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Editorial  
 

Nuestr o pró posito  
 

José Luis García Fernández 
 

 
 
Se dice que los propósitos de Año Nuevo más comunes son mejorar la salud, la economía y el desarrollo personal, 

enfocándose en ser una mejor versión de uno mismo, pero el punto clave es que esos propósitos sean realistas, 

específicos y alcanzables para no fracasar, transformando deseos en acciones concretas como establecer metas 

pequeñas y medibles.  

 

En Cultura Blues seguiremos adelante con nuestra misión de difundir el blues clásico, contemporáneo y hecho en 

México de la mejor manera. Ese es nuestro própósito, ese es nuestro objetivo, esa es nuestra meta perenne. Este 

año en particular, sin duda, será importante para el proyecto pues estaremos cumpliendo 15 años de su fundación, 

los invitamos desde ahora a empezar a celebrarlo con nosotros. 

   

En la edición de enero 2026, correspondiente al número 176 de nuestra revista, tenemos entrevistas con: Kim Wilson, 

WƛƳƛ άtǊƛƳŜ ¢ƛƳŜέ {ƳƛǘƘ, Irish Jack, Evelyn Rubio y Jesús López Castro. En la revisión de grabaciones nuevas y vintage 

se incluyen las de: Shirley Johnson, YƛƳ ²ƛƭǎƻƴΣ WƛƳƛ άtǊƛƳŜ ¢ƛƳŜέ {ƳƛǘƘΣ Duwayne Burnside, Dave Keyes, Angelique 

Francis, Roberto Morbioli Trio, Scott Weis, Hudspeth & Taylor, Reverend Freakchild y Robert Top Thomas. 

 

Se muestran artículos como: Destacados del Blues en México 2025; Nominados al Grammy de Blues 2026; Reseña de 

Sheryl Youngblood y Pierre Lacocque en México; Avándaro, cuando la fiesta se salió de control; y José Agustín y la 

contracultura mexicana parte 1. Publicamos igualmente, cuento, poesía, recomendaciones de cds, videos destacados, 

listas musicales, y mucho más. 

 

¡En Cultura BluesΧ se escribe parte de la historia del blues en México! 
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Delmark Records presenta  
Shirley Johnson - Selfish Kind of Gal  

 

José Luis García Fernández 

 

 
 

Capítulo 67: Shirley Johnson - Selfish Kind of Gal (2025)  

Shirley Johnson ha sido apodada la "Novia del Blues" por el personal del local de blues Ψ.ƭǳŜ /ƘƛŎŀƎƻΩ. Ha estado 

engalanando el escenario desde la década de 1990 con sus espectaculares actuaciones. Como tantas vocalistas 

afroestadounidenses, Shirley comenzó cantando en la iglesia y luego se dedicó a la música secular.  

 

Es residente de Chicago, cuyas influencias van desde Mahalia Jackson hasta Koko Taylor, Etta James y Ruth Brown, es 

una cantante de blues valiente y de voz potente que también domina el soul y el góspel. Aunque ha pasado gran 

parte de su vida en Chicago, la Ciudad de los Vientos no es su ciudad natal: nació en Franklin, Virginia, y se crio en 

Norfolk, Virginia.  

 

Shirley provenía de una familia muy religiosa y solo tenía seis años cuando comenzó a cantar góspel en el coro de una 

iglesia. Cuando Shirley alcanzó la edad adulta a finales de los 70, se dedicó a la música profana y se hizo notar en los 

círculos de blues y R&B de Norfolk. Llegó a abrir conciertos de Aretha Franklin, Jerry Butler, Z.Z. Hill y otros artistas 

conocidos que pasaban por la ciudad.  

 

A principios de los 80, grabó algunos sencillos para dos sellos regionales de Virginia y esas grabaciones llamaron la 

atención de un hombre que planeaba fundar un sello en Chicago. El aspirante a productor discográfico expresó 

interés en grabar a la Sra. Johnson y le envió un boleto de avión a Chicago, pero al llegar a la Ciudad de los Vientos se 

enteró de que no tenía suficiente dinero para pagar una sesión. Aun así, decidió quedarse en Chicago y se involucró 

activamente en el circuito de blues de la ciudad, donde ha interpretado tanto blues como soul.  
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Los músicos con los que ha trabajado en Chicago han sido artistas como Little Johnny Christian, Artie "Blues Boy" 

White y el tecladista "Profesor" Eddie Lusk (que era un elemento fijo en el Blue Chicago y llevaba a Johnson de gira 

con él a giras internacionales). Desde los años 90, ha hecho muchas grabaciones, incluidas 2 destacadas en el 

aclamado sello discográfico de Chicago Delmark Records: Killer Diller (2002) y Blues Attack (2009).  

 

Además, en el 2000 había aparecido en un CD del Blue Chicago titulado Mojo Mamas, junto a nada menos que Graná 

Louise, Big Time Sarah, Zora Young, Gloria Shanon, Maggie Burrel, Marie Lane y Pat Scott. En ese álbum interpretó los 

temas: Paycheck in My Pocket y Prisoner of Love. 

 

 
Shirley Johnson en el Festival de Blues en Chicago 2023. Foto por José Luis García Fernández 

 

Recientemente, Delmark Records ha publicado Selfish Kind of Gal, un LP recopilatorio especial con todos los temas 

elegidos por la propia Shirley Johnson. Cada pieza es una de sus favoritas y todas son canciones que interpreta 

habitualmente en clubes y festivales. La elegante portada de Shirley y su exclusivo vinilo color moka serán una 

excelente introducción a su talento, para los amantes y oyentes del mundo de este tipo de producto discográfico. 

 

Lista de canciones: 01. I'm Going to Find Me a Lover; 02. Selfish Kind oŦ DŀƭΤ лоΦ ¸ƻǳ {ƘƻǳƭŘƴΩǘ IŀǾŜ .ŜŜƴ ¢ƘŜǊŜΤ лпΦ 

Just Like That; 05. Your Turn to Cry; 06. Blues Attack; 07. You're Reckless; 08. My Baby Played Me For a Fool; 09. Take 

Your Foot Off My Back; 10 The Blues is All I've Got. 

 

Calificación: 8.5 Muy Bueno 

 

Shirley Johnson - Selfish Kind of Gal ς Spotify 

https://open.spotify.com/intl-es/album/5Gho5fhArFOOwhiX9BXj52?si=szMb-JLvTZOi9iX4-nWK1g
https://open.spotify.com/intl-es/album/5Gho5fhArFOOwhiX9BXj52?si=szMb-JLvTZOi9iX4-nWK1g
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Colaboración Especial  
Destacados del Blues en México 2025 

 

José Luis García Fernández 

 

 
 
Muestro aquí, como ha sido mi buena costumbre en los últimos años, una visión muy personal de lo que considero lo 

más importante a destacar en este ciclo de doce meses del 2025, en catorce categorías. 

 

Bandas del año 

- Emiliano Juárez Band 

- Fonzeca-Caja de Pandora Project 

- La Rambla 

 

Bandas en ascenso del año 

- Juke Sons 

- La Mezcalera Blues Band 

 

Guitarristas eléctricos del año 

- Axel Montejano 

- Emiliano Juárez 

- Karla Porragas 

 

Guitarristas acústicos del año 

- Jorge García Montemayor 

- Jorge Todd 

- Sergio Guerra 
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Armonicistas del año 

- Dai Gallo 

- Erik Enríquez 

- Víctor Gally 

 

Vocalistas del año 

- Gonzo 

- Fonzeca 

- Minha González 

 

Bateristas del año 

- Edgar Agordo 

- Héctor Florentino 

- Sergio Urrutia 

 

Bajistas del año 

- Carlos Urrutia 

- Emiliano Olvera 

- Rafael García 

 

Tecladistas del año 

- Guillermo Briseño 

- Luis Monroy 

- Pietro Rivera 

 

Programas en Radio Tradicional 

- Hábitos Nocturnos (Querétaro, Querétaro) ς Pepe Andrade 

- Por los Senderos del Blues (Ciudad de México) ς Raúl De La Rosa 

- Tiempo de Blues (Monterrey, Nuevo León) ς Gerardo Cortés 

 

Programas en Internet 

- La Ruta del Blues ς México (Ciudad de México) ς Sandra Redmond 

- Raíces. La Casa del Blues (Saltillo, Coahuila) ς Jorge González  

- Tiempos de Blues Radio (Mérida, Yucatán) ς Germán Muñoz 

 

Grabaciones del año 

- Blues Demons (EP) ς Blues Demons 

- Honey Mama (Sencillo) ς Fonzeca-Caja de Pandora Project 

- I Put a Spell on You (Sencillo) ς Octavio Herrero & Louise Phelan  

- LǎƴΩǘ {ƘŜ [ƻǾŜƭȅ ό{ŜƴŎƛƭƭƻύ ς Fonzeca-Caja de Pandora Project 

- Lado 2 (EP) ς La Diableros 

- Tiempo (Sencillo) ς La Diableros  
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Videos del año 

- Blues Demons Live Session ς Blues Demons (https://youtu.be/mmTEGTZunjQ) 

- Canal de YouTube de Octavio Herrero (www.youtube.com/channel/UCYY3V6QF4274G4FOQK3nL4Q) 

- Ciudad de Noche ς Sirena Blues (https://youtu.be/PUo1fms8s0o) 

- LǎƴΩǘ {ƘŜ [ƻǾŜƭȅ ς Fonzeca-Caja de Pandora Project (https://youtu.be/JcjwFQvbLjQ) 

- La Mezcalera ς La Mezcalera Blues Band (https://youtu.be/xEan1rJujy4) 

- Sof De León - Me Voy Para el Campo (https://youtu.be/DdOj_EF-WeU) 

 

Festivales de Blues 

- 11° Festival Nacional Queretablues (Querétaro, Querétaro) 

- 12° Festival de Blues y Jazz del Desierto (Saltillo, Coahuila) 

- Festival Internacional de Blues en Pozos 2025 (Mineral de Pozos, Guanajuato) 

 

 

 

 

 
 

 

 

https://youtu.be/mmTEGTZunjQ
http://www.youtube.com/channel/UCYY3V6QF4274G4FOQK3nL4Q
https://youtu.be/PUo1fms8s0o
https://youtu.be/JcjwFQvbLjQ
https://youtu.be/xEan1rJujy4
https://youtu.be/DdOj_EF-WeU
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Planeta Blues  
 

Kim Wilson: Ardiendo lentamente en el blues 
  

Michael Limnios 
 

 
 
Entrevista con Kim Wilson: Ardiendo lentamente en el blues.  

Agradecimientos especiales a Glen Parrish. Fotos por Douglas Avery. 

 

El legendario cantante y maestro de la armónica Kim Wilson, de The Fabulous Thunderbirds, publicó su nuevo álbum 

Slow Burn en el sello discográfico M.C. Records el pasado 21 de noviembre. Slow Burn es la continuación de su 

lanzamiento nominado al Grammy en 2020, The Bigtone Sessions. Acompañando a Kim en gran parte del disco están 

tres increíbles músicos de blues que fallecieron recientemente, Richard Innes en la batería, Barrelhouse Chuck en el 

piano y Larry Taylor de Canned Heat en el bajo.  

 

Slow Burn es su cuarto álbum que ha lanzado con M.C. Records. Es un material de dos sesiones separadas, una en 

2014 y la otra en 2020. Ninguna de estas canciones había sido lanzada antes. Este puede ser el disco de blues más 

profundo de Kim. Versiona a leyendas como B.B. King, Howlin' Wolf, Robert Nighthawk y Sonny Boy Williamson II. 

Cuatro canciones en el disco son originales de Kim Wilson. El álbum presenta la voz profunda y apasionada de Kim, así 

como su reconocido virtuosismo en la armónica. 

 

En primer lugar, has tenido muchas experiencias en la vida, y en la música. ¿Cuáles son algunas de las lecciones 

más importantes que has aprendido de esa experiencia? 

He aprendido a ser humano. Esa es la más importante, porque todos los antiguos eran gente normal. También me 

enseñaron humildad, algo que siempre fue muy importante para mí. Pero claro, hay que tener ego para tocar música, 

¿no? Pero creo que hay que moderar un poco el ego. Y eso es importante. 
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Actualmente tienes un lanzamiento más con M.C. Records. ¿Tienes alguna anécdota interesante sobre la creación 

de tu nuevo álbum "Slow Burn"? 

Los temas de este álbum son muy especiales porque varios de ellos incluyen algunas de las últimas actuaciones en 

estudio de tres grandes del blues: Richard Innes, Larry Taylor y Barrelhouse Chuck. Básicamente, todo se grabó igual 

que antes; sin embargo, creo que la calidad de sonido de este CD es fantástica y está a la altura de cualquier cosa 

moderna. Un blues genial para ustedes, fans, y espero que lo disfruten tanto como nosotros al crearlo. 

 

Has viajado por todo el mundo, desde Estados Unidos hasta Europa y Japón ¿Cuáles son tus conclusiones sobre la 

escena local de blues? 

No creo que la escena local de blues en algún momento vaya a desaparecer. Pero hay otros lugares donde hay 

buenos músicos. Escandinavia tiene buenos músicos. Brasil también. En Estados Unidos, hay algunos... La Costa Este y 

Nueva Inglaterra siempre han tenido muy buenos músicos, también aquí en California. Hay algunos buenos músicos 

aquí, pero no hay una escena en ningún lugar.  

 

Simplemente hay que encontrarla cuando se puede. Creo que es difícil, sobre todo encontrar el auténtico blues. Es 

muy difícil de encontrar. Antes, San Francisco, el Área de la Bahía, era un lugar genial. Ahora todo eso ha cambiado. 

Creo que en todo el mundo... he estado en todo el mundo. No he visto una gran cantidad de, al menos, el tipo de 

blues que me gusta en varios sitios. Como dije, en Escandinavia hay buenos músicos. En Gran Bretaña, puede que 

haya algunos, pero no hay escenas musicales reales. 

 

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

Bueno, en realidad todo empieza con la emoción, ¿no? Si vas a tener técnica y emoción, genial. Pero tienes que 

elegir... En realidad, todo se reduce a la emoción. Se reduce a cómo tocas la nota. Se reduce a la interpretación de la 

canción. Y todo eso es muy importante. 

 

¿Qué es lo que más extrañas hoy en día de la música del pasado? 

Lo extraño todo. Crecí tocando con los más grandes. Los que inventaron esta música. Ya sabes, gente como Muddy 

Waters, Jimmy Rogers, Eddie Taylor, Johnny Shines. Toqué con casi todo el mundo. Y lo que realmente extraño es a la 

gente con su estilo propio. Con su propia personalidad. Tenían todo, les pertenecía.  

 

Supongo que podría decirse que era regional. Incluso los chicos de Chicago venían de diferentes lugares del sur. Ahí 

es donde empezaron. Creo que hoy en día hay mucha gente cantando cosas con aires de góspel. Y no distingo 

ninguna diferencia en los estilos. Creo que... no escucho blues de verdad. Hay un par de chicos como Harrell "Young 

Rell" Davenport, que es muy bueno. 

 

Sean "Mac" McDonald, es otro chico que también es bueno. Y creo que esos son los jóvenes afroaestadounidenses 

que están empezando a llevar el género a algún lado. Todavía no escucho nada realmente único. "Young Rell" 

Davenport es muy, muy talentoso; creo que ese podría ser el futuro. Hasta que descubramos que a la gente negra ya 

no le gusta este tipo de blues. Así que será un poco extraño para ellos a medida que progresen. Creo que la mayoría 

de la gente está... como dije, muy diluida. No es puro. Es más bien pseudo-góspel. 

 

¿Por qué crees que el legado de los Fabulous Thunderbirds sigue generando muchos seguidores? 

Porque es real. En esencia, también somos únicos. Tenemos diferentes estilos musicales. Pero, en definitiva, todo es 

blues, ¿no? Y creo que está a punto de volverse aún más bluesero a medida que avancemos el próximo año.  
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Porque vamos a rendir homenaje al blues de Chicago. Así que escucharán muchas cosas que no han escuchado de 

nosotros antes. Creo que será genial para mí, porque es donde vivo. Es lo que más me gusta. Estoy muy feliz de 

presentárselo a la gente. Siempre damos un buen concierto, siempre tenemos una gran banda. 

 

 
 

¿Qué momento cambió más tu vida? 

Tengo muchos de ellos. La primera vez que conocí a Eddie Taylor... tenía unos 19 años. Fue increíble. Conocí a George 

ΨHarmonicaΩ Smith cuando tenía más o menos la misma edad. Se subió al escenario conmigo. Ni siquiera sabía que iba 

a pasar. Tenía miedo, era mi ídolo. Luego, la vez que conocí a Muddy Waters... Fue algo muy importante para mí. 

 

Así que, los tres... junto con muchos otros. Tocar en un concierto con Albert Collins y Lowell Fulson, en el mismo 

programa y ser sus teloneros. ¡Fue increíble! Trabajar con Jimmy Rogers, el disco que hice con Dave Myers, hay 

muchísima gente a la que agradecer. Me paso la vida intentando corresponderles. 

 

¿Qué tan difícil fue para una banda de blues crear éxitos como "Tuff Enuff" y "Wrap It Up"? 

Supongo que fue bastante difícil. Pero nos vimos ante un reto. Hay que decir que no ibas a llegar a ninguna parte. 

Nunca ibas a tener un disco de éxito. Bla, bla, bla. Y dijimos: "Bueno, vamos a por ello". Y eso hicimos. Salimos y... 

fuimos a Inglaterra y grabamos con Dave Edmonds. Era un productor estrella en aquel entonces.  
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Ver cómo ese disco subía en las listas de éxitos también fue un gran logro. Así que, cuando la gente te desafía, tienes 

que aceptar el reto y asumirlo. Bueno, ese era un momento y un lugar. Era un momento, no digo que hay muy buena 

música en ese álbum, de hecho. Hay buena música. Intentamos mantenerlo auténtico y a la vez contemporáneo. No 

es fácil. 

 

¿Cuál es la historia detrás de tu apodo "Goleta Slim"? 

Hace mucho tiempo, cuando era niño, mi amigo se llamaba John Phillips, no el John Phillips de los Mamas & Papas. 

Era armonicista. Me subió a muchos escenarios cuando empecé a tocar. Pensaba que era de Sudáfrica. Lo cual es una 

locura. No lo soy, claro. Empezó a llamarme "Goleta Slim". Eso se me quedó grabado por mucho tiempo. Todavía hay 

gente que menciona ese nombre. Cuando ves publicaciones en Facebook e Instagram, todavía hay gente que me 

llama "Goleta Slim", aunque no lo creas. Ese soy yo, soy άGoleta Slimέ. Aquí estoy. 

 

Gran parte de tu carrera transcurrió en Austin, Texas. ¿Cuáles fueron las razones que convirtieron a Texas en el 

centro de experimentación del blues y el rhythm and blues en los 70? 

Bueno, hay una razón, Clifford Antone. Amaba la música. Era un mecenas de las artes. Cuidaba de toda esa gente. Era 

lo primero que hacía cuando llegaban a la ciudad: Big Walter, Eddie Taylor, Jimmy Rogers. Mandaba a todos esos 

chicos al médico para que les hicieran una revisión. Realmente le importaba. Creo que esa es la única razón.  

 

Había blues en esa parte de Texas en aquella época. No creo que hubiera nada más destacable. Antone trajo a esta 

gente. Les dio a los músicos locales que disfrutaban tocando blues. Les dio un escenario donde tocar. Y había muchos 

otros escenarios, pero ese era el escenario donde tocar. Así que... Clifford Antone fue el verdadero responsable de 

todo eso. 

 

¿Qué recuerdo del gran Clifford Antone te hace sonreír? 

Salíamos a desayunar todas las madrugadas. A las dos o tres de la mañana. Siempre íbamos a Katz's Deli. Le 

encantaba comer. Le encantaba, hacerme comer también. Era uno de esos tipos que era un personaje. Era realmente 

un gran hombre. No había nada más en todo el país... como lo que pasaba allí en esa época. 

 

Ha habido muchas formaciones diferentes de la banda. ¿Cuál de ellas es tu favorita? 

Bueno, la actual. Creo que es genial. Tengo a Rudy Albin en la batería. Tocó con Brother Jack McDuff durante seis 

años. Un músico fantástico. Tengo a Steven Kirsty en el bajo. Un joven que conoce la música de pies a cabeza. Tengo 

a Bob Welsh, un músico increíble, gran acompañante y gran solista. Tengo a Johnny Moeller en la guitarra. Su nombre 

habla por sí solo, otro gran guitarrista de Texas. Es mi formación favorita. 

 

¿Qué significa el blues para ti? 

El blues significa alegría. Es todo emoción. Pero para mí, me da alegría. Estoy aquí sentado mirando unos 4,000 cds. 

Debo decirte que, de los 4,000 cds que tengo... solo hay una persona que sigue viva y es Buddy Guy, quizás otra 

persona sea Billy Boy Arnold. Eso es todo. Finales de los 40 y mediados de los 60. Me da alegría. Y no importa si es 

blues. Puede ser hard bop, puede ser soul, puede ser góspel. Me encanta todo. Pero especialmente el blues. Como he 

dicho, me da una sensación de alegría. Escucharlo hecho bien. 

 

¿Qué caracteriza el sonido de Kim Wilson? 

Aprovecho todas mis influencias. Lo que les diría a los jóvenes que intentan adentrarse en esta música es... ΨNo se 

queden con una sola persona como influencia. Creo que simplemente se manifestará como ustedes lo quieranΩ. Me 

gustaría pensar que tengo un sonido realmente bueno, eso es lo más importante.  
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También me gustaría pensar que toco con alma y sentimiento. También tengo cierta habilidad técnica. Me encanta la 

música. Constantemente intento no reinventarme, sino aportar algo un poco diferente cada año. Creo tener un 

sonido con cierta habilidad técnica... eso soy yo. Con muchas influencias diferentes. 

 

En serio, ¿cuáles son las diferencias entre los armonicistas de tu generación, como tú, Mark Wenner, Rick Estrin, y 

los mayores, como Paul Butterfield, Charlie Musselwhite, Corky Siegel y otros? 

Bueno, ya sabes, entre esas generaciones, no hay tanta diferencia. Creo que ahora, con la gente de la próxima 

generación, hay mucha diferencia. Hay jóvenes que intentan seguir adelante. Y eso es bueno, también hay gente que 

puede que incluso sean buenos músicos, pero no tocan blues de verdad. No voy a hablar de quiénes son. Creo que 

entre Rick Estrin, Mark Wenner, Corky Siegel, Charlie Musselwhite y Paul Butterfield, la diferencia no es tanta. Creo 

que casi venimos de la misma generación. Un poco alejados, pero no tanto. A todos nos gusta lo mismo. Crecimos 

escuchando a la misma gente. 

 

 
 

¿Recuerdas cuál fue el mejor consejo que te han dado? 

Bueno, es curioso que me lo preguntes, porque cuando trabajaba con Lowell Fulson, de niño, lo único que me dijo 

fue: "No tienes que tocar sobre esa mierda". Eso me ayudó mucho a entender cómo acompañar a la gente. Fue muy 

importante para mí. Ese podría haber sido el mejor consejo que alguien me haya dado. 
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Siendo honesto, recibí consejos de todas las personas con las que he tocado, gente como Muddy Waters y Jimmy 

Rogers, porque eso realmente me impulsaba a trabajar con gente como Muddy y Jimmy Rogers y a entender cómo 

Muddy Waters siempre decía: άEscucha a Kim. Él sabe cómo entrar y salir de ahí. En otras palabras, no esta 

encimándose a la voz. Está realzando la voz para el solo. Tienes que dejar de lado el egoέ. 

 

Con 74 años. ¿Qué es la felicidad para Kim? ¿Cuál crees que es la clave para una vida plena? 

Encuentra a alguien con quien te lleves bien y con quien puedas pasar el resto de tu vida, como yo lo he hecho. 

Disfruta dondequiera que estés, dondequiera que vivas. Vivo en el paraíso. Donde vivo hace el mejor clima del 

mundo. Ahora mismo miro afuera y digo: "¡Wow!". Acabo de celebrar mi noveno aniversario. Mis 74 años.  

 

Finalmente me casé hace nueve años. Pero... sabes, eso ha sido algo muy importante para mí. Mi esposa (Shannon) 

es increíble. No puedo creer la suerte que tuve al encontrarla. Así que soy muy afortunado. Vivo en un lugar muy 

bonito. Nada extravagante. Solo una casa bonita. También tengo toda mi música a mi alrededor. Así que es una vida 

hermosa. Claro, ya sabes, todavía hay que salir y ganarse la vida. 

 

¿Cuál fue el impacto de la música afroestadounidense en las implicaciones socioculturales? 

Es un impacto muy positivo. Gente como B.B. King. Gente como Muddy Waters. Volviendo a gente como Robert 

Johnson. Lonnie Johnson. Tampa Red. Tuvieron un gran impacto en la cultura de entonces. Era algo completamente 

nuevo. Creo que simplemente continúa. Mientras todos lo mantengamos auténtico. Habrá un gran impacto en todos.  

 

No sé qué tan impactante sea hoy en día en los afroestadounidenses. Probablemente no mucho. Lo cual es 

lamentable, pero quizás estos jóvenes afroestadounidenses puedan ayudar a que eso sea impactante, ayudar a que 

vuelva, y a conseguir un poco más de público negro, espero. Sea como sea, es positivo. No hay más. Si se presenta 

correctamente, solo puede ser positivo. 

 

Recuerdo que hace unos años me dijiste... que te gustaba ir en una "máquina del tiempo" al Silvio's Lounge, 

Chicago, años 50 y 70... y comer un sándwich de chuleta de cerdo en Maxwell Street... 

Sí. Bueno, no fui al Silvio's, pero pude comer un sándwich de chuleta de cerdo en Maxwell Street. Por desgracia, no 

pude ir a Silvio's. Eso habría sido fantástico. Silvio's ya había desaparecido cuando empecé a tocar. Era un ambiente, 

jovial. Ahora, ese era el ambiente en Chicago en esa época. Era un ambiente muy intenso. Ni siquiera puedo 

imaginarlo. Debió ser increíble. Es todo lo que puedo decir. 
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Planeta Blues  
Entrevistas con *ÉÍÉ Ȱ0ÒÉÍÅ TÉÍÅȱ 3ÍÉÔÈ y Dave Weld 

 

Michael Limnios 

 

 
 
 

9ƴǘǊŜǾƛǎǘŀǎ Ŏƻƴ WƛƳƛ άtǊƛƳŜ TƛƳŜέ {ƳƛǘƘ ȅ 5ŀǾŜ ²ŜƭŘ: Nada como el blues. 

 

WƛƳƛ άtǊƛƳŜ TƛƳŜέ {ƳƛǘƘΥ aƛ tiempo de blues. 
Agradecimientos especiales a WƛƳƛ άtǊƛƳŜ TƛƳŜέ {ƳƛǘƘ ϧ [ŀǊǊȅ Yŀȅ de Night Train PR. Fotos por Aigars Lapsa. 

 

WƛƳƛ άtǊƛƳŜ TƛƳŜέ {ƳƛǘƘ tiene una larga e impresionante trayectoria con el blues, habiendo publicado numerosos 

álbumes aclamados y tocado con figuras de la talla de Otis Rush, Albert King, Albert Collins y Etta James. Jimi nació en 

Chicago en el seno de una familia de músicos. Sǳ ƳŀŘǊŜΣ WƻƘƴƴƛŜ aŀŜ 5ǳƴǎƻƴ όŀƭƛŀǎ ά[ŀ WŜŦŀέύΣ ŦǳŜ ǇƛƻƴŜǊŀ Ŝƴ ƭŀ 

industria como una de las primeras bateristas y compositoras.  

 

Esto le permitió a Jimi contar con mentores excepcionales, y grabó su primera canción (en un disco de 45 rpm) a los 

ocho años. Su primer concierto profesional, con Jimmy Reed en el Festival de Blues de Ann Arbor, fue a los catorce 

años, donde tocó en un espacio entre Charles Mingus y Ray Charles. A los diecisiete años ya tocaba en los clubes de 

blues de Chicago junto a Big Walter Horton, Sunnyland Slim, Jimmie Johnson, Eddie Taylor y Fenton Robertson.  

 

Con un don para crear música que llega al alma, Jimi lleva años causando sensación en la industria. Inspirándose en 

una amplia gama de estilos musicales, su nuevo álbum de 11 temas, It's My Time (2025), ha desarrollado un sonido 

único y personal. Es probablemente el único que puede decir que aprendió guitarra en casa con Jimmy Reed y Eddie 

Taylor. 
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¿Qué has aprendido del blues y qué significa para ti? 

Aprendí blues con mi madre (Johnnie Mae Dunson) y Jimmy Reed me enseñó a tocar la guitarra a los 12 años. Me da 

un gran placer tocar, cantar y entretener. Me encanta subir al escenario y ver la sonrisa y la felicidad que invade a la 

gente. Si logro emocionar a una persona y alegrarle el día, es un gran día para mí. 

 

¿Cómo describes tu sonido y tu repertorio? ¿Cuál es el equilibrio entre la técnica (habilidades) y el 

alma/sentimientos en la música? 

Me cuesta describirme a mí mismo y a mi sonido; algunos dicen que sueno como Muddy Waters, Albert King, Robert 

Cray, todo en uno. He tocado todo tipo de música, pero mi corazón pertenece al blues. En cuanto al equilibrio, le doy 

toda la gloria a mi Señor y Salvador Jesús por el don que me dio. 

 

¿Qué encuentros han sido las experiencias más importantes? ¿Tienes algún recuerdo de conciertos, 

improvisaciones y en el estudio que te gustaría compartir con nosotros? 

Diría que haber crecido en el corazón del blues en Chicago y tener a gente como mi madre, Jimmy Reed, Eddie Taylor, 

Willie Dixon y KoKo Taylor en casa todo el tiempo antes de saber que eran estrellas y las personas que ayudaron a 

crear el blues de Chicago. Me hicieron ser una mejor persona.  

 

Los mejores recuerdos son de mi primer concierto a los 14 años con Jimmy Reed en el Festival de Blues de Ann Arbor 

en 1973. Tengo muchísimos, como ser acompañante en algunos conciertos con Albert King, Etta James, Otis Rush, 

Doctor John, Buddy Miles, Bo Didley, solo por nombrar algunos. 
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¿Por qué crees que el blues sigue generando muchos seguidores? 

El blues es un sentimiento que te emociona profundamente; ha estado presente desde el principio. Algunos piensan 

que es un arte olvidado, pero está presente en todos los géneros musicales. Desde góspel, rock & roll, jazz, funk, soul, 

pop, hip hop. Si no fuera por el blues, no existirían Jimi Hendrix, Elvis Presley, Little Richard, Chuck Berry, Stevie Ray 

Vaughan, ni siquiera músicos de country, y esos son solo algunos ejemplos que se me ocurren ahora mismo. Al 

investigar, todos ellos tenían el blues arraigado en su música.  

 

El blues puede quedar relegado a un segundo plano de vez en cuando, pero siempre estará presente mucho después 

de que yo me haya ido. Me alegra mucho ver a tantos jóvenes involucrarse más en él ahora. Y con la nueva 

generación que está surgiendo, que lo lleva a un público completamente nuevo. Los maestros nos lo transmitieron y 

yo hago todo lo posible por transmitirlo a la siguiente generación. He enseñado a niños y les he ayudado mucho a 

comprender el origen de este género musical y su influencia en la música actual. 

 

¿Cuál fue el mejor consejo que te dio tu madre, Johnnie Mae Dunson "La Jefa", en toda su vida? 

El consejo más gracioso. Bueno, es difícil pensar en un solo momento gracioso: escucharla a ella, a Jimmy Reed y a 

Eddie Taylor contar historias de su época en lo que la gente llamaba el circuito chittlin. O aquella vez que un tipo que 

le hacía un trabajo en la casa intentó engañarla, y ella lo persiguió hasta la comisaría con un látigo. El mejor consejo 

fue no rendirme nunca ni dejar que nadie me dijera que no podía hacer algo; ser humilde, honesta, amable, 

indulgente, pero no ingenua. Tratar a los demás como me gustaría que me trataran a mí, cómo vestirme para el éxito. 

 

¿Es más fácil escribir y tocar blues a medida que uno envejece? 

Mi proceso para escribir canciones puede ser diferente. A veces me viene la música o un ritmo, otras veces la letra. 

Normalmente empiezo tocando la guitarra y, en ese proceso, me viene a la mente un ritmo o un riff. Luego intento 

crear letras, algo sobre momentos de mi vida o cosas que sucedían en el mundo en ese momento. No sé si escribir 

música es más fácil que antes. Sí, hay muchísimo material para construir una canción, pero estoy seguro de que era 

así en el sur y también en aquella época. 

 

¿Tienes algún recuerdo de Jimmy Reed, Albert King y Otis Rush que te gustaría compartir con nosotros? 

Desde que tengo memoria, Jimmy Reed y Eddie Taylor han formado parte de mi vida. De niño, Jimmy Reed venía a 

casa con mis padres cuando tenía 5 años. Me escabullía y los escuchaba reír y bromear sobre sus vidas. Cuando 

Jimmy vino a vivir con nosotros, yo tenía 11 años, y a los 12 empezó a enseñarme a tocar blues a su manera, y a los 

14 tuve mi primer concierto con él: en el Festival de Blues de Ann Arbor de 1973.  

 

Después de que se mudara, Eddie Taylor y Hubert Sumlin, que siempre fueron figuras clave en mi casa, empezaron a 

enseñarme diferentes estilos y técnicas que me ayudaron a desarrollar mi propio estilo. Durante mi infancia, pude 

tocar con varios artistas como Big Walter Horton, Floyd Jones, Big Moose Walker, Queen Silvia, Otis Rush, Etta James, 

Doctor John y Chubby Checker.  

 

Todo gracias a la tecnología y a las lecciones que aprendí de Eddie Taylor y Hubert Sumlin. Ver a Otis Rush y Albert 

King cuando tuve la oportunidad de tocar con ellos me ayudaron a desarrollar mi estilo de guitarra. Otis Rush me 

asombraba por su forma de tocar, y para mí era al revés. Con él y Albert King tocando con la mano izquierda, me 

costó entender cómo lo hacían. Albert King también me asombró; era un gigante para mí; su mano hacía dos mías 

cuando la sacudía, y la mía desaparecía. Incluso me dejó tocar su guitarra durante un ensayo para el concierto que 

dimos. Eso me alegró la vida.  
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Me he reencontrado con un viejo amigo de los setenta aquí en Phoenix, Arizona. El Sr. Bob Corritore, dueño del 

Rhythm Room. Nos conocimos en el 78 cuando tocaba para Big Walter Horton en Chicago y no nos habíamos visto en 

unos 20 o 30 años. Pero es genial que hayamos vuelto a estar juntos y ahora tenemos una banda aquí en Phoenix. 

También he grabado con él en varios de sus álbumes y en uno que lanzamos en 2023 (World in a Jug) que obtuvo un 

gran reconocimiento. 

 

Si pudieras cambiar algo en el mundo del blues y se hiciera realidad, ¿qué sería? 

Es difícil, diría que para que sea más apreciado, que las principales organizaciones de premios le den el 

reconocimiento que merece. Que se explique su historia y que se eduque a las generaciones más jóvenes sobre su 

origen, tanto del blues televisado como del pop y otros géneros musicales.  

 

Hay tantos héroes del blues poco conocidos, casi nadie los conoce, como mi madre, por ejemplo. Johnnie Mae 

Dunson Smith, Willie Dixon y Koko Taylor siempre estaban en mi casa aprendiendo cosas de mi madre; ella escribió 

canciones para Jimmy Reed, Muddy Waters y Koko. Cuando estuvimos en Nueva York en el Apollo para el evento 

benéfico de la Jazz Foundation of America, alguien nos dijo que incluso Elvis Presley interpretó una de las canciones 

de mi madre.  

 

No sé qué tan cierto sea, pero ella era un elemento básico y yo soy el motor del blues en Chicago. Pero esa es solo 

una persona, hay muchas otras: Sunnyland Slim, con quien tuve la oportunidad de tocar, Lazy Bill Lucas; esos son solo 

algunos que se me ocurren ahora mismo, hay muchas más. Pero el blues seguirá y seguirá, sin importar cuánto 

intenten dudarlo y decir que es un género musical olvidado.  

 

Hace unos años, el blues estaba en auge e incluso las estrellas del rock más importantes hicieron álbumes de blues. 

Todos se subieron al carro porque el blues era popular, salía en anuncios, ¿no recuerdo exactamente en qué año fue? 

Pero me sorprendió mucho encender la televisión y ver anuncios con música blues. ¡El blues nunca morirá! 

 

Tu trabajo es conocido por reinventar creativamente la tradición del blues. ¿Cómo equilibras el respeto por las 

raíces con la experimentación? 

Bueno, agradezco mucho el cumplido. Siempre he usado un término para describirme: "Soy un hombre sencillo que 

hace lo mejor que puede". Aprendí de algunos de los grandes, en mi opinión. Cuando actúo, intento honrarlos. Como 

me dijo Eddie Taylor: "Sé tú mismo". Solo hay un Jimmy Reed, un Eddie Taylor, un Jimi Prime Time Smith, aunque en 

aquel entonces me conocían como James Smith, etc. "Por lo tanto, aprovecha lo que tenemos para ofrecer, crea tu 

propio estilo y toca con el corazón y el alma".  

 

Y me lo he tomado muy en serio, así que cuando actúo, lo doy todo y cada actuación es diferente. Puedes tener días 

malos, el diablo te pondrá a prueba, pero mantente fuerte. Mantén la fe, toca como si fuera la última vez que estarás 

en el escenario; he descubierto que el público también lo siente. Y me encanta ver a la gente feliz y disfrutando de la 

música. He tenido el placer de tocar diferentes géneros musicales con algunos artistas conocidos, pero el blues es 

donde empezó todo para mí.  

 

Siempre estaré agradecido por las increíbles oportunidades que he tenido y espero que haya muchas más por venir. 

Si Dios quiere, el arroyo no crece. Esa me la dio Ruth Brown, cuando teníamos sesiones nocturnas y matutinas para 

recordar su época en el circuito Chittlin. Gracias por tomarte el tiempo y apoyar el blues.  
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Algo que no he mencionado es mi nuevo cd It's My Time, que salió en julio de 2025. Ha tenido muy buenas críticas y 

parece tener buena aceptación. Tuvimos una fiesta de lanzamiento en el Rhythm Room, y después vino el vinilo. Así 

que hicimos otro para mi gente de Minnesota el 3 de octubre en el Shaw's Bar & Grill de Minneapolis, MN. 

 

¿Cuál crees que es la clave para una vida plena de blues? 

En cuanto a una vida plena de blues, creo que tocar, viajar, grabar y ver a un público que realmente disfruta de la 

música e interactúa con el intérprete, también es positivo lo que acaban de presenciar. Intento entretener y dejar 

una buena impresión; espero poder ayudar a alguien a sentirse mejor con la vida. No importa lo que haya pasado ese 

día o esa noche, quiero tranquilizarlos y, con suerte, hacerles olvidar, aunque sea por un momento, lo malo que les 

pasó. 

 

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

Lo que extraño del pasado es tocar en todos los grandes clubes de Chicago, tener a grandes figuras del blues pasando 

por nuestra casa para charlar, comer y tocar. Esas personas eran como mi familia; tocar era una liberación de tener 

que estar siempre a la altura y actuar en el escenario. Aunque eso en sí mismo es una gran sensación. Mi esperanza 

es que más jóvenes se adentren en el blues, en su historia y en cómo moldeó todos los géneros musicales. A veces 

temo la pérdida de un género musical del que muchos desconocen el origen de gran parte de la música y las ideas 

actuales. 

 

¿Cómo ha influido tu experiencia con músicos de la "época dorada" del blues en tu forma de componer e 

interpretar hoy en día?  

Creo que aprendí de algunos de los mejores músicos; esos músicos me pusieron en forma. Si no tocabas blues o no 

podías, te lo hacen saber, y eso te motiva a ser mejor, practicando, observando, escuchando. A la hora de interpretar, 

componer mi música, toco con el corazón y el alma, no planeo solos ni pienso (bueno, tocaré esto aquí o aquello allá) 

que todo es nuevo tanto para mí como para el público. Y creo que eso, de todos modos, es una gran experiencia. 

Escribir o componer una canción para mí se hace por partes: a veces primero la música, otras veces la letra. Pero al 

final es una canción y una representación de mí. 

 

¿Qué mantiene a un músico apasionado después de cinco décadas en el blues? ¿Cuáles son algunas de las lecciones 

más importantes que has aprendido de tu experiencia en el mundo de la música? 

Mi pasión y experiencia. La música es mi pasión, cualquiera que me conozca te dirá que no soy feliz si no estoy 

tocando, pase lo que pase en mi vida. Cuando agarro mi guitarra, me siento y toco, aunque sea solo, me hace feliz, al 

igual que mi fuerte fe en el Todopoderoso. En cuanto a las lecciones, he aprendido que hay que trabajar duro, ser 

honesto, dedicado y también aprender el oficio. Nunca me metí en el negocio de la música hasta hace poco. Y tienes 

que hacerlo mucho por ti mismo, porque nada bueno se consigue fácilmente. 

 

¿Cómo puede un músico convertir el blues en un género musical comercial y popular para el público actual y las 

nuevas generaciones? 

A esta pregunta me gustaría tener una buena respuesta, quizás de parte de quienes están en la corriente dominante, 

abrazando y educando a nuestra juventud sobre la historia del blues. Está presente en todos los géneros musicales, lo 

creas o no. Interpreté una canción soul de Marvin Gaye ("You're a wonderful one") en uno de mis conciertos hace 

unas semanas para mostrar cómo la influencia del blues tuvo un impacto en la música soul.  

 

 

 



Página | 20                                                Cultura Blues. La Revista Electrónica                                   Número 176 |  enero 2026 

 

 

 

Muddy Waters grabó una canción llamada "The blues had a baby and they named it Rock&Rollέ. Si la gente se sentara 

y escuchara de verdad el rock & roll, el soul, el jazz, el góspel, el funk e incluso el hip hop, el sabor del blues lo 

superaría todo. 

 

¿Por qué es importante preservar y difundir el blues? ¿Cuál es el papel del blues en la sociedad actual? 

Espero que sin sonar redundante, como ya he dicho, educar y abrazar nuestra herencia, dejar de hacer del blues la 

última opción en el mundo de la música. Y apoyar el blues y los clubes de música en vivo. Espero haber respondido 

con claridad a sus preguntas. Gracias nuevamente por invitarme a participar. 

 

 

 

 
 

Dave Weld: Blueseando a través de los años. 

Agradecimientos especiales a Dave Weld, Julia A. Miller, Elbio Barilari, y Kevin Johnson.  

 

Nacido en Chicago en 1952, Dave Weld fue influenciado por primera vez cuando era niño la haber encontrado una 

vieja rocola en un sótano donde escuchaba discos de blues. Cuando estaba en la escuela secundaria, estaban los 

Stones, Clapton y Mayall, pero Dave cambió esos discos por Howlin' Wolf, LightninΩ Hopkins y B.B. King. Dave 

descubrió que el oeste de Chicago, en el barrio negro, era más acogedor que el norte, y empezó a tocar en clubes. 

Consiguió un concierto con la banda de Hound Dog Taylor, Brewer Phillips y Ted Harvey en Sweet Peas, en la calle 43. 

Durante un año, tocó en medio de bailarines de shake y peleas a puñetazos. Pero sus experiencias con el blues 

continúan... 
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Una recopilación súper emocionante de uno de los mejores proveedores de electric house rockin' boogie blues de 

Chicago, Dave Weld & The Imperial Flames, titulada Bluesin' Through The Years (Delmark Records) se ha publicado 

recientemente en este año en formato de LP. Esta es una auténtica banda de blues de verdad, con mucha energía, 

talento versátil, variedad y un espectáculo cohesivo que incluye ese estilo tan particular que lo caracteriza.  

 

¿Cómo crees que has crecido como artista desde que empezaste a hacer música? ¿Qué se ha mantenido igual en tu 

proceso de creación musical? 

Uno de los aspectos es que cuento con el apoyo y la ayuda de uno de los sellos de blues y jazz más antiguos y 

consolidados del mundo, Delmark Records, que está en pleno crecimiento, ¡y nunca ha dejado de crecer y mejorar! A 

veces también ensayamos allí. 

 

Creo que he crecido, con mejor ritmo, mejor fraseo, y espero poder poner un poco más de alma en las canciones, 

más sentimiento. Realmente quiero que el blues le hable a alguien. De joven era muy intenso, pero gané más 

habilidad de mayor. Vocalmente, mi respiración es un poco mejor ahora que soy mayor, pero perdí un poco de rango 

vocal. Ahora tengo una voz más profunda y es más blues.  

 

Estas son formas en las que puedo compartir mejor mis emociones, sin desgarrarme, perder la voz ni desplomarme 

en el escenario. Quiero llegar a la mayor cantidad de gente posible y hacerles saber que el blues de Chicago es tan 

bueno como una canción de rock o pop. 

 

Lo que se ha mantenido igual es la profunda necesidad de complacer al oyente. También la forma de crear la canción, 

el arreglo, qué acordes son los mejores, qué tonalidad es la mejor. ¡¡¡EL RITMO!!! JB Hutto me dijo hace mucho 

tiempo que escribiera canciones como un hombre adulto, y que para cantar y escribir blues hay que llegar a lo más 

profundo del alma. 

 

¿Cuándo surgió la idea de los Imperial Flames? ¿Tienes alguna anécdota interesante sobre la creación del nuevo 

álbum Bluesin' Through The Years? 

The Imperial Flames surgieron en nuestro primer concierto en el Sam's Saloon de Belmont, Chicago. Fue alrededor de 

1986, 87 u 88. Era un lugar que antiguamente se usaba como bar clandestino. La trastienda era donde se escucha la 

música ahora, pero antes, durante la Ley Seca, se vendía whisky ilegal allí. Contraté al baterista de los Blues Imperials 

originales, Louie Henderson, porque grabamos para Alligator el primer álbum de Lil Ed. Fiché a Mike Scharf, mi primer 

bajista, y a Harry Yaseen al piano. Pronto cambié de baterista y contraté a Ted Harvey, de mi primer concierto 

profesional en 1976, con los Houserockers, la banda de Hound Dog Taylor después de su muerte. Así que empecé a 

contratar a Ted en mis conciertos, ¡y fue absolutamente maravilloso! 

 

Quería que todo el mundo supiera del tiempo que pasé con Lil Ed y Alligator, así que los Imperial Flames sonaban 

como los Blues Imperials, y me gusta el tono que transmitían. Hablé con Lil Ed al respecto y me dijo que me animara. 

¡No tuvo ningún problema! Pero desde el principio me di cuenta de que me encargaría de toda la gestión de reservas, 

la contratación de músicos, la compra del equipo, la compra del vehículo, la composición de las canciones y la 

organización de los ensayos. Así que configuré el proyecto como "Dave Weld & The Imperial Flames". 

 

Sabes que estas canciones son una parte increíble de mi historia. "She's Lyin'" se grabó en "Record Row" en Michigan 

Ave, cerca de donde estaba Chess y el resto en Brunswick Records, que estaba en el edificio Vee Jay. Utilicé a Abb 

Locke (sax), Herman Applewhite (bajo), Jeff Taylor (batería), todos ellos legendarios, y trabajábamos juntos todas las 

semanas.  
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Años después, llevé esa cinta a un pequeño estudio en Palatine, deben haber sido cinco o diez años después, y le 

añadí los coros de Monica Myhre y Jeff Herman. Pasaron cinco años y entramos en Delmark y Steve Wagner la 

remezcló, masterizó y publicó nuestro primer cd en Delmark: "Burnin' Love". ¡Qué esfuerzo y persistencia! ¡wow! 

 

¡Ahora tenemos esas mismas canciones presentadas y masterizadas al máximo por Julia Miller, directora ejecutiva de 

Delmark! Todas estas canciones se han entrelazado con mi pasado para crear un tapiz increíble. William Faulkner 

dijo: "¡El pasado nunca muere, ni siquiera es pasado!". 

 

¿Tienes algún recuerdo con Eddie Shaw, Johnny Littlejohn y Maxwell St. Jimmy que te gustaría compartir con 

nosotros? 

Mis recuerdos de Maxwell St. Jimmy y Eddie Shaw están mezclados porque solía ir a Maxwell St. a ver tocar a Jimmy. 

Luego, cuando me uní a Wolf Pack, con Hubert Sumlin, Shorty Gilbert (¡con quien hablé el mes pasado, por Dios!), 

Chico Chism, Detroit Junior y Eddie Shaw, hicieron una presentación en casa después de la muerte de Wolf en el Club 

1815 en W Roosevelt. Maxwell St. Jimmy solía venir a tocar. Arrancó "Help me" de Sonny Boy, le gustó mi ritmo y me 

miró.  

 

Estuve allí en el Club 1815 los viernes y sábados por la noche durante casi un año seguido. Johnny Littlejohn vino a 

vernos al Casablanca en la calle 16 y Pulaski, y no le gustó que Lil Ed y yo le quitáramos el concierto, así que vino a 

quejarse con el dueño del club, que era el principal traficante de drogas del oeste. El dueño se acercó al escenario y 

nos dijo: "Toquen una muy, muy rápida para Johnny". No creo que tocáramos tan bien, pero debió ser suficiente. 

Pero Eddie Shaw siguió siendo mi amigo el resto de su vida, y siempre recurrí a él para pedirle consejos de veteranos. 

Lo adoraba. 

 

Desde el punto de vista musical y sentimental, ¿hay alguna diferencia entre los grandes bluesmen de la vieja 

escuela y los jóvenes músicos de blues? 

Bueno, los veteranos también fueron jóvenes en su momento; a ver si los jóvenes aguantan lo suficiente para 

alcanzar esa estatura. Pero no me malinterpreten, algunos jóvenes han construido sobre los cimientos que sentaron 

los veteranos. Ahora pueden tocar estilos realmente geniales, y si hubieran estado tocando así en los 70 o en los 80, 

hoy estarían en mansiones. Aun así, me gusta la vibra de los artistas clásicos, no puedo evitarlo. Todos tienen en 

común el amor por la música, y como dice el viejo dicho: άCuanto más cambian las cosas, más siguen igualέ. 

 

¿Cómo puede una banda o un músico convertir el blues en un género musical comercial y popular para el público 

actual? 

Componiendo algo tan universal con lo que todos puedan identificarse en su vida personal. Dándole una nueva 

interpretación a un ritmo antiguo. Cuanto más simple, mejor. También creando un puente entre los sonidos antiguos 

y los más modernos para crear un sonido atemporal. Es muy difícil, y por eso no hay muchas canciones como "The 

Thrill is Gone", "Sweet Home Chicago", "Got My Mojo Workin'" o algunas otras. 

 

¿Cómo ha influido tu experiencia con la "época dorada" del blues en tu forma de componer e interpretar hoy? 

¡Lo doy todo y lo dejo en el escenario como los veteranos! Me encanta conservar la esencia del blues clásico, pero 

añadirle mi toque personal, en cualquier pequeña medida posible. En mi mente, todavía estoy intentando alcanzar el 

nivel de ese blues clásico, y solo deseo añadir mi propio toque. ¿Sabes? Si eras músico en la antigüedad, tu trabajo 

consistía en practicar 8 horas al día. Cuando Earl Hooker salía de gira, se subía a la camioneta y se iba sin fechas 

fijadas, simplemente tomando lo que encontraba en lugares conocidos. Esto es un negocio de fe y dedicación. 
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¿Cuál es el equilibrio en la música entre la técnica (habilidades) y el alma/emociones? ¿Por qué es importante 

preservar y difundir el blues? 

Porque el blues nos ayudará a crecer y ampliar nuestro alcance, en lo que podemos hacer y sentir de la música. 

Siempre surgen cosas nuevas cuando piensas que todo es igual; algo nuevo surgirá. Escucha los cambios de acordes 

de Tab Benoit: son frescos, sencillos y bien ejecutados. Es una base que sentaron los maestros y podemos seguir con 

ella el resto de nuestras vidas.  

 

JB Hutto dijo: άEl blues será blues hasta el fin del mundoέ. Y tenía razón. Observa a Jimmy Reed y el espectro de 

emociones que te transporta con una técnica más simple pero enormemente efectiva. Puede hacer más con menos. 

Es más difícil hacer más con menos, pero cuando llega al alma y conmueve a la persona, sabes que el artista está 

dando en el clavo. 

 

¿Qué mantiene a un músico apasionado, después de cinco décadas en el blues? ¿Cómo influye esto en tu ciudad 

natal y en tu música? 

Intento mantenerme al día con Delmark y los altos estándares de calidad de su música y composición. También 

intento mantenerme con buena salud. Big Walter decía que el artista debe cuidarse, y para mí eso era dejar de beber. 

Era un hábito demasiado grande, consumía mucho tiempo y era peligroso para conducir. Llevo 42 años sin beber. 

Solíamos sentarnos en un coche quemado en un terreno baldío, bebiendo ginebra con mucha fuerza, y al volver al 

club (Boss Joe's en W Lake) pensábamos que éramos geniales, pero en realidad éramos un desastre. 

 

Requiere mucha disciplina y hay que elegir qué practicar. No puedes tocar solo cuando estás inspirado, porque es un 

trabajo creativo. Kim Simmonds, de Savoy Brown, dijo que solía practicar dos horas al día, todos los días. Eso es lo 

que se necesita. Y un poco de café. Sintonizo a mis artistas favoritos en YouTube y toco con ellos. 

 

También trabajo con gente que me gusta. Mi banda actual es maravillosa, con el amor de mi vida, Monica Myhre, a 

mi lado, cantando con todo su corazón. Jeff Taylor, uno de los grandes, trabajó con prácticamente todo el mundo, es 

una leyenda y aporta muchísimo a la banda. Y ahora Dave Service al bajo, quien ha estado con grandes grupos y 

aporta frescura. Roger Randle en el sax, que puede tocar con los mejores, y en la ciudad, Harry Yaseen al piano, quien 

ha estado aquí desde el principio. 

 

También hay metas, como tocar en ciertos locales y festivales. Luego hay cierta terquedad, cuando ves que a otros les 

va genial y a ti te niegan, pero sigues intentándolo. Pero a la larga es porque lo disfrutas y realmente tienes que 

hacerlo. ¡Porque tú no elegiste este estilo de vida, él te eligió a ti! Una vez que lo aceptas, puedes, como dijo Paul 

McCartney, "tomar una canción triste y mejorarla".  

 

En cuanto a hacer ejercicio, intentar planificar las finanzas, porque recuerda que Muddy fue pintor por un tiempo, al 

igual que JB Hutto. Un trabajo con horario flexible, o a tiempo parcial, te ayuda a triunfar como artista. También te 

ayuda a ser humilde y te mantiene en movimiento, con tus metas en mente. Siempre he producido un poco, y grabar 

tus propias grabaciones te enseña mucho, así que cuando llega el momento estás listo. ¿Cómo dicen? "Me mantengo 

listo, así que no tengo que prepararme". Me parece lógico.  

 

¡Muchísimas gracias por este tiempo juntos! ¡Tengo muchas ganas de verte en algún concierto! 
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Blues a la Carta  
 

Kim Wilson ɀ Slow Burn  
 

José Luis García Fernández 

 

 
 

 

Kim Wilson ς Slow Burn (M.C. Records 2025) 

 

Kim Wilson ha sido la voz y el alma de la banda de blues texana The Fabulous Thunderbirds desde 1974. También es 

un solista consumado y, para muchos, uno de los mejores armonicistas de la actualidad. Ha grabado sesiones con 

legendarios músicos de rock como Eric Clapton, Peter Frampton, Mark Knopfler y Paul Simon. Tuvo la oportunidad de 

trabajar con muchas de sus influencias y figuras musicales a lo largo de los años, como Muddy Waters, Jimmie Rogers, 

Big Walter Horton y Eddie Taylor; entre otros. 

 

M.C. Records se enorgullece en anunciar el lanzamiento de Slow Burn, álbum del legendario armonicista y cantante 

de los Fabulous Thunderbirds, Kim Wilson. Estas grabaciones son la continuación de su álbum nominado al Grammy, 

Take Me Back! The Bigtone Sessions (2020). Acompañan a Kim en gran parte del disco tres increíbles músicos de blues 

recientemente fallecidos: Richard Innes a la batería, Barrelhouse Chuck al piano y Larry Taylor de Canned Heat al 

bajo. Esta es la cuarta grabación que Kim publica con M.C. Records. 

 

Slow Burn proviene de dos sesiones distintas, una en 2014 y la otra en 2020. Ninguna de estas canciones se había 

publicado antes. Este podría ser el disco de blues más profundo de Kim, ya que interpreta a leyendas como B.B. King, 

Howlin' Wolf, Robert Nighthawk y Sonny Boy Williamson II. Cuatro canciones del lanzamiento son originales de Kim 

Wilson. Además, el disco presenta la voz profunda y apasionada de Kim, así como su reconocido virtuosismo con la 

armónica. 
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Kim Wilson habla sobre la creación de Slow Burn: "Las canciones de este álbum son muy especiales porque varias 

incluyen algunas de las últimas actuaciones en estudio de tres grandes del blues: Richard Innes, Larry Taylor y 

Barrelhouse Chuck. Básicamente, todo se grabó igual que antes. Les dejo un blues genial, fans, y espero que lo 

disfruten tanto como nosotros.". 

 

Lista de canciones. 01. I'm Trying; 02. Leaving You on My Mind; 03. Sweet Little Angel; 04. Boogie in E; 05. Howlin' For 

My Darlin'; 06. Keep Our Business to Yourself; 07. The Time Has Come; 08. Lowdown Women; 09. Easy Baby; 10. 

Gotta Have a Horse; 11. Kansas City; 12. So Many Roads. 

 

El álbum incia con cuatro temas explosivos que muestran de inmediato la calidad interpretativa y talento nato de 

Wilson. Contradiciendo el título del álbum, ΨArde LentoΩΣ él y la banda se lanzan con fuerza, arrasando con una versión 

que incluye una sección de metales para interpretar el R&B de Little Milton, I'm Trying. Esta canción da paso al blues 

acústico desgarrador Leaving You on My Mind, del propio Wilson, con su armónica magistral, acompañado por la 

guitarra de Nathan James. Sigue con un blues suave y de club nocturno Sweet Little Angel, de B.B. King, con Billy Flynn 

aportando el toque de guitarra al estilo de la legendaria Lucille y Wilson incluso haciendo brevemente un falsete. A 

esto le sigue Boogie in E, original de Wilson, un instrumental vertiginoso que muestra su potencia y delicadeza con la 

armónica.  

 

Wilson siempre ha tenido una voz potente y autoritaria, que transmite personalidad y poderío. Pocos pueden lograr 

un buen tema aludiendo a Howlin' Wolf sin problemas, pero Wilson hace un trabajo encomiable aquí con una versión 

muy intensa del tema Howlin' for My Darlin, donde Billy Flynn entrega los tonos de guitarra apropiadamente sucios. 

Luego le sigue una pieza moralista Keep Our Business to Yourself, de Sonny Boy Williamson II, que recibe otro 

tratamiento crudo y enérgico con una armónica de Wilson quejumbrosa. Kim eentonces adopta un enfoque muy 

elegante al interpretar la balada de Robert Nighthawk The Time Has Come. Lowdown Women, es otra canción original 

de Wilson, es un shuffle suave y fluido, con Nathan James a la guitarra, Troy Sandow al bajo y Marty Dodson a la 

batería. 

 

Easy Baby, original de Magic Sam es lenta y rítmica, pero aceptablemente genial. Como el tema cuatro de la obra, 

Boogie in E,  salió tan bien, ofrece otro instrumental original Gotta Have a Horse, donde su armónica se entrelaza con 

la guitarra de Nathan James. "Fue divertido", dice alguien al final. Sin duda. La misma diversión en la interpretación 

ocurre con la banda en Kansas City, de Robert Nighthawk. Como confirmación final de cómo todo lo hace suyo, 

Wilson cierra con una fascinante versión de nueve minutos de So Many Roads, de Otis Rush, un solo de armónica se 

muestra como pieza central de una introducción instrumental de dos minutos. 

 

Calificación: 8.5 Muy Bueno 

 
Kim Wilson ς Slow Burn - Spotify 

 

 
 

https://open.spotify.com/intl-es/album/3g9D3vO6H8Q92EqhpKtN58?si=VFOGt5pUSTiu0R5ILEpgNg
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De Colección  
 

kĽŗĽтЭ·żĽŗġтÆĽŗġЮт¾ŗĽƈĺтЦ ^ƈаƀтuƧтÆĽŗġ 
José Luis García Fernández 

 

 
 

 

WƛƳƛ άtǊƛƳŜ ¢ƛƳŜέ {ƳƛǘƘ ς LǘΩǎ aȅ ¢ƛƳŜ (New Folk Records 2025) 

 

Las clases de guitarra que Jimi "Primetime" Smith recibió en su preparación como guitarrista de blues incluyeron a 

Jimmy Reed y Eddie Taylor, y se formó acompañando a otras figuras formidables de la escena del blues clásico, como 

al pianista Sunnyland Slim y al armonicista Big Walter Horton.  

 

Su álbum más reciente It's My Time, ha sido publicado por New Folk Records y producido por Bob Corritore, Clarke 

Rigsby, Kid Andersen y John Wroble, es su primer álbum en casi 15 años e incluye 11 canciones originales en las que 

demuestra ser un vocalista talentoso, pero sobre todo, un excelente guitarrista, cuyos instrumentos favoritos son una 

guitarra Epiphone Les Paul y una vieja Stratocaster conectada a amplificadores Fender Deluxe. 

 

Lista de canciones. лмΦ 5ƻƴΩǘ [Ŝǘ ǘƘŜ 5ŜǾƛƭ wƛŘŜ; 02. Back on the Road; 03. Breaking My Heart; 04. My Time; 05. 

Moving On; лсΦ {ƘŜΩǎ ŀ tŜŀŎƘ; лтΦ LΩƳ ¸ƻǳǊ CǊƛŜƴŘ; 08. Bluzman; 09. Your Love; 10. Will it Ever Change, 11. Serious. 

 

Ocho de las once canciones son originales de Smith, escritas en los meses posteriores a una ruptura. Grabarlas fue 

una carrera contrarreloj antes de una complicada operación de espalda, sin estar seguro de si podría actuar después 

(afortunadamente todo salió bien). El resultado es una maravillosa colección de canciones. La armónica de su 

compañero de siempre, Bob Corritore es una grata incorporación. Smith ha tocado con Corritore durante varios años 

en Arizona, pero es su conexión con el blues de Chicago la que brilla aquí.  
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Abre el disco 5ƻƴΩǘ [Ŝǘ the Devil Ride, escrita por el distinguido pastor, Neal Roberson, resultando uno de los temas 

más potentes del álbum. La guitarra de Smith, el órgano de Toby Lee Marshall, los extraordinarios coros femeninos y 

la sección rítmica llena de energía se suman a la alegre melodía. El segundo tema Back on the Road, es líricamente 

ǳƴŀ ǾŀǊƛŀƴǘŜ Ŝƴ ōƭǳŜǎ ŘŜ ƭŀ ǊŜŎƻǊŘŀŘŀ ŎŀƴŎƛƽƴ άhƴ ¢ƘŜ wƻŀŘ !Ǝŀƛƴέ ȅ ǘƛŜƴŜ ǳƴ ŀƛǊŜ ŀƴƛƳŀŘƻ ŘŜ ōŀǊ ŘŜ ŎŀǊǊŜǘŜǊŀ Ŏƻƴ 

piano y estupendos toques de guitarra. 

 

Breaking My Heart, una guitarra afilada inicia el tema a tiempo medio y se va desarrollando paso a paso en el camino. 

Su interpretación a dueto con Corritore en My Time, es una joya acústica clásica y el nuevo manifiesto de Smith. 

Muchas de estas canciones nos hacen transportarnos a los tiempos del famoso local de blues Checkerboard Lounge. 

Moving On, suena como si Smith estuviera listo para empacar sus discos y buscar mejores oportunidades. La guitarra 

slide suena de maravilla, y el piano hace un sólido solo que brilla. 

 

{ƘŜΩǎ ŀ tŜŀŎƘ, un blues lento con toda la escuela de Waters incluída. La armónica es reluciente y desde luego la 

guitarra slide de Smith. LΩƳ ¸ƻǳǊ CǊƛŜƴŘ, es un exquisito R&B con todo el sello clásico, muy disfrutable, y que cuenta 

con el estupendo órgano de Toby Lee Marshall. Bluzman, un juego de palabras en el título que describe a un brillante 

hombre de blues, alguién con luz propia. Así es como suena este hombre de blues con su guitarra y canciones 

originales. 

 

Your Love, el bluesman también habla de amor y desamor, este es un claro ejemplo de haber aprendido de los 

maestros. Su guitarra se lamenta acompañada de la banda que incluye una sección de metales, con un solo preciso y 

precioso de órgano. Las dos últimas canciones, Will It Ever Change y Serious, son versiones a temas de Luther Allison. 

{ƳƛǘƘ ǎŜ ŘŜǎōƻǊŘŀ ȅ ǎŜ ŘŜǎŀǘŀ Ŝƴ ά{ŜǊƛƻǳǎέΦ WƛƳƛ ŎƻƴƻŎŜ Ƴǳȅ ōƛŜƴ ŀ ƭŀ ŦŀƳƛƭƛŀ !ƭƭƛǎƻƴΣ ȅŀ ǉǳŜ Ƙŀ ǘƻŎŀŘƻ ƳǳŎƘƻ Ŏƻƴ ǎǳ 

hijo Bernard Allison. Son experiencias como esa y tocar con los grandes le ha dado a la música de Smith ese aire de 

blues auténtico. 

 

Calificación: 8.5 Muy Bueno 

 

WƛƳƛ άtǊƛƳŜ ¢ƛƳŜέ {ƳƛǘƘ ς LǘΩǎ aȅ ¢ƛƳŜ - Spotify 
 

 

 

 

 

 

https://open.spotify.com/intl-es/album/2WwujSJDvBgsyNlj0rLCgX?si=tztT2mRqSGmnrNW5oTpxYQ
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Colaboración Especial  
 

Irish Jack : Una Leyenda del M od  

Michael Limnios 

 

 

 

A menudo se ha atribuido a Irish Jack (Jack Lyons), el mérito de ser uno de los miembros originales, si no el primero, 

de la escena mod londinense de los años 60. Conoció a Pete Townshend, de The Who, de esa escena, y Townshend 

ha dicho a menudo que Jack fue la base, o parte de ella, de Jimmy, el personaje que Townshend creó para el álbum 

conceptual de la banda, Quadrophenia, de 1973, al que dio vida el actor Phil Daniels en la película homónima de 

1979.  

 

Irish Jack, bautizado así por el manager de The Who, Kit Lambert, durante una noche de locura, conoció a The Who 

en 1962, cuando la banda aún se conocía como The Detours. Fue durante su juventud en el Londres de los años 

sesenta cuando algo extraordinario le ocurrió al hombre de Cork, Irish Jack. Siendo aún desconocidos, se hizo amigo 

de la legendaria banda de rock The Who y se convirtió en su "quinto" miembro no oficial. 

 

¿Cuáles son algunas de las lecciones más importantes que has aprendido de tu experiencia en la vida? 

¡Tengo 82 años! Y en ese lapso, desde mi adolescencia hasta los 50 y 60, he aprendido que nada permanece igual. La 

imagen universal cambia constantemente, para bien y para mal. Nos consolamos con la "memoria" a medida que 

envejecemos. Algunos, si logramos recordar nuestra adolescencia con claridad, somos personas afortunadas. 

 

¿Por qué crees que la contracultura del rock and roll en el Reino Unido sigue generando muchos fieles seguidores? 

¡Ah! ¿El rock and roll en el Reino Unido? Mucho tuvo que ver con el predominio del inglés y, por supuesto, con el 

respeto que se tenía a Gran Bretaña en los años 50 y 60. Hubo algunas excepciones en Europa, pero las películas más 

famosas fueron estadounidenses o inglesas, y los artistas musicales más famosos se dirigían a su público a través del 

idioma inglés. El lenguaje de El Bardo (William Shakespeare) tuvo mucho que ver. 
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¿Qué momento cambió más tu vida? ¿Qué mantiene a Irish Jack apasionado a lo largo de los años? 

¡Convertirme en un Mod llamado Irish Jack! Sin duda. Convertirme en Mod fue para mí lograr una identidad, y 

nuestro mánager, Kit Lambert, quien inventó el apodo Irish Jack, me definió de ser un individuo torpe con un acento 

irlandés que nadie podía entender; seguía mi decepcionante altura de 1.70 m y aún tenía una mata de pelo rizado, 

espeso y ridícula, muy poco Mod. Pero ser "Jack" me liberó por completo de la vergüenza de ser "Jackie": tenía 

nombre de chica. 

 

¿Qué mantiene mi pasión? Bueno, ya tengo 82 años. Conocí a The Who en junio de 1962, cuando eran The Detours, y 

yo tenía 19 años. Ochenta y dos menos diecinueve son sesenta y tres, así que solo conozco a la banda desde hace 63 

años, lo cual es una estadística asombrosa. ¡Y seguimos tocando! Eso es lo que me apasiona. 

 

¿Qué importancia tuvo la música en tu vida y qué es lo que más echas de menos hoy de la música del pasado? 

Cuando tenía 10 años, me quedaba en la cama escuchando la máquina de tejer Brother de mi madre, con la cabeza 

yendo y viniendo hasta la una de la madrugada, mientras ella luchaba por seguir el ritmo de los pedidos de jerseys 

para las familias que vivían en nuestra urbanización.  

 

En la habitación de al lado, un concierto en Do Menor de mi padre practicando con su violín. Era un violinista clásico 

y, bebiera o no, tocaba brillantemente. Su atril se colocaba cerca de la cama para que pudiera sentarse en el borde y, 

a veces, con una pluma estilográfica entre sus dientes amarillentos, ajustaba la notación en las partituras tan rápido 

como tú o yo escribiríamos una carta. 

 

 Mientras mi madre seguía trabajando en la máquina de tejer, mi padre compró una grabadora Bush nueva. Fue una 

introducción fantástica a la familia y un artefacto raro, comprado a plazos, que permitió al actor que llevo dentro 

practicar mi propia interpretación del acento de Oxford. Mi padre ya tenía un acento parcialmente oxfordiano, pues 

se consideraba superior a todos, pero que la familia supiera, nunca había pisado la ciudad de las agujas de ensueño.  

 

Así que estos fueron mis inicios musicales, y mi trabajo (maldito a los once años, hijo mayor de un hijo mayor) era 

catalogar sus piezas grabadas con etiquetas adhesivas con fechas, todas categorizadas con tinta azul Swan en la parte 

frontal de cada caja de zapatos que contenía las cintas. La grabadora parecía ser el comienzo de algo en mí. Tenía 

once años y sabía actuar. Oía voces y música en mi cabeza; no podía cantar ni tocar música, pero soñaba con música 

hasta que me salía por los oídos: Lonnie Donegan, Connie Francis, Elvis.  

 

El maestro, mi padre, tenía la habilidad de convencerme de que no me pasara las siguientes dos horas pateando una 

pelota de tenis contra la pared de nuestra casa. En lugar de eso, desempeñaría el papel de una especie de futuro 

"ingeniero de sonido" de pie junto a la grabadora Bush, con sus anchos carretes de cinta del tamaño de platillos, los 

botones de control del tamaño de teclas de piano, el cable del micrófono delicadamente suspendido sobre un vaso 

de cerveza vacío y girando hacia el azucarero en la mesa de la cocina mientras mi padre machacaba los huesos de sus 

manos para calentarse los dedos. Entonces me miraba y decía: "¿Sabías que un punto después de una nota aumenta 

su valor a la mitad?". Y entonces tocaba como un genio. 

 

Lo que realmente echo de menos hoy en día de la música del pasado es lo melódicas e imaginativas que eran muchas 

de las canciones antiguas. Estuve en una boda hace poco y me di cuenta de que fueron los clásicos de los 60, como 

The Four Tops, Martha & The Vandellas y The Beach Boys, los que hicieron bailar a todo el mundo, sobre todo a los 

jóvenes que ni siquiera habían nacido cuando se grabaron esas fabulosas canciones. 
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¿Cómo surgió tu interés por los Mods? ¿Cómo influyeron la moda y las scooters en los Mods? 

Esa es fácil. Tenemos que remontarnos a septiembre de 1962; mi prima Janice me enseñó un artículo de la revista 

Town, una especie de publicación mensual vanguardista londinense. En el número de septiembre había fotos de tres 

chicos elegantemente vestidos que vivían en Finsbury Park, al norte de Londres. Todavía recuerdo sus nombres: 

Mikey Simmons, Peter Sugar y Mark Feld.  

 

La palabra άaodέ, por supuesto, era desconocida en aquella época. Según Town, uno de los chicos, Mark Feld, le 

había pedido a su vecina, la señora Perrone, que era sastre, que le cortara un chaleco de cuero puro carísimo. 

Cualquiera necesitaría seis semanas de salario para comprar un chaleco similar en el West End. Estos chicos dijeron a 

la revista Town que se consideraban άmodernistasέ porque escuchaban jazz moderno y se aseguraban de no revelar 

dónde compraban su ropa más reciente.  

 

Con el paso de los meses, la popularidad del jazz moderno y la ropa estilizada se extendió al oeste de Londres, donde 

yo estaba en Shepherd's Bush. En algún momento, es lógico suponer que algún "modernista" se encontró en una 

cafetería a las dos de la mañana, harto de decir que era "modernista" y lo acortó a "mod". Así sucedió todo. De 

repente, había mods por toda Gran Bretaña: Londres, Birmingham, Manchester, Cardiff, Glasgow. Prácticamente 

todas las ciudades de Gran Bretaña tenían mods. No olvidemos que 1964 fue la época del "Vive ahora, paga después" 

y que, si tenías trabajo, hacías que tu padre fuera el avalista, firmaba los formularios y podías sacar de la tienda de 

motos una Vespa GS o una Lambretta flamante y reluciente.  
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Quienquiera que haya añadido el scooter italiano a la indumentaria mod, no sé su nombre, ¡pero fue una genialidad! 

El chico de Finsbury Park llamado Mark Feld se convirtió en la leyenda del rock Marc Bolan de T-Rex.  

 

Si pudieras cambiar algo del movimiento Mod, ¿qué sería? ¿Qué te ha hecho reír y qué te ha conmovido de la 

época Mod? 

 

No cambiaría nada; fue perfecto. En diciembre de 1965, cuando se lanzó el primer álbum de The Who, My 

Generation, lo escuché por primera vez en casa de un amigo. Me quedé completamente impresionado por el tema 

"Out in the Street", que contenía feedback. Al día siguiente era viernes y no terminé mi trabajo de oficina en 

Hammersmith hasta las cinco y media. Para entonces, la oficina de The Who ya estaría cerrada y era demasiado tarde 

para ir a buscar mi copia gratuita a nuestros representantes, Kit Lambert y Chris Stamp.  

 

Podría haber esperado hasta el lunes para conseguir mi copia gratuita, pero debía tenerla para el fin de semana. Así 

que me colé en una tienda de discos en King Street, Hammersmith, y compré el álbum. Cuando regresé al 

departamento, entré en mi habitación y cerré la puerta con llave. Puse άOut in the Street a todo volumen y me paré 

frente a un espejo de cuerpo entero con mi ropa mod, fingiendo ser Pete Townshend.  

 

En el momento clave de la retroalimentación, hice un molino de viento (era bastante bueno haciéndolo); bueno, hice 

un molino de viento y me di un golpe en la cabeza con la bombilla, que se cayó y se hizo añicos en el suelo. Miré la 

sangre en mis dedos y pensé que, de alguna manera, ¡me había convertido en artista! 

 

¿Cuál crees que es la clave para una vida plena? 

La clave para una vida plena está en un mensaje que recibí de mi nieto hace poco, un verso de El hombre del espejo 

de Peter Dale Wimbrow... άCuando consigas lo que quieres en tu lucha por ti mismo, y el mundo te haga rey por un 

día, simplemente ve al espejo y mírate, y mira lo que ese hombre tiene que decirέ. Un nieto le transmite conocimiento 

a su abuelo. 

 

¿Cuáles fueron las razones que hicieron del Reino Unido, en la década de 1960, el centro de la investigación y la 

experimentación artística y musical? 

Creo que, si lo analizamos en general, es fácil ver cómo lugares como Londres y San Francisco se convirtieron en 

crisoles de la contracultura que se gestaba durante los años 60. Hay que tener en cuenta la enorme influencia que 

tuvieron los Beatles en el mundo angloparlante. En muchos sentidos, al menos en lo que respecta a Gran Bretaña, el 

colonialismo británico tuvo un gran peso, convirtiendo a Londres en el centro de todo.  

 

La generación beat, que afectó a lugares como Los Ángeles y San Francisco, escritores como Charles Bukowski, Jack 

Kerouac y Allen Ginsberg, y la música de The Doors, ayudaron a consolidar la contracultura en Estados Unidos. Así 

que existían dos cosas a la vez, pero muy diferentes. También existía el arte pop de gente como Andy Warhol y, en 

Inglaterra, el arte revolucionario de Peter Blake. Lo curioso es que la música nunca mató a nadie, a diferencia de la 

política y la religión. 

 

¿Cuál es el impacto de tu generación en las implicaciones socioculturales? ¿Cuál es/fue el papel de la 

música/cultura de tu generación en la sociedad actual? 

La mente, la percepción de las opiniones y las creencias de las personas siempre han cambiado gracias al poder de la 

música.  
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Desde los primeros góspel y blues, originados al ritmo de un tambor africano, hasta los campos de esclavos del sur 

profundo de Estados Unidos, la miseria y las dificultades siempre se articulaban al ritmo de un tambor y una voz 

góspel. Desde América, este idioma llegó a Europa occidental y, especialmente, a las Islas Británicas, donde figuras 

como los pioneros del jazz y el folk blues de artistas como Cyril Davies y Alexis Korner conectaron con el Londres 

liberal. La gente realmente desconoce el poderoso mensaje que artistas como Woody Guthrie y Bob Dylan fueron 

capaces de transmitir al oído. 
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Colaboración Especial  
Nominados de Blues al Grammy 2026  

 

José Luis García Fernández 

 

 
 
Los premios Grammy de Blues 2026 ya tienen a sus nominados en las categorías de Mejor Álbum de Blues Tradicional 
y Mejor Álbum de Blues Contemporáneo. Entre los nominados se encuentran leyendas como Buddy Guy y Bobby 
Rush, junto con artistas como Eric Gales, Samantha Fish y Joe Bonamassa. La ceremonia tendrá lugar el 1 de febrero 
de 2026 en el Crypto.com en Los Ángeles.  
 

A continuación, tenemos la lista de los nominados a dichos premios: 
 
Mejor Álbum de Blues Tradicional  

!ƛƴΩǘ 5ƻƴŜ ²ƛǘƘ ¢ƘŜ .ƭǳŜǎ ό.ǳŘŘȅ Dǳȅύ 

wƻƻƳ hƴ ¢ƘŜ tƻǊŎƘ ό¢ŀƧ aŀƘŀƭ ϧ YŜōΩ aƻΩύ 

One Hour Mama: The Blues Of Victoria Spivey (Maria Muldaur) 

Look Out Highway (Charlie Musselwhite) 

Young Fashioned Ways (Kenny Wayne Shepherd & Bobby Rush) 

 

Mejor Álbum de Blues Contemporáneo  

Breakthrough (Joe Bonamassa) 

Paper Doll (Samantha Fish) 

A Tribute To LJK (Eric Gales) 

Preacher Kids (Robert Randolph) 

Family (Southern Avenue) 

 

Lista musical de Nominados de blues al Grammy 2026 - Spotify 

https://open.spotify.com/playlist/42vDZgbYrCi0iZ50tGVxvx?si=d4c08647bdd24f6c
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Un Paso Adelante  
 

Avándaro, cuando la fiesta se salió de control  
Rodrigo Farías Bárcenas 

 

 
 

Avándaro, cuando la fiesta se salió de control. A propósito de la película Autos, mota y rocanrol. 

¿De qué trata Autos, mota y rocanrol? Se ha generalizado la idea de que acerca del Festival de Avándaro, pero según 

mi lectura el tema principal es otro. Los festivales masivos de rock nacieron como fenómenos culturales a partir de 

1967, con el Monterey Pop Festival. Cuando se llevó a cabo el de Avándaro, en 1971, ya habían tenido lugar al menos 

una docena de ellos en ciudades de Estados Unidos e Inglaterra, y varios más en Chile, Argentina y Colombia. Ahora 

bien, la película dirigida por José Manuel Cravioto no nos lleva a esa clase de experiencias, contemporáneas del 

festival mexicano, sino a otras relacionadas con el mundo de los negocios, enfocadas en un emprendimiento: la 

fallida organización de un espectáculo automovilístico que fue desplazado por otro musical con resultados 

desastrosos: fue un fracaso en lo económico, resultó nefasto en lo político, y alcanzó un triunfo pírrico e involuntario 

en lo cultural. 

  

El punto de vista alrededor del cual se desarrolla la historia es el de los organizadores, según esta versión 

encabezados por Justino Compeán, a la sazón vicepresidente de McCann Erickson, una de las principales agencias 

publicitarias en el mundo, y por Eduardo López Negrete, a quien no se le acredita cargo alguno, lo muestran como 

entusiasta del automovilismo con experiencia en la organización de carreras. Otros integrantes del equipo de 

producción apenas y son tomados en cuenta, como Luis de Llano y Carlos Alazraki.  

 

Que tal sea el enfoque no extraña, ya que uno de los principales productores es el mismo Justino Compeán, quien 

colaboró como fuente de información de primera mano, siguiendo de cerca el desarrollo del proyecto. Después del 

Festival de Avándaro, sus jefes lo instalaron en Brasil, y luego de cuatro años regresó a México incorporándose a 

Televisa y a la Federación Mexicana de Futbol.  
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Sostengo por eso que Autos, mota y rocanrol aporta una mirada original hacia ciertos aspectos del sector 

empresarial, en particular del ámbito publicitario. Los primeros veinte minutos son cruciales para entender el resto. 

Muestran cómo se formó una red de intereses comunes para producir el evento a partir de la iniciativa de Compeán y 

López Negrete. Y trazan la ruta que llevó a su concreción, con las dificultades que hubo de por medio, desde la 

concepción de la idea, en julio de 1971, hasta su desastrosa realización dos meses después, el 11 y 12 de septiembre. 

La conformación de ese red incluye el rechazo de Jim Stanton, presidente de McCann Erickson y jefe de Compeán, la 

ruptura de la sociedad que hizo López Negrete con su madre y hermana, y el apoyo de otros personajes.  

 

Los puntos críticos de esa ruta son, por un lado la noticia que le da Eduardo a su amigo Justino en cuanto a que 

ŎƻƴƻŎƛƽ Ŝƴ ǳƴ Ŏƭǳō ŀ άƭƻǎ ƘƛƧƻǎ ŘŜ IŀƴƪέΣ ǊŜŦƛǊƛŞƴŘƻǎŜ ŀ ƭƻǎ ƘƛƧƻǎ ŘŜ /ŀǊƭƻǎ Iŀƴƪ DƻƴȊłƭŜȊΣ ƎƻōŜǊƴŀŘƻǊ ŘŜƭ 9ǎǘŀŘƻ ŘŜ 

México, gracias a quienes se facilita la obtención de los permisos; y por el otro, la entrevista de ambos socios con 

Vicente Fox Quesada (sí, el mismo), director de mercadotecnia de Coca Cola, cuya cuenta en McCann Erickson estaba 

a cargo de Compeán.  

 

En ese encuentro, el mismo empleado de la marca evidencia que los promotores de la carrera automovilística 

carecen de una investigación de mercado que avale su proyecto, con solo hacerles una pregunta que no responden 

ŘŜ ƳŀƴŜǊŀ ǎŀǘƛǎŦŀŎǘƻǊƛŀΥ άΛtƻǊ ǉǳŞ ǉǳƛŜǊŜƴ ƘŀŎŜǊ ǳƴŀǎ ŎŀǊǊŜǊŀǎΚέΦ !ƴǘŜǎΣ Ŝƭ ƧŜŦŜ ŘŜ ǇǊƻƎǊŀƳŀŎƛƽƴ ŘŜ ¢ŜƭŜǎƛǎǘŜƳŀ 

Mexicano había rechazado la propuesta por falta de atractivo para la audiencia.   

 

Justino y Eduardo se ven como jóvenes torpes, indecisos, ignorantes de cuestiones básicas, pero simpáticos por el 

tono humorístico de la historia. El primero, luego de advertir que Coca Cola ha hecho campañas con exponentes de la 

música popular mexicana, al mirar sus fotografías colgadas en la pared, se saca de la manga la idea de agregar como 

ŀǘǊŀŎǘƛǾƻ ŘŜ ƭŀ Ƨǳǎǘŀ ŘŜǇƻǊǘƛǾŀ ƴǵƳŜǊƻǎ ƳǳǎƛŎŀƭŜǎ Ŏƻƴ ƎǊǳǇƻǎ ŘŜ ǊƻŎƪΣ άƭŀ ƳǵǎƛŎŀ ǇǊŜŦŜǊƛŘŀ ŘŜ ƭŀ ƧǳǾŜƴǘǳŘέΣ 

argumenta. Sugerencia que Fox acepta sin objeción alguna, autorizando que la marca patrocine el evento, patrocinio 

sin el cual no se hubiera hecho realidad. Así, determinante, fue su decisión.  

 

En lo futuro, y de buenas a primeras, según el diálogo en turno, el plan original de transmitir en vivo por tv una 

carrera de automóviles con venta de tiempo para anunciantes, se convierte en lo que hoy conocemos como el 

Festival de Rock y Ruedas de Avándaro, su nombre completo. Las fricciones habidas entre los jóvenes 

emprendedores, por asuntos económicos o de concepto, luego de la intervención de Coca Cola dejan en un lugar 

preferente a Justino.  

 

La película está bien blindada en contra de posibles críticas por no apegarse a la realidad. Al principio aparece un 

ŀǾƛǎƻ ǉǳŜ ŘŜŦƛƴŜ ǎǳ ŎƻƴǘŜƴƛŘƻ ŎƻƳƻ άƭŀ ƭŜȅŜƴŘŀ ŘŜƭ aŜȄƛŎŀƴ ²ƻƻŘǎǘƻŎƪέΣ Ŏƻƴ ǳƴŀ ŀŘǾŜǊǘŜƴŎƛŀΥ άLƴǎǇƛǊŀŘŀ Ŝƴ ƘŜŎƘƻǎ 

ǊŜŀƭŜǎΧ ȅ ƻǘǊƻǎ ƴƻέΦ 9ǎǘŀ última declaración, pese a su marcada ambigüedad, no deja lugar a dudas en cuanto a que 

ƭŀ Ǌǳǘŀ ǉǳŜ ƘŜ ŘŜǎŎǊƛǘƻ ŘŜƧŀ ǾŜǊ ŀƭƎƻ ŘŜƭ ǘŜƧŜƳŀƴŜƧŜ Ŝƴ Ŝƭ ǉǳŜ ǎŜ ƳŜȊŎƭŀƴ ƭƻǎ ƴŜƎƻŎƛƻǎ Ŏƻƴ ƭŀ ǇƻƭƝǘƛŎŀΣ  ǘŜƧŜƳŀƴŜƧŜΥ 

άŜƴǊŜŘƻ ǇƻŎƻ ŎƭŀǊƻ ǇŀǊŀ ŎƻƴǎŜƎǳƛǊ ŀƭƎƻέΣ ǎŜƎǵƴ Ŝƭ 5ƛŎŎƛƻƴŀǊƛƻ ŘŜ ƭŀ ƭŜƴƎǳŀ ŜǎǇŀƷƻƭŀ  Ŏƻƴ ƭŀ ƛƴǘŜǊǾŜƴŎƛƽƴ ŘŜ 

funcionarios, agencias publicitarias, marcas comerciales, la televisión (Telesistema Mexicano, después Televisa), 

estaciones de radio y compañías disqueras promotoras del rock mexicano, también conoŎƛŘƻ ŎƻƳƻ άƻƴŘŀ ŎƘƛŎŀƴŀέΦ  

 

Volvamos al encuentro de Justino y Eduardo con Fox. ¿Por qué fue determinante el patrocinio de Coca Cola? Porque 

Ƙǳōƻ ŀƭƎƻ ƳłǎΣ Ŝǎƻ ǉǳŜ ǎŜ ƭƭŀƳŀ άŎŀǇƛǘŀƭ ǎŜƳƛƭƭŀέΣ ǎŜƎǵƴ ŘŜŎƭŀǊƽ Ŝƴ ŜƴǘǊŜǾƛǎǘŀ ǊŜŎƛŜƴǘŜ Wǳǎǘƛƴƻ /ƻƳǇŜłƴ ό[ƻǳƴƎŜ 

aŞȄƛŎƻΣ άΛ{ŀōƝŀǎ ǉǳŜ Ŝƭ ƛŎƽƴƛŎƻ ŦŜǎǘƛǾŀƭ ŘŜ !ǾłƴŘŀǊƻ ǘǳǾƻ ǳƴ ŀǇƻȅƻ ƛƴŜǎǇŜǊŀŘƻΚέΣ Instagram, 17 de septiembre de 

2025).  
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Ese capital, entre otros, incluye rubros como cobertura de gastos operativos junto con la elaboración de un plan de 

ƴŜƎƻŎƛƻǎΦ 9ƭ άŎŀǇƛǘŀƭ ǎŜƳƛƭƭŀέ ǎŜ ŀǇƭƛŎƽ ǇŀǊŀ ǉǳŜ ŘŜǎǇŜƎŀǊŀ Ŝƭ ǇǊƻȅŜŎǘƻΦ 9ǎƻ ǉǳƛŜǊŜ ŘŜŎƛǊ ǉǳŜ ƭŀ ƳŀǊŎŀ όƻ ǎŜŀ CƻȄύ 

vislumbró un desarrollo a mediano y largo plazo pertinente con la estrategia de Coca Cola para captar consumidores. 

La refresquera ya había patrocinado las olimpiadas del 68 y el mundial del 70. Para 1971 estaba enfocada en captar el 

mercado juvenil con campañas que edulcoraban los ideales hippies, como el de una convivencia pacífica.  

 

Pero no ocurrió tal cosa. Debido a las catastróficas consecuencias del festival, las marcas reconocidas no volvieron a 

patrocinar el rock mexicano sino hasta fines de los ochenta, en medio de la engañosa apertura del gobierno salinista, 

y con Pepsi Cola como vanguardia publicitaria. Mientras que Coca Cola recuperó su interés por el rock mexicano en 

1995, patrocinando el Primer Abierto Nacional de Rock, concurso para bandas emergentes ganado por Molotov. 

  

La digresión hecha en los dos últimos párrafos, evidentemente, no se refiere al contenido de la película, pero es 

necesario tomar en cuenta esas referencias para comprender de mejor manera el encuentro que en la pantalla tienen 

los jóvenes empresarios con Vicente Fox, expuesto sin las complejidades que supone una negociación así. Por cierto, 

los tres fueron amigos y compañeros de generación en la Universidad Iberoamericana, 1960-1964.  

 

Autos, mota y rocanrol no busca el distanciamiento crítico sino la adhesión del espectador, presentándole una 

comedia con la cual identificarse, salpicada de toques irónicos y sobresaliente por ciertos personajes caricaturescos, 

como las parodias que hacían de los hippies y roqueros en programas de Televisa, actuadas por cómicos como Los 

Polivoces, Manuel Loco Valdés, Alejandro Suárez o Héctor Suárez.  

 

Han sido poco estudiados el modelo de negocio que sirvió para producir el Festival de Avándaro, la organización 

interna de la empresa y su sistema de relaciones externas, y cómo influyeron estos elementos en la conformación de 

la futura industria de los espectáculos musicales, a pesar de que son un factor esencial para desentrañar el significado 

histórico del evento.  

 

9ƭ Ŧŀƭǎƻ ŘŜǘǊłǎ ŘŜ ŎłƳŀǊŀǎΣ ǉǳƛȊł ǎƛƴ ǇǊƻǇƻƴŞǊǎŜƭƻΣ ƻ ǉǳƛȊł ŀ ǇǊƻǇƽǎƛǘƻΣ ƳǳŜǎǘǊŀ ǉǳŜ ƭŀ ƭŜȅŜƴŘŀ ŘŜƭ ŘƛȊǉǳŜ άaŜȄƛŎŀƴ 

²ƻƻŘǎǘƻŎƪέ ǎǳǊƎƛƽ ŘŜ ǳƴ ŜǾŜƴǘƻ Ŏǳȅƻǎ ƻǊƎŀƴƛȊŀŘƻǊŜǎ ŘŜǎŎǳƛŘŀǊƻƴ ƭŀ ǊŜǾƛǎƛƽƴ ŘŜ ŦŜǎǘƛǾŀƭŜǎ ƳŀǎƛǾƻǎ ǇǊŜǾƛƻǎ Ŏƻƴ Ŝƭ Ŧƛƴ 

de aprovechar esas experiencias para un mejor manejo de la multitud, calculada en 200 mil o más asistentes. De ahí 

el revelador subtítulo: En Avándaro, la fiesta se salió de control, hermano. Esto sí es real.  

 

La película dirigida por José Manuel Cravioto no se instala en la nostalgia sino en una práctica vigente: la 

improvisación en empresas, en el ámbito político, en la cultura, la cual puede llegar a tener serias consecuencias, no 

es una práctica trivial. En el caso del festival avandarense, las repercusiones negativas no sólo afectaron a los 

organizadores o a los grupos participantes, sino también a todo un sector de la sociedad que fue estigmatizado desde 

el poder, vulnerando su identidad y el derecho a producir su propia vida.  

 

 

El presente texto sirvió de base para compartir la conversación acerca de Autos, moda y rocanrol, que se llevó a cabo como parte 

de la programación de Cínica Festival, dedicado al vínculo del cine con la música, en la Sala Oled de la Cineteca Nacional, el 24 de 

noviembre de 2025, con la participación de Raúl Miranda (investigador y coleccionista), Sergio Raúl López (periodista cultural), 

Mario Ortega (Director de Cínica Festival) y Rodrigo Farías Bárcenas (periodista y productor cultural ejecutivo).  
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Diván el Terri ble 
 

El Cíclope 
Cuento 

 

Octavio Espinosa Cabrera 
 

 
 

Y en el juego angustioso de un espejo frente a otro 
cae mi voz 

y mi voz que madura 
y mi voz quemadura 
y mi bosque madura 
ȅ Ƴƛ ǾƻȊ ǉǳŜƳŀ ŘǳǊŀΧ 

 
Xavier Villaurrutia 

Nocturno en el que nada se oye 

 
Érase una vez un joven cíclope, Monostatos vivía en los linderos del Bosque Mágico de los Bocablues1; su condición le 

producía muchos problemas ya que al tener vista monocular le resultaba muy difícil percibir las cosas con la 

dimensión de profundidad, frecuentemente se equivocaba; tropezaba o chocaba con la gente le gritaban: 

¡Monostatos, fíjate! Esto lo mortificaba mucho por lo que tenía cuidado en lo que hacía y decía, pensaba hasta dos 

veces las cosas, muy a su pesar continuaba viendo las cosas desde un solo punto de vista, y constantemente se sentía 

ŦǳŜǊŀ ŘŜ ƭǳƎŀǊΣ ŀƧŜƴƻΣ ƛƴŎƽƳƻŘƻΧ 

 

Cuando cumplió dieciocho años, en el día de la Luna, no logró terminar el ritual que lo ayudaría a ser un adulto 

independiente capaz de tomar sus propias decisiones porque no pudo seguir los pasos tradicionales del ritual que, 

según la leyenda, había dictado la Reyna de la Noche; por si fuera poco, Pam, la mujer de la que estaba enamorado 

no le hacía caso porque Monostatos no vio con claridad lo que ella esperaba de él, a ella no le importaba que fuera 

un cíclope, pero no podía esperarlo, La vida debe seguir, le dijo. 
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Esa noche, en su cuarto, lloró y lloró, no entendía que pasaba, mucho menos sabía que tenía que hacer o decir, todo 

lo veía como en un túnel; entonces recordó algo a lo que no le había puesto atención: la leyenda que le relató alguna 

vez su tío Amadeo, sobre la hechicera del bosque mágico; lo único que recordaba era que no podía preguntar cómo 

llegar, sólo responder a los enigmas que surgirían durante su búsqueda, y esa noche, entre decidido y desesperado, 

fue a buscarla. 

 

En cuanto entró al bosque la obscuridad se hizo más insondable por lo que su único ojo era insuficiente para avanzar 

con seguridad, el viento entre los árboles producía sonidos como murmullos muy parecidos a la voz humana, de 

pronto escuchó: ¿Qué deseas?, sorprendido buscó el lugar de donde provenía la voz y escucho nuevamente: ¿Qué 

deseas? Respondió ¡Deseo encontrar a la hechicera del Bosque de los Bocablues! Escucho nuevamente: ¿Qué deseas? 

¡Mmtá!, pensó, esa no es la respuesta, trató de encontrar otra respuesta, pensó y pensóΧ Θ!ƘΣ ȅŀ ǎŞ! Y respondió: 

¡Deseo ver con profundidad!, en esta ocasión escuchó, proveniente del fondo de la tierra ¿Cuál es su nombre?, ¿Cómo 

carajos voy a saberlo!, replicó, en esta ocasión no hubo respuesta. Ya casi para amanecer la voz dijo: ¡Monostatos!... 

ƻǘǊŀ ǾŜȊ ǎƛƭŜƴŎƛƻ ȅ ǇŜƴǎƽ άPor un momento creí que me había hablado de ustedέΦ 

 

Ojeroso y hambriento decidió seguir caminando por el sendero que a la luz del día le parecía más fácil de seguir. 

YƛƭƽƳŜǘǊƻǎ Ƴłǎ ŀŘŜƭŀƴǘŜΣ ǇƻŎƻ ŀƴǘŜǎ ŘŜƭ ŀƴƻŎƘŜŎŜǊΧ Θ¦ƴŀ ŜƴŎǊǳŎƛƧŀŘŀΗ Estoy muy cansado para tomar decisiones, se 

dijo, y decidió descansar en ese lugar. 

 

Cerca de la medianoche cuando la luna se encontraba más alta, una sombra negra apareció en medio de la 

encrucijada y Monostatos, sobresaltado, pero decidido, preguntó ¿Cuál camino debo seguir para llegar con la 

hechicera? La sombra preguntó ¿Cuál camino te intimida más? El de en medioΣ ŎƻƴǘŜǎǘƽ aƻƴƻǎǘŀǘƻǎΤ άIŀǎ ŜƭŜƎƛŘƻέ 

contestó la sombra y se desvaneció. 

 

Se adentró por el camino central y conforme avanzaba las copas de los árboles obstruían el paso de la luz de la luna y 

menos podía distinguir el camino a sus pies; de pronto, a lo lejos, vio una luz: ¿Será la luz al final del túnel? se 

preguntó, pero continuó avanzando, sobre de él se cernía la obscuridad cada vez más profunda, se le dificultaba 

avanzar porque no podía distinguir el camino que pisaba, después de varias dolorosas caídas llegó a una gran puerta 

que realmente era un espejo que reflejaba la luz, pero Monostatos no pudo distinguir de donde provenía la luz que 

reflejaba, una vez frente a la puerta no pudo distinguir la figura que el espejo reflejaba, se acercó tanto que al final el 

cristal se llenó de los mocos de su nariz y del sudor de su frente.  

 

5ŜǎǇǳŞǎ ŘŜ ǳƴƻǎ ƛƴǎǘŀƴǘŜǎ ŘŜ ŘǳŘŀ ƘƛȊƻ ǎƻƴŀǊ ƭŀ ŀƭŘŀōŀ ȅ ƭŀ ƳƛǎƳŀ ǇǳŜǊǘŀ ƭŜ ŎƻƴǘŜǎǘƽ άΛ/ƘŜ ±ǳƻƛΚέ ȅ Şƭ ŎƻƴǘŜǎǘƽ 

ǘŀƳōƛŞƴ Ŝƴ ƛǘŀƭƛŀƴƻ άVoglio entrareέΣ ΛCome viene chiamata? preguntó la puerta, ¡otra vez la burra al trigo con las 

preguntitas!, ¡qué no sé cómo se llama! contestó Monostatos, tartamudeando del coraje, el hambre, la sed y la 

debilidad alcanzó a balbucear: ¡±ƻȅ ŀ Χ ±ƻȅ ŀΧ ŜƴǘǊŀǊΧΗ y la puerta se abrió, detrás de ella estaba una mujer vestida 

totalmente de blanco con un collar de coral y lo invitó a entrar. 

 

Una vez en el interior la mujer le preguntó ¿Qué deseas?, ¡Ya chole con la preguntita! exclamó nuestro amigo, 

después de serenarse preguntó ¿Disculpe, usted como se llama? Y la mujer contestó, Deseo. Nuestro amigo pensó 

¡Chale! ¡Parece nombre de teibolera! La mujer se adelantó Sé lo que estás pensando. No, no es nombre de batalla de 

ǳƴŀ ǾŜŘŜǘǘŜΣ Ƴƛ ƴƻƳōǊŜ ƻǊƛƎƛƴŀƭ Ŝǎ 5ŀƭƛƭŀΣ ǉǳŜ ǎƛƎƴƛŦƛŎŀ ά[ŀ ǉǳŜ ŘŜōƛƭƛǘŀέΦ 
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Deseo le dio de beber y de comer a Monostatos, ya repuesto Deseo volvió a preguntar ¿Qué deseas? Quiero ver las 

cosas con profundidad replicó serenamente Monostatos, ella le solicitó cuéntame un momento alegre de tu vida y le 

contó el chiste del mosquito y el salchichón y como le había hecho reír durante muchas horas; impávida, Deseo le 

pidió ahora cuéntame tu vida mientras lo acunaba en su regazo y él le contó todo, su historia, era tan triste que 

Deseo empezó a llorar, sus lágrimas cayeron sobre el rostro de Monostatos.  

 

Deseo trató de secarlas con su mano, pero terminó por limpiar el único ojo de Monostatos, poco a poco empezó a 

brotar una sustancia gris, Dalila lavó y lavó con sus lágrimas hasta que quedó limpio el ojo y debajo brotó otro ojo que 

había permanecido oculto durante toda su vida y así es como recuperó totalmente su visión binocular, ambos 

quedaron maravillados de semejante milagro, que había producido como efecto de su relato en el corazón de Dalila. 

 

Al día siguiente, después de haber descansado y celebrado, Monostatos, agradecido, se despidió de Dalila haciéndole 

άojitosέ ȅ ŀƭ ǾƻƭǘŜŀǊ ǇŀǊŀ ŘƛǊƛƎƛǊ ǳƴŀ ǵƭǘƛƳŀ ƳƛǊŀŘŀ ŀ ƭŀ Ŏŀǎŀ ŘŜ ƭŀ ǇǳŜǊǘŀ ŘŜ ŜǎǇŜƧƻǎΣ ǇǳŘƻ ǾŜǊ ŎƭŀǊŀƳŜƴǘŜ ǎǳ ǊŜŦƭŜƧƻ Ŝƴ 

la puerta y a partir de ese momento pudo comprender que ver, oír y decir son la misma cosa, ahora todo lo veía clara 

y profundamente, dio media vuelta y apretó el paso para llegar lo más pronto posible a su pueblo y buscar a Pam 

para dedicarle y decirle todo su amor y comprensión. 

 
 
  1 Nota: El ecologista forestal Rutger von Ptrzmyer en su obra Leyendas de la Silvicultura en Europa y América 

(Editorial Pamba, Cape Town, South África, 1917, PP 18 ς 22) refiere que se han identificado cinco tipos de bosques 

bocables, curiosamente, de acuerdo con la región reciben una denominación que los distingue por la desinencia final 

de la palabra y, para mayor curiosidad es una vocal la que los distingue.  

 

De los Bocablas de América del Sur en la región del Rio Paraná se distingue por ser el que alberga de mayor población 

humana son las tribus de la etnia Blah, de ahí la terminación y son famosos por ser grandes conversadores. Los 

Bocables de la región del Loira es un bosque que fertiliza las tierras cercanas al cauce y cerca del delta se produce 

trigo en grandes cantidades. De los Bocablis la información se encuentra perdida irremediablemente, solamente 

existe una mención en una página borrosa en el pergamino original de los Anales de Heródoto.  

 

Los Bocablos se caracterizan por generar grandes arboles de frondas intrincadas y fauna única entre la Selva Negra de 

Alemania y los fiordos noruegos en Europa; pero el más atractivo es el bosque del bosque de los Bocablues el cual 

McKinley Morganfield y Chester Burnett, conspicuos investigadores afroamericanos, lo ubican en la delta del 

Mississippi, lo describen con vegetación exuberante y caminos con múltiples encrucijadas en las que los nativos 

relatan un sinnúmero leyendas sobre apariciones y personajes que realizaron pactos con el diablo, pero lo más 

intrigante es la enigmática E intercalada después de la U por los autores citados, cuyo significado tristemente 

emocional aún no logra ser descifrado. 
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Blues en el Viento  
 

José Agustín y la contracultura mexicana 1 
David Pedraza 

 

 
 
 

José Agustín y la contracultura mexicana: 
¦ƴŀ ǊŜǇǊŜǎŜƴǘŀŎƛƽƴ ŎǊƝǘƛŎŀ ŘŜ ƭŀ ƧǳǾŜƴǘǳŘ Ŝƴ ƭŀ ƴƻǾŜƭŀ ά{Ŝ Ŝǎǘł ƘŀŎƛŜƴŘƻ ǘŀǊŘŜέ 

 

La segunda mitad del siglo XX en México estuvo marcada por la modernización económica, el autoritarismo político y 

la emergencia de movimientos sociales y culturales que cuestionaron el orden establecido. Dentro de aquellos 

movimientos de carácter cultural, es precisamente la contracultura juvenil en México la que se consolidó como un 

movimiento de resistencia social y de experimentación literaria, particularmente en la década de los sesenta. 

   

Escritores, músicos y artistas mexicanos jóvenes se convirtieron en portavoces de una sensibilidad crítica que buscaba 

alternativas frente a la rigidez del sistema político y social.  

 

9ƴ ŜǎǘŜ ŎƻƴǘŜȄǘƻΣ ƭŀ ƻōǊŀ ŘŜ WƻǎŞ !ƎǳǎǘƝƴ ƻŎǳǇŀ ǳƴ ƭǳƎŀǊ ƛƳǇƻǊǘŀƴǘŜΦ {ǳ ƴŀǊǊŀǘƛǾŀΣ ǾƛƴŎǳƭŀŘŀ ŀ ƭŀ ƭƭŀƳŀŘŀ άƭƛǘŜǊŀǘǳǊŀ 

ŘŜ ƭŀ ƻƴŘŀέΣ ǊŜǇǊŜǎŜƴǘŀ ǳƴŀ ŘŜ ƭŀǎ ŜȄǇǊŜǎƛƻƴŜǎ Ƴłǎ ǎƛƎƴƛŦƛŎŀǘƛǾŀǎ ŘŜ ƭŀ ŎƻƴǘǊŀŎǳƭǘǳǊŀ ƳŜȄƛŎŀƴŀΦ bƻǾŜƭŀǎ ŎƻƳƻ [ŀ 

tumba (1964), De perfil (1966) y Se está haciendo tarde (final en laguna) (1973), además de capturar la voz de una 

generación, contribuyeron a consolidar la contracultura como fenómeno literario y también histórico. 

 

El presente ensayo analiza la contracultura mexicana y su vínculo con la obra de este autor como una fuente histórica 

para comprender las sensibilidades, tensiones y resistencias de la juventud mexicana en el siglo XX. 
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La contracultura en México 

La historia de la contracultura en México está marcada por un contexto social y político caracterizado por la 

modernización, el autoritarismo gubernamental y la represión de los movimientos juveniles. A partir de la década de 

los años cuarenta hasta los setenta, el país atravesó un proceso de transformación económica que, si bien generó 

ŎǊŜŎƛƳƛŜƴǘƻ ōŀƧƻ Ŝƭ ƭƭŀƳŀŘƻ άŘŜǎŀǊǊƻƭƭƻ ŜǎǘŀōƛƭƛȊŀŘƻǊέΣ ǘŀƳōƛŞƴ ǇǊƻŦǳƴŘƛȊƽ ƭŀ ŘŜǎƛƎǳŀƭŘŀŘ ȅ ŎƻƴǎƻƭƛŘƽ Ŝƭ 

autoritarismo del sistema político. El régimen priista se sostuvo en la centralización del poder presidencial, el control 

corporativo de los sectores sociales y en la represión sistemática de toda disidencia, especialmente de parte de los 

jóvenes universitarios y obreros inconformes. 

 

José Agustín plantea que aunque el contexto ya no era exactamente el mismo, gran parte de la sociedad continuaba 

Ŏƻƴ ƭƻǎ ǾƛŜƧƻǎ ǇǊŜƧǳƛŎƛƻǎ ȅ ǎŜ ŎƻƳǇƭŀŎƝŀ Ŝƴ ƭƻǎ ŎƻƴǾŜƴŎƛƻƴŀƭƛǎƳƻǎΣ Ŝƴ Ŝƭ ƳƻǊŀƭƛǎƳƻ άŦŀǊƛǎŜƛŎƻέΣ Ŝƴ Ŝƭ ŜƴŞǊƎƛŎƻ ŜƧŜǊŎƛŎƛƻ 

de machismo, sexismo, racismo y clasismo, y en el predominio de un autoritarismo paternalista que apestaba por 

doquier. En este escenario surgió la contracultura como un espacio de resistencia y de búsqueda de nuevas formas de 

identidad.  

 

Los jóvenes comenzaron a cuestionar los discursos oficiales, las normas familiares y escolares, así como los modelos 

culturales dominantes. En gran medida, la contracultura mexicana estuvo inspirada en los movimientos 

internacionales, como en la generación de escritores beatnik, la filosofía existencialista, el rock and roll y 

posteriormente el movimiento hippie; esta contracultura nacional también adquirió rasgos propios en función de su 

historia y de las condiciones particulares de represión política. 

 

Los primeros signos de contracultura se manifestaron en los pachucos de los años cuarenta, cuya estética y 

comportamiento significaron una ruptura con los códigos tradicionales. Como recuerda Agustín desde siempre, los 

jóvenes de ascendencia mexicana en Estados Unidos han vivido contextos de severa explotación, marginación y 

discriminación, a estos jóvenes se les empezó a conocer como pachucos. En ellos se condensaba una actitud de 

desafío frente a la discriminación racial y social, una especie de contra identidad que, con el tiempo, se trasladó a 

México como un símbolo de inconformidad juvenil. 

 

tƻǎǘŜǊƛƻǊƳŜƴǘŜΣ Ŝƴ ƭŀ ŘŞŎŀŘŀ ŘŜ мфрлΣ ǎǳǊƎƛŜǊƻƴ ƭƻǎ άǊŜōŜƭŘŜǎ ǎƛƴ ŎŀǳǎŀέΣ ƛƴǎǇƛǊŀŘƻǎ Ŝƴ Ŝƭ ŎƛƴŜ ƴƻǊǘŜŀƳŜǊƛŎŀƴƻ Ŏƻƴ 

ǇŜƭƝŎǳƭŀǎ ŎƻƳƻ ά{ŜƳƛƭƭŀ ŘŜ ƳŀƭŘŀŘέ όмфррύΣ ά9ƭ ǊŜōŜƭŘŜ ǎƛƴ Ŏŀǳǎŀέ όмфррύΣ ǇǊƻǘŀƎƻƴƛȊŀŘŀ ǇƻǊ WŀƳŜǎ 5Ŝŀƴ ȅ aŀǊƭƻƴ 

Brando, que representaban la rebeldía individual frente a un sistema rígido y autoritario. A esta influencia se sumó la 

expansión del rock and roll, que proporcionó un lenguaje musical de protesta, erotismo y libertad. José Agustín 

señala que, aunque los medios conservadores lo veían como un fenómeno de corrupción juvenil, en realidad fue un 

vehículo de liberación simbólica, es decir que el rock ofreció a los jóvenes un medio de expresión propio, distinto de 

las formas culturales tradicionales que la sociedad adulta pretendía imponer.   

 

El proceso se radicalizó en la década de 1960 con el surgimiento de los hippies mexicanos, es decir los jipitecas y de la 

ƭƭŀƳŀŘŀ άƭƛǘŜǊŀǘǳǊŀ ŘŜ ƭŀ ƻƴŘŀέΦ 9ǎŎǊƛǘƻǊŜǎ ŎƻƳƻ tŀǊƳŞƴƛŘŜǎ DŀǊŎƝŀ {ŀƭŘŀƷŀΣ DǳǎǘŀǾƻ {łƛƴȊ ȅ Ŝƭ ǇǊƻǇƛƻ WƻǎŞ !ƎǳǎǘƝƴ 

dieron voz a esta contracultura literaria, narrando la experiencia juvenil desde la perspectiva de la irreverencia, la 

experimentación con drogas y la música rock. 

 

La obra Se está haciendo tarde (1973) se inserta en esta experimentación literaria, mostrando precisamente la 

manera en que la juventud urbana mexicana se debatía entre el deseo de autenticidad y la opresión del sistema 

político. No puede comprenderse este proceso juvenil sin aludir a la represión del Estado.  
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Los movimientos estudiantiles de 1968 y 1971 revelaron la contradicción fundamental entre un gobierno que 

proclamaba modernidad y desarrollo, pero que mantenía mecanismos autoritarios de control. Las grietas del sistema 

se percibían por doquier; capas minoritarias, pero muy significativas, de la sociedad exigían una verdadera 

democracia, y por todas partes una efervescente voluntad de expresión pugnaba por abrirse paso.   

  

En este sentido, la contracultura en México no fue únicamente un fenómeno estético o juvenil, sino una respuesta 

ǇƻƭƝǘƛŎŀ ȅ ŎǳƭǘǳǊŀƭ ŦǊŜƴǘŜ ŀƭ ŀǳǘƻǊƛǘŀǊƛǎƳƻΦ CǳŜΣ ŎƻƳƻ ŎƻƳŜƴǘŀ !ƎǳǎǘƝƴΣ ǳƴŀ ŦƻǊƳŀ ŘŜ άŎǳƭǘǳǊŀ ŀƭǘŜǊƴŀǘƛǾŀέ ǉǳŜ 

buscaba nuevas formas de vida, de sexualidad, de espiritualidad y de comunidad. 

 

La juventud como protagonista de la contracultura en México 

Uno de los rasgos de la contracultura fue la centralidad de la juventud como agente de cambio social y cultural. A 

diferencia de otros movimientos encabezados por obreros o campesinos, la contracultura tuvo como motor principal 

a estudiantes, artistas, músicos y escritores jóvenes que se rebelaron contra las normas impuestas por la familia, la 

escuela, la iglesia y el Estado. 

 

[ŀ ƧǳǾŜƴǘǳŘ ƳŜȄƛŎŀƴŀ ŘŜ ƳŜŘƛŀŘƻǎ ŘŜƭ ǎƛƎƭƻ ·· ŎǊŜŎƛƽ Ŝƴ ǳƴ ǇŀƝǎ ǉǳŜ ǇǊƻŎƭŀƳŀōŀ Ŝƭ ŘƛǎŎǳǊǎƻ ŘŜƭ ƭƭŀƳŀŘƻ άƳƛƭŀƎǊƻ 

ŜŎƻƴƽƳƛŎƻέΣ ǇŜǊƝƻŘƻ ŘŜ ŎǊŜŎƛƳƛŜƴǘƻ ŜŎƻƴƽƳƛŎƻ ǎƻǎǘŜƴƛŘƻ Ŝƴ aŞȄƛŎƻ όмфпл-1970), caracterizado por una 

industrialización enfocada en la sustitución de importaciones y un modelo de desarrollo estabilizado; pero en el que 

las estructuras sociales permanecían rígidas. Por ello muchos jóvenes de clase media no se sentían a gusto, las formas 

de vida en la familia y en la escuela resultaban camisas de fuerza; el deporte y las diversiones no bastaban para 

canalizar la enorme energía propia de esa edad.   

 

Esta insatisfacción juvenil se tradujo en la búsqueda de espacios alternativos de expresión y en la construcción de 

nuevas identidades colectivas. Por ello, la juventud mexicana se convirtió en protagonista, ya que encarnaba la 

tensión entre la modernización y la tradición en el país. Por un lado, tenía acceso a nuevas formas de consumo 

cultural, como el cine, radio, televisión, discos importados, los cuales abrían ventanas al mundo extranjero y 

permitían el contacto con movimientos juveniles globales.  

 

Por otro, seguía sujeta a una estructura familiar y social autoritaria que pretendía controlar su comportamiento, su 

sexualidad y su visión política. Esa contradicción impulsó la emergencia de una contracultura con un fuerte 

componente generacional, por ello el papel de la juventud se expresó de manera tan importante en el movimiento 

estudiantil de 1968. 

 

[ŀ ǊŜǇǊŜǎƛƽƴ Ŝƴ ¢ƭŀǘŜƭƻƭŎƻ ƳƻǎǘǊƽ ŎƽƳƻ ƭƻǎ ƧƽǾŜƴŜǎ ƘŀōƝŀƴ ǇŀǎŀŘƻ ŘŜ ǎŜǊ ŎƻƴǎƛŘŜǊŀŘƻǎ ǳƴŀ άǇǊƻƳŜǎŀ ŘŜ 

ƳƻŘŜǊƴƛŘŀŘέ ŀ ŎƻƴǾŜǊǘƛǊǎŜ Ŝƴ άŜƴŜƳƛƎƻǎ ŘŜƭ ƻǊŘŜƴ ǇǵōƭƛŎƻέΦ [ŀ ŘŜǊǊƻǘŀ ŘŜ ¢ƭŀǘŜƭƻƭŎƻ ƭŜǎ ƘƛȊƻ ǇŜƴǎŀǊ ǉǳŜ ƭŀ ƳŜƧƻǊ ǾƝŀ 

para revolucionar el país consistía en la lucha armada, mientras otros optaron por radicalizarse en la cultura, la 

música y la escritura.  

 

Esta experiencia de violencia de Estado dejó una huella indeleble en la conciencia juvenil. A partir de entonces, la 

juventud contracultural no sólo buscó la liberación individual a través de la música y las drogas, sino también nuevas 

formas de comunidad y resistencia frente a la represión. Surgieron así colectivos artísticos, revistas alternativas, 

espacios de rock y encuentros juveniles masivos como el Festival de Avándaro (1971), que aunque reprimido y 

estigmatizado posteriormente, se convirtió en un referente simbólico de la juventud mexicana como fuerza cultural. 

  

 



Número 176 | enero 2026                                        Cultura Blues. La Revista Electrónica                                             Página | 43 

 

 

 

Cabe resaltar que la contracultura juvenil en México no fue homogénea. Existieron diferencias de clase, género y 

región que marcaron sus propuestas. Los jipitecas urbanos, por ejemplo, tenían una visión más vinculada con el rock, 

la psicodelia y la espiritualidad oriental; mientras que otros jóvenes optaron por la militancia política, inspirados por 

el marxismo y las guerrillas latinoamericanas. Aun con esas diferencias, todos compartían un rechazo al autoritarismo 

y una búsqueda de autenticidad. 

  

9ƴ ƭŀ ƭƛǘŜǊŀǘǳǊŀ ƳŜȄƛŎŀƴŀΣ ƭŀ ƧǳǾŜƴǘǳŘ ŀǇŀǊŜŎƛƽ ŎƻƳƻ ǳƴ ǘŜƳŀ ƛƳǇƻǊǘŀƴǘŜΦ [ŀ ƭƭŀƳŀŘŀ άƭƛǘŜǊŀǘǳǊŀ ŘŜ ƭŀ ƻƴŘŀέ ōǳǎŎƽ 

reproducir el lenguaje coloquial y las preocupaciones de los jóvenes de los años sesenta. En palabras de José Agustín, 

era necesario narrar desde la perspectiva de quienes vivían la rebeldía, por lo que el autor refiere: Me interesaba que 

la mayor cantidad de lectores, de cualquier edad o clase social, se enterase de estos asuntos, los verdaderos 

protagonistas de la contracultura eran los chavos.  Con ello, se dio visibilidad a experiencias que hasta entonces 

habían sido marginadas por la literatura oficial. 

  

La importancia de las temáticas juveniles en la contracultura mexicana radicó, entonces, en su capacidad de 

transformar la inconformidad en un proyecto cultural más amplio. A través de la música, la literatura y las prácticas 

cotidianas, los jóvenes articularon una crítica a la hipocresía social, al autoritarismo político y a la desigualdad social 

estructural. Su rebeldía fue una forma de subjetivación colectiva que marcó profundamente la cultura mexicana en 

las décadas posteriores. 

  

La contracultura como movimiento cultural y social 

Como ya hemos dicho, la contracultura en México articuló formas de resistencia frente al sistema político autoritario 

y a los valores conservadores de la sociedad mexicana. Su fuerza radicó en la capacidad de cuestionar las bases 

simbólicas de la cultura dominante: la familia, la moral sexual restrictiva, el nacionalismo oficialista, el consumismo y 

la obediencia al Estado.  

 

9ƴ ŜǎǘŜ ǎŜƴǘƛŘƻΣ ƭŀ ŎƻƴǘǊŀŎǳƭǘǳǊŀ ŦǳƴŎƛƻƴƽ ŎƻƳƻ ƭƻ ǉǳŜ Ŝƭ ŜǎŎǊƛǘƻǊ ƎŀƭŞǎ wŀȅƳƻƴŘ ²ƛƭƭƛŀƳǎ ŘŜƴƻƳƛƴƽ ǳƴŀ άŎǳƭǘǳǊŀ 

ŀƭǘŜǊƴŀǘƛǾŀέΣ Ŝǎ ŘŜŎƛǊ ǳƴ ŜǎǇŀŎƛƻ Ŝƴ Ŝƭ ǉǳŜ ƭƻǎ ǎŜŎǘƻǊŜǎ ǎǳōƻǊŘƛƴŀŘƻǎ ƻ ƛƴŎƻƴŦƻǊƳŜǎ ŎƻƴǎǘǊǳȅŜƴ ƴǳŜǾŀǎ ǇǊłŎǘƛŎŀǎΣ 

significados y estilos de vida. José Agustín lo resume al señalar que la contracultura mexicana fue, esencialmente, una 

manera de rechazar, trascender, oponerse o marginarse de la cultura dominante, del sistema.   

  

El impacto social de la contracultura se manifestó en diversos campos artísticos, y fue en la música, especialmente en 

el género del rock, que se convirtió en el lenguaje más poderoso de la contracultura. Bandas mexicanas como Three 

Souls in My Mind, Love Army o El Ritual tradujeron la rebeldía juvenil en canciones que desafiaron la censura y 

lograron expresar el malestar social. Una efervescente voluntad de expresión pugnaba por abrirse paso.  

 

El uso de los alucinógenos no sólo implicaba experimentación, sino también la búsqueda de estados alterados de la 

conciencia que se interpretaron como caminos de liberación. En este punto, la contracultura mexicana buscó dialogar 

con prácticas indígenas, como el consumo ritual del peyote entre los huicholes, que fueron reinterpretadas por los 

llamados jipitecas. Las relaciones libres, la exploración erótica y la ruptura con la institución matrimonial 

representaron una revolución simbólica dentro de la vida mexicana cotidiana. 

 

La dimensión social de la contracultura se entiende mejor si la situamos en el contexto histórico de la posguerra y la 

Guerra Fría, la desigual distribución de la riqueza motivaba protestas y manifestaciones populares, reprimidas 

sistemáticamente.   
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En este vacío, la contracultura operó como un espacio de disidencia simbólica, un lugar en el que la juventud canalizó 

sus frustraciones y esperanzas. Al mismo tiempo, la contracultura tuvo límites y contradicciones ya que no logró 

articularse en un proyecto político amplio y muchas de sus expresiones fueron reprimidas por el Estado.  

 

La censura mediática, la vigilancia policiaca y la represión directa, dificultaron su consolidación como un movimiento 

masivo. Sin embargo, su influencia cultural fue duradera ya que sembró nuevas formas de lenguaje en la literatura y 

en la forma de hacer música mexicana que impactaron en las siguientes generaciones. 

 

Podemos decir que la contracultura en México fue un movimiento cultural y social de considerable alcance, mismo 

que logró poner en entredicho las bases del orden establecido por el Estado y que abrió espacios de expresión social 

para la juventud en México. No se trató de una mera imitación de modelos extranjeros, como decía el Estado, sino de 

una apropiación creativa que cuestionó la historia y las tensiones propias del país. 

  

José Agustín y la contracultura 

José Agustín Ramírez Gómez nació en Acapulco en 1944, en un contexto de profundos cambios sociales en México. 

Etapa en la que la economía creció a ritmos elevados, mientras se consolidaba el autoritarismo del sistema político 

priista. Esta tensión entre modernización y represión marcaría la obra de José Agustín.  

 

Desde muy joven mostró inclinación por la escritura y se formó en el taller literario de Juan José Arreola, donde 

comenzó a dar forma a su estilo innovador. A la corta edad de veinte años, gracias a Arreola, publicó su primera 

novela, La tumba (1964), que de inmediato lo colocó en el panorama literario como un narrador diferente, capaz de 

introducir un lenguaje juvenil y urbano en la literatura mexicana. 

 

Posteriormente escribió obras como De perfil (1966), Inventando que sueño (1968), Se está haciendo tarde (final en 

laguna) (1973), El rey se acerca a su templo (1976), Ciudades desiertas (1984), La panza del Tepozteco (1993) y Vida 

con mi viuda (2004). También cultivó el ensayo y la crónica histórica, siendo La contracultura en México (1996) y los 

tres volúmenes de Tragicomedia mexicana (1990, 1992, 1998) textos fundamentales para comprender la vida política 

y cultural del país. 

 

Su trayectoria fue reconocida con diversos galardones literarios. Pero más allá de los reconocimientos, lo que 

distingue a José Agustín fue su capacidad para retratar a la juventud mexicana como sujeto cultural y político. Su vida 

literaria está estrechamente vinculada con los procesos históricos de México en la segunda mitad del siglo XX.  

 

José Agustín vivió la agitación cultural de la década de los sesenta, la represión del movimiento de 1968 y la guerra 

sucia de 1971. De esta experiencia surgió un joven escritor que narró la contracultura en México y que fue parte de 

ella como joven, convirtiéndose en cronista y protagonista de un movimiento que buscó abrir espacios de libertad en 

una sociedad mexicana autoritaria. 
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De Blind Raccoon  
 

Duwayne Burnside - Red Rooster 
José Luis García Fernández 

 

 
 

 

Duwayne Burnside - Red Rooster (Lucky 13 Records 2025) 

 

Duwayne Burnside, nació en la sagrada tierra roja de Hill Country, Mississippi, se crio en una familia asociada con la 

grandeza del blues. Hijo del legendario R.L. Burnside, Duwayne creció aprendiendo a tocar la guitarra de oído, 

inmerso en los ritmos hipnóticos y rítmicos de los bares y porches de las afueras de Holly Springs. Desde entonces, el 

artista nominado al Grammy se ha convertido en uno de los más firmes defensores de la tradición del Hill Country: un 

músico puro y emotivo cuya música conecta el antiguo y el nuevo sur profundo. 

 

A lo largo de años de actuaciones con su padre, la banda familiar Burnside y como solista, Duwayne ha llevado el 

sonido del Hill Country a públicos de todo el mundo. Su estilo combina la intensidad rítmica de R.L. Burnside y de 

Junior Kimbrough con la libertad ardiente de Hendrix y el alma profunda de Bobby Womack, siempre arraigado en la 

ŀǳǘŜƴǘƛŎƛŘŀŘ ȅ ƭŀ ŘŜǘŜǊƳƛƴŀŎƛƽƴΦ άEsta labor de amor fue una batalla contra el tiempo y las finanzasέΣ ŜǎŎǊƛōŜ Ŝƭ 

productor ejecutivo Scott Hatch en las notas del álbum nuevo de Duwayne: Red Rooster. 

 

Como solista, Duwayne ha lanzado tres álbumes independientes hasta la fecha: Live From The Mint (1998), Under 

Pressure (2005), nominado a Mejor Artista Nuevo Debut en los Premios Blues Music Awards de 2006, y Acoustic 

Burnside (2022). El aclamado Acoustic Burnside fue nominado a Mejor Álbum de Blues Acústico en los Blues Music 

Awards de 2023. Desde el lanzamiento de Acoustic Burnside, Duwayne ha estado trabajando en el esperado 

lanzamiento de este nuevo álbum, Red Rooster. 
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άBuscábamos el sonido cálido, elegante y envolvente de lo analógico: el tipo de tono puro tan querido en los años 60. 

Cody Dickinson puso su magia en la silla del productor, forjando a la perfección el sonido que esperaba. El resultado es 

un auténtico sonido del norte de Mississippi, al estilo de Burnside, un ritmo listo para llevar a Duwayne al siguiente 

nivelέ, siguió comentando Scott Hatch. 

 

Con casi dos décadas de producción, Red Rooster es ese sonido: un álbum de blues rico, con raíces analógicas, 

impregnado del aire y el soul del Hill Country. Grabado con los hermanos Dickinson (Cody y Luther) y Jimbo Mathus 

(fundador y líder de la banda Squirrel Nut Zippers), es una poderosa mezcla de blues tradicional, rock potente y una 

narrativa profundamente emotiva. La música de Duwayne en este disco no es una imitación. Es evolución: el pulso 

del Sur con un latido moderno. 

 

Lista de canciones. 01. Nightmare Blues; 02. Circle in the Sky; 03. Somebody Done Stole My Girl; 04. Things AinΩt 

DƻƛƴƎ aȅ ²ŀȅΤ лрΦ ¢ǊƛōǳǘŜΤ лсΦ ¢ŀƭƪ {ǿŜŜǘ ¢ƻ aŜΤ лтΦ /ǊŀȊȅ Ψ.ƻǳǘ ¸ƻǳΤ луΦ YƛƴƎ όcon Cody Burnside); 09. Nobody 

²ŀƴǘǎ ¸ƻǳ ²ƘŜƴ ¸ƻǳΩǊŜ 5ƻǿƴ ŀƴŘ hǳǘΤ млΦ aƛǎǎƛǎǎƛǇǇƛ IŜǊŜ L /ƻƳŜ. 

 

Nightmare Blues, es el tema que abre el disco con un ritmo oscuro e hipnótico y que evoca las raíces de Duwayne en 

el Hill Country, a la vez que le añade su toque único. Es el tipo de blues que se siente antiguo y vivo a la vez, 

impulsado por un ritmo vibrante y un tono pantanoso. La versión de Burnside de Circle in the Sky, de North 

Mississippi Allstars ofrece una atmósfera optimista de rock de raíces, con voces contundentes, una brillante 

interacción de guitarras y un estribillo contagioso.  

 

Somebody Done Stole My Girl,  avanza con un ritmo arrasador y un groove formidable. Hace décadas, Chubby 

Checker (considerado el rey del twist), solía usar una voz juvenil casi femenina, para acentuar la letra, y Burnside lo 

hace al comienzo de esta canción con gran eficacia. Things Ain't Going My Way, tiene más pasajes de guitarra y blues 

que se elevan con notas deliciosas. Este no es solo un álbum de blues vocal, sino también de guitarra. Tribute, es una 

suave balada que muestra un lado ciertamente desconocido en el concepto del disco, pero que lo hace relucir. 

 

Talk Sweet To Me, escrita por Jimbo Mathus, ralentiza el tempo para una entrega vocal emotiva y profunda que 

muestra el rango emocional y los instintos melódicos de Burnside. Con Crazy 'Bout You, ya no estamos precisamente 

en el blues, sino en los confines de la música dance con texturas soul. Entretenimiento puro con una guitarra 

distorsionada y poderosa. King, a pesar de la inclusión de Cody Burnside en el rap, es un blues más contemporáneo y 

el rap al menos moderniza el trabajo y captura el legado evolutivo de la familia Burnside.  

 

bƻōƻŘȅ ²ŀƴǘǎ ¸ƻǳ ²ƘŜƴ ¸ƻǳΩǊŜ 5ƻǿƴ ŀƴŘ hǳǘ, de Bobby Womack es ardiente, firme y tiene el mejor arreglo del 

álbum. La guitarra echa chispas, la batería es firme y el ritmo es excelente. Más cercana a las raíces americanas, con 

mucho barro, cenizas calientes y licor, con capas de estilo Taj Mahal, está Mississippi Here I Come, un tema extenso y 

dinámico que es una improvisación maravillosa y que recuerda al trabajo de los primeros discos de Hot Tuna. 

 

Calificación: 8.5 Muy Bueno 

 
Duwayne Burnside - Red Rooster - Spotify 

 

 
 
 
 

https://open.spotify.com/intl-es/album/29exSlDojlxe4u0qdutpOX?si=XN_oNi5sTZ6bU7UdSwfvsg
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De Nola Blue Records  
 

Dave Keyes Ц Two Trains  
 

José Luis García Fernández 

 

 
 
 
Dave Keyes ς Two Trains (MoMojo Records 2025) 

Dave Keyes, tecladista, cantante y compositor neoyorquino, es un veterano con 40 años de experiencia en la escena 

del blues y las raíces americanas. Su último álbum, Rhythm, Blues and Boogie (2022), contó con la participación del 

legendario baterista Bernard Purdie, quien también forma parte de Two Trains.  

 

Tras recorrer el mundo tanto como solista como con su propia banda, Dave Keyes retorna con fuerza a sus raíces 

blues conmovedoras en este nuevo disco, junto con un electrizante trabajo al teclado. Además de sus nominaciones a 

los Blues Music Awards, su banda ganó el International Blues Challenge de la Blues Foundation y publicó siete 

álbumes aclamados. 

 

Durante gran parte de los últimos 10 años, además de con su propia banda y sus conciertos en solitario, Dave trabajó 

con el bluesman Popa Chubby y la reina del R&R Ronnie Spector. Anteriormente, Dave colaboró durante largos 

periodos con artistas tan icónicos y variados como Odetta, David Johansen, Bo Diddley, la leyenda del rockabilly 

Sleepy LaBeef y la gran artista góspel Marie Knight.  

 

La música de Dave tiene sus raíces en el blues profundo, el soul y el rock and roll. Estas raíces son la base de sus 

álbumes recientes y vibrantes conciertos. Sus álbumes anteriores, con gran aceptación, son conjuntos vibrantes, 

principalmente de material original, que abarcan desde el funk de segunda línea de Nueva Orleans hasta el blues 

lento y sensual, pasando por shuffles arrogantes y un boogie-woogie rockero y estridente. 
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Ha participado en numerosos festivales, tanto en Estados Unidos como en el extranjero, incluyendo tres 

participaciones en el prestigioso Festival de Blues de Cognac, Francia, y presentaciones anuales en el festival Blues to 

Bop de Lugano, Suiza, entre muchos otros. También colaboró como acompañante de grandes maestros de la música 

roots, soul y rock and roll, como Eddy Clearwater, Big Jay McNeely, Tracy Nelson, Gladys Knight, Pam Tillis, Darlene 

Love y los grandes Ruth Brown, Lou Rawls y Levon Helm, ya fallecidos.  

 

Los extensos créditos musicales de Dave en Broadway y televisión incluyen ser el director de orquesta durante seis 

años del espectáculo ganador del Grammy, "Smokey Joe's Café". Otros créditos incluyen, más recientemente, la 

dirección musical de "Rock and Roll Man", un espectáculo basado en la vida del pionero DJ Alan Freed. 

 

Dave Keyes, ahora nos ha regalado una excelente muestra de música que nace de su corazón en su nuevo álbum Two 

Trains. Es disfrutable en muchos sentidos, pero la particularidad de su música es que es así, completamente 

agradable. [ƛǎǘŀ ŘŜ ŎŀƴŎƛƻƴŜǎΦ лмΦ .ƭǳŜǎ !ƛƴΩǘ [ƻƻƪƛƴΩ CƻǊ ¸ƻǳΤ лнΦ .ƻƻƎƛŜ ¢ƛƭƭ ¢ƘŜ /ƻǿǎ /ƻƳŜ IƻƳŜΤ лоΦ ¢ǿƻ ¢ǊŀƛƴǎΤ 

04. LΩƳ !ƭǊƛƎƘǘΤ лрΦ [ƻƴƎ ²ŀȅ CǊƻƳ wƛƎƘǘ, Right Now; 06. What Just Happened; 07. Boogie For Patty; 08. Trust in Love 

and Fate; 09. Worrying You Off My Mind; 10. Rest in Peace. 

 

La firmeza y el ritmo del tema inicial Blues Ain't Looking For You, marcan la pauta de lo que nos muestra Dave, con 

una guitarra sólida y una armónica aguda que le añaden potencia. Keyes sigue con un buen tema Boogie Till The Cows 

Come Home, que contiene un ritmazo y un desenfreno feroz antes de lanzarse a la filosofía pantanosa del tema 

principal, que da título a la obra: Two Trains. 

  

Después, I'm Alright está impregnada de un fervoroso góspel y una gloriosa llamada y respuesta. La joya emotiva, 

Long Way From Right, Right Now, llega con su triste contrapunto de armónica al elegante piano de Keyes. El complejo 

comentario social de la canción What Just Happened, da paso a los ritmos sencillos del instrumental de piano, Boogie 

For Patty, con la poderosa mano izquierda de Keyes subrayando el melódico boogie-woogie. 

 

La pieza Trust in Love and Fate, resplandece con optimismo, y luego Woody Mann comparte voz y guitarra con Keyes, 

ambos brillando en el blues country clásico de Worrying You Off My Mind, original de Big Bill Broonzy. El cierre es la 

tierna balada Rest in Peace, un elocuente homenaje a su difunta esposa, Pat Cannon. Por otra parte, Keyes afirma 

ǉǳŜ Ŝǎǘŀǎ ŎŀƴŎƛƻƴŜǎ άson actuales, tanto a nivel personal como mundial. Hay algo aquí con lo que todos pueden 

identificarse: el amor, la pérdida, la alegría, el dolor y cómo lidiamos con todo elloέΦ 

 

Calificación: 8.5 Muy Bueno 

 
Dave Keyes ς Two Trains ς Spotify 

 

 

 

https://open.spotify.com/intl-es/album/2sf1jkrRavhh4BDmMn5cZO?si=lZmdC-oiTsWuUL-MIZX4yQ
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Damas Blues  
 

Angelique Francis Ц Not Defeated  
 

José Luis García Fernández 

 

 
 

Angelique Francis ς Not Defeated (2025) 

Angelique Francis, nació y creció en Ottawa, Canadá. Es una artista con un talento natural que se hizo famosa como 

una joven prodigio. Subió al escenario por primera vez a los 7 años, y a los 13 ya tocaba en festivales de música por 

toda Norteamérica, abriendo para artistas como Beth Hart, Trooper y Shemekia Copeland. Domina instrumentos 

como el piano, la guitarra acústica, el contrabajo, la guitarra eléctrica y el bajo eléctrico; además de que es una 

talentosa cantautora y compositora contando con una poteente y rica voz. 

 

Es reconocida por su ecléctica mezcla de diversos géneros musicales, como el blues, el soul, el folk, la música 

americana, el jazz, el góspel y el rock. Angelique ha compartido escenario y sido telonera de un amplio elenco de 

ƳǵǎƛŎƻǎ ŘŜ ǊŜƴƻƳōǊŜΣ ŎƻƳƻ .ǳŘŘȅ DǳȅΣ DŀǊȅ /ƭŀǊƪ WǊΦΣ WƻŜ .ƻƴŀƳŀǎǎŀΣ 9ǊƛŎ DŀƭŜǎΣ YŜōΩ aƻΩΣ WƛƳƳȅ ±ƛǾƛƴƻΣ .ŜǘƘ IŀǊǘΣ 

Tom Cochran, Burton Cummings, Sugar Ray y muchos más. Su diversidad, pasión y amor por la música se reflejan en 

todas sus composiciones originales. 

 

La emotiva voz áspera de Angelique y sus técnicas instrumentales evocan épocas pasadas, pero con una sensibilidad 

única y moderna. En su estilo vocal se pueden percibir influencias de leyendas como Big Mama Thornton, Koko 

Taylor, Aretha Franklin, Bessie Smith y muchas más. Sus habilidades instrumentales evocan a Willie Dixon en el bajo, 

Sister Rosetta Thorpe en la guitarra, Big Mama Thornton en la armónica y Aretha Franklin en el piano.  

 

En los últimos años, Angelique Francis se ha consolidado como una auténtica estrella de la escena canadiense del 

blues, soul, jazz y folk. Su anterior álbum Long River, ganó el Premio JUNO 2023 al Álbum de Blues del Año. El disco 

abarca una variedad de estilos, desde el blues hasta el soul y el R&B clásico.  
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Esta codiciada artista presentó los premios Maple Blues de 2022 (premios canadienses de blues), recibió dos premios 

Canadian Blues Music Awards, fue nominada a cuatro premios Canadian Blues Music Awards de 2023, un premio 

canadiense de música folk de 2023 y un premio de música folk de Ontario de 2022. Además, participó como artsita 

destacada en diversos festivales en Europa y Canadá. 

 

En su nuevo álbum Not Defeated, se entrega por completo. "Mi álbum es una colección de canciones e historias sobre 

las dificultades y los desafíos de nuestro pasado, presente y futuro, y la fuerza que reside en todos nosotros para 

superarlos" comenta Angelique. Contiene melodías completamente originales y fue creado en el estilo característico 

de Francis; como una fusión de blues y géneros con influencias blues (roots, folk, soul, rock, góspel, americana, funk, 

jazz, R&B clásico y muchos más). Lleva a sus oyentes en un viaje a través de una diversa mezcla de estilos, desde 

optimista y emocionante hasta íntimo y profundo. 

 

Lista de canciones. 01. Sugarcane Jukejoint; 02. Escape; 03. Watch Me Grow; 04. Not Defeated; 05. Train Coming; 06. 

Gimmie What You Got; 07. None Tonight (Interlude); 08. ²ŜΩǊŜ hǾŜǊ; 09. Hit Dog; 10. When the Heart; 11. Dance for 

Me; 12. Where You Been?; 13. That Gun; 14. Break Dem Chains; 15. Do That Work. 

 

Angelique Francis con Eric Gales - Train Coming 

https://youtu.be/2QqO2VNGENg 

 

De principio a fin, es decir, desde la sensual celebración del tema Sugarcane Jukejoint hasta los explosivos ritmos 

funk-blues de Do That Work, cada canción está impregnada de alma y propósito. Un tema destacado, Escape (con la 

ǇŀǊǘƛŎƛǇŀŎƛƽƴ ŘŜƭ ƎŀƴŀŘƻǊ ŘŜƭ DǊŀƳƳȅΣ Ŝƭ ƎǳƛǘŀǊǊƛǎǘŀ /ƘǊƛǎǘƻƴŜ άYƛƴƎŦƛǎƘέ LƴƎǊŀƳύΣ Ŝǎ ǳƴ ŜƭŜŎǘǊƛȊŀƴǘŜ ƎƻƭǇŜ ŜǎǇƛǊƛǘǳŀƭΦ 

"No puedo escapar... de mi miedo... pero lo enfrentaré y le daré todo lo que pueda", canta Francis con intensidad 

pura, su voz se mezcla con la guitarra electrizante de Kingfish. Este himno atemporal y edificante anima a los oyentes 

a crear su propia luz frente a la oscuridad. 

 

Luego sigue Watch Me Grow, una melodía cautivadora que combina riffs de blues con arrogancia, poesía hablada con 

estilo y vientos de Nueva Orleans. Es una canción que declara: "Nuestro camino puede ser desafiante, pero seguimos 

luchando. Mírame crecer, míranos crecer". Francis dice: "Cada uno de nosotros tiene el poder de generar un cambio 

positivo en este mundo. Cuando las personas se unen, se apoyan y se aman, podemos lograr maravillas". 

 

 "Puede que esté deprimida, pero no estoy derrotada", gruñe en la canción que da título al álbum Not Defeated. Este 

potente tema con influencias de soul-blues resalta la analogía que conecta las canciones del álbum. El tema principal 

se vincula en cada canción, tejiendo una variedad de relatos que van desde lo sensual e introspectivo hasta lo cómico. 

Enseguida se incluye otra pieza explosiva Train Coming, con el nominado al Grammy Eric Gales, un monstruo del 

blues-rock que electriza a los oyentes con su potencia y chispa; una metáfora multifacética sobre liberarse de las 

cargas y avanzar hacia un futuro mejor.  

 

Para Francis, la música es su vida, su amor y su familia (literalmente). Su banda incluye a sus hermanas Kharincia 

(sax), Kira (trombón), Kayla (voz) y su padre Kiran (batería). "Tengo muchísima suerte de tener a mi familia a mi lado", 

dice. ϦΘ9ǎ ŎƻƳƻ ǳƴ ǎǳŜƷƻ ƘŜŎƘƻ ǊŜŀƭƛŘŀŘΗέΦ 

 

Calificación: 8.5 Muy Bueno 

 

Angelique Francis ς Not Defeated - Spotify 

https://youtu.be/2QqO2VNGENg
https://open.spotify.com/intl-es/album/4DAXqEoaWtsawroUt0mx6b?si=_k3oyIL7Sga1CYXZjN1SdA


Número 176 | enero 2026                                        Cultura Blues. La Revista Electrónica                                             Página | 51 

 
 
 

MAC Radio Promo comparte  
 

Scott Weis Band - XX 
 

José Luis García Fernández 
 

 
 

Scott Weis Band - XX (2025) 

Scott Weis creció en Nueva Jersey y se mudó a Nueva York, donde se convirtió en guitarrista de gira para muchos 

artistas de blues y rock antes de decidir lanzarse por su cuenta. Lanzó su primer álbum como solista en 2006 Have a 

Lil Faith. Le siguieron algunos más con diferentes alineaciones en su bandaΧ TryinΩ To Get Back (2008), Almost There 

(2014), The Other Side (2017), Songs From The Vault X (2017), Simmer Me Down (2020), Raise Your Hands (2023), 

Double Live in Europe (2024). Hasta llegar a su nueva producción discográfica en este 2025, XX. 

 

SWB XX de la Scott Weis Band es un potente álbum de blues-rock con un fuerte componente guitarrístico que celebra 

su 20 aniversario. Ha sido elogiado por sus enérgicas interpretaciones, su estilo rockero (con influencias del punk y el 

grunge), la potente voz y guitarra de Scott Weis y su sólido sonido de trío, que combina el blues-rock clásico con un 

toque moderno y muestra su evolución.  

 

Lanzado a finales de 2025, las críticas lo destacan como un testimonio de su talento inagotable, con temas originales 

y versiones que capturan su esencia en directo con solos apasionados y ritmos dinámicos. Lista de canciones. 01. My 

My Love; 02. Looking For The Preacher; 03. Stand; 04. Coming In; 05. Gimme Gimme; 06. White Crow; 07. Wheels Are 

Turning; 08. Promise Land; 09. You Got The Power; 10. I Try; 11. Tennessee Whiskey. 

 

En este álbum la banda aparece con su formación tradicional: Scott Weis a la guitarra, armónica y voz; Robert Kopec 

en el bajo y los coros; y Roger Voss en la batería, percusiones y voz. Como todo su trabajo, XX es un trabajo 

autoeditado. Este poderoso trío nos deleita con 10 canciones originales y una estupenda versión.  
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Desde el comienzo con My My Love, el sonido potente resuena por los altavoces. El bajo, perfecto y profundo, 

destaca de inmediato. Una melodía sólida con batería y guitarra, sin que ninguna de las dos se convierta en el centro 

de atención. Otra introducción excelente con armónica aparece en Looking For The Preacher. También es destacado 

el solo de guitarra en este hermoso blues lento. En Stand, una guitarra inmediatamente toma velocidad con una 

buena batería y un estupendo slide, el tema es corto pero muy exquisito. 

 

Un comienzo lento, al estilo SRV, viene en Coming In, con letras bastante enigmáticas y tal vez de doble sentido. El 

blues se desliza con una brillante guitarra, después el bajo inicia una sección jazzística jugando con la guitarra para 

cerrar la canción. El ritmo sube en Gimme Gimme, un tema un poco disperso por momentos, pero que 

afortunadamente concluye con un solo que contiene un buen beat. La banda canta en conjunto en la pieza White 

Crow, un tema lento y contundente con mucho slide. 

 

Muy melódica, casi jazzística en su acompañamiento, es la apertura de Wheels Are Turning. Cantada muy al estilo de 

los Stones. Muy aceptable, con repeticiones al final que se desvanecen lentamente. Y luego, con calma y firmeza, 

sigue Promise Land, con otro profundo solo de guitarra y una armónica desgarradora. You Got The Power, es una 

canción agradable y de ritmo rápido, con un breve solo de "Deep Purple". La última canción original I Try, comienza 

de nuevo con un gran solo de bajo.  

 

El último tema del álbum Tennessee Whiskey, es una canción de Dean Dillon y Linda Hargrove. Es un blues muy lento, 

perfectamente interpretado en la guitarra, que culmina en un solo. Scott canta sobre perder el tiempo en el bar. Una 

canción agradable y larga con solos cortos intercalados, seguidos de un solo más largo a mitad de la canción. En 

resumen, este trío ha creado un álbum magnífico. Es una hermosa colección de canciones con algún mensaje emotivo 

por aquí y por allá.  

 

Calificación: 8.5 Muy Bueno 

 

Scott Weis Band - XX ς Spotify 

 
 
 
 

 

 
 
 
 

 
 
 

 
 

 
 
 

https://open.spotify.com/intl-es/album/1k8ErGBbLLHtVBXaLhVXow?si=jtKK7MU8TvGqoE2mbFkfbw
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En Vivo  
 

Hudspeth & Taylor  

José Luis García Fernández 

 

 
 

Hudspeth & Taylor ς Kimuziki Live in Des Moines (Hudtone Records 2025)  

Brandon Hudspeth y Jaysson Taylor son dos excelentes intérpretes de blues rural. Hudspeth posee una excelente 

técnica a la guitarra acústica, mientras que Taylor atesora una voz profunda y a la vez dócil y llena de matices, junto a 

un dominio de diferentes instrumentos de percusión. Juntos forman un atractivo dueto que interpreta clásicos de 

este estilo, y también composiciones propias, lo que imprime variedad y un sello distintivo a sus canciones que les 

hace tremendamente atractivos.  

 

Brandon Hudspeth 

Brandon Hudspeth, guitarrista, cantante y compositor, nació en Muskogee, Oklahoma. Empezó a tomar clases de 

guitarra a temprana edad tras escuchar a Johnny Cash en Plaza Sésamo. En la preparatoria, muy influenciado por el 

blues, empezó a dar conciertos los fines de semana por la zona de Tulsa. Poco después de terminar la preparatoria, se 

mudó a la zona de Kansas City, donde colaboró con diversas bandas y finalmente formó su propia banda, Levee Town, 

que ha publicado cinco CD. Esa banda representó a la Kansas City Blues Society en el Concurso Internacional de Blues 

dos veces, quedando entre los diez mejores en Memphis en el año de 2009. 

 

Durante sus giras por Estados Unidos, Europa y Canadá, Brandon ha sido telonero de artistas como Buddy Guy, Kenny 

Wayne Shepherd, Leon Russell, George Thorogood, Savoy Brown, Sonny Landreth, Lee Roy Parnell, Chubby Carrier, 

Bobby Rush, Bobby Bland y David Alan Coe, entre otros. Ha tocado con Tommy Castro, Ana Popovic, Chuck Rainey, 

Mike Zito, Watermelon Slim, Randy Mcallister, Lazy Lester, Clark Terry, Dustin Arbuckle, RJ Mischo, Larry McCray, 

Louisiana Red, Lee McBee, Big Bill Morganfield, Mud Morganfield, Bob Margolin, Albert Lee, Kenny Neal y Gary 

Nicholson, y otros. 
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Jaysson Taylor 

Jaysson Taylor, comenzó su trayectoria musical a la tierna edad de tres años, cuando demostró una habilidad 

instintiva para captar ritmos y sonidos con rapidez. A medida que crecía, se dedicó a perfeccionar estas habilidades 

como percusionista, cantante, compositor y productor. Realizó giras incansables durante muchos años por todo el 

mundo, incluyendo China, Japón, Turquía, Grecia, Italia, Alemania, Groenlandia, Islandia y once países africanos 

(Ghana, Senegal, Guinea, Malí y Marruecos, por nombrar algunos). 

 

Trabajó para la división de entretenimiento del Departamento de Defensa, ofreciendo música a las tropas 

estadounidenses y a los aliados de la OTAN a lo largo de su carrera. Perfeccionó su talento a través de presentaciones 

en festivales y conciertos con numerosos artistas como Bill Withers, Al Green, Tina Turner, Freddy King, Santana, Jean 

Luc Ponty, The Staple Singers, Scatband y otros durante los años 70 y 80. 

 

En los 90, se convirtió en miembro fundador de la banda de baile Hot House, que actuó como grupo de casa en el 

popular local nocturno The Levee durante diez años. Simultáneamente, produjo "Well Alright!" con Little Hatch and 

the Houserockers. Bajo su dirección, Little Hatch and the Houserockers realizaron una gira por Bélgica, tocando con 

Gatemouth Brown, Honeyboy Edwards y Larry Garner. 

 

Un descanso de dos años de Hot House llevó a Taylor a la docencia, donde se centró en la cultura y la música 

africanas, así como en la historia del jazz en la escuela concertada University Leadership Academy (afiliada a la 

Universidad de Missouri-Kansas City). Durante este mismo periodo, realizó giras con Joe Louis Walker y el artista de 

reggae Az-One. 

 

Ahora, Hudspeth & Taylor han decidido publicar un disco en vivo, grabado el 15 de febrero de 2025 en la Central Iowa 

.ƭǳŜǎ {ƻŎƛŜǘȅΩǎ ²ƛƴǘŜǊ .ƭǳŜǎ CŜǎǘƛǾŀƭΦ 5Ŝ ŜǎǘŜ ŎƻƴŎƛŜǊǘƻ ǎŜ Ƙŀƴ ǎŜƭŜŎŎƛƻƴŀŘƻ ƴǳŜǾŜ ǘŜƳŀǎΣ ǎŜƛǎ ŘŜ Ŝƭƭƻǎ ŎƭłǎƛŎƻǎ y tres 

temas propios que corroboran la evolución de estos dos músicos a la hora de desarrollar un repertorio que sin salirse 

de los cánones, ofrece una interesante amplitud de matices en cada una de sus interpretaciones. 

 

Lista de canciones. 01. Going to New York; 02. Run Sinner Run; 03. Honey Bee; 04. Bright Lights, Big City; 05. Daddy 

Baby; 06. Walking by Myself; 07. Silly Billy; 09. I Know It's Going to Rain Again; 10. Spoonful. 

 

Calificación: 8.5 Muy Bueno 

 

Hudspeth & Taylor ς Kimuziki Live in Des Moines ς Spotify 
 
 
 

 
 

 
 
 

 

https://open.spotify.com/intl-es/album/5AInLMs5D0M194cDpuKfeK?si=cw5Ds4aKSxGneXfmhWtujg
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De Frank Roszak Promotions  
 

Robert Top Thomas ɀ One Morning Soon 
 

José Luis García Fernández 

 

 
 

Robert Top Thomas ς One Morning Soon (Hidden Chamber Records 2025) 

Robert Top Thomas, nació en Daytona Beach, Florida, en 1959. Se sintió atraído por la música desde muy joven, 

empezando a tocar la guitarra y a actuar profesionalmente desde los catorce años. Sus actuaciones juveniles en bailes 

escolares, fiestas privadas y eventos en la ciudad se transformaron rápidamente en una afición permanente al blues. 

 

En 1987, Thomas se unió a la familia discográfica King Snake Records en Sanford, Florida, un paso crucial que lo 

conectó con el productor Bob Greenlee, quien se convirtió en mentor y catalizador de su carrera. A lo largo de los 

años, Thomas ha grabado y acǘǳŀŘƻ Ŏƻƴ [ŀȊȅ [ŜǎǘŜǊΣ bƻōƭŜ ά¢Ƙƛƴ aŀƴέ ²ŀǘǘǎΣ ¢ƘŜ YƛƴƎ {ƴŀƪŜ !ƭƭǎǘŀǊǎΣ ±ƛŎǘƻǊ 

Wainwright & The Wildroots y muchos otros. Pero quizás sea más conocido como cofundador y colíder de 

Smokehouse, la poderosa banda de blues de Florida, que lanzó cinco álbumes, realizó giras por Estados Unidos y 

Europa, y se ganó una fiel base de seguidores a ambos lados del Atlántico. 

 

La trayectoria como solista de Thomas comenzó con el álbum The Town Crier (2012), seguido de A Thin Dime (2023), 

producido por Billy Dean, quien regresa al mando para su tercer trabajo en solitario, One Morning Soon (2025). 

Grabado, diseñado y mezclado por Dean en The Hidden Chamber en Edgewater, Florida, el álbum captura a Thomas 

en su momento más seguro de sí mismo, profundamente arraigado en la tradición pero con un espíritu personal. 

 

Thomas se encarga de todas las guitarras y la voz principal, con el apoyo de un conjunto compacto: Dan Walters 

(piano, bajo), Gavin Jorgenson (clarinete, sax soprano), Stephen Kampa (armónica), y Billy Dean (batería, percusión, 

coros). El álbum incluye tres temas originales, uno coescrito y nueve versiones cuidadosamente seleccionadas, que 

abarcan el blues antiguo, el góspel, el ragtime y las tradiciones folk. 
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Lista de canciones. 01. Hey Mattie; 02. Haints in My House; 03. Gator Jig; 04. Shake Shake Mama; 05. Children of Zion; 

06. Sugarbabe; 07. Long, Long Gone; 08. Georgia Rag; 09. I Heard the Angels Singing; 10. Stop, Smell the Blossoms; 

11. Take Me Back; 12. Bye Bye Blackbird; 13. Texas Blues 

 

El álbum abre con el tema Hey Mattie, una canción de Gene Vincent de 1962 que posteriormente fue versionada por 

Lazy Lester en 1987. Thomas le da un aire fresco y pantanoso al cantar, además cuenta con la armónica de Stephen 

Kampa añadiendo un penetrante contrapunto. Le sigue Haints in My House, coescrita por Thomas y su compañero de 

la banda Smokehouse, en ella se mezcla el folclore del Delta con un ingenio sencillo.  

 

Gator Jig, es una pieza instrumental original y animada donde el rasgueo de Thomas brilla, impulsado por la batería 

precisa de Dean y acentuado por la juguetona exclamación final de la pequeña Sadie Dean. Es pura diversión de 

porche. El ritmo se acelera con Shake Shake Mama, escrita por Mance Lipscomb en 1960. La armónica de Kampa 

vuelve a marcar el ritmo. Thomas cambia de ritmo con Children of Zion, un blues góspel escrito por el Reverendo Gary 

Davis en 1971. A menudo reimaginado como reggae, Thomas lo devuelve a sus raíces espirituales, cantando con 

fervor.  

 

Sugarbabe, otro clásico de Mance Lipscomb, encuentra a Thomas en plena forma de narrador. Su rsgueo preciso y su 

fraseo claro y emotivo hacen que esta melodía tradicional suene tan fresca como siempre. El instrumental Long, Long 

Gone, permite a los músicos expandirse, con la armónica de Kampa deslizándose dulcemente sobre el estilo 

guitarrístico de Thomas: un breve y satisfactorio respiro antes del siguiente estallido de energía. Georgia Rag, escrita 

por Blind Willie McTell alrededor de 1930, es una pieza alegre y juguetona que captura el espíritu de la temprana 

escena del blues de Atlanta.  

 

El hilo espiritual regresa con I Heard the Angels Singing, otra joya del Reverendo Gary Davis. Thomas la canta como 

una oración sincera, a medio camino entre el blues y el góspel, entre Eric Bibb y la tradición del bluegrass. Stop, Smell 

the Blossoms, aporta un cambio de tono, un dulce instrumental donde el piano de Dan Walters y el clarinete de Gavin 

Jorgenson se entrelazan con las melódicas líneas de guitarra de Thomas, creando una imagen primaveral que se 

siente a la vez nostálgica y renovada. 

 

Take Me Back, escrita por McMahon y popularizada por Little Walter, encuentra a un Thomas suplicante. El tono de 

la armónica, agudo y anhelante, hace un guiño respetuoso al sonido característico de Little Walter. A continuación 

viene un clásico atemporal, Bye Bye Blackbird, escrita por Mort Dixon y Ray Henderson y reimaginada por Les McCann 

en 1961. La versión de Thomas es tierna y pausada. El piano de Walters y la armónica de Kampa se entrelazan 

suavemente con la cálida voz de Thomas. El álbum cierra con Texas Blues, otra melodía de Mance Lipscomb. 

 

Calificación: 8.5 Muy Bueno 

 

 Robert Top Thomas ς One Morning Soon - Spotify 

 

 

 

Robert%20Top%20Thomas%20–%20One%20Morning%20Soon
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Desierto Blues  
 

Charla con Jesús López Castro   

Jorge González Vargas 

 

 
 
 
Esta charla, entrevista con sabor a plática se llevó a cabo en las instalaciones del Foro Intercultural Imagina en la 

Ŏŀōƛƴŀ ŘŜ wŀŘƛƻ LƳŀƎƛƴŀΦ ¦ƴŀ ŜƴǘǊŜǾƛǎǘŀ ǇƭŀƴŜŀŘŀ ŀ мр ƳƛƴǳǘƻǎΧ y dio inicio así: Y así es, así es, como dice Fonzeca, 

gracias por estar aquí, mi estimado Jesús López Castro, director en jefe de la primera estación de Saltillo, la primera 

estación que también trajo el rock, su semilla: el blues, en esta, gran ciudad capital y bueno con el placer de siempre. 

 

¿Cómo estamos?  

Afortunadamente pues nos encontramos bien y con las correteadas de todos los días en nuestras funciones, en 

nuestros trabajos de comunicación y todo esto, pero bien afortunadamente. 

 

Primeramente, pues agradecerte que nos estés acompañando para esta entrega especial que vamos a realizar para 

la revista Cultura Blues, más que revista yo le digo que es un portal de grandes contenidos que tienen que ver con 

el blues y músicas a fines, como puede ser el rock clásico, como pueden ser algunas cuestiones de jazz que se 

emparentan eminentemente con el blues. Mi estimado Jesús, una pregunta que tiene que ver precisamente con 

este fabuloso mundo del rock y el blues, ¿cómo llega Jesús López Castro a tener, bueno pues primero que nada el 

mando de la estación, de esta primera estación de Saltillo y tu primera incursión hacia el rock o el blues?  

Sí, gracias por la pregunta Jorge. Mira la incursión inicial en la KSC, como se le ha conocido familiarmente, al referirme 

familiarmente a Saltillo en términos generales, al habitante de Saltillo, la ha conocido así siempre a pesar de los 

cambios que haya tenido, tanto técnicamente en lo que son las frecuencias, como en el aspecto de estar familiarizado 

con la última frecuencia y cada una de las frecuencias. por las que experimentó mi padre y luego yo, a la fecha.  
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¿Cuántas frecuencias ha tenido la familia KS? 

Estamos hablando de tres frecuencias, dos frecuencias diferentes en la banda de amplitud modulada, 1330 kh, al 

inicio de las transmisiones de la KS en 1938 hasta 1957, después vino en la misma banda de AM la frecuencia 960. 

 

De ahí, todo mundo te ubicamos, primera, efectiva y últimamente, ya en la banda de frecuencia modulada 104.9. 

Te ha tocado ver todo este crecimiento, toda esta transformación de la radio mi estimado Jesús  ¿Qué recuerdos te 

quedan cuando tomas el mando de la KSC precisamente allá en los años 60 o antes? 

En los años 60 estamos hablando de 1965, mi padre pues fallece precisamente en 1965 cuando mi madre y yo, 

entramos en la sustitución de mi padre y me establecí en lo que es ese año en una situación operativa de la estación, 

en el caso de mi señora madre en la administración de la propia estación. 

 

¿La tomaste por cuestión familiar o por cuestión personal?, para apoyar a tu señora madre, por decirlo de alguna 

manera, tomar los controles de la estación misma en todos sus aspectos.  

Claro, fue en una forma de apoyo a mi madre porque de alguna forma ella desconocía la operación y administración 

de la radio. Yo tampoco quiero ser muy franco, la conocía así en una forma integral, pero bueno, traía yo así como lo 

menciones coloquialmente, el gusanito de conocer y aprender de ellos desde los años 50. Mira, porque mi padre 

siempre me invitaba a estar con él en la estación mientras transmitía sus noticiarios. Entonces fue digámoslo así, un 

amor de primera instancia ya estar en la cabina para ver a tu señor padre, y eso pues es fabuloso ¿no?  

 

¿Ya desde ahí te empezó a nacer también la necesidad de querer transmitir?  

Efectivamente Jorge. Bueno fue hasta 1965 que me permití ya tomar las riendas en el apoyo aún más, en ese sentido 

de mi madre, ella bueno ya adulta y todo esto, pues sí era un tanto difícil; sin embargo se le facilitaba la 

administración. 

 

Te refieres aΧ ¿el don de mando que tienen siempre las mujeres, nuestras compañeras y nuestras madres? 

Efectivamente así, así como tú lo dices ¿no? Entonces, después de 1958 o 1960, me traslado a la Ciudad de México a 

estudiar al Politécnico Nacional. Siendo, pues un universitario politécnico, me toca también de alguna manera ver 

todos los avances tecnológicos en un lugar, en un espacio como ese. 

 

¿Qué carrera estudiabas ahí?  

Ingeniería Mecánica, comenzaba a tener vigencia la unidad profesional de Zacatenco. Entonces Zacatenco Unidad 

Profesional Adolfo López Mateos.  

 

¿Qué cuestiones te tocaron ver o percibir al estudiar?  

Mirar al nuevo profesional de Zacatenco, había algo relacionado con la investigación a nivel de nuevas técnicas 

dentro del inicio de las computadoras, que fueron innovadoras en ese momento. Sí porque estábamos en 1962, 61-

62, lamento no recordar el nombre que ahora pues fue un equivalente del SIMVESTAV.  

 

Sí así es y ya estando sobre tus estudios ¿Qué escuchaba un joven López Castro como estudiante en aquel 

momento? 

MiraΧ el rock. Y déjame decirte porque. 

 

Sí, sí, adelante, adelante. Eso es lo sabroso de las charlas.  

El rock, porque quiero que sepas que allá en la Ciudad de México en esos años, en el 62 precisamente, yo lo conocí a 

través de la radio. Como debía de ser, como muchos los descubrimos, ¿no?  
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Efectivamente. 

Entonces pues bueno, en el momento en el que yo realizaba las tareas y algunos estudios, en fin todo eso de las 

materias que llevaba en su momento, sintonizaba la estación Radio 620 que posiblemente tú la conoces.  

 

/ƭŀǊƻΣ ƭŀ снлΣ άla música que llegó para quedarseέΦ  

Exactamente, ni más ni menos, recuerdo que ellos por primera vez o ƴƻ ǊŜŎǳŜǊŘƻ ƻǘǊŀ ŜǎǘŀŎƛƽƴ ŘŜ ǊŀŘƛƻΧ pero en esa 

estación fue donde descubrí a los Beatles, The Animals, entre muchos otros buenos grupos. Para muchos que hemos 

sido aficionados a la radio, escucharla es como, que de estas estaciones que sin tanto escándalo te atrapan por su 

buena y excelente programación.  

 

Totalmente de acuerdo. 

Y como era en el D.F. fíjate que eso sucedió en 1962. Y ya, tiempo después aquí en la estación ya por los años ochenta 

o finales de los 70, pero creo que aquí fueron los ochentas, nos afiliamos a la cadena de radio llamada RASA, Radio de 

Difusoras Asociadas SA, vaya que pues nos dotaba de la publicidad nacional y eran excelentes concesionarios. Era una 

agencia mucho muy importante, y lo sigue siendo. Dentro de la programación de radio 620 ellos seguían trasmitiendo 

la música de los Beatles y un programa especial de ellos, cosa que esto sucedía todos los sábados. Vaya que coincidía 

con nuestro Sábado Internacional. 

 

Nota aparte era el programa que realizaba en su momento Ricardo Calderón. Se trasmitía al medio día. Y más tarde 

entraba la Manzana Musical que tuvimos el honor de conducir por varios años. 

Mira y que bueno que para muchos fue todo un descubrimiento. 

 

Igual que para nosotros. Cuando llegamos aquí a Saltillo lo primero que nos encontramos como buenos buscadores 

de radio fue a la KS a propósito en un Sábado Internacional. 

Gracias, gracias.  

 

Ya desde ahí empezamos, como buenos radio-ŜǎŎǳŎƘŀǎ ŀ ǇŜǊŎƛōƛǊ ǉǳŜ ŀƭƎƻ ǘǊŀƝŀ Ŝǎǘŀ ŜǎǘŀŎƛƽƴ Ŝƴ Ŝƭ фсл Ŝƴ ƭŀ !aΧ 

¿Cuáles son los inicios de este maravilloso proyecto que sigue existiendo y sonando hasta nuestros días?  

Así es. Seguimos, vaya con lo correspondiente a nuestra convicción vamos a decir, no únicamente el gusto sino el 

amor por el rock y en alguna forma por el blues que comenzaba a escuchar en aquellos años. 

 

Me atrapaste, me ganaste. ¿Cuáles son estos grupos tanto de blues como de rock que te despertaron y que dijisteΧ 

esto debe tener la KS, se debe de escuchar, se debe de promover? 

Mira no eran los fundadores realmente del blues. Eran grupos como tú lo mencionaste, de rock clásico pero que en 

alguna forma la influencia del blues estaba presente en ellos. Caray se me escapa el nombre de alguno. Nada menos 

el pasado sábado los toqué en la noche. Bueno podemos hablar desde toda la Invasión Inglesa: The Animals, 

Yardbirds, que después continuarían como Led Zeppelin, podemos hablar del propio John Mayall con Bluesbreakers, 

Fleetwood Mac, Grand Funk Railroad, Rolling Stones, y Blue Cheer; entre muchos otros. 

 

Esto fue lo que, a mí, me conectó a la KS en estos Sábados Internacionales después de las 11:00, donde creabas y 

sigues creando toda una expectativa porque, uno se pregunta: ¿con qué va a abrir Chuy López Castro esta noche?  

Y bueno siempre una buena sorpresa saber que el rock clásico de origen sigue estando ahí en la KS ¿no?  

Así es Jorge. Así lo hemos seguido manifestando y compartiendo desde 1967, ŀƴǘŜǎ ŘŜ ²ƻƻŘǎǘƻŎƪΧ 
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Interview  
Charla con Evelyn Rubio  

 

José Luis García Fernández 

 

 
Foto por Jeremy Pierson 

 
 

Evelyn Rubio es una vocalista, saxofonista y artista discográfica de éxito, cuyo canto fusiona el soul clásico y moderno 

con blues y swing, tanto en inglés como en español, a la vez que añade una sensibilidad pop-soul moderna. Evelyn 

nació y creció en la Ciudad de México. Comenzó su carrera en el mundo del espectáculo a los nueve años y consiguió 

un papel en la serie de televisión My Little Stars. A los 15 años tocaba en bandas de rock y blues en la Ciudad de 

México, y a los 19 comenzó a estudiar saxofón y a componer canciones. Su álbum debut, Evelyn Automarginados, se 

publicó en 1999. También formó parte de la banda Chivo Azul como vocalista, donde permaneció durante cinco años. 

 

En 2005, emigró a Houston, Texas. Conoció a Calvin Owens y poco después firmó un contrato plurianual como 

vocalista principal y saxofonista solista con la agrupación Calvin Owens & His Blues Orchestra. Mientras ella cantaba 

en su álbum "Es un Amor Legendario", él produjo su segundo álbum como solista, La Mujer que Canta Blues, en 2007 

con su orquesta. En 2013, grabó el álbum No News Jus' the Blues. En 2014, publicó Hombres (versiones en inglés y en 

español). En el 2020, aparece Crossing Borders. En 2023 hace el lanzamiento de Because I Want. Su más recientes 

grabación es del 2024: Touch 

 

Hoy tenemos a Evelyn Rubio aquí con unas palabras exclusivas para Cultura BluesΧ 

 

¿Cómo se autodescribe Evelyn Rubio? 

Como una mujer agradecida con Dios por haber recibido el regalo más grande que es la música. Inquieta, apasionada 

y feliz. 
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¿Dónde naciste y creciste y qué fue lo que hizo interesarte por la música?  

Nací y crecí en Ciudad Nezahualcóyotl, y fue gracias a mi madre que me inicié en la farándula encontrando mis 

talentos y entre ellos: esta la música. 

 

¿Cómo llega el saxofón a tu vida?  

El saxofón llega a mi vida gracias a mi mentor musical, Alfonso Miranda, quien me impulsó a tocar un instrumento, a 

componer mis propias canciones y descubrir otros géneros musicales como el blues. 

 

¿Quiénes fueron tus primeros ídolos e influencias musicales?  

Siendo niña aprendí a cantar escuchando a Roció Banquells, y ya después al conocer otros géneros me enamoré de 

Aretha Franklin, Tina Turner, Etta James, y de mi súper ídolo, que desde niña ha sidoΧ Michael Jackson, por su fuerza 

y energía en el escenario. 

 

Platícanos de tu encuentro con el rock y el blues.  

Como comentaba, tuve un mentor musical quien fue quien me presentó a Miles Davis, Maceo Parker, B.B. King, Ella 

Fitzgerald y otros más. Y ahí fue cuando el blues me robó el corazón. 

 

¿Qué significa el blues, el rock y el jazz para ti?  

 Es el otro lenguaje sin palabras con el cual puedo expresar mi sentir.  

 

¿Cómo ha sido tu trayectoria hasta llegar al punto actual de tu carrera?  

Inesperada y sorprendente a la vez. Podría decir que he sido muy afortunada porque se me han presentado muy 

buenas oportunidades, pero también he tomado caminos muy difíciles de transita, por lo cual ha sido más tardado 

llegar, a donde quiero llegar. 

 

¿Cómo se conforma regularmente el repertorio en tus presentaciones?  

 Siempre trato de presentar mi música original en combinación con algunos covers que los puedo hacer míos.  

 

¿Nos compartes algunos de tus videos recientes?  

 

Evelyn Rubio - Border Town 

https://youtu.be/OrvH6o2OxH4 

 

Evelyn Rubio - Bésame Mucho 

https://youtu.be/OwKlJ4rfuuo 

 

Platícanos acerca de tus grabaciones, ¿cuántas y cuáles son?  

Hasta el momento tengo 6 álbumes. El primero fue acá en Mexico de manera independiente con el proyecto Evelyn 

Automarginados en al año 1999. Ya en los Estados Unidos bajo la producción de Calvin Owens se lanzó el álbum La 

Mujer que Canta Blues y después el álbum Hombres, con un lanzamiento doble en inglés y en español alcanzando a 

estar en los Billboard Charts en sus dos versiones. En el 2020 sale el álbum Crossing Borders teniendo como productor 

a Larry Fulcher. Dando un cambio en el estilo musical, decido trabajar con el pianista de jazz, Paul English, y creando 

el álbum Perfect en el 2024, alcanzando el número 7 del Top 50 Latin Jazz Album Chart. 

 

 

https://youtu.be/OrvH6o2OxH4
https://youtu.be/OwKlJ4rfuuo
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¿Cuáles son tus proyectos a corto plazo?   

En enero entro a grabar un nuevo proyecto, otra vez bajo la batuta de Larry Fulcher, con más blues y soul. Estoy por 

sacar en febrero un disco en español con música popular, por el gusto de cantarle a mi gente que me lo han pedido . 

  

La vida es más que música, ¿hay algún otro campo que influya en tu vida actual?  

Mis 7 gatos. 

 

¿Cuáles son algunas de las lecciones más importantes que has aprendido de tu experiencia como artista?  

 Que siempre se puede mejorar. Que no se trata de competir con lo demás sino con uno mismo. Que no importa que 

tan exitoso seas en tu carrera si no sabes, primero que nada, ser un buen ser humano. 

 

 
 

¿Dónde podemos saber de tus actividades?  

 En mi página web www.evelynrubio.com  

 

¿Gustas dirigir algunas palabras a los lectores de Cultura Blues?  

Sigan disfrutando el blues que nos acompaña desde lo más dentro de nuestro ser. 

 

¿Algo más que quisieras comentarnos?  

Que la vida siempre es más bella aún en los momentos difíciles, si la vives con la música a tu lado. 
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Colaboración Especial  
 

Mississippi Heat en México  
 

José Luis García Fernández 

 

 
 

Pierre Lacocque y Sheryl Youngblood: Mississippi Heat en México 

Reseña gráfica. Fotos por José Luis García Fernández 

El pasado viernes 5 de diciembre, aceptando la atenta invitación de Pepe Reyes (Producciones Pata de Perro), 

asistimos al salón de eventos Levu VIP, para presenciar el extraordinario concierto de Pierre Lacocque y Sheryl 

Youngblood: Mississippi Heat en México. Este show se llevó a cabo con motivo del lanzamiento del nuevo disco 

ά5ƻƴΩǘ [ƻƻƪ .ŀŎƪέ ό5ŜƭƳŀǊƪ wŜŎƻǊŘǎύ ŘŜ ƭŀ ōŀƴŘŀ de Chicago, que encabeza Pierre Lacocque como su líder, 

compositor y armonicista. Sheryl Younglood forma parte de la actual alineación como una de las vocalistas principales 

de la banda. 

 

Los músicos de talla internacional, ofrecieron al público citadino, un concierto memorable con varios temas de su 

nuevo álbum y algunos clásicos del blues, especialidad de la banda. Los músicos estuvieron muy bien acompañados 

por la experimentada banda del Estado de México, La Rambla, quien cumplió con creces su cometido. Haciendo 

disfrutar a todo el público presente; además de la banda abridora, Juke Sons, quien ofreció también un show de alta 

calidad.  

 

Aparecieron en escena músicos invitados como Emiliano Juárez y Javier (JB Velus) en las guitarras. Cabe destacar la 

atinada participación de Erik Enríquez en la armónica, quien se puso al nivel con el maestro Pierre Lacocque, 

entregándose de manera especial en el escenario; y por supuesto de Emiliano Juárez, demostrando porqué es uno de 

los mejores guitarristas de blues en México. He aquí una reseña gráfica de los músicos y público asistente, en 

camerinos, escenario, y en la sala de conciertosΧ 
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+ Covers 
Reverend Freakchild ɀ Chaos & Country Blues  

José Luis García Fernández 

 

 
 
Reverend Freakchild ς Chaos & Country Blues (The Best of Reverend Freakchild) (2025) 

Siguiendo la tradición de reverendos del blues sagrado como el reverendo Gary Davis, así es el irreverente Reverend 

Freakchild. Actualmente, él se dedica principalmente a tocar como solista en acústico, pero también ha grabado con 

músicos increíbles como Chris Parker, Hugh Pool, Mark Karan, Melvin Seals, Jay Collins, el nominado al Grammy G. 

Love y el Reverend Shawn Amos.  

 

Ha sido miembro y solista destacado del Coro Góspel de la Misa Metropolitana, actuando en escenarios como el 

Carnegie Hall, el Avery Fischer Hall y el Town Hall Theater. También pasó tres años cantando blues y espirituales fuera 

de Broadway los domingos en Tobacco Road, el ahora desaparecido local hippie neoyorquino, repleto de drogadictos, 

prostitutas y fanáticos de la música.  

 

Freakchild ha tocado en numerosas bandas, incluyendo la banda de jam psicodélica Bananafish, la banda 

experimental de rock atonal Jim, The Neptune Ensemble, The Soul Miners (con el virtuoso de la guitarra Matt Rae), 

The Lucky Devils, The Davenport, The Lost Get Back Boogie Band y The Cosmic All-Stars, haciebdo incluso giras 

internacionales. 

 

Su música ha aparecido en numerosos programas de televisión y anuncios, así como en campañas publicitarias de 

radio nacionales. Creció en Hawái, se licenció en Filosofía y Religión por la Universidad Northeastern de Boston y 

actualmente reside en Colorado como Dharmacharya ordenado con una Maestría en Divinidad por la Universidad 

Naropa. Continúa tocando y predicando, proclamando: «La música es mi religión. ¡A través de la canción busco la 

trascendencia!». 
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El Reverend Freakchild también es conocido como: The Rev, Fordham, Bhumisparsha, Acharya Ojo-Sacchikaroti, 

William, Swaraj Saraswati, Mister Fairchild, Reverend Lovechild, Rev. Freakwater, Fletcher, Rev. Freakshow, 

Fordomatic, Reverend Freakjoy, Sal Paradise, Floyd Graves, Billy Sunday, DJ Rev, The Good Reverend Doctor 

Freakease, Dharmavajra, Reverend Voodoochile, & The Artist formerly known as Reverend Freakchild. 

 

En esta colección "The Best of Reverend Freakchild", que se compone de clásicos del blues muestra la verdadera 

pasión del reverendo, que reside en los sonidos acústicos depurados del country blues y, por supuesto, en el legado 

de grandes reverendos musicales y otros cantantes con influencias blues o inspiración espiritual como el reverendo 

Gary Davis y Son House. El reverendo Freakchild siempre celebró el blues con su propia interpretación de la tradición. 

Un poco heterodoxo y no casi nota por nota, pero el espíritu estaba ahí. El alma del lamento anhelando una cura 

redentora. Atrapado quizás en algún lugar entre Jesús y la cárcel. 

 

Lista de canciones. 01. Preaching the Blues; 02. Rollin' and Tumblin'; 03. In My Time of Dying; 04. Can't Judge a Book 

By It's Cover; 05. Tightrope; 06. I Can't Be Satisfied; 07. You Gotta Move; 08. Mystery Train; 09. Little Red Rooster; 10. 

Come on in My Kitchen; 11. See That My Grave is Kept Clean; 12. Death Don'y Have No Mercy; 13. Death Bells; 14. 

Interview, Pt 1; 15. Light of This World; 16. Baby Let Me Follow You Down; 17. Interview, Pt. 2; 18. Sweet Sweet You; 

19. Pure Religion. 

 

Freakchild estrena este álbum en un nuevo arreglo de Preachin' Blues, en un tira y afloja entre la predicación y la 

interpretación tradicional de la verdadera religión y el blues divertido de la vida y el pecado sexual. Hay una delgada 

línea entre la noche del sábado y la mañana del domingo. Gente como "Guru" Hugh Pool acompañan a Freakchild en 

la armónica en una extraña versión pre-Robert Johnson de Rollin' and Tumblin'.  

 

Justo cuando se siente que te has transportado en cuerpo, mente y alma a un delta ficticio, futurista psicodélico, con 

temas como In my Time of Dying y I Can't be Satisfied,  aparecen Jay Collins de la banda de gira de los Allman Brothers 

tocando la flauta bansuri india en una versión caótica nueva y deliciosamente fresca de Death Don't Have No Mercy o 

Jon Bones Ritchie Robinson deslizando su bajo acústico bajo You Can't Judge a Book by the Cover.  

 

En su momento, Freakchild fue considerado el rey indiscutible del blues country stoner de Nueva York antes de 

encontrar la sobriedad; prueba de ello quizás sea la inclusión de una versión de Tightrope. Luego intenta escapar del 

delta con un par de temas de Willie Dixon, Judge a Book y Little Red Rooster. Pero parece más cómodo al hacer 

covers de trovadores texanos como See that my Grave is Kept Clean de Blind Lemon Jefferson o en una versión 

maravillosamente inquietante de Death Bells de Sam "Lightnin' Hopkins. 

 

Freakchild salió del blues, nunca se encerró en él. "Usando el blues como punto de partida, trato de mantener la 

tradición y llevarla un paso más allá", dice en la rara entrevista de radio incluida en pistas al final de este disco, 

explicando en otra parte que pretende "capturar la coherencia caótica y el espíritu de la melodía"; nunca hubo una 

frase mejor afinada para describir la vida y la música, si no los tiempos, de esta figura hermética. 

 

 Calificación: 8.5 Muy Bueno 

 

Reverend Freakchild ς Chaos & Country Blues (The Best of Reverend Freakchild) - Spotify 

 

 

 

https://open.spotify.com/intl-es/album/1gvJ2mCkAB6aa0TPe8OCr8?si=_jRvjZ-6TL6JHMidf4kh7w
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Hábitos Nocturnos  
Roberto Morbioli Trio  - Acoustic Me 

 

José Andrade Urbina 
 

 
 
Roberto Morbioli Trio - Acoustic Me (Phamosa Records 2016)  
Saludos a todos nuestros lectores de la revista Cultura Blues, ya estamos en otra cita con el blues, en esta ocasión es 

especial porque iniciamos otro año, y en verdad yo les deseo que este 2026 sea de lo mejor para todos ustedes, y que 

no les falte lo principal que es la salud, y que en sus hogares reine el amor. 

 

Esta cita del mes de enero para la revista, me costó algo de trabajo escoger un cd para recomendarlo, y por fin me 

decidí, y en esta ocasión las raíces del blues nos llevan más allá del Atlántico, a una ciudad llamada Verona, y que es 

una ciudad italiana ubicada en la región de Veneto. Es la duodécima ciudad más poblada de ese país, está rodeada de 

colinas y atrapada por un meandro del río Adigio. Verona está ubicada en el centro del mar mediterráneo, ocupa la 

península itálica, al norte está rodeada por los Alpes y tiene frontera con Francia, Suiza, Austria y Eslovenia. 

 

Hasta esta ciudad de Verona en Italia es donde nos lleva el blues. En Verona en el año de 1965 es donde nace el 

músico que ahora recomiendo y de nombre Roberto Morbioli, fue creciendo rodeado por la música, ya que su padre 

como su abuelo eran músicos y fueron quienes a temprana edad le enseñaron la pasión por ese arte. Muy pronto se 

adentró en aprender la guitarra, pero fue a los 17 años en que Roberto inicio su carrera musical, tocando en 

pequeños clubs en los alrededores de Verona.  

 

Pasó algunos años tocando en esos clubs, donde ya tenía cierto prestigio, pero también se dio cuenta que ya debía de 

dar el siguiente paso, que era el de dedicarse en cuerpo y alma a su profesión, y es cuando funda su primera y única 

banda: Morblus. Es con esta banda con la que tiene una ya larga y productiva carrera musical, cuenta con 11 cds y un 

dvd. Además a lo largo de su carrera ha colaborado con artistas internacionales como: John Mayall, Ronnie Earl, 

Martha High, además de aparecer en los más famosos festivales de rock, jazz y blues europeos. 
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En el 2004, Roberto sabía que la raíz del blues estaba en los Estados Unidos, y es así como realiza una gira a ese país 

ǇǊŜǎŜƴǘłƴŘƻǎŜ Ŝƴ ǾŀǊƛƻǎ ŜǎǘŀŘƻǎΣ ȅ ŦŜǎǘƛǾŀƭŜǎ ŘŜ ōƭǳŜǎΣ ȅ Ŝǎ Ŝƴ Ŝƭ ά/ƘŀǊƛǎέ Ŝƴ wƘƻŘŜ LǎƭŀƴŘ donde graba un disco en 

vivo que titula I´M in the Blues.  

 

Roberto Morbioli es un importante guitarrista en la escena del blues europeo, además de ser el escritor de sus 

canciones, y en la música su estilo va del blues, soul, rock y música tradicional que es el folk estadounidense. En los 

últimos años se inspiró con la colaboración de Big Daddy Wilson, y también cada vez se dedica más al blues acústico. 

En el 2015 fundó su trío: Roberto Morbioli Trio. 

 

El álbum Acoustic Me, fue grabado en el mes de enero de 2016. Todo el material es escrito por Roberto, y consta de 

12 canciones: 01. Mother's House; 02. My Baby's Gone; 03. I Love You Much and More; 04. I'm in the Blues; 05. Love 

Affair; 06. You Smile; 07. Specchi Rosa, Specchi Blu; 08.  Childhood Memories; 09. Mama Told Me; 10. Miracles; 11. 

Train To Tyngsborough; 12. Under a Sky Like This. 

 

Roberto Morbioli Trio, inicia el cd con un rico blues Mother's House. Inicia su guitarra acústica en compañía de su 

buena voz, entra el bajo y batería, pero además, una segunda voz que lo acompaña. En My Baby's Gone, Morbioli 

toca con muy buen manejo de su guitarra que acompaña a su voz. El solo que hace es excelente, con un poco de 

slide. I Love You Much and More, es una canción de amor con un buen toque de blues y un solo muy tranquilo. I'm in 

the Blues, es un estupendo tema, por supuesto de blues, interpretado de manera magistral por el trío. 

 

Love Affair, es otra canción de amor con un gran solo de guitarra acústica. You Smile, es una canción muy tranquila, 

me gusta la segunda voz que le hacen, y de nuevo tiene otro buen solo de guitarra. En Specchi Rosa, Specchi Blu, 

Roberto retorna al buen blues, además que lo canta en italiano, y se acompaña de lo mejor con su guitarra slide. Con 

Childhood Memories, no cabe la menor duda, la guitarra acústica le da un toque muy especial al blues, y la muestra es 

este tema instrumental. 

 

Mama Told Me, es un blues muy tranquilo, con una guitarra igual, suave y melodiosa adornada con un buen slide. 

Miracles, aquí entra la guitarra como un lamento, y da entrada a la voz. En esta pieza también me gusta como toca la 

guitarra. Train to Tyngsborough, es un buen tema instrumental, en donde se luce por completo el trío. Para cerrar el 

cd, Roberto escoge una balada blues suave Under a Sky Like This, ŘƻƴŘŜ ŘƛŎŜ ǉǳŜ ǉǳƛŜǊŜ ŜǎǘŀǊ άbajo un cielo como 

esteέΦ ¦ƴ ǘǊŀŎƪ ǘǊŀƴǉǳƛƭƻ. 

 

Este cd: Roberto Morbioli Trio, Acoustic Me, es un buen disco con una gran sección rítmica con Paolo Legramande en 

el bajo y coros; y Nicolo Taccori en la batería. Roberto es un gran guitarrista que domina el slide. En este material, me 

gusta cuando canta en italiano. Escuchar el blues en otro idioma es fascinante, hay que seguir de cerca a este 

guitarrista, tengo más material de Roberto, ya lo compartiré.  

 

¡Como siempre, pásenla bonito, nos leemos en el siguiente número! 

 
Roberto Morbioli Trio - Acoustic Me - Spotify 

 
 
 
 
 
 

https://open.spotify.com/intl-es/album/5k37Mc8gth83ldGVnNtaaS?si=9dxsD8GBSZWV3FLitbPZxQ
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La Poesía Tiene Su Norma  
 

Actívate y muévete  
bƻǊƳŀ ¸ƛƳ ά[ŀ tƻŜǘŀ LǊǊŜǾŜǊŜƴǘŜέ 

 

 

 
ΘLƴƛŎƛŀ Ŏƻƴ Ŝƭ ǇƛŜ ŘŜǊŜŎƘƻ ƻ Ŏƻƴ Ŝƭ ƛȊǉǳƛŜǊŘƻ ǇŜǊƻ ƛƴƛŎƛŀ ȅŀΗ 

Η!ŎǟǾŀǘŜΣ ƳǳŞǾŜǘŜ ǉǳŜ Ŝƭ ǝŜƳǇƻ Ǉŀǎŀ ȅ ƴƛ ŎǳŜƴǘŀ ǘŜ ŘŀǎΗ 

 

Ηbƻ ŜǎǇŜǊŜǎ ŀ ǉǳŜ ƭŀ ƎŜƴǘŜ ǘŜ ōǳǎǉǳŜΣ ōǵǎŎŀƭŀ ǘǵΣ ƘłōƭŀƭŜ ǘǵΗ 

Ηbƻ ŜǎǇŜǊŜǎ ŀ ǊŜƝǊǘŜ ǇƻǊ ǳƴ ŎƘƛǎǘŜΣ ǊƝŜǘŜ ŀ ŘƛŀǊƛƻΣ Ƙŀǎǘŀ ŘŜ ǝ 

ƳƛǎƳƻΗ 

Θbƻ ŜǎǇŜǊŜǎ ŀ ǉǳŜ ƛƴƛŎƛŜ Ŝƭ ŀƷƻ ƴǳŜǾƻ ǇŀǊŀ ŎŀƳōƛŀǊΗ 

ΘLƴƛŎƛŀ ȅ ŎŀƳōƛŀ ȅŀΗ 

 

Η9ǎ ǝŜƳǇƻ ŘŜ ŎƻǊǊŜǊΣ ŘŜ ōǊƛƴŎŀǊ ȅ Ƙŀǎǘŀ ŘŜ ƭŀ ŎǳŜǊŘŀ ǎŀƭǘŀǊ ȅ 

ŘŀǊ ǳƴ Ǉŀǎƻ ƳłǎΗ ̧ ǎƛ Ŝǎǘłǎ ŜǎǇŜǊŀƴŘƻ ŀƭƎƻ ŘƛŦŜǊŜƴǘŜ Ŝƴ Ŝƭ 

ŀƳƻǊΣ ΘhƭǾƝŘŀǘŜΗ Η[ƻǎ ǇǊƛƴŎƛǇŜǎ ŀȊǳƭŜǎ ǎŜ ƭƻǎ ƭƭŜǾƽ 5ƛǎƴŜȅΗ 

 

Θ!ǉǳƝ ǎƻƭƻ ŘŜƧƽ ǳƴƻǎ ƘƻƳōǊŜǎ ƳŜŘƛƻ ǊŀǊƻǎΗ ¦ƴƻǎ ƳŜŘƛƻ 

ǇƛǊǳƧƻǎ ȅ ƻǘǊƻǎ ƴƻΦ Θ9ǎ ŎǳŜǎǝƽƴ ŘŜ ǎǳŜǊǘŜΗ tǊǳŜōŀ ŎǳŀƴŘƻ 

ŜƳǇƛŜŎŜ ŀ ƭƭƻǾŜǊΦ {ƛ ŎƻǊǊŜ ŀ ŎŀŎƘŀǊ ƎǊŀƴƛȊƻ ȅŀ ǾŀƭƛƽΦ Θ9ǎƻ ȅŀ ƭƻǎ 

ŘŜƭŀǘƽΗ 

 

ΗtƻƴǘŜ ŀǘŜƴǘŀ ȅ ǘŀƳōƛŞƴ ŀǘŜƴǘƻΗ  

ΗtƻǊǉǳŜ Ƙŀȅ ƳǳŎƘŀǎ ƳǳƧŜǊŜǎ ŦŀƭǎŀǎΗ  

tŜǊƻ Ŝǎŀ ŀŘǾŜǊǘŜƴŎƛŀ ǘŜ ƭŀ Řƻȅ ŘŜǎǇǳŞǎΦ 

Θbƻ ǎŜŀ ǉǳŜ Ƴƛ ƎǊŜƳƛƻ ǎŜ Ǿŀȅŀ ŀ ŜƴƻƧŀǊ ǇƻǊ ƘŀōƭŀǊ Ŏƻƴ ƭŀ 

ǾŜǊŘŀŘΗ 

 

{ƛƳǇƭŜƳŜƴǘŜ ǘŜ ǾŜƴƎƻ ŀ ŘŜŎƛǊΧ  

Η!ŎǟǾŀǘŜΗ 

 

Θvǳƛǘŀ ƭŀ Ǝŀƭƭƛƴŀ ǉǳŜ ƴƻ ŘŜƧŜ ƻ Ŝƭ Ǝŀƭƭƻ ǉǳŜ ƴƻ ǇƛǎŜΗ 

ΘIǳȅŜ ŘŜ [ŀ ŎǳƭŜōǊŀ ǾŜƴŜƴƻǎŀ ƻ Ŝƭ ȊƻǊǊƻ ǘǊŜǇŀŘƻǊΗ 

ΘhōǎŜǊǾŀ ŀƭ ƻǎƻ ƳŜƴǝǊƻǎƻ Ŏƻƴ ŎŀǊŜǘŀ ŘŜ ƴƻōƭŜΗ 

Θ¸ ŀ ƭŀ ƘƛŜƴŀ ǉǳŜ ǎŜ ǊƝŜ ŎƝƴƛŎŀƳŜƴǘŜ ŘŜ ǎǳ ƳŀƴƛǇǳƭŀŎƛƽƴΗ 

 

Η{ƛƳǇƭŜƳŜƴǘŜ ŎŀƳōƛŀ ȅ ƴƻ ǘŜ ŘŜǘŜƴƎŀǎΗ 

Θbƻ ǘŜ ŘŜǘŜƴƎŀǎ ƴǳƴŎŀΗ 

ΘbǳƴŎŀ ƳłǎΗ 

  

Poema musicalizado con el tema: Dustpan Hymn interpretado por City Fade. 

EǎŎǵŎƘŀƭƻ ŀǉǳƝ Ŝƴ ǾƻȊ ŘŜ ǎǳ ŀǳǘƻǊŀΧ 
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Recomendaciones  
 

Lista musical de enero  2026 
 

José Luis García Fernández 
 

 
 

¡Qué gusto escuchar novedades del mes!, y en este son 12 álbumes de música espectacular para disfrutar con 

grabaciones derivadas de una especial y original selección de blues contemporáneo, tradicional y sus derivadoǎΧ  

 

 
Big Al Dorn & The Blues Howlers 

 

 
Stray Dawg &The Wolves 

 
Robert Finley 

 
Ross Neilsen 

 
James Barnes 

 
Lonnie Mack 

 
Steve Howell & Fats Kaplin 

 
Zeno Jones 
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Greg Nagy 

 

 
Piper & The Hard Times 

 
Miss Emily 

 
Paul Filipowicz 

    

Lista musical 176 ς Spotify 
 

 
 
 

 
 
 

https://open.spotify.com/playlist/2DFBJO1c8D7QWl96yc8fuF?si=654b986e13aa40fa
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