosos. Son grandes ejemplos de por 

qué la música blues ha sido tan popular. Realmente tocan el alma. 

 

¿Cuáles son sus impresiones de su participación como invitado especial en esta conmemoración y además, 

cantando temas de blues clásico junto a la banda? 

Shah: Tuve el honor de que me pidieran actuar con La Rambla. Ha pasado bastante tiempo desde la última vez que 

había actuado frente a una audiencia. Hoy en día, canto principalmente para mi gato. Cantar con esta banda me 

recordó cuando era niño cantando con las bandas de góspel y blues de mi abuelo y mi tío. Pude cantar una de mis 

canciones favoritas Stormy Monday, y la banda tocó como si hubiéramos ensayado durante horas. Fue improvisado, 

pero también perfecto. Así de talentosos son como músicos. 

 

¿Qué mensaje nos podría dejar con respecto de esta herencia cultural afroamericana, como lo es la música de 

blues? 

Shah: Ha resurgido el aprecio por las contribuciones afroamericanas a géneros musicales como el blues, el jazz, el 

country, el pop y muchos otros estilos musicales. Me gustaría que sus lectores supieran que el blues es siempre una 

historia y que esta historia es universal. Espero que emprendan un viaje para descubrir aún más sobre la herencia 

cultural afroamericana, la música y el arte, y que sigan amando y apreciando esta forma de arte. 
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Colaboración Especial 
Ganadores del premio Grammy de Blues 

 

José Luis García Fernández 

 

 
 
 
La 66ª entrega anual de los premios Grammy se realizó el pasado domingo 4 de febrero de 2024 en el estadio 

‘Crypto.com’ de Los Ángeles, California. Esta entrega anual es una ceremonia de premios musicales que, como 

sabemos, reconoce las mejores grabaciones, composiciones y artistas del año de elegibilidad según lo determinado 

por los miembros de la Academia Nacional de Artes y Ciencias de la Grabación. 

 

En nuestra edición de enero de 2024, mostramos los discos nominados en las categorías de Blues tradicional y Blues 

contemporáneo, y los gamadores fueron: Mejor Álbum de Blues Tradicional: All My Love For You de Bobby Rush; y 

Mejor Álbum de Blues Contemporáneo: Blood Harmony de Larkin Poe. 

 

Curiosamente, a estos dos artistas tuve la oportunidad de verlos en la edición del Festival de Blues en Chicago de 

2019, por lo que anexo al siguiente repaso de la revisión de las reseñas de este par de discos, unas fotografías de 

aquella afortunada ocasión… 

 

Bobby Rush – All My Love For You (Deep Rush Records – 2023) 
El ahora ganador por terecera vez del Grammy, miembro del Salón de la Fama del Blues y 16 veces ganador de los 

Blues Music Awards, Bobby Rush, regresó desde el pasado 18 de agosto, con su álbum de estudio número 29: All My 

Love For You.  

 

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

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

muestra su gran capacidad para la composición. 
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Lista de canciones. 01. I’m Free; 02. Running In And Out; 03. I Want To; 04. One Monkey Can Stop A Show; 05. I Can’t 

Stand It; 06. TV Mama; 07. I’ll Do Anything For You; 08. I’m The One; 09. You’re Gonna Need A Man Like Me; 10. I Got 

A Proposition For You 

 

Bobby transmite “Me quité los grilletes de los pies y las cadenas de mi mente” en el tema que abre el disco “I’m Free” 

y en “I’m The One”, narra la historia de su vida, incluyendo la anécdota de que aprendió blues de B.B. King y Muddy 

Waters después de llegar a Chicago en 1952 y, finalmente, declara ser… “Quien puso el funk en el blues“. 

 

En temas como “You Gonna Need a Man Like Me” y “One Monkey Can Stop a Show”, profundiza en los matices del 

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

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

aclamada autobiografía “I Ain’t Studdin’ Ya: My American Blues Story”. En 2021, The New York Times publicó un 

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

 

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

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

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

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

 

Calificación: 8.5 Muy Bueno 

 

Bobby Rush – All My Love For You - Spotify 
 

 

https://open.spotify.com/intl-es/album/222kRkwtM8uoejy4iuhMMK?si=bBB6zF09RC-sFaVQmCK_yA
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Larkin Poe – Blood Harmony (Tricki-woo – 2022) 
A finales del año 2022, Larkin Poe lanzó su sexto álbum de estudio, Blood Harmony. En el que se confirma que su 

música se basa en el rock y el blues del sur. Rebecca ha adoptado el papel principal de compositora de canciones y 

Megan, nombrada como “La Reina del Slide” por su hermana, toca una guitarra lap-steel y un resonador, además de 

crear las armonías vocales. Larkin Poe coprodujo este material discográfico junto al músico texano y esposo de 

Rebecca, Tyler Bryant. 

 

Lista de canciones: 01. Deep Stays Down. 02. Bad Spell. 03. Georgia Off My Mind. 04. Strike Gold. 05. Southern 

Comfort. 06. Bolt Cutters & The Family Name. 07. Blood Harmony. 08. Kick The Blues. 09. Might As Well Be Me. 10. 

Summertime Sunset. 11. Lips As Cold As Diamond. 

 

El disco inicia con Deep Stays Down, que transita al principio suavemente con un dulce riff de guitarra de blues 

sureño, antes de soltarse poderosamente, apoyado por la sección rítmica, qué buen principio de álbum! Bad Spell, 

suena poderosa y explosiva, resultando de cierta manera un homenaje de la banda al clásico de 1956, ‘I Put a Spell on 

You’ de Screamin’ Jay Hawkins. A continuación, un sencillo, pero encantador blues rock sureño, Georgia Off My Mind. 

 

En Strike Gold, los riffs y las voces cargadas de energía siguen siendo esenciales en la música de la banda, y en este 

tema está claro ese, su concepto musical. Southern Comfort, otro tema de rock netamente sureño, claramente muy 

bien estructurado. Bolt Cutters & The Family Name, es una pieza poderosa más del disco, donde las guitarras se 

entrelazan en una feroz batalla sónica.  
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Blood Harmony, el tema principal, es cuidadoso y gira sobre el estilo que ha ido cosechando con gran tino el dueto de 

cantantes y guitarristas, apoyadas espléndidamente por el par de buenos músicos de la sección rítmica. La canción 

está dedicada a sus influencias familiares musicalmente ricas. Las hermanas Lovell recibieron una formación clásica, 

pero también estuvieron expuestas al hard rock de los 70, al blues y a una variedad de guitarristas mientras crecían. 

 

Kick the Blues, es un alegre rock blues rítmico muy bueno, que tiene un guiño al estilo de Joan Jett, y en partes al riff 

de ‘Born in Chicago’, de Paul Butterfield Blues Band, seguramente, unas de sus tantas influencias. Es hasta la novena 

pista del álbum, con It Might As Well Be Me, que las hermanas Lovell se toman un breve respiro. Esta es una bonita 

balada rock, pero que tiene un majestuoso solo de guitarra de blues en la parte central. 

 

Summerset Sunset es una gran canción y está diseñada para tocarse en amplias salas de conciertos, sin duda, 

impregnará al público de su potencia. El disco llega a su final con una estupenda canción, Lips As Cold As Diamond, es 

meláncolica y estremecedora, digna de darle un cierre espectacular al álbum. 

 

Calificación: 8.5 Muy Bueno 

 

Larkin Poe – Blood Harmony - Spotify 

 

  

 

 
 

 
 

https://open.spotify.com/intl-es/album/0Xf5P65OiLJlSF9h6DmZqe?si=nG0iaw_rTCCXsNm4prXSnA
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Recomendaciones 
 

Novedades marzo 2024 
 

José Luis García Fernández 
 

 
 

En marzo de 2024, recomendamos 12 grabaciones, como es costumbre con una buena selección de blues destacado y 

valioso. Música de blues contemporánea, tradicional y de géneros afines.  

 

¡Seguimos con nuevo y fresco blues para afinar nuestras percepciones y expectativas musicales! 

 

Lista musical 154 - marzo 2024 

 
 

 

 
 

 
Jack’s Waterfall 

 
Travis Koester 

 
Kaliopi & The Blues 

Messengers 

 
Mark Easton 

https://open.spotify.com/playlist/4zYZiVjxdQfchghK5ErvQR?si=2fef2a7c0f0b48a8
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Aquí, Allá y Todas Partes 
 

Mike Sponza (Italia) 
 

José Luis García Fernández 

 

 

 
Lester Chambers 

 
Kit Packham & One Jump 

Ahead 

 
Davis Hall & The Green 

Lanterns 

 
Bees Deluxe 

 
Kerri Powers 

 
JJ Grey & Mofro 

 
Roger “Hurricane” Wilson 

 
Mike Zito 
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De aquí, de allá, y todas partes XX: Mike Sponza (Italia) 

Para este nuevo capítulo, nos han enviado a través de ‘A-Z press global communication’, información desde Italia de 

un artista y su nuevo video, veamos… 

 

Mike Sponza – Gold Mountain Sessions: Blues for the sixties 

Mike Sponza es un talentoso músico y compositor conocido por su estilo distintivo que combina blues, rock y jazz. 

Nacido y criado en Italia, Sponza comenzó a tocar la guitarra a los 14 años y rápidamente se enamoró del blues. Se 

inspiró en artistas legendarios como B.B. King, Eric Clapton y Jimi Hendrix, y pasó innumerables horas practicando y 

perfeccionando su oficio. 

 

Es un guitarrista, cantante, compositor y líder de banda, con una carrera de varias décadas y colaboraciones 

internacionales, pero sobre todo con sus proyectos: 'Continental Shuffle' y 'Kakanic Blues', se ha convertido en uno de 

los máximos exponentes de lo que podríamos definir como “Blues europeo”. 

 

Sus dos últimos discos Ergo Sum y Made In The Sixties, producidos en los Abbey Road Studios de Londres, le 

confirman como un autor prolífico y artista refinado del blues contemporáneo. Gran amante de los coches históricos 

y del arte, Sponza cuida su imagen y sonido de forma muy personal desde hace años, regalando a su público un blues 

poco convencional, un espectáculo de gran valor e intensidad. 

 

Mike Sponza, brillante, incansable y prolífico músico de Trieste, capital de la región de Friuli-Venecia Julia en el 

noreste italiano, ha publicado el primer video de la Gold Mountain Sessions, una serie de videos y audios de la más 

alta calidad que lo ven trabajando con su banda completa. Un proyecto en el que Mike cree y en el que trabaja desde 

hace algún tiempo, y que representa la verdadera esencia de una larga e importante trayectoria musical que le ha 

llevado a los principales escenarios de toda Europa. 

 

Son 10 videos, o bien 10 instantáneas que capturan la energía de un concierto en un estudio de televisión. Mike 

Sponza actúa con su banda completa de ocho elementos, una situación perfecta para aprovechar al máximo sus 

composiciones. 

 

Las sesiones son una producción audiovisual de alta tecnología del más alto nivel con soluciones técnicas de última 

generación, conseguidas en cada paso, por el sello suizo Epops Music junto con Mister X, compañía que tuvo 

colaboraciones con Elton John, Peter Gabriel y Aerosmith, y por Davide Linzi, ingeniero de sonido italiano que ya 

estuvo en Negrita, Blanco y Alcatraz. 

 

Todo esto y mucho más son las Gold Mountain Sessions. Junto a la banda de este gran proyecto podemos encontrar a 

las vocalistas: Alexia Pillepich y Nicole Pellicani, la histórica sección rítmica que incluye a Roby Maffioli al bajo y a 

Moreno Buttinar en la batería; además, Michele Bonivento al piano y órgano Hammond; Giorgio Ruzzier en la 

trompeta junto con Angelo Chiocca en el sax tenor, músicos que le dan un color adicional al sonido de la Mike Sponza 

Band. 

 

Mike Sponza – Gold Mountain Sessions: Blues for the sixties 

https://youtu.be/6LTg-JExOkE 

 

 

 
 

https://youtu.be/6LTg-JExOkE
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Lado B 
 

La bipolaridad de Nina 
Juan Carlos Oblea 

 

 
 
El trastorno bipolar es una enfermedad mental que puede ser crónica o episódica. Si bien todas las personas 

experimentan altibajos normales, con el trastorno bipolar, la variedad de cambios de estado de ánimo puede ser 

extrema. Las personas con este trastorno tienen episodios maníacos o estados de ánimo inusualmente elevados en 

los que pueden sentirse muy felices, irritables o “animados”, y en los que hay un marcado aumento en el nivel de 

actividad. También pueden tener episodios depresivos, en los que se sienten tristes, indiferentes o sin esperanza, 

combinados con un nivel de actividad muy bajo. Algunas personas tienen episodios hipomaniacos, que son como los 

episodios maniacos, pero no son suficientemente graves como para causar un deterioro marcado en el 

funcionamiento social o laboral, o requerir hospitalización.  
(National Institute of Mental Healt - https://www.nimh.nih.gov/health/publications/espanol/trastorno-bipolar). 

 
La bipolaridad de Nina, una historia de incomprensión 
Eunice Kathleen Waymon, mejor conocida como Nina Simone, nació en Tryon, Carolina del Norte, el 21 de febrero de 

1933. A sus cuatro años aspiraba ya a ser la primera concertista de piano negra en la historia, por lo que ir con su 

madre a la iglesia significó el primer contacto que tuvo con el piano y con la música. El templo metodista en él que su 

madre era pastora se convirtió en su primer escenario pues la acompañaba en sus sermones y también lo hacía al 

coro.  

 

Un vecino del lugar de origen británico de nombre Muriel Mazzano-vich, comenzó a darle clases privadas a Simone en 

su casa, y poco después los mismos residentes del Condado de Tryon pagaron sus estudios en el Allen High School for 

Girls en Asheville, Carolina del Norte, y tiempo más tarde estudió un curso de música clásica en la Julliard School of 

Music en Nueva York.  
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Todo caminaba bien, sin embargo, el destino le pegaría el primer golpe de racismo al ser rechazada del Curtis 

Institute of Music de Filadelfia y posteriormente escribiría la canción Mississippi Goddam que fue la primera canción 

que escribió Nina Simone en relación con los derechos civiles afroamericanos, inspirada en la muerte de unas niñas 

negras que fallecieron a causa de la explosión de una bomba en una iglesia que se ubicaba en la Ciudad de 

Birmingham, Alabama, y que se convertirá en un himno para ella. 

  

  “...Mi madre dijo que, después de cantarla por primera vez se enfado tanto que se le rompió la voz y que, de ahí en 

adelante, no recuperó su tono original…” declaró la única hija que tuvo Nina, Lisa Simone Kelly. 

  

“…Perros sabuesos en mi camino 

Escolares sentados en la cárcel 

El gato se cruza en mi camino 

Creo que cada día va a ser mi último 

Señor, ten misericordia de esta tierra mía 

Todos lo conseguiremos a su debido tiempo 

No pertenezco aquí 

Yo no pertenezco allí 

Incluso he dejado de creer en la oración 

No me lo digas 

Te lo digo 

Mi gente y yo estamos a punto de llegar 

He estado allí, así que sé…”. 

 

Por un lado, el carácter de Nina se fue forjando como cualquier otro músico afroamericano de aquella época en la 

que se vivió un racismo exacerbado, y que motivó a crear en estos músicos un resentimiento social, mismo que fue 

redirigido a través de su música de protesta, de ahí que se pudiera entender la personalidad que mostraba en sus 

presentaciones, pero por otro, también se trataba de entender su explosividad dados los constantes conflictos que 

tenía con su esposo y representante Andy Strout, quien la golpeaba y la hacía trabajar hasta el agotamiento. En su 

autobiografía Nina expone al respecto: “…Nunca paré de trabajar, nunca me dio descanso y me prometía que me lo 

daría pero solo me hacía trabajar como un caballo. Le tenía miedo, nunca lo había dicho pero me golpeaba…”. 

 

Se divorció años después e inició relaciones románticas con otras mujeres, en aquellos años, poco se hablaba de la 

bisexualidad y los puristas rechazaban toda identidad que no fuera heteronormativa, pero desde su rebeldía, en su 

biografía “I Put A Spell On You” escribió de su profundo amor de sus parejas que la apoyaron y la hicieron 

reencontrarse consigo misma después de los episodios violentos en manos de Stroud. 

   

Simone achacaba sus ataques de furia, sus cambios súbitos de humor, su comportamiento errático e incluso sus 

alucinaciones al cansancio extremo que le generaban las giras que programaba su marido. En una ocasión declaró: 

”…Las horas de vigilia consistían en una sucesión de ensoñaciones intensas con breves periodos de calma...cuando 

volvimos a Mount Vernon dormí tres días seguidos con sus tres noches”.  

 

En alguna gira que dieron junto a Bill Cosby tuvieron que hospitalizarla varios días por sus trastornos psicológicos. 

Detrás de todo eso, Nina Simone padecía de un desequilibrio emocional ocasionado por un trastorno de bipolaridad 

que le fue diagnosticado en 1990. David Brun-Lambert, autor de la biografía de Simone aseguró “…Nina no era feliz 

en ningún sitio…”, y agregó “…de no haber sido la artista genial que fue, hubiera terminado en un hospital 

psiquiátrico…”. 
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En una carta que le escribió a su amiga Miriam Makeba, Nina expuso: “…Yo era diferente. No tenía a nadie que me 

diera seguridad detrás de mí. Era una estrella nacional… era rica y famosa, pero no era libre…”. Sus constantes 

cambios de estados de ánimo se podían observar en sus shows al interrumpirlo para interactuar con el público, 

regularmente les llamaba la atención para que no se distrajeran cuando ella interpretaba su música. En algunas 

ocasiones se enfrentaba al público o llegaba alcoholizada y agresiva. En otras ocasiones tenía que cancelar sus 

presentaciones por las crisis depresivas que tenía. 

 

En su vida afectiva también tuvo crisis emocionales pues su actividad sexual era nula y a veces tenía la necesidad de 

pagar por ello, y cuando llegaba a entablar alguna relación “estable”, se atrevía a proponerles matrimonio por lo que, 

sin dudarlo, salían despavoridos. Un amigo de Nina de nombre Al Schackman manifestó en el documental What 

Happened, Miss Simone? “…Pero desde el principio parecía que algo se la comía por dentro… y eso fue creciendo cada 

vez con más fuerza…”. 

 

En una ocasión provocó un incendio al cocinar unos huevos y en otra le disparó a un joven que se bañaba en una 

alberca en una casa vecina, alegándole que estaba haciendo demasiado escándalo. En su exilio a Liberia Nina se sintió 

liberada, sin embargo, su situación económica comenzó a complicarse, razón por la cual le hizo entrar nuevamente en 

una crisis emocional que le provocó ser más agresiva, incluso, en contra de su propia hija. 

 

Al volver a los escenarios, Nina Simone recibió ayuda psiquiátrica gracias al apoyo de algunos amigos, y fue en esa 

época cuando le diagnostican el trastorno bipolar y síndrome maniaco depresivo que le acompaño durante toda su 

vida, sin saberlo. Se volvió adicta a los antidepresivos y al bourbon.  
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En una presentación le grito al público: “…Nunca seré su payasa. Me entrené en este oficio durante seis, catorce horas 

al día. Estudié y aprendí a base de práctica. No estoy aquí para entretenerlos”. La mitad de la audiencia abuchea y le 

exige que cante, la otra mitad apenas consigue reaccionar. “¡No soy Louis Armstrong, no les voy a pintar una sonrisa 

en la cara!”.  

 

Seis años después, en el año de 1983 en la Ciudad de Cannes, Nina se sentó frente al piano Steinway, tomó una 

botella de Bourbon, le dio unos sorbos, se paró y le gritó a la audiencia: “…Que se jodan los que llevan esmoquin o 

joyas. Yo no he venido a cantar para esos vestidos de gala…”. Los demonios de Nina Simone la persiguieron durante 

toda su vida. Sus constantes crisis emocionales se proyectaron en el escenario y en su vida personal. El trastorno de 

bipolaridad es un problema que han padecido otros músicos como Ray Davies de la banda The Kinks, Peter Green de 

Fletwood Mac, Brian Wilson de The Beach Boys, Sinead O´Connor, Kurt Cobain o Sid Barrett entre otros.  

 

Ciertos medicamentos pueden ayudar a controlar los síntomas del trastorno bipolar. Algunas personas quizás tengan 

que probar con varios medicamentos diferentes antes de encontrar los que funcionan mejor. Los tipos más comunes 

de medicamentos que recetan los médicos incluyen estabilizadores del estado de ánimo y antipsicóticos atípicos. Los 

estabilizadores del estado de ánimo, como el litio o el valproato, pueden ayudar a evitar episodios del estado de 

ánimo o reducir su gravedad. El litio también puede disminuir el riesgo de suicidio.  

 

Si bien a menudo se trata la depresión bipolar con medicamentos antidepresivos, también se debe tomar un 

estabilizador del estado de ánimo, ya que tomar solo un antidepresivo puede desencadenar un episodio maníaco o 

ciclos rápidos en una persona con trastorno bipolar. A veces se agregan los medicamentos para el sueño o la ansiedad 

a los estabilizadores del estado de ánimo como parte de un plan de tratamiento. 

 

Nina Simone – I Wish I Knew (How It Would Feel To Be Free) 

https://youtu.be/vq3sdF0YXkM 

 

“Desearía saber cómo se sentiría ser libre, desearía eliminar todas las barreras que nos mantienen separados. Desearía que 

supieras lo que significa ser yo, entonces, estarías de acuerdo en que todo hombre debe ser libre”  
(I wish i knew how it would feel to be free - Nina Simone. 

 

 

                                   
 

https://youtu.be/vq3sdF0YXkM
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Hábitos Nocturnos 
 

Uni Debess - Regards To The Roots 
 

José Andrade Urbina 
 

 
 
 
Uni Debess - Regards To The Roots Vol 1 (2018) 
Saludos a todos nuestros lectores de Cultura Blues, ya estamos en nuestra cita mensual con esta música que tanto 

nos gusta. Este ritmo del blues es impredecible, no tiene barreras ni fronteras, es más, no conoce sus propios límites, 

es como el viejo Mississippi cuando se desbordan sus aguas, alcanzando terrenos y más terrenos, es por eso que este 

blues lo encontramos regado por todo el mundo. 

 

Tal es el caso del cd que ahora les comparto. Uni Debes, Regards To The Roots, que ahora nos lleva a un pequeño país 

rodeado por mares, así es, nos lleva hasta las Islas Feroe. Islas Feroe es un país insular europeo, integrado por un 

pequeño archipiélago ubicado en el Atlántico Norte, entre el Reino Unido, Noruega e Islandia. El Archipiélago Feroe 

consta de 18 islas de origen volcánico, de las cuales 17 están habitadas, su territorio es montañoso y de praderas que 

carecen de bosques. 

 

El archipiélago Feroe tiene una superficie de 1,393 km y poco menos de 50,000 habitantes, y es hasta estas pequeñas 

y remotas islas donde el blues tiene ya raíz, y todo se debe a un músico que nace un 24 de noviembre de 1978, me 

refiero a Uni Debess, ya con 10 álbumes publicados, nominado como la mejor banda y ganador del Gran Premio de 

música de las Islas Feroe. 

 

Uni Debess es uno de los músicos de blues más populares y activo del Archipiélago de las Islas Feroe en el Atlántico 

Norte, tras establecerse en su juventud como cantante de blues y compositor, el prolífico guitarrista ha realizado 

numerosas giras desde el 2003 por países como Canadá, Reino Unido, Irlanda, Dinamarca, Noruega, Suecia, Islandia, 

Groenlandia y España. 
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Si bien la mayoría de sus 10 álbumes publicados contienen material original, Uni Debess lanza su undécimo álbum en 

el que interpreta viejas canciones de blues de artistas como Robert Johnson, Jimi Hendrix, Willie Dixon, John Lee 

Hooker, Stevie Ray Vaughan y muchos más. 

 

En una ocasión en una entrevista le dijo a un reportero, “en mi país natal los inviernos oscuros y tormentosos 

contrastan con los veranos largos, luminosos y suaves, como nación que ha sobrevivido y prosperado en el Atlántico 

norte durante siglos, luchando contra los elementos y la lejanía, las islas feroe son resilientes e ingeniosas, y han 

desarrollado tradiciones sólidas y una cultura con un sentido de comunidad verdaderamente especial. Todo esto y vivir 

al borde de la civilización influye profundamente en mi música”. 

 

Uni Debess, Regards To The Roots, es un cd que consta de 11 temas: 01. Blue Suede Shoes; 02. Boom Boom; 03. Love 

In Vain; 04. Baby Please Don't Go; 05. Pride and Joy; 06. Red House; 07. If I Had Possession Over Judgment Day; 08. 

Mama Talk to Your Daughter; 09. 3 O'Clock Blues; 10. I'm Ready; 11. Black Magic Woman. 

 

Blue Suede Shoes, este cd que es un homenaje a las raíces, inicia con un clásico, la interpretación es sencilla, la voz de 

Uni Debess, se hace acompañar de las palmas, que son las que llevan el ritmo. Boom Boom, la clásica de John Lee 

Hooker, ahora con un arreglo muy especial. Love In Vain, aquí Robert Johnson estaría más que satisfecho por el 

arreglo y cómo lo cantan. Con Baby Please Don´t Go, siguen las clásicas, la guitarra se acompaña con la armónica y 

con una sección rítmica muy sencilla, aquí los coros muy bien.  

 

Pride And Joy, un buen blues para un homenaje a Stevie Ray Vaughan, la gran voz de Uni, con un buen solo de su 

guitarra junto con la armónica, y unos coros con mucho sentimiento de góspel. Red House, el clásico de Jimi Hendrix, 

aquí el blues es más lento, y sobresale la armónica, a pesar de que es de Hendrix, la guitarra no se luce, pero el 

arreglo que le hace es muy bueno. If I Had Possession Over Judgment Day, otro tema de Robert Johnson con muy 

buen arreglo, y unos coros de góspel que enriquecen el tema.  

 

Mama Talk To Your Daughter, otro clásico bien interpretado, aquí la guitarra hace un muy buen solo. 3 O´Clock Blues, 

un blues en la intimidad, lento y acústico, con una armónica suave, la voz de Uni Debess aquí es lenta y suave como el 

ritmo. I´m Ready, una rola de Willie Dixon, que en la voz de Muddy Waters fue un gran éxito, muy bien interpretada, 

la guitarra, también muy bien al igual que los coros. Black Magic Woman, un éxito con Santana, pero de autoría de 

Peter Green, nuevamente aquí escuchamos una versión muy diferente, el arreglo que le hace es distinto a las 

versiones que hemos escuchado. 

 

Un cd muy interesante con versiones y arreglos diferentes a los que estamos impuestos a escuchar, hay que 

mencionar los coros muy, muy buenos. Para mí la propuesta es muy original y honesta, sobre todo viniendo de un 

músico que habita en una isla tan lejana en el Mar del Norte. Uni Debess, hace un proyecto de tres discos de Regard 

To The Roots, de los cuales tengo el uno y dos, además tiene 10 grabaciones más, trataré de conseguir alguno de esos 

cd´s, y así saber que trato es el que Uni Debss, le da al blues. 

 

Como siempre, pásenla bonito, nos leemos en la próxima edición. 

 

Uni Debess - Regards To The Roots Vol 1 - Spotify 

 

https://open.spotify.com/intl-es/album/5IxxyYgaaZ1FjrjSdBxoHl?si=U3DacDBcRUeXwsveK5tVyg
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La Poesía Tiene Su Norma 
 

16 Palabras 
 

Norma Yim “La Poeta Irreverente” 

 

 

 

 

Merezco otro amor diferente. 
Un hombre que sepa respetar. 

 
Merezco buenos tratos y halagos. 

No tus mugres pedazos de amor incondicional. 
 

Merezco que si no estamos juntos, 
eso no te da el derecho de traer a tu amante, 

a mi casa a pasear. 
 

Merezco un amor diferente. 
Un amor que sea fiel y no se comporte como gato. 

Ya ves que de eso, me pude enterar. 
 

Pero sobre todo merezco un hombre real, 
que le gusten las mujeres, 

y no se esconda por el que dirán. 
 

 
 
 

Y no ande engañando corazones, porque a tí, 
¡Te gusta tocar en las dos bandas! 

 
Merezco fidelidad y lealtad. 
¡Que tú, a nadie sabrás dar! 

 
Y como sé que lees mis poesías, 

te dedico por ardido ocho palabras más. 
 

Y si ella por chismosa también se llega de esto a enterar, 
les dedico entonces 16 palabras en total que ahí van… 

 
¡Están juntos porque son tal para cuál. 

Y se encontraron ahí, donde les gustaba ir a maullar! 

 

 

 

Texto musicalizado con un fragmento del tema: Sad but True de Larry Carlton. 
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Luna Blues en Chicago 
 

Las Mujeres en el Blues de Chicago 
 

Esther Snow 
 

 
 
 
En esta ocasión, conmemorando el Día Internacional de la Mujer el 8 de marzo y sin olvidar el movimiento que dio 

origen a esta fecha, me gustaría compartir las fotos de mis conciertos favoritos a los que asistí el año 2023 en 

Chicago, y que me dejaron recuerdos inolvidables con la actuación de talentosas artistas de talla internacional, 

mujeres valientes, mujeres con gran corazón, mujeres en el Blues. 

 

En lo personal, siempre me es muy motivante ver en la escena del Blues extraordinarias mujeres entregando lo mejor 

de sí con voces excepcionales, algunas de ellas tocando instrumentos musicales, otras apoyando en el equipo técnico 

o vendiendo la mercancía de los artistas. Me encanta ver a las parejas sentimentales de los artistas brindándoles 

apoyo en los eventos, como ejemplo viene a mi mente la gran Rosa Enrico, esposa de Billy Branch, a quien he visto en 

algunos eventos brindado total apoyo a su esposo, cuidándolo, revisando los detalles técnicos, vendiendo mercancía 

o tomando fotos y videos para las redes sociales. 

  

Gracias a todas y cada una de las mujeres, las que vemos y a las que no, por su dedicación, su pasión, tiempo, 

energía, por su talento, por luchar contracorriente, por no oír las voces que les dijeron “no puedes”, por su 

perseverancia, por compartir su inspiración, por sobreponerse y seguir adelante, porque gracias a ustedes nosotros 

como fans del Blues podemos disfrutar de conciertos inolvidables llenando nuestros corazones de alegría y gratas 

memorias. 

 

¡Gracias a las mujeres del Blues! 
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Sin importar el orden de aparición, estas son los nombres de las artistas y mis conciertos favoritos del 2023: 

 

   
Sheryl Youngblood, Chicago Blues Festival, 11 de junio. 

Tocando la batería Sheryl, se presentó en el Rockwell Blues & Jazz Street Stroll el 26 de agosto. 

 

   
Mavis Staples, Chicago Live! 23 de septiembre. 

Demetria Taylor, Chicago Blues Festival, 10 de junio. 

 

   
Melody Angel, Chicago Live! 23 de septiembre. 

Shemekia Copeland, A Blues Christmas Concert, 15 de diciembre. 
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Ivy Ford, A Blues Christmas Concert, 15 de diciembre. 

Rosa Enrico, Sundays on State, 13 de Agosto. 

 

Me despido con el hermoso mensaje que dio la artista Sheryl Youngblood en su actuación en el Chicago Blues Festival 

el año anterior: “Damas y caballeros, muchachas y muchachos, si piensan por un segundo que no tienen a alguien a 

quien amar. Solo haz una cosa y no te costará nada: mírate en el espejo y ¿a quién ves? ¿No sabes que eres la persona 

más importante en este mundo que es a donde perteneces? ¿No sabes que eres la persona más digna de amar en este 

mundo? Si no te amas a ti mismo, no podrás amar a nadie más”. 

 

¡Feliz Día Internacional de la Mujer a las mujeres del Blues y de todo el mundo! 

¡Hasta la próxima! 
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Colaboraciones Especiales 
 

Entrevista con Fernando Malagón 
 

José Luis García Fernández 
 

 
 
 
Entrevista con Fernando Malagón guitarrista de la banda queretana “La Verdad Blues Rock”, en el marco del Primer 

Encuentro de Blues y Rock. Festival de Primavera 2024, Corregidora, Querétaro. 

Cuéntanos un poco de la historia de la banda, ¿quiénes la integran, ¿cómo se conocieron?, ¿cuándo se formó el 

grupo? 

Fernando: La Verdad Blues Rock, es una banda formada a inicios de los años 70 por Francisco Malagón Orozco en el 

bajo, David Malagón Orozco en el teclado y sus amigos de aquel tiempo, entre los cuales se encontraban Martín 

Domínguez Ávila en la guitarra, Rodolfo Silva Olvera en la batería, además de una sección de metales: dos trompetas, 

trombón y saxo.  

 

Desde entonces interpretando los temas de aquella época que consistían en material de Santana, Chicago, Malo, 

Power Tower, Canned Heat, Johnny Winter, The Cream, Jimi Hendrix, Ten Years After, The Allman Brothers, Lynyrd 

Skynyrd, John Mayall, Janis Joplin, Rory Gallagher, Frank Marino. Así Como los clásicos de The Beatles, The Rolling 

Stones, The Doors; y los temas que hoy son imprescindibles en el blues. 

 

Además de todos los hits de la época de Dug Dugs, Last Soul Division, División del Norte, Love Army, La Revolución de 

Emiliano Zapata, Peace and Love, La Tinta Blanca, El Ritual, Bandido, La Tribu; que al paso del tiempo el repertorio se 

fue enriqueciendo, variando y cambiando. 

 

A lo largo de ya 50 años, ha tenido cambio de alineaciones que se dieron por la misma necesidad de los tiempos y 

dentro de los cuales se tuvieron otros proyectos personales alternos, dentro de los cuales fueron siempre en el 

mismo género de blues rock, nunca cambió la base del repertorio y desde hace aproximadamente 10 años se 

presentan como un grupo de exhibición manteniendo una alineación base. 
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El grupo es Francisco Malagón Orozco: bajo y voz (Ex Smile, La Oca Blues, The Town); Armando Ramírez García: 

batería y voz (Ex 2+2, La Oca Blues y Papis Blues); y Fernando Malagón Ávila: guitarra y voz (Ex The Carmín Blues, La 

Conección del Sonido, La Sociedad Anónima, La Legión, Cacktus Proyect, Pannal Honney Bee, La Oca Blues y Marroon 

Blues). Con experiencia de participación en varios festivales como los de San Miguel de Allende, Querétaro, Mineral 

de Pozos, San Juan del Rio, Celaya y Cd. Hidalgo; entre otros. 

 

En la primera alineación fue siempre con los amigos de la juventud y por el gusto de la música incluso los elementos 
suplentes siempre fueron del mismo círculo de amigos como: Joel Arreola Olvera en guitarra y Ubaldo Rivera Olvera 
en batería; así como Juan Malagón Orozco en teclados y un servidor en guitarra. 
 
El grupo se formo a mediados de 1970 con el fin de tocar en reuniones de familia y amigos, en tardeadas que se 

organizaban por las escuelas y grupos de jóvenes de la iglesia, eventos del municipio para festejos patrios, navideños 

y de primavera como es el caso así como posteriormente en eventos sociales y particulares. 

 

¿De dónde proviene el nombre de la banda? 

Fernando: El nombre es idea de Francisco Malagón y se da por la necesidad, primero de tener un nombre que 

identificara al grupo, pues en sus inicios solo se hacía referencia al “Grupo de Malagón”. Después por la etapa de la 

juventud y la época de la psicodelia de esos tiempos en que es muy fácil desviarse y perderse en los vicios y 

drogadicción, por lo cual en este momento llega lucidez en su vida descubriendo el verdadero propósito y significado 

a su vida, en esta parte del misticismo canalizar por medio de la música, la energía y expresión espiritual que llevara a 

este rescate de no perderse y encontrar el fin verdadero de proyecto de vida de cada uno de los integrantes… su 

“verdad” y así pues decidieron ese nombre. 

 

¿Cómo defines el estilo musical de su repertorio? 

Fernando: El repertorio conlleva a la exploración de otros estilos y géneros de los integrantes, como parte propia del 

crecimiento y evolución personal que van desde: el soul, jazz, bossa-nova, workship, flamenco; y por supuesto 

manteniendo al fin el estilo en la conjugación del concepto de blues y rock. 

 

¿Dónde podemos saber de sus presentaciones? 

Fernando: Ahora con la premura de los tiempos digitales que están boga, estamos en las redes de Armando Ramírez 

García en Facebook, instagram y tik tok de nuestro compañero en la batería y próximamente en 

www.guitarheavenrezurection.com; así como en una página de Facebook propia del grupo. 

 

Platícanos del Primer Encuentro de Blues y Rock. Festival de Primavera 2024.  

Fenando: Su objetivo es el de encontrar un espacio más para la expresión del genero del blues y la influencia que ha 

tenido através del tiempo en las distintas formas y géneros de la música moderna. En esta primera edición que se 

realizará el 16 de marzo a partir de las 17:00 hrs en la Plaza Gran Cue, ubicada en Corregidora, Querétaro, participan: 

El Callejón Blues Band, La Verdad Blues Rock, Rumorosa Blues Band, Lobo Mexicano y Sirena Blues.  

 

Es un proyecto que se tenía desde hace muchos años, desde 2016, como otro foro de expresión que se pensaba fuera 

de manera fija en fecha y lugar pero que por falta de apoyos y desinterés de las personas y autoridades a donde 

acudimos, se fue alargando hasta que el punto en que en la pandemia se perdió la idea. Pero gracias a Armando, el 

baterista y en conjunción con un amigo en común que trabaja en la difusión cultural del municipio, fue que pudimos 

darle forma hasta la actual, que esta ya puesta para el día 16 de marzo del presente año. 
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