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Editorial 
 

Entre lo tradicional y contemporáneo 
 

José Luis García Fernández 
 

 
 

El puente entre lo tradicional y lo contemporáneo, 
debería de verse como una transición natural. 

Todo evoluciona…  
¿por qué no lo haría el blues? 

 
 

En esta edición 124 de CB septiembre 2021, tenemos artículos acerca de blues tradicional, blues contemporáneo, y 

del puente entre ambos, así como de las ramas que se han venido naturalmente derivando: Eric Clapton, Tedeschi 

Trucks Band, John Mayall, Hound Dog Taylor, Jay McShann, Sean Chambers, Debbie Bond, Jonathon Long, Christone 

‘Kingfish’ Ingram, Tia Carroll, Mud Morganfield, Mark Cameron, Johnny Ray Jones, Rudy Rotta, Tomy Espósito, Van 

Dyke Parks, David MacGregor & Louise Phelan; entre otros artistas. 

 

También están aquellos que se incluyen en el disco de celebración de los 65 años de Delmark Records: Tribute: 

Delmark's 65th Anniversary; y en el video: Eco en el Cañón. Además, de manera especial, tenemos un sentido y digno 

texto homenaje ‘in memoriam’ a nuestro estimado, Kukín Carmona. De última hora, la primera de tres partes de ‘El 

blues de los Rolling Stones (reprise)’, en tributo a Charlie Watts por su reciente partida. Y en un bello recuerdo, Betsy 

Pecanins: la última entrevista. 

 

Finalmente, tenemos la lista de ganadores de los premios 2021 de la revista: Blues Blast Magazine, videos, listas 

musicales, poesía y mucho, mucho más.  

 

¡Cultura Blues dejando huella, como muy pocos, en la historia del blues en México! 
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Tributo 
¡Hasta pronto… Kukín! 

 

José Luis García Fernández 
 

 
 
 

¡Desperté una mañana…  

y me enteré…  

la noche anterior, una estrella se había apagado! 

 

¡Descanse en paz el maestro Kukín Carmona!  

Extraordinario amigo, gran ser humano,  

talentoso músico, virtuoso guitarrista de blues.  

 

Mis más sentidas condolencias para su esposa, familiares y  

compañeros de la banda ‘Fonzeca-Caja de Pandora Project’:  

Fonzeca, Sergio Urrutia y Carlos Urrutia. 

 

 

Pocas, pero suficientes fueron las ocasiones que estuve cerca del maestro para comprobar su virtuosismo en la 

guitarra, y también para descubrir su carisma y sencillez. Una personalidad digna de un maravilloso ser humano. 

La noche del 5 de octubre en el Ruta 61 de la Ciudad de México, fue el momento para presenciar en vivo, una de sus 

estelares actuaciones con la banda de sus amores, y junto a sus cómplices blueseros.  

 

Fonzeca-Caja de Pandora Project en Ruta 61 CDMX (2013) 

https://youtu.be/B03HisCvZPY 

https://youtu.be/B03HisCvZPY
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Poncho Ortiz – Kukín Carmona – José Luis García Fernández – Fonzeca – Luis Monroy 

 

El 5 de noviembre de 2016, nos encontramos en el Patio Principal de la Universidad Autónoma de San Luis Potosí, en 

el marco de la tercera edición del San Luis Blues Fest. Fue una noche inolvidable, un grato encuentro con varios 

amigos que he venido cosechando a lo largo de los años en el blues. Pero también, por haber tenido la oportunidad 

de tocar al lado de Kukín, en el cierre de la participación de Fonzeca-Caja de Pandora Project en el afamado Festival. 

 

Fonzeca-Caja de Pandora Project en el San Luis Blues Fest (2016) 

https://youtu.be/9Q2tHodpUV4 

 

El 12 de agosto de 2017, la tercera ocasión que nos saludamos, sucedió en el Jardín del Arte del Centro Histórico de 

Querétaro, esta vez en el marco del 4º Festival Nacional Queretablues (foto de la portada). Una tarde donde se 

constató su fina actuación guitarrística, que por cierto le valió en varios años consecutivos, ser nominado como 

destacado guitarrista de blues en México por nuestro proyecto integral de difusión, Cultura Blues.  

 

En este año de 2021, encuadrado tristemente por la pandemia, nuestro amigo Fonzeca nos envió amablemente dos 

videos en exclusiva de temas grabados durante una sesión en el estudio. Son oro molido y los invito a disfrutarlos a 

continuación, junto con otro más donde nos mandan felicitaciones por nuestro 10º aniversario.  

 

Un poquito apenas, para mostrar mi respeto y sentimiento por la partida de nuestro querido amigo.  

¡Hasta pronto Kukín! 

 

https://youtu.be/9Q2tHodpUV4
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Fonzeca-Caja de Pandora Project – Going Down 

https://youtu.be/uPvjJRoYP1Y 

 

Fonzeca-Caja de Pandora Project – Someday After A While 

https://youtu.be/wyzMjPeL_NA 

 

Fonzeca-Caja de Pandora Project – ¡Saludos! 
https://youtu.be/2AxwHKQP3bM 

 

 

 
 

 

https://youtu.be/uPvjJRoYP1Y
https://youtu.be/wyzMjPeL_NA
https://youtu.be/2AxwHKQP3bM
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+ Covers  
Layla and Other Assorted Love Song  

José Luis García Fernández 

 

 
 

Nota del editor. Con el fin de documentar antecedentes del nuevo álbum en vivo de la Tedeschi Trucks Band: Layla Revisited (Live 

at LOCKN’), rescatamos este texto publicado originalmente en el número 32 edición de enero 2014. 

 

Derek &The Dominos: Layla and Other Assorted Love Song (1970) 

“Después de concluir las sesiones de su álbum homónimo de 1970, Eric Clapton regresó a casa a planear su siguiente 

paso, el álbum que se reconoce hoy como uno de los mejores trabajos de su carrera. Había disfrutado bastante 

trabajar con músicos estadounidenses y estaba ansioso por formar una banda para empezar a hacer giras. Por suerte 

para él, aseguró los servicios de Bobby Whitlock, Carl Radle y Jim Gordon, quienes habían dejado Delaney and Bonnie 

& Friends, y buscaban otros caminos. Los ensayos comenzaron en la casa de Eric en Surrey y el equipo presenció las 

sesiones del asombroso álbum de George Harrison, All Things Must Pass, en Abbey Road en Londres. Fue una jugada 

curiosa del destino, ya que la influencia más grande de Eric en su siguiente álbum fue Pattie Boyd, la esposa de 

George, de quién se enamoró perdidamente. Esta relación, aún no correspondida, inspiró una música maravillosa que 

pronto grabó, pero también tuvo un lado amargo, su adicción a la heroína y al alcohol, que tardó años en curar 

definitivamente”.  

 

Lista de canciones: 1. I Looked Away (Clapton/Whitlock); 2. Bell Bottom Blues (Clapton); 3. Keep On Growing 

(Clapton/Whitlock); 4. Nobody Knows You When You’re Down And Out (Jimmie Cox); 5. I Am Yours (Clapton/Nizami); 

6. Anyday (Clapton/Whitlock); 7. Key To The Highway (Charles Segar/Willie Bronzy); 8. Tell The Truth 

(Clapton/Whitlock); 9. Why Does Love Got To Be So Sad? (Clapton/Whitlock); 10. Have You Ever Loved A Woman 

(Billy Myles); 11. Little Wing (Jimi Hendrix); 12. It’s Too Late (Chuck Willis); 13. Layla (Clapton/Gordon); 14. Thorn Tree 

In The Garden (Whitlock). 
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I Looked Away, con el corazón en la mano, Eric abre con esta hermosa balada de amor, triste y sincera. Compartiendo 

el micrófono con el tecladista Whitlock y un solo muy simple. Bell Bottom Blues, otra canción terriblemente 

romántica que ahora es el culto favorito de los dedicados fans de Clapton. Su voz complementa a la guitarra de una 

manera admirable. Keep On Growing, Eric entra a la canción adornada con capas de guitarras entretejidas que 

recuerdan el sonido de Delaney y Bonnie. Nobody Knows You When You’re Down And Out, de regreso al primer amor 

de Eric, el blues. Duane Allman toca delicados acordes de slide para acompañar la dolorosa voz de Eric. Whitlock le 

imprime un sonido blues con el Hammond para que Eric haga su solo de guitarra. 

 

I Am Yours, una encantadora canción con el sabor del oeste conducida por la batería, con letra tomada directamente 

del poema de amor de Ganjavi Nizami, ‘The Story of Layla and Majnun’. Eric estaba muy vinculado con el libro que 

inspiró el título de la canción principal de este álbum. Anyday, un número fuerte, muy seguro, con capas de guitarra 

de rica textura sobre las que Eric y Bobby cantan sobre el amor perdido. Key To The Highway, en vivo, y sin 

grabaciones dobladas, es un claro ejemplo de que Eric y Duane Allman se divertían tocando el blues. Su forma de 

tocar es dinámica y desprendida, y cada uno le da al otro espacio suficiente. 

 

Tell The Truth, se grabó con Phil Spector durante las sesiones del álbum triple, ‘All Things Must Pass’ de George 

Harrison, pero Eric la descartó porque no le satisfizo la producción de Spector. Se grabó de nuevo en Miami con Tom 

Dowd en los controles y esta versión sí le gustó. Why Does Love Got To Be So Sad?, este tema rápido de guitarra 

resume en el título de manera muy concisa los sentimientos de Eric. Have You Ever Loved A Woman, el factor 

autobiográfico en esta emotiva canción de blues, parecía demasiado perfecta para un hombre que se enamoró de la 

esposa de su mejor amigo. Es asombrosa y una de las canciones más destacadas del álbum.  

 

Have You Ever Loved A Woman (The Prince's Trust Masters Of Music 1996) 

https://youtu.be/twM1D6oKbXM 

 

 

Little Wing, Eric admiraba la forma de tocar de Jimi Hendrix desde que se conocieron, poco después de que Jimi 

llegara a Londres en 1966. Hendrix tocó con Cream el año siguiente y ambos músicos se respetaban mutuamente. 

Eric grabó la canción en Miami tan solo dos semanas después de que Hendrix murió en Londres, y dolido por la 

noticia, decidió conservar su propia versión extraordinaria en el álbum como homenaje a su amigo. It’s Too Late, de 

vuelta al blues, con un tema típico de amor perdido. Duane Allman en la guitarra slide y Eric canta.  

  

Layla, aunque no fue la base sobre la cual se construyó la leyenda Clapton, esta rola es el pilar que la ha mantenido 

fuerte durante décadas. Sin duda es una de las canciones más conocidas de Clapton, una plegaria con lágrimas en los 

ojos a su chica Layla (o Pattie, como puede ser el caso), para que correspondiera a su amor. Transcurre con intensidad 

arrolladora, ayudada por el trabajo de Duane en los efectos con el slide, antes de disolverse con el lamento del piano 

de Bobby que se entrecruza con las guitarras llorosas de Eric y Duane. Thorn Tree In The Garden, después de la 

tormenta, el álbum se despide con una suave canción acústica de Whitlock.  

 

Eric Clapton - Layla (The Prince's Trust Rock Gala 1988) 

https://youtu.be/tQsqLx0yYXQ 

 

 

Fuente: Guía Musical de Eric Clapton. Marc Roberty 2002 – Eric Clapton Biografía Ilustrada. Chris Welch 2012

https://youtu.be/twM1D6oKbXM
https://youtu.be/tQsqLx0yYXQ
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Blues a la Carta 
 

Tedeschi Trucks Band: Layla Revisited 
José Luis García Fernández 

 

 
 
 
El álbum doble: Layla Revisited (Live At LOCKN’), captura en vivo a la Tedeschi Trucks Band en uno de sus mejores 

momentos, teniendo como invitado especial al renombrado guitarrista-vocalista, Trey Anastasio, de la banda 

estadounidense de rock, Phish, resultando el complemento perfecto para el virtuoso guitarrista, Derek Trucks y para 

su pareja, la guitarrista-vocalista Susan Tedeschi. 

 

La grabación de este concierto se realizó el 24 de agosto de 2019, siendo una fiel interpretación del legendario álbum 

de Eric Clapton y compañía, publicado el 9 de noviembre de 1970: Layla and Other Assorted Love Song de Derek 

&The Dominos; repertorio que totalmente se mantuvo en secreto, hasta el momento en que la afamada banda subió 

al escenario del Festival en Arrington, Virginia. 

 

El proyecto en sí, goza de algunas anécdotas curiosas con respecto al álbum original. Como por ejemplo, que la fecha 

de publicación del primero, 9 de noviembre de 1970, coincide con la fecha de nacimiento de la bella y talentosa 

Susan Tedeschi, originaria de Boston, Massachusetts. Que el nombre de Derek, proviene del de la banda en el disco 

del que sus padres, Chris y Debbie Trucks, tenían un gusto muy especial. 

 

Derek Trucks ha comentado que su padre les ponía ese disco a él y a su hermano para que durmieran, grabándose así 

aún más en su ADN. Derek además, formó parte desde muy joven de la agrupación, The Allman Brothers Band, 

convirtiéndose en miembro formal de la banda en 1999, y realizando por tanto, numerosas giras al lado de Eric 

Clapton. Como vemos, la conexión entre la música y los intérpretes es tan profunda, que este álbum parece casi 

predestinado. 
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Lista de canciones. Disco1: 1.I Looked Away; 2. Bell Bottom Blues; 3. Keep On Growing; 4. Nobody Knows You When 

You’re Down and Out; 5. I Am Yours; 6. Anyday. Disco 2: 7. Key To The Highway; 8. Tell The Truth; 9. Why Does Love 

Got To Be So Sad?; 10. Have You Ever Loved A Woman; 11. Little Wing; 12. It’s Too Late; 13. Layla; 14. Thorn Tree In 

The Garden (estudio). 

 

La balada I Looked Away, marca el inicio del concierto; una versión muy fresca que con los arreglos de los metales se 

ha hecho joven y actual, cantada a duo por el invitado Trey Anastasio y la anfitriona Susan Tedeschi. Los lamentos de 

la guitarra slide de Derek son atinadísimos. Bell Bottom Blues tiene la magia de la original, pero igual se rejuvenece 

enormidades con la interpretación magistral de esta gran banda e invitados. Keep On Growing en una larga versión de 

12 minutos que funciona para el lucimiento de las guitarras, que como en la original, se entretejen logrando un efecto 

muy reconfortante. El blues tradicional, Nobody Knows You When You’re Down and Out, uno de mis favoritos de 

siempre, casi en cualquier versión, se recrea aquí infinitamente delicioso; además cuenta con un exquisito solo de 

otro invitado de lujo: Doyle Bramhall II, destacado guitarrista que a menudo toca a lado de Eric Clapton. 

 

Tedeschi Trucks Band - Nobody Knows You When You're Down And Out 

https://youtu.be/kz-q8n8sfKo 

 

I Am Yours una suave melodía, muy harrisoniana, que se ilumina con el slide de Derek y el órgano Hammond B3. Para 

el final de la primera parte, Anyday una pieza sencilla pero que funciona para entrelazar distintas frases guitarrísticas 

de cuatro magníficos ejecutantes, durante trece minutos sin desperdicio. La segunda parte arranca con un 

clasiquísimo Key To The Highway, de nuevo el lucimiento de las guitarras es espectacular, aunque el piano no se 

queda para nada atrás. Tell The Truth una de las consentidas de Clapton en sus conciertos, aparece aquí con una más 

que aceptable versión, enmarcada por la magia de la guitarra de Derek, y porque no, de la de Trey Anastasio. Why 

Does Love Got To Be So Sad? una pieza rítmica en la que Susan y Derek se sienten como peces en el agua, se deleitan 

interpretándola de manera sensacional, sin dejar de lado la parte de Anastasio. 

 

Tedeschi Trucks Band - Tell The Truth 

https://youtu.be/fuHWqBsZi_c 

 

Tedeschi Trucks Band - Why Does Love Got To Be So Sad? 

https://youtu.be/dkhaMFSep0I 

 

El tradicional blues lento en los conciertos, es para Have You Ever Loved A Woman, otro de mis favoritos de todos los 

tiempos, en el principio del gran final, un banquete musical por cualquier lado que se le vea, ya sea vocal, rítmico o 

melódico. Little Wing original de Jimi Hendrix, encuentra aquí una estupenda versión, con una intro poderosa, y un 

desarrollo trascedental, tanto vocal como instrumental. Este tema desemboca como un natural preludio a lo que es la 

pieza estelar. Pero antes, lt´s Too Late, una baladita blues acerca del amor perdido. Layla simplemente una joya de 

interpretación, que ilustra de manera importante, lo que un tributo bien ejecutado puede llegar a demostrar que 

mucha de la música de hace 50 años, se hizo con el corazón y el alma. Ingredientes que en la actualidad son poco 

aplicados en varios casos de la música contemporánea de distintos géneros. El cierre del álbum corresponde a Thorn 

Tree In The Garden una versión acústica logradísima en el estudio, realizada por la pareja de Susan y Derek.  

 

Tedeschi Trucks Band - Layla 

https://youtu.be/gCL4o6i5934 
 

https://youtu.be/kz-q8n8sfKo
https://youtu.be/fuHWqBsZi_c
https://youtu.be/dkhaMFSep0I
https://youtu.be/gCL4o6i5934
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Delmark Records presenta  

Tribute: Delmark's 65th Anniversary 
 

José Luis García Fernández 
 

 
 
 
 

Capítulo 15. Tribute: Delmark's 65th Anniversary – Varios Artistas (Delmark 856  - 2018)  

 

Como sabemos, Delmark Records, es la compañía discográfica independiente más antigua de jazz y blues en 

funcionamiento de los Estados Unidos. Fue fundada por Robert G. Koester en St. Louis, Missouri en 1953, 

originalmente bajo el nombre de “Delmar”. En 1958, Koester y la compañía se mudaron a Chicago teniendo un 

cambio de nombre al actual como: Delmark. El 1 de mayo de 2018, Koester vendió Delmark a Delmark Records LLC. 

Los músicos y compositores, Julia A. Miller (presidenta y directora ejecutiva) y Elbio Barilari (director artístico), son 

los nuevos directivos del sello. Uno de sus primeros lanzamientos, fue el álbum compilado que hoy nos ocupa y que 

se titula: Tribute: Delmark's 65th Anniversary.  

 

Lista de canciones: 1. Train I Ride (Amos Blakemore); 2. One Day You're Gonna Get Lucky (Carey Bell); 3. All For 

Business (Jimmy Dawkins); 4. Riverboat (A. King); 5. She Left Me A Mule To Ride (Joe Williams); 6. Speak My Mind 

(J.B. Hutto); 7. Out Of Bad Luck (Al Benson - Samuel Maghett); 8. Broke And Hungry (Lemon Jefferson); 9. So Many 

Roads (Marshall Paul); 10. Need Your Love So Bad (Little Willie John); 11. Boot That Thing (Roosevelt Sykes). 

 

El álbum inicia con la tradicional y alegre Train I Ride interpretada por el armonicista y cantante Omar Coleman, 

haciendo una honrosa versión en tributo al gran Junior Wells. Carey Bell es la siguiente estrella en ser evocada en el 

disco con One Day You’re Gonna Get Lucky. Este tema áspero, pero muy bien tocado, contó con la participación de los 

hijos de Carey, Lurrie y Steve Bell en la guitarra y armónica, respectivamente.  

 

https://delmark.com/product/856/
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A continuación, Linsey Alexander y Billy Flynn presentan, All for Business, recordando de manera candente y 

deliciosa a Jimmy Dawkins, quien fue un gran mentor de muchos bluesmen. Riverboat, es el tema escogido para el 

merecido homenaje que hace la controvertida y exigente vocalista, Demetria Taylor a Big Time Sarah. Jimmy Burns 

rinde homenaje al gran Big Joe Williams con She Left Me a Mule to Ride, Burns es otro artista excelso, completamente 

ubicado en la historia y el sonido del mismísimo, Chicago Blues.  

 

Speak My Mind, con Lil' Ed Williams y Dave Weld es el caso de un amable tributo a J.B. Hutto. Lil’ Ed, sobrino del 

escandaloso del West Side de Chicago, y su mejor amigo de la adolescencia, Dave Weld, quienes aprendieron 

directamente de Hutto, hacen un gran trabajo en el slide y en la versión en general. El ‘joven’ de 89 años (en ese 

entonces, hoy de 92), Jimmy Johnson en la voz y la guitarra, con el gran Dave Specter también en la guitarra; son los 

encargados de hacer tributo a Magic Sam con la sensacional: Out of Bad Luck. 

 

Corey Dennison en voz y guitarra, y Gerry Hundt en la mandolina y armónica, tocan Broke and Hungry de Sleepy John 

Estes, en una versión muy bien elaborada, a fin de entregarle a Sleepy su correspondiente distinción para este álbum. 

El tributo al magistral guitarrista Otis Rush con So Many Roads de Mike Wheeler, es un extraordinario track de un 

gran exponente del blues de Chicago; el carisma y talento de Wheeler lo pude comprobar en junio de 2019, cuando vi 

su actuación en el Buddy Guy’s Legends de la Ciudad de los Vientos. 

 

Need Your Love So Bad es el homenaje de la vocalista Shirley Johnson a Bonnie Lee, quien fue conocida como "The 

Sweetheart of the Blues"y mejor recordada por sus largas relaciones laborales con Sunnyland Slim y Willie Kent, 

resulta ser otra excelente contribución a este material de colección. Boot That Thing de Ken Saydak es el buen tema 

final, un woogie boogie en tributo al fenomenal pianista, Roosevelt Sykes. ¡Qué maravilla! 

 

El álbum es un estupendo material de colección para celebrar dignamente el 65 aniversario de este sello discográfico 

histórico. Es muy muy recomendable, para cualquier fanático de la música y por supuesto más para los que amamos 

el blues. Muchos artistas del Chicago Blues de hoy tal vez no estarían aquí si no fuera por el sello Delmark Records. 

Siempre será apropiado tener una grabación de este tipo, para rendirles tributo a ellos de una manera ejemplar.  
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Blues a la Carta 
 

John Mayall: Jazz Blues Fusion 
José Luis García Fernández 

 
 

 
 

 

En “Blues a la Carta” durante estos largos 10 años he tenido la oportunidad de compartir con ustedes, excelentes 

‘entradas’ de blues tradicional, deliciosas ‘sopas’ de blues contemporáneo, ricas ‘ensaladas’ de blues hecho en 

México, fantásticos ‘platos fuertes’ de blues contemporáneo. Y en esta ocasión, un ‘guisado especial’ es el platillo 

escogido para la ocasión. Se trata de uno de mis favoritos, un ‘viejo y muy conocido’ álbum que marcó en muchos de 

nosotros el gusto por el blues: John Mayall: Jazz Blues Fusion. Un disco en vivo del británico John Mayall publicado 

en 1972. El primer lado es de un concierto en Boston en el ‘Boston Music Hall’ el 18 de noviembre de 1971, y el 

segundo lado fue seleccionado de dos conciertos en el ‘Hunter College’, Nueva York, los días 3 y 4 de diciembre de 

1971. 

A principios de los años 70, junto con mi amigo Octavio Espinosa,  

me tropecé con este excelente disco LP de la serie Rock Power.  

A partir de aquí comenzamos a tocar el blues,  

él con la armónica y guitarra;  

y yo con la guitarra acompañamiento.  

Así todo comenzó… 

 

En efecto, Jazz Blues Fusion, es un excelso álbumen vivo, para nunca olvidarlo, grabado entre Boston y New York en el 

año de 1971 para Polydor, e instrumentado por John Mayall: voz, armónica, guitarra y piano; Freddy Robinson; 

guitarra; Larry Taylor: bajo; Blue Mitchell: trompeta; Clifford Solomon: saxofón; y Ron Selico: batería. Lista de temas: 

1. Country Road; 2. Mess Around; 3. Good Time Boogie; 4. Change Your Ways; 5. Dry Throat; 6. Exercise In C Major 

For Harmonica; 7. Got To Be This Way. 
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Una mezcla más que interesante de blues, jazz, con aires de boggie y un toquecito de rock. Sin duda, una brutal 

conjunción musical entre guitarras, armónica, percusiones, piano, bajo, sax y trompeta, además de una voz suave y 

apropiada. Siete temas intensos llenos de armonías, punteos, disparates, estados para la mente y el alma con una 

corta duración, lo que hace de este disco una delicia para cualquier rato, ya que apenas supera los cuarenta y cinco 

minutos. 

 

Country Road inicia la velada, un blues lento que incita los sentidos, un breve diálogo entre los instrumentos 

principales, guitarra y voz, armónica y trompeta, para continuar con unos solos exquisitos, en especial el de sax. ¡Ah!  

Mess Around una pieza breve, pero con un ritmo del bajo y batería que invita a seguir con las palmas, la sección de 

metales precisa y de nuevo el sax en su apogeo y la armónica, ni se diga.  

 

Good Time Boogie con sus nueve ‘cortos’ minutos incendia el ambiente… y pone a bailar. El gran riff de armónica y 

guitarra juntos, de lo mejor. Pero los solos de guitarra, sax y trompeta altamente jazzeros no se quedan atrás. Change 

yours ways otra pieza corta, que se arranca con un gran solo de trompeta, y después la machacante guitarra de 

Robinson da paso a la voz de Mayall acompañada por toda la sección de metales, para terminar con unos precisos 

obligados.  

 

Dry Throat nuevamente explora el blues lento, Mayall en el piano eléctrico y armónica se escucha sublime, el sax se 

consagra, y toda la demás instrumentación redondea un tema candente y sensual, que nos deja la garganta 

verdaderamente seca. Exercise In C Major For Harmonica la parte central de esta obra maestra que permite la 

improvisación en todo momento y un excelente ritmo que permite incitar de nuevo al baile; y para el final, Got To Be 

This Way una pieza discreta, pero que redondea adecuadamente el concepto jazz-blues del disco. 

 

¡John Mayall: Jazz Blues Fusion, qué placer de volverte a recordar y escuchar! 

https://open.spotify.com/album/0OaHKIwDW6eSdnDc5QR4Bu?si=7-aGdGsnQlOoyfMEWLSGdg&dl_branch=1 

 

 

https://open.spotify.com/album/0OaHKIwDW6eSdnDc5QR4Bu?si=7-aGdGsnQlOoyfMEWLSGdg&dl_branch=1
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En Video 
Eco en el Cañón 

 

José Luis García Fernández 
 
 

 
 
 
Eco en el Cañón. El nacimiento del sonido California (2019) 

 

Reflexión personal: ‘Sí sí sí ya sé, esto no es blues, pero… vale la pena publicarlo, es folk rock generado en una época 

de mucha creatividad, en un lugar en especial (Laurel Canyon en Los Ángeles, CA) que brindó a varios artistas la 

oportunidad de explorar y publicar música que ha quedado en la historia y en los recuerdos de muchos de nosotros. 

Tal vez ese lugar, para los fans del blues sea brevemente recordado por el disco Blues from Laurel Canyon de John 

Mayall (quién vivió en ese vecindario de Hollywood Hills, de 1969 a 1979)”.  

 

Pero bueno, esa es otra historia, aquí voy… 

  

Echo in the Canyon es un documental que cuenta con la conducción de Jakob Dylan (hijo menor de Bob Dylan, más 

conocido por ser el vocalista líder y escritor de la banda de rock, The Wallflowers y actualmente por colaborar con 

Overflow Crowds Band). En él, se revelan detalles de aquel sonido musical que surgió para emular a The Beatles y se 

convirtió en un semillero de creatividad y colaboración para una nueva generación de músicos que pronto pondrían 

un sello indeleble en la historia de la música popular estadounidense.  

  

Participan en las entrevistas y comentarios: Tom Petty (en lo que sería la última entrevista antes de su muerte), Brian 

Wilson, Jackson Browne, Stephen Stills, Eric Clapton, Ringo Starr, David Crosby, Roger McGuinn, Lou Adler, Michelle 

Phillips, John Sebastian, Fiona Apple, Beck, Regina Spektor, Graham Nash, Cat Power y Norah Jones.  
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Echo In The Canyon - Official Trailer  
https://youtu.be/eoVooIW67cI 

 

Go Where You Wanna Go - Jakob Dylan - Jade - The Mamas and the Papas 

https://youtu.be/KUL5lpCwb1U 

 

El tributo musical está centralizado en las bandas: The Byrds, The Beach Boys, Buffalo Springfield y The Mamas and 

The Papas. Esto transcurre con el encuentro entre músicos de diferentes generaciones en estudios de grabación o 

sobre el escenario, y sobre todo con el amor reverencial que por esos viejos referentes sienten, diría yo muy en serio, 

esta nueva generación de músicos.  

 

Echo In The Canyon – Original Motion Picture Soundtrack 

https://open.spotify.com/album/3CKMURNE5DgGuWhpS9Fm0M?si=D0wckUkNSqm_B71mBCrb0Q&dl_branch=1 

 

El proyecto de realización de este documental, por cierto, dirigido por Andrew Slater, culminó finalmente con un 

triple tributo: el documental que presenta sinceros diálogos con los ídolos de esa época, un soundtrack que contiene 

la grabación de los clásicos con la participación de viejos y nuevos músicos, y un concierto que se realizó en 2015 en 

el Orpheum Theater de Los Angeles, a 50 años del comienzo de esa auténtica revolución artística.  

 

El documental ampliamente recomendable, tiene una duración de 82 minutos. Actualmente puede verse por 

streaming a través de la plataforma HBO MAX. ¡No se lo pierdan! 

 

Jakob Dylan, Jade Castrinos & Cat Power - Echo in the Canyon - Live Show 

https://youtu.be/AAGx0-T02O8 

 

 

 
 

 

https://youtu.be/eoVooIW67cI
https://youtu.be/KUL5lpCwb1U
https://open.spotify.com/album/3CKMURNE5DgGuWhpS9Fm0M?si=D0wckUkNSqm_B71mBCrb0Q&dl_branch=1
https://youtu.be/AAGx0-T02O8
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Planeta Blues 
  

Tiroteo de Blues Sureño 
  

Michael Limnios 
 

 
 
 

Entrevistas con Sean Chambers, Debbie Bond y Jonathon Long 

 

Sean Chambers: bienvenidos a mis experiencias de blues (Fotos © por Arnie Goodman) 

El aclamado guitarrista y cantante de blues-rock Sean Chambers, ha lanzado su álbum debut para la compañía Quarto 

Valley Records, titulado "That’s What I’m Talkin About" (un tributo al legendario ex guitarrista de Howlin' Wolf, 

Hubert Sumlin), en julio de 2021. Grabado en marzo de 2020, justo antes de que el coronavirus cerrara todo, 

Chambers, con sede en Florida, fue a los Showplace Studios en Dover, Nueva Jersey, para las sesiones de su octavo 

álbum. Las 11 pistas del nuevo disco incluyen 10 canciones que Sean solía interpretar de gira como miembro de la 

banda de gira de Hubert Sumlin, así como Hubert's Song, un tema original de Chambers que rinde tributo a Sumlin. La 

música muestra un ejemplo del poder y destreza de la ardiente pirotecnia de la guitarra de Sean. 

 

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

realizado? 

Sean. Puedo estar más identificado con la contracultura del blues y el rock que con lo establecido, y me ha hecho 

sentir que tengo un lugar en el que encajar. Me siento cómodo haciendo giras, tocando y compartiendo la música 

que amo. Siempre quise tocar música desde que era niño. Tocar música me ha llevado por todo el mundo y me ha 

dado la oportunidad de conocer gente extraordinaria, ver lugares increíbles y experimentar una gran cultura que de 

otro modo probablemente nunca hubiera tenido la oportunidad de experimentar. Por lo tanto, ha sido una 

experiencia muy positiva y también un gran viaje hasta ahora. 
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Michael. ¿Cómo describes tu sonido, filosofía musical y repertorio? ¿De dónde viene tu impulso creativo? 

Sean. Viniendo de una familia de clase media que creció en Florida, y descubriendo el blues alrededor de los 15 años, 

describiría mi sonido como una mezcla entre blues y un poco de rock & roll. Mi filosofía sobre la música es tocar lo 

que sientes y lo que surge del corazón. Me doy cuenta de lo mucho que significa la música para la gente, así que trato 

de que las cosas sean reales. No escribo para intentar conseguir una canción de éxito o ganar un premio. Para mí, se 

trata solo de música. Mi impulso creativo proviene de experiencias del pasado, de experiencias recientes y, a veces, 

solo de ideas que se me ocurren con la guitarra. A veces, una melodía o letra pegadiza puede pasar por mi cabeza y 

acaba inspirando una canción. 

 

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

Sean. El blues puede significar muchas cosas diferentes para las personas. Para mí, es una música inspiradora. Es la 

forma en que me expreso. Esta música me ha llevado por todo el mundo. Me ha permitido conocer y actuar con 

algunas de mis mayores influencias. Realmente ha sido bueno para mi. Disfruto cada minuto. Entonces, ¡supongo que 

significa todo para mí! 

 

Michael. ¿Hubo algo en específico que viviste que te hizo grabar un álbum en homenaje a Hubert Sumlin? 

Sean. Este álbum es un tributo a mi mentor y amigo, el gran Hubert Sumlin. En 1998, recibí una llamada preguntando 

si mi banda y yo estaríamos interesados en acompañar a Hubert en el "Blues Stock" de Memphis. Por supuesto, me 

sentí honrado y dije que sí. La banda y yo ensayamos las canciones durante un mes aproximadamente y fuimos a 

tocar con Hubert por primera vez en octubre de 1998. Fue una noche mágica para mí, y la química entre nosotros y 

Hubert funcionó muy bien. Después de esa tocada, Hubert preguntó si nos gustaría ser su grupo de tiempo completo. 

Mi banda y yo continuamos tocando y viajando con Hubert durante más de cuatro años.  

 

Miro hacia atrás y esa época con Hubert fue como mi "educación universitaria en el blues". "That’s What I’m Talkin 

About" era una frase que Hubert solía decir mucho, así que pensamos que sería un nombre apropiado para este 

álbum. Ben Elliott, quien diseñó y produjo el álbum, lamentablemente falleció repentinamente poco después de esta 

grabación, y resultaría ser su último proyecto. La imagen en el álbum de Ben y yo detrás de la consola de sonido fue la 

última de nosotros, mientras escuchábamos las pistas que acabábamos de grabar, esperando que Hubert estuviera 

orgulloso.  

 

Mis dos álbumes anteriores, “Trouble & Whiskey” y “Welcome To My Blues”, también fueron grabados con Ben 

Elliott. Era un gran amigo y socio en el negocio y todos los que lo conocieron y trabajaron con él lo extrañarán 

profundamente. Siempre estaré agradecido tanto con Hubert Sumlin como con Ben Elliott y nunca olvidaré todo el 

trabajo que hicimos juntos, así como todas las lecciones que aprendí de ambos. La música siempre vivirá, y espero 

que disfruten de este álbum tanto como nosotros disfrutamos haciéndolo. 

 

Michael. ¿Con qué conocidos tuviste las experiencias más importantes? ¿Cuál fue el mejor consejo que alguien te 
dio? 
Sean. Me viene a la mente la primera vez que conocí a B.B King. Más tarde, cuando era un poco mayor, tuve la 

oportunidad de conocer y tocar con Hubert Sumlin, y me di cuenta de lo humildes y verdaderamente genuinos que 

eran realmente los tipos originales del blues. Mientras era el guitarrista y líder de la banda de Hubert Sumlin, conocí y 

toqué con muchos de los verdaderos bluesistas y creadores de esta música, como: James Cotton, Magic Slim, Pinetop 

Perkins, Calvin "Fuzz" Jones, Robert Lockwood Jr. "Honeyboy" Edwards y otros.  
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Creo que Hubert me dio el mejor consejo. Me dijo que "siempre tocara con el corazón por la gente, ya sea que 

hubiera 5 o 5,000 personas en la audiencia". De igual manera, me decía: "Ellos trabajaron toda la semana y pagaron 

el boleto para el espectáculo, así que tenemos que darles lo mejor". Hubert y yo también nos prometimos 

mutuamente que los dos seguiríamos tocando blues todo el tiempo que pudiéramos; dijo: "¿Sabes por qué? Porque 

no siempre seremos capaces de hacerlo, así que sigamos así el mayor tiempo posible". Eso siempre resuena en mi 

corazón y en mi mente. Esto es un regalo, compartir la música y no debemos olvidarlo. 

 

Michael. ¿Tienes momentos memorables con personajes con las que hayas tocado en vivo o en el estudio? 
Sean. Definitivamente, tal vez demasiados para nombrarlos todos. Recuerdo la primera vez que abrí para B.B King. 

Después del show, la banda y yo estábamos esperando en la fila afuera de su autobús para encontrarnos con él. 

Dejaban pasar a 4 o 5 personas a la vez en el autobús durante 5 minutos más o menos para obtener autógrafos y 

saludarlo. Estábamos enmedio de la fila cuando un tipo de su equipo se bajó del autobús y nos preguntó si estábamos 

en la banda de apertura. Cuando respondí que sí, dijo que a B.B le gustaría que fueras hasta el final de la fila para 

poder pasar más tiempo contigo una vez que todos se hayan ido.  

 

Nos quedamos sorprendidos. Pasamos unos 30 minutos en el autobús conviciendo y hablando con él. Fue 

extremadamente genuino, amistoso y elogió nuestro set esa noche. Quería un autógrafo antes de irnos, pero todo lo 

que tenía encima era mi billetera, así que le pedí que firmara mi licencia de conducir. Una vez que la firmó, me la 

devolvió y me dijo "ahora tienes licencia oficial para tocar blues". Pensé que era genial y espontáneo de su parte. 

Todavía tengo esa licencia.  

 

Otra persona a la que necesito nombrar es Ben Elliott, quien falleció en 2020 justo después de que grabé este nuevo 

álbum con él. Fue mi productor, propietario de la etiqueta y gran amigo. Grabé mis últimos tres álbumes con él, 

incluido el más reciente. Aprendí mucho de Ben trabajando en el estudio. Era guitarrista y tenía un gran oído. Sabía 

cómo sacar lo mejor de mí en el estudio. Estaba realmente entusiasmado con mi música, y eso me emocionó aún 

más. Sabía que este nuevo álbum sería un tributo a Hubert Sumlin, pero nunca pensé que sería también un tributo a 

Ben Elliott. 

 

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

futuro de la música? 

Sean. Creo que extraño la espontaneidad, la realidad y el hecho de que mucha de la música de antes era original, o al 

menos lo parecía. La música hoy en día, no toda la música, pero mucha parece artificial y sobreproducida. Había una 

crudeza en la música antigua. Si escuchas a Muddy Waters o a Howlin’ Wolf, solo para nombrar un par como ejemplo, 

era crudo y no necesariamente perfecto, pero eso era parte de su magia. Una o dos tomas en el estudio. Mi 

esperanza es que la música real y las personas que tocan sus instrumentos en el escenario nunca desaparezcan. 

Además, siendo un amante y músico de blues, espero que los jóvenes del futuro tengan los medios para estar 

expuestos al blues a una edad temprana, aprecien la música y los orígenes de donde proviene, y por qué empezó. 

 

Michael. ¿Por qué crees que el estilo y el blues de Hubert Sumlin sigue generando fieles seguidores? 
Sean. Posiblemente porque influyó en muchos de los artistas populares que crecimos escuchando, quienes nos 

inspiraron y todavía lo hacen. Artistas como: Jimi Hendrix, The Rolling Stones, Eric Clapton y una larga lista. Durante 

años hubo ciertas canciones que pensé que la banda o el artista que estaba escuchando la escribió, luego descubrí 

que estaban tocando la canción de otra persona o usando el lick que escribieron para una canción determinada. La 

gente todavía está descubriendo que Eric Clapton no escribió eso, Hubert Sumlin lo hizo, por ejemplo. 
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Michael. ¿Cuáles son algunas de las lecciones más importantes que has aprendido de tu experiencia en los caminos 

de la música? 

Sean. Da siempre a la gente tu todo. Toca con el corazón. Sé genuino y humilde, incluso si estás cansado y agotado de 

la carretera, es parte del concierto. Es un regalo que tengamos la suerte de poder compartir esta música, no todos 

pueden decir eso, así que he aprendido a no despreciarlo. 

 

Michael. ¿Cuál es el impacto del blues en las implicaciones socioculturales? ¿Cómo quieres que el blues influya a la 

gente? 

Sean. El blues no es solo música, es un sentimiento. Algunas personas asumen que no les gusta el blues, pero luego 

estarán en un concierto y se acercarán y dirán: "Nunca pensé que me gustaba el blues, pero caramba, amo el blues y 

lo que estoy escuchando esta noche". Puede que el blues no sea tan popular como lo fue antes, pero tampoco creo 

que esté muriendo. Hay grandes músicos jóvenes por ahí. Cuando alguien escucha una canción y se le eriza el vello de 

los brazos, lo siente y nunca lo olvida. Eso es lo que les hace el blues a las personas que lo entienden. Te atrapa. Como 

músico, a veces no es lo que tocas, sino lo que no tocas. El Blues respira y tiene vida. 

 

Michael. Hagamos un viaje con una máquina del tiempo, ¿dónde y por qué querrías ir durante todo un día? 

Sean. Buena pregunta. Iría a un día en el que Robert Johnson diera un concierto en algún lugar de Mississippi, en el 

pasado. Me encantaría ser una mosca en la pared en uno de esos locales de música originales, o una persona sentada 

entre la multitud si pudiera. Hice algunos shows con "Honeyboy" Edwards cuando estaba con Hubert, él era cercano a 

Robert Johnson y me contó algunas historias... ¡Qué tiempos pasaron en ese entonces! 
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Debbie Bond: Blues sin fronteras (Fotos © por Adam Kennedy) 
La cantante, guitarrista y compositora estadounidense Debbie Bond se ha estado presentando durante décadas en 

los bosques de Alabama y es una artista habitual en el circuito de clubes y festivales del sur de Estados Unidos y 

Europa. Influenciada por el blues juke común de Alabama y los famosos sonidos de Muscle Shoals, la impresionante 

historia de Debbie incluye años de actuaciones con músicos de blues tradicionales de Alabama, como: Johnny Shines, 

Eddie Kirkland, Willie King, Shar Baby, Little Jimmy Reed y muchos más.  

 

La inclusión en la música de raíces de Alabama le ha dado un sabor profundo a su forma de tocar la guitarra, su 

apasionada voz y sus composiciones originales, le dan un sonido contemporáneo y original, con influencias del soul, el 

blues y el jazz. Debbie es una activista del blues y fundadora del galardonado, Alabama Blues Project, una 

organización sin fines de lucro dedicada a promover y preservar la herencia del blues del estado. Para su quinto 

álbum, Debbie Bond decidió abordar distintos estilos. Las diez piezas originales del álbum “Blues Without Borders” 

(julio de 2021), abordan una amplia gama de temas que van desde la justicia social, el ambientalismo y la igualdad, 

hasta todas las complicaciones que se encuentran dentro de esa cosa llamada amor. 

 

Michael. ¿Cómo ha influido el blues y la gente del blues, en tu visión del mundo y en los viajes que has realizado? 

Debbie. Tengo la buena fortuna de haber tenido como mentores a algunos de los líderes y mujeres más antiguos del 

blues de Alabama, que han influido en mi música, en la visión del mundo del blues y del viaje de mi vida. Terminé en 

Alabama porque me impresionaba mucho su destacada cultura del blues, y que aquí se pasaba por alto. Tenía 23 

años cuando en 1980 me contacté con el gran Johnny Shines (quien viajó con Robert Johnson). Johnny vivía aquí 

cerca de mí en Holt y me tomó bajo su protección. Compartimos una banda de vez en cuando durante la última 

década de su vida.  

 

Definitivamente abrió mi mente a los desafíos del negocio de la música blues. Me daba grandes ejemplos, lo daba 

todo cada vez que tocaba. Johnny Shines era muy conocido en su propia ciudad natal y, al mismo tiempo, era una 

leyenda del blues de renombre mundial. Ninguno de estos músicos tocaba el blues por la fama y la fortuna, que 

ciertamente se lo merecían. Ser músico es una vocación. Era un hombre orgulloso. Era un músico de clase mundial 

que surgió de la nada. Ese tipo de resistencia y dedicación es algo para llamar la atención. Me quedé en Alabama 

debido a mi exposición única a estos increíbles artistas. 

 

Era la segunda guitarrista de Eddie Kirkland en muchas tocadas. Trabajamos juntos como parte de un proyecto de 

aprendizaje de mentores del Consejo de las Artes del Estado de Alabama/Georgia. Hicimos juntos muchos shows y 

presentaciones de blues en las escuelas. Eddie también me dio una gran visión de la vida en las giras. También lo 

daba todo en las buenas y en las malas. Ninguno de estos talentos extraordinarios obtuvo el reconocimiento que se 

merecían. Me encantaba la originalidad creativa de Eddie. Johnny era un tradicionalista, mientras que Eddie siempre 

pensaba fuera de lo común de una manera muy salvaje y maravillosa. En cada actuación tocaban como si fuera la 

primera y la última, dieron todo lo que tenían, en corazón y alma. Me mostraron la magia de la música para 

trascender y comunicar nuestra humanidad en común.  

 

Me revelaron el significado del poder del blues. Willie King fue probablemente la mayor influencia de todos ellos. Fui 

la guitarrista de Willie durante los últimos siete años de su vida. Llegué a hacer una gira por Europa con él tres veces 

apoyando a Willie King y toqué en todos lados, desde grandes festivales, fiestas en casas remotas, reuniones 

familiares en un campo hasta en locales de música. Una vez más, Willie lo daba todo, ya fuera para un puñado de 

personas en un campo o para un par de miles de fanáticos en el Cognac Blues Festival en Francia. Dijo que el blues 

era una medicina para el alma. Ciertamente ha sido eso para mí. Es mi vida.  
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¡Expresar las experiencias de mi vida en canciones siempre ha sido un gran alivio terapéutico! La magia musical que 

ocurre cuando la gente se une para bailar y moverse al ritmo de la música ha hecho que valga la pena vivir mi vida. La 

música nos une contando nuestras historias y todas las emociones involucradas: tristeza, alegría, angustia, regocijo y 

dolor. Es un misterio mágico. Sanar corazones, levantar espíritus, abrir mentes, de eso se trata el blues. Willie King, lo 

llamaron el Bob Marley del blues. Su música tenía que ver con esto. Tuve la suerte de haber viajado y trabajado tanto 

con él. Me impulsó mucho y aprecio su influencia más allá de toda medida. Con Willie King en un Juke Joint. Con 

Willie King en el Cognac Blues Festival. Por supuesto, en términos de visiones del mundo, estar en Alabama y mi vida 

musical con amistades inmersas en la comunidad negra me ha dado una visión profunda del legado del racismo en 

Estados Unidos y, a su vez, han influido en mi música y composiciones. 

 

Michael. ¿Cómo describe el repertorio y sonido del álbum "Blues Without Borders"? 

Debbie. Siento que "Blues Without Borders" (Blues Sin Fronteras), es un título apropiado en muchos sentidos. La 

música de blues no tiene fronteras. El blues cuenta nuestras historias comunes. Desafía todo lo que nos divide, 

nuevamente apuntando a nuestra humanidad común, individual y globalmente. Sigo siendo una optimista implacable 

y creo que es la verdad. El tiempo en el que realmente podemos unirnos en nuestro interés común global aún está 

por verse. ¡Los humanos tenemos un historial horrible! Claramente somos capaces de mucho más. Entonces, la 

canción principal tiene este sentimiento de unidad. Es una muestra de la música de blues mundial. Junto con la 

canción ‘Winds of Change’, que trata más sobre la crisis climática, y de nuestra triste y codiciosa relación con la 

naturaleza.  

 

Otra forma en que el título es apropiado es porque nuestra composición está muy influenciada por muchos hilos en el 

repertorio del blues estadounidense. Realmente amo la música soul, desde Memphis hasta Muscle Shoal, pasando 

por la sangre vital del soul blues actual que corre por las venas del blues contemporáneo. Amo y escucho una amplia 

gama de música, que ha influenciado a nuestra música, por supuesto, y mi blues no tiene fronteras. Tuve un 

padrastro nigeriano. Viví en África Occidental cuando era niña. La música africana también me emocionaba 

profundamente. Siento que la canción, ‘Blues Without Borders’, también tiene algunas de esas influencias. Creo que 

si hubiera vivido cerca de algunos músicos de África Occidental, ¡habría conseguido más lugares para invitados en esa 

canción! Si siente que la composición de la canción en la grabación cubre mucho terreno, desde blues muy 

tradicional, jazz hasta soul blues, ¡entonces es blues contemporáneo sin fronteras! 

 

Michael. ¿Tienes alguna historia sucedida durante su realización? 

Debbie. El proyecto tiene muchas historias. ¡Muchas relacionados con la pandemia! Fue un gran desafío lograr esta 

grabación debido a la pandemia. Habíamos comenzado a grabar aquí en Alabama cuando llegó. Nuestro baterista 

británico, Micky Barker andaba por aquí. ¡Logramos completar sus partes y llevarlo después de regreso a casa en un 

avión en el último momento! Estar encerrados, provocó un gran desafío de aprendizaje. ¡Tengo tanta suerte de que 

mi socio en la vida y la música, Rick, estuviera dispuesto a ese tipo de cosas! Rick es británico, toca la armónica, los 

teclados, el bajo de teclado, coescribe canciones conmigo y ahora es un mago de la grabación.  

 

Nuestro estudio en casa tuvo que expandirse, al igual que las habilidades de grabación de Rick; por ejemplo, él 

realmente es competente en el uso de herramientas profesionales de edición. El proceso fue lento. También tuvimos 

mucha suerte de poder trabajar de forma remota con músicos tanto aquí en los Estados Unidos como en Europa. ¡Se 

grabó aquí en Alabama, en Muscle Shoals también; y se estuvo grabando, mezclando y masterizando en el Reino 

Unido! Tuvimos que conducir, encerrarnos, ponernos en cuarentena, exponernos al covid. Trágicamente, una de mis 

cantantes invitadas perdió a su marido por la enfermedad durante la pandemia.  
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Un proyecto que habría llevado tres semanas tardó un año en completarse. ¿Quizás sea mejor por eso? Siento que 

recibió una atención al detalle que nunca habría sucedido en circunstancias normales. Realmente estoy muy 

agradecida, de que se haya terminado contra todo pronóstico. Contaba con algunos de mis músicos favoritos aquí en 

Alabama y los músicos con los que viajo en el Reino Unido. ¡Unir esos mundos significa mucho para mí! 

 

Michael. ¿Cómo empezó la idea de "Let Freedom Ring"? ¿Cómo influyó en su inspiración el Dr. Martin Luther King? 

Debbie. Vivo en Alabama, donde el Dr. King eligió encabezar el movimiento de los derechos civiles, por el derecho al 

voto, la integración escolar y la exposición del racismo sistémico violento. Comencé la canción en su primer 

cumpleaños. La terminé justo antes de entrar al estudio. Una de esas canciones que se quedaron en el hielo sin 

terminar que re-erigí para este proyecto. Su legado está donde sea que vaya. Qué líder valiente y poderoso fue con su 

filosofía de resistencia no violenta y predicando el poder del amor. En qué tiempos aterradores vivió y qué fuerzas del 

mal tuvo el coraje de resistir y guiar a otros pacíficamente hacia el cambio. Dio su vida por la causa, fue asesinado en 

medio de su lucha en Memphis.  

 

Por supuesto, el año de la pandemia, con Trump como presidente, experimentamos un aumento aterrador del 

racismo abierto, el asesinato de George Floyd y la exposición de la violencia policial racista, y el movimiento Black 

Lives Matters, un movimiento que se volvió global. Abrió los ojos del mundo a lo lejos que aún nos queda por 

recorrer para lograr un cambio positivo. Este clima durante la pandemia fue sin duda parte del caldo en el que se 

cocinó y se grabó este álbum. Por supuesto, la canción es un tributo al Dr. King y su mensaje… que no podemos 

renunciar a su sueño. 

 

Michael. ¿De dónde viene tu impulso creativo? ¿Qué esperas que la gente siga obteniendo de tus canciones? 

Debbie. Creo que soy una persona muy emocional y la música es mi salida. Amo la música, amo el blues. Espero que 

para aquellos que se conecten con mis canciones, calme algunas almas y levante algunos espíritus. Incluso a veces te 

hacen reír. Me gusta pensar que hay algo para todos en el disco. Están las canciones de dolor de corazón, así como 

canciones de amor, canciones humorísticas sobre el amor y la vida ... y luego las canciones que hablan de cosas a un 

nivel global más serio. Siento que la vida es corta, eso también me impulsa. ¡Estoy agradecido de estar aquí haciendo 

esto a mi edad! Hay un poco de "consígalo mientras pueda", ¡conduzca! Saborea este momento, comunícate a través 

de la música mientras puedas. Me encanta la sensación de comunidad que ofrece la música. Unir a las personas de 

manera positiva. 

 

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

Debbie. La música y el arte siempre están en movimiento. Los artistas que crearon el blues del pasado vivieron vidas 

muy diferentes a las de hoy. Es realmente alucinante esta música increíble que salió de tiempos tan difíciles, 

privaciones, luchas, racismo, etc. Una de las formas de arte más grandes de Estados Unidos fue creada por personas 

que se encontraban entre las más ignoradas, oprimidas, discriminadas y aterrorizadas.  

 

Creo que el blues es muy enérgico tiene el poder de trascender, superar y decir la verdad. Ha revolucionado la música 

del mundo. Está en constante evolución. Solo podemos mirar hacia atrás y atesorar este regalo al mundo con 

asombro. Intento aprender de la tradición y el legado, pero el blues está vivo y bien, y refleja la vida de las personas 

que lo están creando ahora. Todo el mundo tiene su historia, hay tanta buena música por ahí en este momento. Estoy 

agradecida de ser un pequeño pez en un gran mar azul, de peces grandes y pequeños súper talentosos. El blues del 

pasado nació de algunas condiciones seriamente austeras. Tenemos que seguir avanzando y evolucionando hacia, 

espero, un mundo mejor y ver a la música evolucionando también. 
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En el tema financiero, espero que encontremos una manera para que los músicos y compositores sean mejor 

compensados por su trabajo, especialmente en lo que respecta a la era digital y los desafíos que se nos han 

presentado. En el pasado, había otro conjunto de razones por las que era difícil para los músicos de blues obtener lo 

que les correspondía. Ahora tenemos un conjunto completamente nuevo de razones. La era digital también ha 

significado que muchos más de nosotros podemos grabar y hacer música e incluso trabajar internacionalmente como 

lo hicimos para hacer este disco, pero luego todos nos quedamos cortos porque la música es muy fácil de copiar, 

compartir y transmitir. 

 

 

 
 

 

Michael. ¿Cuáles son algunas de las lecciones más importantes que ha aprendido de su experiencia en los caminos 

de la música? 

Debbie. Ser yo misma. Todos somos únicos como artistas, no podemos ser nadie más. Intentar aprender de los 

demás, pero contar mi propia historia y hacer lo mío. En última instancia, tenemos que hacer nuestras propias cosas. 

Encontrar nuestro propio camino. ¡Sigan sus corazones, mientras pagan las facturas, y manténgase sanos en un 

mundo bastante loco! El amor es lo único que al final importa. Intenten tratarse los unos a los otros como quieran 

que los traten. No sé qué haría o dónde estaría sin música. Sin eso y sin amor. También he aprendido lo increíble que 

es Alabama por su rica cultura del blues y me consterna que todavía sea tan indiferente. Todos los días hay tanto 

blues aquí como en lugares como Mississippi, pero todavía se pasa por alto. Todos seguimos trabajando en eso. 

Fundé el ‘Alabama Blues Project’ por esa razón. Promover y preservar la cultura blues de los estados. El ABP ha 

impactado a miles de niños cada año exponiéndolos a la rica cultura del blues en este estado. 
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Michael. ¿Consideras que el blues es un género musical específico o crees que es un estado de ánimo? ¿Cómo 

deseas conmover a las personas? 

Debbie. El blues es ciertamente un género de música, ¡pero con bordes difusos! Por supuesto, es difícil de definir. 

Blues, soul, jazz, r & b, rock, funk, americana, todos se mezclan, ¡y hacen variaciones en la sopa de gumbo! Quiero 

llegarle a las personas, hacerlas pensar y levantarles el ánimo. ¡Hacer que quieran bailar! Baila tu blues. ¡Suelta tu 

blues! Como dijo Willie King, deja que el blues sea la medicina para el alma. 

 

Michael. ¿Qué caracteriza la escena del blues europea en comparación con la estadounidense? ¿Cuáles son esas 

diferencias y similitudes? 

Debbie. Por supuesto, el blues americano y europeo tiene mucho en común y encontrarás todas las variaciones sobre 

el tema en ambos lugares. Se han influido mutuamente a lo largo de las décadas. Dicho esto, me parece que el blues 

británico es mucho más rockero que el blues americano en general. Si miras quién gana sus competiciones de blues, 

diría que se confirma. Hay músicos de blues destacados en todo el mundo. Me encanta eso. 

 

 

Jonathon Long: Boogie toda la noche (Fotos © por Devon Williams) 

De Baton Rouge, Louisiana, Jonathon “Boogie” Long nació con el blues corriendo por sus venas. Además, ha realizado 

giras con Chris Duarte, Kenny Wayne y Tyree Neal en el circuito de Chitlin'. Long ha compartido escenario con 

destacados músicos como Dr. John, Rockin' Dopsie, Monte Montgomery, Ellis Hall, Kenny Neal, Larry Garner, Henry 

Gray, Lil Ray Neal y Lou Marini de Blues Brothers Band.  

 

"Parables of a Southern Man", su segundo lanzamiento para Wild Heart Records de Samantha Fish se ha publicado 

en julio de 2021. Al igual que su álbum anterior, el segundo trabajo de Long también fue producido por Fish. Lo 

primero que se nota sobre el nuevo disco es que su virtuoso toque de guitarra no es su único punto fuerte. Es un 

completo músico y animador, un gran cantante y un compositor totalmente original cuya interpretación lírica de la 

guitarra siempre está al servicio del panorama general. 

 

Michael. ¿Cómo ha influido la música de blues y boogie en tu visión del mundo y de los viajes que has realizado? 

Jonathon. El blues y la música ha sido la base de casi todos los viajes que he hecho en mi vida hasta ahora. La música 

es todo mi mundo, por lo tanto, hay demasiados casos en los que ha influido en mis puntos de vista del mundo para 

contarlos. 

 

Michael. ¿Qué has aprendido de la gente y de la cultura del blues? ¿Qué significa el blues para ti? 

Jonathon. El blues significa todo para mí. Son mis raíces, mi formación. Algunas de mis personas favoritas en todo el 

mundo eran artistas y seguidores de blues. No importa la situación, Dios siempre provee a través del blues. Siempre 

seré un explorador de la música y de la cultura del blues. 

 

Michael. ¿Cuáles fueron las razones por las que comenzaste a experimentar en el blues? ¿Cómo describes tu 

repertorio y sonido? 

Jonathon. Desde la primera vez que escuché blues, pude sentir las notas en mis huesos y logré sentir la conexión de 

inmediato. Ya estaba tocando la guitarra en ese momento de mi vida y sabía que la música sería parte de ella de 

alguna manera. No me gusta etiquetar mi sonido como simplemente blues, aunque estoy muy arraigado en él. Toco y 

escribo muchos géneros musicales diferentes y me gusta compartirlos con la gente. También incluyo versiones de vez 

en cuando, pero intento tocar mayormente canciones originales como sea posible. 
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Michael. ¿Cómo describes el sonido y el repertorio del disco, "Parables of a Southern Man"? ¿Cómo quieres que le 

llegue a la gente? 

Jonathon. Es una especie de gumbo musical. Un álbum que tiene algo para todos. No es necesario que seas un 

"fanático del blues" para disfrutar de "Parables of a Southern Man", porque tiene muchos géneros y sabores. 

Simplemente quiero que las personas se sientan mejor después de escucharlo, y espero que también reciban un 

mensaje positivo o algo de motivación. 

 

Michael. ¿De dónde viene tu impulso creativo? ¿Qué esperas que la gente aprenda de tus canciones y de tu 

música? 

Jonathon. Escribo mucho sobre las experiencias de la vida y mis sentimientos, pero también me inspiro mucho en la 

narración o en la creación de líneas argumentales en torno a cosas y melodías que atrapan. Escribir es una de mis 

cosas favoritas en la vida y, honestamente, muchas veces toco un montón de canciones justo antes de ir al estudio y, 

por alguna razón, tengo que hacerlo rápido o estar en un "momento decisivo". Como a veces lo llamo, me da un 

impulso adicional. 

 

Michael. ¿En qué aspecto has crecido como artista desde que empezaste y qué sigue igual? 

Jonathon. He crecido en todas las facetas de la vida. Empecé a hacer giras cuando tenía 14 años. Los tiempos son 

diferentes, las cosas han cambiado, la industria ha cambiado. He crecido como hombre y como músico, pero mi amor 

por la música y la actuación ha sido y siempre será el mismo. 

 

Michael. ¿Cuáles son algunas de las lecciones más importantes que has aprendido de tu experiencia en los caminos 

de la música? 

Jonathon. Soy la prueba viviente de que si eres lo suficientemente persistente y no te rindes, puedes hacer lo que te 

apasiona para ganarte la vida. La mayor lección que aprendí fue no rendirme. La música es una lección de humildad y 

el regalo que me dieron es tomado de mi poder superior a quien le debo toda la gloria. 

 

Michael. ¿Con qué conocidos has tenido las experiencias más importantes? ¿Cuál fue el mejor consejo que alguien 

te dio? 

Jonathon. He conocido a muchos artistas y personas diferentes a lo largo de mi vida y mi carrera. Un amigo y músico, 

Sundanze, me dijo una vez que abriera la boca y cantara, de lo contrario sería solo un guitarrista más. Un consejo que 

también recibí de mis padres, aunque no en ese contexto. También tengo mucho respeto por la familia Neal, Kenny, 

Lil Ray, Raful, etc. Siempre han estado presentes y me han visto crecer, compartiendo buenos consejos cuando 

pueden. También aprendí mucho de Henry Turner Jr. en cuanto a cómo dirigir una banda y mantenerla funcional. Son 

varias lecciones diferentes de muchas personas increíbles. 

 

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

nosotros? 

Jonathon. B.B King fue uno de mis músicos favoritos. En la segunda noche de una gira de 3 semanas, me dijo: "Te 

robé algunas de tus frases" a lo que le respondí: "Está bien, yo te robé todas tus frases". También le dije que me 

gustaría llevar la antorcha del blues y me dijo: "Me encantaría mucho que hicieras eso", así que siento que tengo la 

bendición del Rey de alguna manera. Abrí y toqué con mucha gente increíble, Warren Haynes, Robert Cray, Jimmy 

Vaughn, ZZ Top, etc. Cada presentación tiene su propia historia, como puedes imaginar, ocurren cosas locas en el 

negocio de la música todas las noches. Gerentes de gira malhumorados, fanáticos interesantes y deliciosos jams en 

abundancia. 
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Michael. ¿Qué es lo que más extrañas hoy del pasado? ¿Cuáles son tus esperanzas y temores para el futuro? 

Jonathon. Extraño que los CDs y el vinilo sean la plataforma principal. Mi mayor temor es que la gente algún día no 

levante la vista de sus teléfonos el tiempo suficiente para disfrutar de la vida. En el pasado, los cantantes de verdad, 

tenían talento puro y podían cantar. Ahora, con la corrección de tono y los trucos de producción, cualquier chica 

guapa puede ser una estrella, independientemente de sus antecedentes o de tener un alma real. Estoo no es de 

todos los artistas, pero se ve y todos lo sabemos. 

 

Michael. Si pudieras cambiar una cosa en el mundo musical y que pudiera convertirse en realidad, ¿cuál sería? 

Jonathon. Simplemente más apoyo financiero para las artes en general. Si los festivales tienen mejores presupuestos, 

pueden traer más talento para que la gente disfrute y organice mejores y más grandes eventos. Además, más 

programas de música en las escuelas para inspirar a los jóvenes a tomar la música en lugar de los videojuegos, las 

calles, etc. 

 

Michael. ¿Consideras el blues & boogie como un género musical específico o crees que es un estado de ánimo? 

Jonathon. Un estado de ánimo es una buena forma de decirlo, aunque la mayoría de la gente todavía lo considera un 

género. A veces lo he considerado un género, pero honestamente es más una forma de vida, y aunque a veces me 

desvío musicalmente, siempre es donde se plantarán mis raíces y siempre es donde me sentiré más cómodo, ya 

sabes. Como estar en casa. 
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Michael. ¿Cómo ha influido la música y el patrimonio de Louisiana en tu visión del mundo y en los viajes que has 

realizado? 

Jonathon. Se ha convertido en parte de mi vida. He estado en todo el mundo y Louisiana siempre será mi casa. La 

música, la comida, la cultura, el comportamiento de la gente, la hospitalidad, Louisiana es un crisol de todas esas 

cosas. Escuchar a Luther Kent, Kenny Neal, Tab Benoit, Chubby Carrier y muchos más al crecer realmente 

establecieron un alto estándar para ser un showman y montar un espectáculo. Estaba viendo a los maestros hacer lo 

que mejor saben hacer, e imitarlos no era importante, descubrir una manera de conectarme con la gente a mi 

manera y a través de mi propia música, sí lo era. 

 

Michael. ¿Qué dirías que caracteriza la escena del blues de Louisiana en comparación con otras escenas y circuitos 

locales de Estados Unidos? 

Jonathon. Hay un cierto sonido que surge aquí. Tuve la suerte de encontrarme con algunos bateadores muy pesados: 

la familia Neal (Lil Ray, Kenny, Darnell, Noel, Rafel, Jackie, etc.), Larry Garner, James Johnson, Rudy Richard, 

demasiados para enumerarlos honestamente. Estos hombres y mujeres me ayudaron a descubrir mi verdadero 

sonido y ayudaron a allanar el camino que tomé en la vida. Le debo mucho a su amabilidad y paciencia. 

 

Michael. ¿Cuál es el impacto de la música y la cultura del blues en las implicaciones raciales, políticas y 

socioculturales? 

Jonathon. No pretendo saber mucho sobre política o eventos mundiales actuales porque trato de mantenerme 

inmerso en la música, que es mi lugar feliz, pero diré que sé que puedes llevar la música de blues a un lugar, y a gente 

de todos los colores. y las posturas políticas pueden unirse para bailar, danzar y pasar un buen rato. Lo he visto con 

mis ojos en más de una ocasión 

 

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

Jonathon. Hay muchos. ¿Robert vendió su alma al diablo en la encrucijada? Intentaría salvar la vida de ese músico 

especial. Volvería y le diría a Stevie Ray que no se subiera a ese helicóptero. O tal vez iría a la habitación de hotel de 

Hendrix y le daría la vuelta cuando se estaba ahogando con su propio vómito. Uno de mis álbumes favoritos es 

"Grace" de Jeff Buckley, caminaría con Jeff hasta el río Wolf, donde lo arrastraría y sacaría de la barcaza que lo 

hundió. Si alguna de esas tres personas todavía estuviera aquí, sería tan asombroso, y hay tantas más, necesitaríamos 

más máquinas del tiempo.
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De Colección 
 

Christone ‘Kingfish’ Ingram: 662 
 

José Luis García Fernández  
 

 
 
 
La extraordinaria trayectoria de la sensación actual del blues de 22 años, Christone "Kingfish" Ingram, sigue viento en 

popa con la reciente publicación de su tan esperado segundo álbum para Alligator Records: 662; y el anuncio de una 

larga serie de presentaciones que ha comenzado en territorio estadounidense, y que culminará, si las condiciones lo 

permiten, a principios del próximo año del otro lado del charco.  

 

Antes de entrar de lleno a la reseña de la grabación, repasemos por un momento la bitácora de la mencionada gira: 

 

Viernes 23 de julio     Gary, IN   Hard Rock Casino 

Sábado 24 de julio   Gary, IN   Hard Rock Casino 

Martes 10 de agosto     Cincinnati, OH   Ludlow Garage 

Miércoles 11 de agosto   Kent, OH   The Kent Stage 

Jueves 12 de agosto       Warren, OH   Robbins Theatre 

Viernes 13 de agosto     Charlottesville, VA  The Jefferson Theatre 

Miércoles 8 de septiembre    New York, NY   Webster Hall 

Viernes 10 de septiembre  San Juan Capistrano, CA The Coach House 

Miércoles 15 de septiembre  Los Angeles, CA   El Rey Theatre 

Domingo 19 de septiembre   Nashville, TN   Ryman Auditorium 

Miércoles 29 de septiembre  Odessa, TX   The Ector Theatre 

Martes 30 de septiembre  Dallas, TX   The Kessler Theatre 

Viernes 1 de octubre       Houston, TX   The Heights Theatre 

Sábado 2 de octubre    Austin, TX   The Paramount Theatre 
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Miércoles 20 de octubre   San Francisco, CA  The Regency Ballroom 

Viernes 22 de octubre    Denver, CO   Summit 

Domingo 24 de octubre      Salt Lake City, UT  The Depot 

Domingo 14 de noviembre  Stuart, FL   The Lyric Theatre 

Miércoles 17 de noviembre     Baltimore, MD   Soundstage 

Jueves 18 de noviembre  Washington, DC  Sixth & I 

Viernes 19 de noviembre   Glenside, PA   Keswick Theatre 

Sábado 20 de noviembre   Harrisburg, PA   Harrisburg University Presents 

   

Festivales  

Sábado 14 de agosto   Reading, PA   Berks Jazz Fest 

Sábado 21 de agosto   Norwich, NY   Chenango Blues Festival 

Sábado 28 de agosto   Cockeysville, MD  Hot August Music Festival 

Domingo 29 de agosto   Augusta, NJ   Michael Arnone's Crawfish Fest 

Sábado 4 de septiembre  Manchester, TN  Bonnaroo Music Festival 

Domingo 5 de septiembre  High Point, NC   John Coltrane International Jazz & Blues Fest 

Sábado 11 de septiembre  San Diego, CA   San Diego Blues Festival 

Domingo 12 de septiembre  Las Vegas, NV   Big Blues Bender 

Sábado 18 de septiembre  Camden, NJ   XPoNential Music Festival 

Domingo 3 de octubre   Memphis, TN   Mempho Music Festival 

Sábado 9 de octubre   Robinsonville, MS  Horseshoe Tunica - Bluesville 

 

Europa 2022 

Martes 25 de enero    Glasgow, UK   Celtic Connections 

Jueves 27 de enero   London, UK   Islington Assembly Hall 

Sábado 29 de enero   Amsterdam, Netherlands Melkweg 

Lunes 31 de enero        Berlin, Germany  Hole 44 

Martes 1 de febrero   Hamburg, Germany  Fabrik 

Miércoles 2 de febrero    Paris, France   La Maroquinerie 

 

 

Christone ‘Kingfish’ Ingram: 662 

Este nuevo disco y la gira en progeso es el siguiente capítulo de la historia aún en desarrollo, del fogoso joven 

guitarrista, vocalista y compositor de Clarksdale, Mississippi. El álbum rebosa de canciones originales contundentes, 

un trabajo de guitarra asombroso y voces profundas llenas de soul.  

 

662 (que es el código teléfonico en el delta del Mississippi) es un álbum poderoso y personal, es un ardiente disco en 

el que Kingfish se encuentra con la mayoría de edad. Las letras reflejan la madurez recién descubierta y las formas en 

que sus raíces le inspiran el camino a seguir. Musicalmente, ofrece una gran cantidad de magia de guitarra 

sensacional y visceral que alimenta una mezcla combustible de blues rock, fusiones caseras y emocionantes ritmos. 

 

Christone ‘Kingfish’ Ingram – 662 

https://open.spotify.com/album/3oHvQF3GcnbPRsnp2pieAZ?si=L7mkUqxXThmV170Q8FHV8g&dl_branch=1 

 

 

https://open.spotify.com/album/3oHvQF3GcnbPRsnp2pieAZ?si=L7mkUqxXThmV170Q8FHV8g&dl_branch=1
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Lista de canciones: 1: 662; 2. She Calls Me Kingfish; 3. Long Distance Woman; 4. Another Life Goes By; 5. Not Gonna 

Lie; 6. Too Young To Remember; 7. You're Already Gone; 8. My Bad; 9. That's All It Takes; 10. I Got To See You; 11. 

Your Time Is Gonna Come; 12. That's What You Do; 13.  Something In The Dirt; 14. Rock & Roll (Bonus Track). 

 

El personal que participa en este álbum es: Christone "Kingfish" Ingram: guitarra y voz; Tom Hambridge: batería, 

coros (1, 10), campanillas (4); Kenny Greenberg: guitarra (1, 2, 4, 9); Bob Britt: guitarra (3, 5, 7, 10); Glenn Worf: bajo 

(1, 2, 4, 9); Tommy MacDonald: bajo (3, 5, 6, 7, 8, 10, 11, 12, 13); Marty Sammon: piano (2, 11, 13), órgano Hammond 

B3 (6, 8, 9), piano Wurlitzer (8); Max Abrams: sax (9); Julio Diaz: trompeta (9). En el Bonus Track, Christone "Kingfish" 

Ingram: guitarra y voz; Nick Goldston: batería, bajo, piano, teclados, guitarra acústica; Brooke Stephenson: coros. 

 

El título del álbum y de la primera pieza, lleva el nombre, como decía, del código de área telefónico que cubre seis 

condados en la mitad norte del Mississippi. 662 es un rico y rítmico blues rock, que de inmediato identifica el estilo y 

sonido que ha venido forjando Christone desde su primer álbum y con el paso del tiempo.  

 

Christone "Kingfish" Ingram – 662 

https://youtu.be/QdC99sQRd1s 

 

She Calls Me Kingfish es otra buena pieza en ese mismo contexto musicalmente hablando y también con letras que 

contienen ciertos pasajes autobiográficos, en este caso de una chica en la vida de Ingram. Long Distance Woman es 

una continuación de música y texto, la chica no tiene temor de llamarlo y despertarlo de su letargo, acusándolo de 

una indiscreción y haciéndole darse cuenta de que es hora de terminar la relación, buena anécdota para un blues. 

Another Life Goes By cambia el tema y el estado de ánimo, para cantar una quejosa tonada sobre el odio, la locura y 

los asesinatos que no paran; todo esto en una tonada muy soul.  

 

Not Gonna Lie vuelve al rock blues con este tema, en el que Kingfish aprovecha para reconocer que la música y en 

especial el blues le sirvió de camino para alejarse de una vida de pobreza y violencia. Too Young To Remember a ritmo 

de funk, concede un momento para reconocer a los viejos y malolientes lugares para tocar el blues, los jukes joints 

que fueron vitales en la difusión del blues en la región del Delta, antes de los actuales establecimientos que existen 

hoy en día. La suave balada jazz con tintes acústicos, You're Already Gone habla sobre la verdad de una relación 

fallida, observada a través de la mirada de una mujer. 

 

Una fuerte confesión acerca del maltrato a una mujer que ha tenido sus consecuencias, es la temática a ritmo de un 

rock blues pesadito en My Bad, octavo track del álbum. That's All It Takes es un precioso y candente soul-blues, con 

metales incluidos en la instrumentación, que sirve para revelar que todavía se está luchando con la tristeza por la 

pérdida de un ser querido y para evitar que otros noten su dolor. I Got to See You una canción divertida y alegre a 

ritmo de rock que toca el sencillo tema del deseo por ver a una chica. 

 

Your Time Is Gonna Come un blues lento que promueve una nueva advertencia, ahora dirigida a un tipo mentiroso y 

problemático, el requinto de Kingfish es genial, de lo mejor en el disco. That’s What You Do tiene un aceptable 

mensaje y guía para los jóvenes y futuros músicos de blues, condimentado con un shuffle poderoso y contundente. 

Something In The Dirt elogia de nuevo a su ciudad natal, Clarksdale, a ritmo de blues antes de cerrar con el sencillo 

previamente lanzado: Rock & Roll una tierna balada en tributo a su madre que lo puso en el camino de la vida que 

hoy en día recorre. 

Christone "Kingfish" Ingram - Rock & Roll 

https://youtu.be/bogRg08RC04 

https://youtu.be/QdC99sQRd1s
https://youtu.be/bogRg08RC04
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De Colección 
 

Tia Carroll: You Gotta Have It  
 

José Luis García Fernández  
 

 
 

 

Tia Carroll: You Gotta Have It – Little Village 2021 

 

Por algún motivo involuntario había quedado pendiente la reseña de este seductor disco que sigue su camino al 

éxito, actualmente nominado a obtener un preciado galardón en los premios otorgados por la revista digital con sede 

en Chicago: Blues Blast Magazine, en la categoría de Mejor Álbum de Soul-Blues.  

 

La voz es el más poderoso de todos los instrumentos. Especialmente cuando esa voz pertenece a alguien que canta 

desde el corazón con pasión, emoción, confianza, ingenio, sabiduría y calidez. Lo confirmo… ¡Tia Carroll tiene esa voz! 

Nació y creció en el Área de la Bahía (Richmond, CA), ha estado cantando profesionalmente desde principios de los 

80. Obtuvo una valiosa experiencia en la música y en la vida como cantante de acompañamiento en giras para las 

leyendas del blues y el soul de California: Jimmy McCracklin, Sugar Pie DeSanto y E.C. Scott.  

 

Ha liderado durante mucho tiempo sus propias bandas en California y ha realizado algunas grabaciones exitosas antes 

(rock, góspel y con bandas de blues en Italia y Brasil). Pero, You Gotta Have It, es su primera grabación de estudio en 

los Estados Unidos de blues y soul original, más algunos covers muy bien elegidos. 

 

Tia Carroll es soul, blues, poder y pasión. Ella canta al corazón desde el corazón. California está bien representada 

cuando esta poderosa vocalista comparte su talento en todo el mundo. De Brasil a Francia, como decía, Tia ha 

encabezado exitosas presentaciones en festivales, clubes y teatros. Inspirada por leyendas de la música como: Koko 

Taylor, Tina Turner y Aretha Franklin, se está haciendo un nombre en el circuito musical. 
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Lista de canciones: 1. Ain't Nobody Worryin' (Hamilton-Saadiq-Ozun); 2. Even When I'm Not Alone (Carroll-

Richmond); 3. Our Last Time (Hanes-Pugh); 4. Don't Put Your Hands on Me (Rick Estrin); 5. Never Let Me Go (Scott); 6. 

Leaving Again (Carroll); 7. Mama Told Me (Booth-Stevens); 8. Ready to Love Again (Andersen-Leuschner); 9. I Need 

Someone (Hill); 10. Move On (Carroll); 11. Why Am I Treated So Bad (Staples). 

 

Elenco en el álbum: Tia Carroll: voz; Kid Andersen: guitarra; Jim Pugh: piano y órgano; Steve Ehrmann: bajo; Charlie 

Hunter: guitarra/bajo (1); Paul Revelli: batería; Derrick D’Mar Martin: batería (1); Vickie Randle: percusiones y voz (6); 

Igor Prado: guitarra (10); The Sons of The Soul Revivers – James Walter & Dwayne Morgan: coros; Lisa Leuschner 

Andersen: coros (8); Willy Jordan: coros (8); Mike Rinta: trombón; Rob Sudduth: sax; Aaron Lington: sax; Jeff Lewis: 

trompeta; Gordon Beadle: sax (5 y 8). 

 

El talentoso Charlie Hunter (que toca la guitarra y el bajo al mismo tiempo), es el invitado en la deliciosa pieza que  

inicia el álbum, Ain’t Nobody Worrying, una versión funky excepcionalmente genial de una joya de la estrella del soul, 

Anthony Hamilton, la canción es una retahíla mordaz de las dificultades a las que se enfrentan muchos 

estadounidenses. Sigue una intensa balada soul original, Even When I'm Not Alone, pieza muy delicada sobre 

emociones devastadoras y Carroll la entrega como si fuera la última vez que cantara. Our Last Time es una melodía 

blues desgarradora de Jim Pugh que él y Robert Cray grabaron durante sus años tocando juntos. Tiene un ritmo 

salvaje como era el de Magic Sam, ahora con el extraordinario guitarrista noruego, Kid Andersen. 

 

Don’t Put Your Hands On Me es un alegre R&B escrito por el legendario Rick Estrin para la reina del blues, Koko 

Taylor. La canción es una reprimenda a la violencia doméstica. La sección de metales agrega tonos brillantes y suaves 

al arreglo que ayudan a mantener el ritmazo, mientras Tia hace su magia. En Never Let Me Go, una vieja canción que 

Johnny Ace hizo famosa. Carroll también la hace suya, cantando con moderación en su mayor parte, pero desatando 

su poder para llegar al climax. Es una gran balada rock con un excelente apoyo instrumental por parte de los metales. 

La sensual y seductora, Leaving Again, contiene un toque funky de los años 70 con el wah-wah de Kid y y el piano 

Fender Rhodes de Jim. 

 

Mama Told Me es una gran explosión de blues lento, la mejor pieza del disco para mi gusto. La banda con metales 

incluidos, se luce mientras Carroll nos cuenta una historia de tiempos difíciles y alcohol. Ready to Love Again es una 

poderosa melodía soul con The Sons of The Soul Revivers en los coros, por momentos me hace recordar la alegre 

música de los Blues Brothers. I Need Someone una clásica balada soul blues original de Z.Z. Hill, donde nuevamente 

los coros destacan por sus armonías detrás de Carroll. Otra de mis favoritas en la obra es, Move On, gran ritmo funk  

que cuenta con la participación del guitarrista brasileño Igor Prado, y que tiene un gran mensaje... ¡levántense cuando 

se caigan y sigan adelante!". Tia Carroll cierra el disco con una destacada interpretación del clásico de The Staple 

Singers, Why Am I Treated So Bad, una clase magistral de música soul vintage. Tia Carroll, sin duda, está en camino de 

obtener un gran nivel y reconocimiento entre los amantes y seguidores de las cantantes de soul atemporales. 

 

Gracias a Kevin Johnson de Proud Papa Promotions & Publicity,  

por haberme hecho llegar este material e información para realizar la reseña del álbum. 

 

 

Tia Carroll - You Gotta Have It 

https://open.spotify.com/album/7KuUVDR9oVHa3qQqTS7VsP?si=uszAZ5AcTJaWJwA7zJHpPQ&dl_branch=1 

 

 

https://open.spotify.com/album/7KuUVDR9oVHa3qQqTS7VsP?si=uszAZ5AcTJaWJwA7zJHpPQ&dl_branch=1
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Delmark Records presenta  

Mud Morganfield: Praise Him 
 

José Luis García Fernández 

 

 
 

 

Larry “Mud” Morganfield, hijo mayor del innegable rey del Blues, Muddy Waters, ha estado entregando su 

carismático blues estilo Chicago del más alto nivel al público de todo el mundo. Está bendecido por una gran y 

poderosa voz que puede transmitir una profunda resonancia emocional sobre los números lentos, y en los antiguos 

temas cargados de testosterona por sus combinaciones clásicas.  

 

También ha sido consagrado con un sentido natural de la espectacularidad que asegura que el público caiga 

directamente en la palma de su mano. Su anterior álbum, They Call Me Mud, lanzado el 9 de marzo de 2018, tuvo una 

amplia difusión y excelentes críticas. 

 

Hace algunas semanas fue anunciado con bombo y platillo, su incorporación a Delmark Records, así como la 

publicación en este sello icónico, de un disco sencillo, mismo que ha sido lanzado el pasado 20 de agosto.  

 

Praise Him, es el título de esta excelente grabación, un ‘Deep Góspel Blues’; realizada por Blaise Barton en los Joyride 

Studios de Chicago, el 1 de junio; y que además, cuenta con estupendos músicos en la alineación, Rick Kreher: 

guitarra; Mike Wheeler: guitarra; Cameron Lewis: batería y percusiones; Luca Chiellini: teclados; Felicia Collins, 

Shantina Lowe y Demetrius Hall: coros; Mud Morganfield: voz y bajo.  

 

Esperemos con ferviente interés el próximo álbum de este extraordinario músico, quien fielmente continúa una 

agradable tradición; entre tanto, disfrutemos una dulce probadita de su incuestionable talento en su tema original: 

Praise Him. 



Número 124 | septiembre 2021                   CULTURA BLUES. LA REVISTA ELECTRÓNICA Página | 35 

 

 
 

De Blind Raccoon 
 

Mark Cameron: Back From The Edge 
 

José Luis García Fernández 
 

 
 

 

El cantante, compositor y guitarrista de Minnesota, Mark Cameron, ha estado activo en el negocio de la música 

durante más de treinta años. Después de haber publicado cinco discos en estudio en las décadas de 1980 y 1990, 

Mark se ubicó en el blues y lanzó cuatro álbumes más entre 2009 y 2017, incluido uno en vivo: Live at Blues on the 

Chippewa. Esta grabación no planificada durante una de las muchas presentaciones de la banda en festivales "captura 

a la perfección su sonido en vivo”.  

 

En 2019, Mark Cameron logró el éxito en las listas con su disco anterior: On A Roll. Fue seleccionado como el mejor 

álbum de producción independiente, por la Minnesota Blues Society en el año de su publicación. Mark Cameron Band 

representó recientemente a Minnesota en el International Blues Challenge, y varias de sus canciones originales 

también se incluyeron en el álbum, Minnesota Blues All-Stars.  

 

Mark, conocido como un líder carismático y un fascinante guitarrista, ofrece en sus composiciones originales una 

mezcla de sinceridad, honestidad y, a menudo, un toque de humor. El rango vocal de Mark se extiende desde el 

barítono del sótano hasta el gruñido total, y sus letras originales atraen al escucha, con temas diversos de los muchos 

mundos dentro del blues. 

 

Mark Cameron - Back From The Edge (Cop Records - junio 2021)   

El nuevo disco de Cameron, Back From The Edge, grabado durante los últimos 18 meses, continúa con el sonido 

característico de Mark, a la vez que le agrega una gama de nuevos sonidos a sus canciones, como solo él sabe 

escribirlas, desde el alma. Este conjunto de diez temas originales nos transporta a un viaje memorable a través del 

blues en sus múltiples formas. 
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Músicos de la banda, Mark Cameron: guitarra, voz y piano; Sheri Cameron: sax, tabla de lavar, congas, shaker y flauta; 

Scott Lundberg: bajo; Rick Miller: armónica y melódica; Dan Schroeder: batería. Músicos invitados: Tommy 

Barbarella: órgano Hammond B3; Suzanne Ernst: flauta; Tonia Hughes: coros; Zack Lozien: trompeta y trombón; Sara 

Renner: coros; Nick Salisbury: bajo; Greg Shutte: batería.  

 

Lista de canciones: 1. It's Alright; 2. This Is The Blues; 3. 2nd Job; 4. Never See It Comin’; 5. All There Is To It; 6. Back 

From The Edge; 7. One Size Fits All; 8. All Dressed Up; 9. Dollar For Liquor; 10. Lost And Found.  

 

El álbum comienza con It’s Alright, musicalmente funky con una destacadísima armónica y unos sencillos y bonitos 

riffs de guitarra acompañando en todo momento a la temática de la canción, un comentario satírico sobre figuras de 

autoridad y la antigua batalla por el control del dólar ‘todopoderoso’. En This Is The Blues, Cameron desata toda la 

fuerza de la sección de metales, y de la armónica, para llevar a casa aquellas pequeñas cosas de la vida, que pueden 

sumarse al blues y la libertad que emana de simplemente admitirlo. 

 

Mark Cameron - This Is The Blues 

https://youtu.be/L_ZzGrrluUY 

 

Cameron le sube el volumen al máximo al amplificador y conecta el dobro para tocar un rítmico blues con el slide en 

2nd Job, una pieza que describe una relación que se siente más como un empleo que como un placer, mientras el 

cantante lucha por seguir el ritmo de su amante rebelde. El tema de la relación continúa en Never See It Comin, 

cuando un amante frustrado finalmente le da vuelta a su impredecible chica. Aquí se destaca Sheri Cameron con un 

sobresaliente sax, haciendo en partes dueto con la siempre presente armónica bluesera. 

 

El ambiente se vuelve divertido y funky nuevamente en All There Is To It, mientras el guitarrista Cameron y el as de la 

armónica Rick Miller, intercambian frases, una serie de contratiempos de un triángulo amoroso se desarrolla frente a 

ellos. La canción que da título al álbum, Back From The Edge, es un rock blues que ofrece una mirada brutalmente 

honesta al mundo en el que vivimos. El mensaje conmovedor de Cameron se ve reforzado con la colaboración de los 

músicos invitados, el organista: Tommy Barbarella (New Power Generation); y las cantantes de soul: Tonia Hughes y 

Sara Renner.  

 

Suave y sabroso tema jazzeado, One Size Fits All, una versión humorística de la intolerancia sutil que todos 

experimentamos en nuestra vida diaria, como si estuviéramos dentro de un club nocturno lleno de humo. El estado 

de ánimo cambia a un hipnótico blues lento en All Dressed Up, mientras que la sección rítmica con el baterista Dan 

Schroeder y el bajista Scott Lundberg, ofrecen un ritmo contagioso que atrapa y persiste hasta el final del tema. 

Deslumbrante 

 

El bluesecito Dollar For Liquor, sigue las hazañas de un músico callejero alegre y bebdor, en su eterna búsqueda para 

conseguir que alguien le invite la siguiente ronda. El álbum concluye con el soñador tema, inspirado en el verano del 

68, Lost And Found, que explora lo que sucede cuando el amor y las personas se alejan, ofreciendo la esperanza de 

que se puedan encontrar tan fácilmente como simples artículos cotidianos. 

 

Mark Cameron - Back From The Edge 

https://open.spotify.com/album/7lfGFQ8fsUmwojxcpTpFua?si=r_icTgQmTnK8s1IIj_JsIg&dl_branch=1 

 

 

https://youtu.be/L_ZzGrrluUY
https://open.spotify.com/album/7lfGFQ8fsUmwojxcpTpFua?si=r_icTgQmTnK8s1IIj_JsIg&dl_branch=1
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De Frank Roszak Promotions 

Johnny Ray Jones: Way Down South 
 

José Luis García Fernández 
 

 
 

 

En esta ocasión Frank Roszak Promotions nos gira un álbum de soul contemporáneo de un artista denominado “El 

Ahijado del Soul”, Johnny Ray Jones, tomemos un breve espacio para conocer su interesante propuesta musical. 

Johnny Ray Jones está de regreso después de la publicación de su álbum debut Feet Back In The Door en el 2017. Este 

nuevo material, Way Down South, es una celebración sin cuartel de blues, raíces y soul estadounidense, el siguiente 

capítulo en la historia de este vocalista y compositor de Los Ángeles. Ciudad donde creció en la escena musical del 

blues. Sam "Bluzman" Taylor, el entrenador de voz y mentor de Johnny, cambió sus lecciones para estar en sus 

presentaciones y sesiones de grabación. La viuda de Percy Mayfield, Tina Mayfield, madrina de Johnny, le ofreció a 

Johnny Ray audiciones en en su club, Blues Unlimited, en el centro sur de Los Ángeles a principios de los 80. Johnny 

Ray actuó junto a Big Joe Turner, John Fogerty y con The Red Devils; entre muchos otros.  

 

En este álbum de Moondogg Records, Johnny Ray trae de vuelta el talento de primer nivel que hizo que el primer 

álbum fuera tan exitoso. El baterista Tony Braunagel y el guitarrista Johnny Lee Schell, vuelven a aportar su magia de 

producción y su maestría musical en el disco que contiene once buenos temas: 1. Steamy Windows (Tony Joe White); 

2. I Got the Will (Otis Redding); 3. Don't Burn Down the Bridge (Allen Alvoid Jr.-Lewis Carl Wells); 4. Way Down South 

(Lester Butler); 5. You Don't Care (Herb Ryals-Jerry Leon Willis); 6. Shine on Me (Sam Taylor); 7. Tunica Motel (Tony 

Joe White); 8. L.A. Fog con Coco Montoya (Johnny Ray Jones); 9. Ninety Nine and a Half -Won't Do- (Steve Cropper-

Eddie Floyd-Wilson Pickett); 10. Give Away None of My Love (Otis Redding); 11. Nothing Takes the Place of You 

(Toussaint L. McCall-Patrick H. Robinson). 
 

Johnny Ray Jones – Way Down South 

https://open.spotify.com/album/3JOoqjBCSonainWeKuAJNq?si=JepiGzl6SUywnjJ92KEbFg&dl_branch=1 

https://open.spotify.com/album/3JOoqjBCSonainWeKuAJNq?si=JepiGzl6SUywnjJ92KEbFg&dl_branch=1
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Colaboraciones Especiales 
 

Entrevista con Van Dyke Parks 
Michael Limnios 

 

 
 

 

Van Dyke Parks: Las Visiones Musicales de América 

 

Van Dyke Parks estableció una carrera discográfica como artista, arreglista, productor y compositor en 1963. A lo 

largo de una carrera que abarca más de medio siglo, ha colaborado con músicos de la talla de: Randy Newman, Harry 

Nilsson, Ry Cooder, Keith Moon, Ringo Starr, Little Feat, Frank Zappa, Beach Boys, Bonnie Raitt y U2. Como solista, 

siguió su ciclo de canciones que rompió límites y mezcló diversos géneros con algunos de los proyectos más variados 

del pop. Parks se especializó en música en el Carnegie Institute of Technology en Pittsburgh, Pennsylvania, donde 

estudió de 1960 a 1963 y desarrolló un interés por la música mexicana.  

 

Ha continuado su exploración de los variados rincones de la música Americana con un nuevo proyecto de 

colaboración: "Van Dyke Parks Orchestrates Verónica Valerio: Only in America" (2021, BMG / Modern). Une al 

iconoclasta musical con Verónica Valerio para una nueva grabación de cuatro canciones. Fusiona la sensibilidad del 

ídolo de la música de California nacido en Mississippi, con la nativa de Veracruz, México, para crear una suite en 

miniatura que refleja en gran medida los tiempos en los que vivimos. Como indica el título, Parks orquestó toda la 

música y Verónica canta en español. 

 

Michael. ¿Cómo ha influido la contracultura folk y beat en sus puntos de vista del mundo y los viajes que ha 

realizado? 

Van Dyke. Las manzanas y las naranjas no se comparan. En primer lugar: toda la música es música folclórica y me ha 

interesado el folclore desde la más tierna infancia. 

 



Número 124 | septiembre 2021                   CULTURA BLUES. LA REVISTA ELECTRÓNICA Página | 39 

 

 

 

La jerga provincial siempre me ha atraído. Los esquimales tienen 17 palabras para "nieve". ¿Por qué habría de 

silenciar ese panorama sin horizontes? Si te refieres a "Folk", más allá del idioma o el género, se refiere a nuestro 

tapiz musical global. Desentrañar esa narración sería un crimen. 

 

Me enseñaron a saborear un menú amplio en música y lo he buscado toda mi vida. Bach y Beethoven, Chopin, 

Dvorak, Smetena, Charles Ives, Percy Grainger, Vaughn Williams, Gershwin, Howlin' Wolf, Woody Guthrie... y una 

serie anónima de compositores griegos tras Pitágoras, el inmigrante egipcio en Atenas, Elvis de su tiempo. Todos sus 

mejores éxitos han salido a la calle, porque sus temas y modismos surgieron de la calle. Me habrían gustado. 

 

Cuando era adolescente, la literatura pianística me sumergió en un frenesí "folk" con la música de Louis Moreau 

Gottschalk (1829-1869) de Nueva Orleans. Vi que la música de la calle podía competir con la élite y ahí es donde me 

ofrecí. Para su última sesión de grabación, arreglé una de las piezas de Gottschalk para el maestro Allen Toussaint (en 

el sello Nonesuch). Si Gottschalk no lo hubiera escrito para piano (cuando era compositor de la corte de la reina 

española), no tendríamos "La Malagueña". 

 

Allí estaban Albéniz y Granados, para llevarme por los Moros y Reinos de España. Dos cosas se destacan para 

racionalizar mi pasión por lo que infiero que quieres decir en la influencia "folk": 

 

- La música folclórica se nutre de grandes melodías y ritmos. En canciones sin palabras, la coreografía se nota 

en el oído. El regionalismo no tiene por qué disculparse. 

 

- Provincialismo es conocer los árboles donde vives, memorizarlos, escribir sobre ellos, traer todo el poder de 

la diversidad al World Beat. 

 

- Esa diversidad distintiva puede ser, algún día, la única cura para un mundo tan necesitado de un nuevo 

tónico. 

 

- La gente todavía puede sacar a ese Primer Mundo de su salón de la fama manifestada y de su maldita caja. 

 

La cultura beat me atrajo a la costa de California en 1962, cuando tocaba en cafés con mi hermano. (Cantábamos 

canciones populares como “Sagapo”). De todos los poetas Beat, el más grande todavía vive: Lawrence Ferlinghetti. 

Claramente es el poeta estadounidense vivo más grande. Obtenga su colección "Coney Island of the Mind". Dentro de 

sus páginas, en "Estoy esperando" -Él escribe: “...y estoy esperando que el American Eagle realmente extienda sus 

alas y vuele bien ... Y estoy esperando a que los dos amantes en la urna griega se alcancen por fin y se abrazen. Y 

estoy esperando, perpetua y eternamente, un renacimiento de la maravilla”. 

 

Con esta muestra de cultura Beat, tal vez detectes que me cautivó la anarquía de sus palabras, cuando el gordo 

Estados Unidos, presumido de sus victorias, empezó a vender su cultura al mundo... dejándolos rockeando... 

cantando canciones de Babilonia. Sólo digo. 

 

Michael. ¿De dónde viene su impulso creativo? ¿Qué es lo que más le gusta de escribir y tocar música? 

Van Dyke. Como estadounidense promedio, trabajo por mi alquiler y mis medicamentos. No tenemos una política 

nacional de salud que garantice el soporte vital. No espero a que me pidan que trabaje. Si no estoy escribiendo una 

canción (el tiempo es tan apretado), estoy haciendo arreglos para alguien a quien admiro. Me levanto antes del 

amanecer, esperando aprovechar el tiempo.  
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¿“Impulso creativo"? De la nada. Hace unos meses un artista "folk" legítimo me pidió que arreglara su voz, tanto en la 

melodía como en la poesía hablada. Solo. Verónica (Valerio) es de la península de Yucatán, en el sur de México, y toca 

el arpa. La sangre de sus antepasados corre por los ríos de las montañas más allá de su hogar, en esa cultura de las 

pirámides místicas mezoamericanas. Escribe sobre pequeños eventos que de alguna manera resuenan con empatía. 

Muy parecido a lo que hace el Blues o el Fado. 

 

Verónica se merece una orquesta, para darle un escenario a su elocuente música folclórica. Así que eso es lo que 

estoy haciendo ahora. Espero que encontremos un sello que esté interesado en preservar una variedad tan única en 

las ventas de música inexplorada. Este es el big bang de este año, pendiente de mi próximo álbum de estudio si hay 

nuevas canciones. Ya sea que consigamos un sello para distribuir un álbum de música folclórica de la poeta arpista 

mexicana, Verónica Valerio y yo. Cualquiera que lo haya escuchado sabrá que es mi mejor trabajo hasta ahora. No 

podría estar más contento.  

 

Pero, ¿qué lo "impulsa"? Este proyecto actual, al igual que el disco (“¡Spangled!” con la guatemalteca Gaby Moreno, 

2019) tienen un motivo primordial: que debemos quitarle ese aguijón al multiculturalismo. (como hizo Androcles por 

el león). La cultura latina se arrastra a través de la frontera para realizar trabajos forzados en los Estados Unidos. 

Quiero ser parte de ese “pardeamiento de América” e infundir nuestra jerga musical con una exposición sureña y 

vientos aromáticos.  

 

La música agrega la mejor transformación al entretenimiento cultural. En mi punto de mira, el prejuicio de nuestro ex 

presidente. ¿En cuanto a la turba que trae con ellos? Mi arsenal es un escamoteo de música latina. Para un hombre 

que tiene 77 años y finalmente está haciendo lo que estba preparado para hacer toda su vida: me siento como Colón, 

después de Trinidad. Yo tampoco tenía idea de adónde iba. Todo lo que sabía era lo correcto y lo incorrecto. Sin 

embargo, llegué sano y salvo después de una aventura de vida en Odisea y me salvé de un naufragio en la isla de 

Lesbos. Con un optimismo verdaderamente informado. 

 

 

  
 

 

Solo en América 

https://open.spotify.com/album/3KPPWTjbT2fzNSpP3oK60B?si=MBheSrWrTKWvCedt_JGKqw&dl_branch=1 

 

https://open.spotify.com/album/3KPPWTjbT2fzNSpP3oK60B?si=MBheSrWrTKWvCedt_JGKqw&dl_branch=1
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Michael. ¿Cuáles son algunas de las lecciones más importantes que ha aprendido de su experiencia en el camino de 

la música? 

Van Dyke. Si su esposa canta himnos desafinados, no deje que se haga cargo de las canciones de cuna de los niños. 

(Puede convertirse en un problema si están tomando lecciones de violín). 

 

Michael. ¿Cómo era la vida durante la era Beat de los 60? ¿Qué es lo que más destaca de esa época? 

Van Dyke. La década de 1960 fue una década angustiosa, de brutalidad civil en los Estados Unidos. Guerra con su 

sangrienta revelación en la televisión estadounidense a la hora de la cena: la muerte de mi querido hermano mayor 

Ben a los 23 años en el 63, y luego la de JFK (a quien Ben conocía por su trabajo en el Departamento de Estado en 

DC). “Ciclo de canciones”. Protestando. Los años sesenta se evaporaron en ‘69 con los asesinatos de Manson... y más 

significativamente, el primer gran derrame de petróleo costero por un petrolero (frente a la costa de California), en la 

batalla ecológica de la Tierra por la supervivencia con Big Oil. 

 

¿Esto en esa década también "se destaca" de "los años 60"? En ese breve lapso, la música grabada analógica alcanzó 

su apogeo y sus salas de control de sonido, desde perillas de control de bombarderos de aviones hasta faders 

voladores y mezclas automatizadas. Desde el micrófono hasta el lápiz óptico y más allá hasta los altavoces de alta 

fidelidad, fue el mejor sonido pregrabado que jamás hubiera sonado. “The Sixties” también sería una gran banda 

sonora en la cultura pop. Su vínculo generacional que ceñía al mundo, despertando al continuo golpe político que 

sugiere “Veremos”. Zappa consiguió una calle con su nombre en Praga. La música retiró el telón de acero. 

 

Michael. ¿Qué es lo que más extrañas de la música del pasado? ¿Cómo ha cambiado el mundo desde aquellos días? 

Van Dyke. Lo único que extraño es el LP, formato de álbum y un sistema en casa para reproducirlo. 

 

Michael. Si pudieras cambiar una cosa en el mundo musical que se convirtiera en realidad, ¿cuál sería? 

Van Dyke. Las artes no son una decoración. No deben seguir la perspicacia de las curvas políticas. Las artes se 

escuchan para informar al cuerpo político, para informar y entretener, y para resistir a la autoridad si no resiste la 

intervención. ¿Qué cambiaría en el mundo musical? ¡Gran pregunta! 

 

Prohibiría las repugnantes celebraciones de los Grammy y la insistencia fundamental en que el artista debe competir 

categóricamente. Financiaría a artistas con méritos y conseguiría que el Congreso de los Estados Unidos vigilara los 

libros de los grandes sellos discográficos, para corregir sin disculpas las políticas de contratos de artistas criminales y 

abusivos. Sin embargo, mientras el Congreso (con el subsidio de lo que queda de la industria discográfica) protege los 

derechos de los artistas... los ratones ahora protegen nuestro queso. Etc. 

 

Michael. ¿Cuál crees que es la clave para una vida bien vivida? 

Van Dyke. Sirve a los demás con todas tus fuerzas. Recuerda dónde estás parado. Sé sincero contigo mismo. Florece 

donde estás plantado. Encuentra los ritmos en tus propias raíces. Como un árbol plantado junto al agua. 

 

Michael. ¿Qué experiencias en su vida han desencadenado sus ideas con más frecuencia? 

Van Dyke. Muerte en la familia, amor perdido y encontrado, una eco-catástrofe. 

 

Michael. ¿Cómo caracterizaría la filosofía de la música y las canciones de Van Dyke Parks? 

Van Dyke. La forma de la canción como la herramienta política más potente se utilizará para hacer el mundo más 

hermoso.  

 



Página | 42                                                CULTURA BLUES. LA REVISTA ELECTRÓNICA                         Número 124 | septiembre 2021 

 

 

 

Más exactamente, dejar el mundo tan hermoso (en toda su variedad de expresión y vida) como lo fue el mismo día en 

que entré en ella. Siempre recuerdo que nosotros, nuestro legado, es la población que nos sucede. Ellos, para 

juzgarnos por lo que hemos hecho en nuestro tiempo. Las canciones revelan que, tan plenamente lo hemos hecho, 

como cualquier huella de carbono, en la era geológica que llaman, Antropoceno. 

 

 

 
 

 

 

Michael. ¿Cuál es el período más interesante de su vida?  

Van Dyke. Los acontecimientos de mi vida se intensificaron exponencialmente cuando perdí mi virginidad. Eso fue en 

1963, en el verano sin fin. Ese mismo año perdí a un hermano, un presidente, escuché los primeros álbumes de Bob 

Dylan, los Rolling Stones y los Beach Boys. La era Beat que me atrajo al sur de California con sus poetas y cafés, 

desapareció. 

 

Michael. ¿Cuál fue la relación entre los Beats y el boom del folk de los sesenta? ¿Qué importancia tuvo la 

generación Beat en la cultura de los 60? 

Van Dyke. Lamento que el " Boom del Folk " haya despedido a los Beats, que fueron marginados por una brecha 

generacional. El "ageismo" (discriminación por edad) es un problema al que me enfrento a menudo, pero no como 

arreglista, ya que sirvo a artistas más jóvenes que yo; sin embargo, la brecha generacional fue un fenómeno de "los 

años 60", por la anarquía y la desconfianza. Las autoridades estaban en el centro de su sentido de reinvención. 
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Michael. ¿De quién aprendiste más secretos sobre la música y con qué conocidos tuviste las experiencias más 

importantes para ti? 

Van Dyke. Me encantó visitar a Frank Sinatra en su edificio de la Warner Brothers, alentándolo a no darse por 

vencido solo porque los Beatles lo habían rebasado. Le regalé la canción de mi hermano Carson ("Something Stupid"), 

que se convirtió en su primer disco de oro. Cuando salí de la oficina, gritó"... gracias niño ... ¡Aprendí mucho!". Ah, sí... 

conocí a (Albert) Einstein... tocaba su violín mientras los chicos cantábamos villancicos en su porche una Navidad. 

Estuvimos en su cocina durante una hora. Sin embargo, Einstein no me contó ningún secreto. 

 

Michael. ¿Cuál es la mejor jam en el que has tocado?  

Van Dyke. Eso sería en la pieza "Hollywood". Es cuando toqué con Ry Cooder. Compruébelo usted mismo en 

YouTube. Hicimos una buena gira juntos. Ese fue, con mucho, el mejor jam en el que estuve. 

 

Michael. ¿Qué recuerdo de Beach Boys, Little Feat y Ry Cooder te hace sonreír? 

Van Dyke. No conseguí una sonrisa con los Beach Boys. Lowell George me hacía sonreír todo el tiempo. En realidad, 

era una sonrisa o un proyectil de vómito; era un motín increíble. No puedo empezar a decirte lo increíblemente 

gracioso que era, o cuán infecciosamente humanista. 

 

Una vez, cuando un grupo japonés ("Happy End") vino a Los Ángeles a visitarme en un estudio, Lowell y yo estábamos 

inventando una melodía llamada "Sailing Shoes". El grupo entró sin previo aviso. Querían que les hiciera "The 

California Sound". No estaba seguro de qué estaban hablando y pensé que deberían irse. Les dije que estaba 

demasiado ocupado (con mi propio álbum "Discover America"). Estábamos en la sala de control y estaba fuera de 

control. Lowell se acercó a su maletín, junto a su gerente. Estaba abierto y lleno de billetes nuevos de $100. Lowell 

(George) acercó al maletín, lo acarició con ternura y anunció "... ¡Creo que podemos hacer música con esto!". Así lo 

hicimos. Lowell y yo escribimos una melodía en el lugar llamada "Sayonara America". Se convirtió en un éxito número 

uno en Tokio y estableció el grupo.  

 

Ry es otra larga historia. Lo más divertido que tuve al producir su primer álbum fue modulando medio tono en “One 

Meat Ball”. Arreglé las cuerdas para esa pieza, y otras, para ese (su mejor) álbum. Un gran video para su primer 

álbum (comencé un departamento de videos en Warner Brothers Records y produje uno para él) captura su juventud, 

idealismo, preocupaciones sociales y sensibilidades de raíces elegantes. Se puede ver en “Bananastan.com” (mi sitio 

web). 

 

Michael. ¿Cuáles son las líneas que conectan el legado de Tin Pan Alley y la cultura de Nueva Orleans con el "folk 

ácido" de los 60 y más allá? 

Van Dyke. Ninguno que se me ocurra. Sé que Louis Armstrong fumaba marihuana, pero no escucharía a la gente de 

Acid aunque me pagaras un maletín lleno de billetes de $100. De hecho, Acid-folk es un oxímoron. ¿Te inventaste esa 

palabra? 

 

Michael. En tu opinión, ¿cuáles fueron las razones que hicieron que los 60 fueran el centro de experimentación y 

de búsquedas artísticas? 

Van Dyke. Eran tiempos desesperados en Estados Unidos. Tuvimos guerra, tuvimos racismo. Necesitábamos terapia 

de choque para cambiar nuestra agenda social. La misma urgencia podría aplicarse a Grecia hoy. 
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Michael. ¿Qué es lo que más extrañas hoy de los años 60? ¿Cómo ha cambiado la música a lo largo de estos años? 

Van Dyke. No es una maldita cosa, pero extraño mi juventud. La vejez no es para mariquitas. La música se ha vuelto 

mucho más elástica. Emergen más ritmos mundiales, refrescándonos de los Rock-Nazis que han controlado la radio 

durante demasiado tiempo. Para escapar de la generación desdentada del "Rock" (que está perdiendo sus dientes y 

su mordedura), busco lo que está más allá del imperialismo cultural estadounidense de Mac-World, en los ritmos de 

raíces de Europa y África. 

 

Michael. ¿Qué de tus recuerdos y cosas (libros, discos, fotos, etc.) pondrías en una "cápsula del tiempo"? 

Van Dyke. Soy mi única cápsula del tiempo. Mi propio cuerpo, solo vale su sal. No tengo posesiones. Mi casa es 

demasiado pequeña para una colección de discos o CD. Tengo una cosa que importa: el piano Steinway de mi abuelo. 

Llegó a nuestra familia el 11 de marzo de 1911. Lo toco a menudo. Será para mi hijo. 

 

Michael. Has estado viajando por todo el mundo. ¿Cuáles son tus conclusiones? 

Van Dyke. Hemos multiplicado y sometido a la Tierra. Es nuestra. Si hay fantasmas dentro de los árboles, son los de 

nuestros antepasados. Sin embargo, estamos cortando lo que queda de ellos, y la humanidad necesita algunas 

lecciones duras sobre el control de los esfínteres... la forma en que no respetamos el medio ambiente. La ecología era 

la consigna de "los años 60". Ahora es el Antropoceno. Hemos entrado en una nueva era geológica (el día en que se 

lanzó la primera bomba atómica sobre Hiroshima). Esta nueva era geológica requiere que dibujemos nuestras faldas, 

cambiemos nuestros estilos de vida, vivamos más modestamente, limitemos nuestro carbono y nos pongamos 

sobrios. 

 

Michael. ¿Cuál es el mejor consejo que le han dado y qué consejo le daría a la nueva generación? 

Van Dyke. Mi madre lo decía mejor: "¡No dejes que tu ambición supere tu capacidad!". Yo no. Hago pequeñas cosas 

para hacer del mundo un lugar más hermoso y sostenible. ¿Consejo? ¿Qué tal "escribir una carta al Papa sobre el 

control de la natalidad". “Trate las canciones como si fueran nuestro objeto cultural más portátil. Hazlos duraderos. 

Asegúrese de que sirvan como nuestra arma política más potente. Recuerda a Pitágoras, el impecable legado de los 

modos de los Antiguos, construido para complacer a los Dioses. Haz que la música sea agradable para ellos y para el 

observador casual”. 

 

Michael. ¿Cuáles son sus esperanzas y temores para el futuro del mundo y la música? 

Van Dyke. En palabras de Horacio: “El hombre no podría morir mejor que enfrentando terribles adversidades; por las 

cenizas de sus padres, y los alters de sus dioses”. Haz que el coraje sea contagioso. Levanta a la gente en una canción. 

Aquellos que lo hagan recibirán mi atención y gratitud. No tengo tiempo para el blues: dejé mi lugar de nacimiento de 

Mississippi familiarizado con la desesperación. 

 

Michael. ¿Qué te ha hecho reír últimamente y qué te ha emocionado? 

Van Dyke. ¿La risa? Fue cuando estaba en la cama con mi esposa. No es asunto tuyo. ¿Emoción? Cuando me enteré, 

que me enfrentaré a una cirugía de mano inminente. Había dado por sentado que tocaría con velocidad hasta llegar a 

la tumba. Eso está ahora en duda. 
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Colaboraciones Especiales 
 

Ganadores de los 14º Blues Blast Magazine Awards 
 

José Luis García Fernández 
 

 
 

 

Álbum de Blues Contemporáneo 

Shemekia Copeland - Uncivil War 

 

Álbum de Blues Tradicional  

Elvin Bishop and Charlie Musselwhite - 100 Years Of Blues 

 

Álbum de Soul Blues 

Curtis Salgado - Damage Control 

 

Álbum de Rock Blues 

Walter Trout - Ordinary Madness 

 

Álbum de Blues Acústico 

Catfish Keith - Blues at Midnight 

 

Grabación de Blues en Vivo 

Kenny Wayne Shepherd - Straight To You: Live 

 

Grabación Histórica o Vintage 

Little Richard - Southern Child 
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Álbum Debut de Artista Nuevo 

Veronica Lewis - You Ain't Unlucky 

 

Banda de Blues 

Sugar Ray & the Bluetones 

 

Artista de Blues Hombre 

Bobby Rush 

 

Artista de Blues Mujer 

Shemekia Copeland 

 

Premio ‘Sean Costello’ para Estrella Naciente 

Veronica Lewis 
 
 

https://open.spotify.com/playlist/6dySiKZf3SRDTqVmn9ewfg?si=5dcdaf66d729467d 
 

 

 

 

 
 

 

https://open.spotify.com/playlist/6dySiKZf3SRDTqVmn9ewfg?si=5dcdaf66d729467d
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Huella Azul 
Breve charla con Tomy Espósito 

 

María Luisa Méndez 

 

 
Foto por Rafael Arriaga Zazueta 

 

CB. ¿Quién es Tomy Espósito? 

Tomy. Soy guitarrista y cantante aprendiendo, -nunca se deja de aprender-, a tocar los Blues. 

 

CB. ¿Qué significa el blues para ti? 

Tomy. En palabras de Willie Dixon y, contado por Billy Branch, leyenda de la armónica de blues, "los Blues son los 

hechos de la vida". No podría estar más de acuerdo. Por supuesto, es la raíz de la música del siglo 20, y es el género 

musical que amo tocar, que amo enseñar, y que me hizo mejor músico. 

 

CB. ¿Desde cuándo y dónde encontraste el blues? 

Tomy. Primero y principal, hubo mucha gente que realmente sabe, y me enseñó mucho, a lo largo del camino. 

Escucho los Blues hace mucho, no recuerdo exactamente cuando, pero mi hermano Ezequiel fue el primero en traer 

discos de blues a la casa. Me gustó de inmediato, pero por aquellos tiempos yo andaba enganchado con los Stones, 

que a la vez me llevaron al blues, también. Realmente me enganché cuando los empezamos a tocar con mi antigua 

banda, Vieja Estación. 

 

CB. ¿Cuáles consideras son tus principales influencias musicales? 

Tomy. A mi me gusta todo del Blues, pero lo que más me llega es el Chicago Blues. Artistas como Muddy Waters, 

Jimmy Reed, Eddie Taylor, Lurrie Bell, The Aces, Otis Rush, Little Walter, Big Walter Horton, Jimmy Rogers, Magic 

Sam, Billy Branch, Otis Spann y muchos más. Claro que también me gustan los 3 Kings, pero la verdad, son muchos. 
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CB. ¿Cuál sería una definición de tu estilo y repertorio musical? 

Tomy. Como decía, amo el Chicago Blues, es lo que me gusta y lo que mejor me sale, sin copiar. Hay muchos 

guitarristas para escuchar y estudiar, como para estar copiando un solo estilo. En cuanto al repertorio, hay mucho de 

los artistas que mencioné en la respuesta anterior. Trato de que sea variado dentro del estilo. 

 

CB. ¿Por qué cantar y tocar blues en la actualidad? 

Tomy. Porque uno tiene que tratar de hacer lo que ama y hace bien, en esta vida, sin importar modas o los tiempos 

que transcurren. Por suerte la buena música va a perdurar en el tiempo, aunque ya no estemos más en este mundo. 

 

CB. ¿Nos compartes una breve historia de tu trayectoria musical hasta la actualidad? 

Tomy. A principios de los 2000 (en Argentina), ya habíamos comenzado a tocar blues con la banda. Pero fue en 

México donde realmente nos tomamos más en serio esto del blues. En 2004, empezamos a tocar en el mítico Ruta 61 

todos los viernes, y esto nos obligó a ampliar el repertorio y aprender mucho más. Pero fue a principios de 2006 que 

comenzó el "viaje", Todo comenzó con la llegada del legendario armonicista, Billy Branch, quién se transformó de 

alguna manera en nuestro maestro y consejero del blues. Nos enseñó muchas cosas del género, y también nos contó 

muchas anécdotas muy enriquecedoras. 

 

Billy Branch con Vieja Estación en Ruta 61 2006 

https://youtu.be/oaPcaSizpgE 

 

A partir de ahí, llegaron muchos artistas de Chicago, principalmente, a quienes tuvimos la dicha de acompañarlos 

como banda, y aprendimos muchas cosas ahí en el escenario. Fueron muchos, pero los voy a resumir en estos 

grandiosos Bluesmen: Lurrie Bell, Phil Guy, Billy Branch, Carlos Johnson y otros nos dieron una clase avanzada de 

como tocar esta música maravillosa. Antes de la pandemia, en 2017, tuve la suerte de viajar por Argentina y Brasil  

acompañando al joven Bluesman de Mississippi, Anthony "Big A" Sherrod con mi amigo y gran bajista, Mariano 

D'Andrea y el productor, baterista e incansable impulsor del blues desde hace muchos años, Adrián Flores. Volvimos a 

girar por Brasil con Big A en 2019. En estos momentos estamos con "Tomy Espósito Band" volviendo de a poco al 

ruedo. 

 

CB. ¿Quiénes te acompañan en la Tomy Espósito Band? 

Tomy. Mi hermano, Ignacio Espósito en la batería; José Luis Sánchez en el piano; y Emiliano Olvera Reyes en el bajo. 

 

CB. ¿Nos quieres compartir algún video reciente de esta banda? 

 

Tomy Espósito Band – Three O´Clock Blues 
https://youtu.be/EJkRfL42gkM 

 

Tomy Espósito Band en Jabalee Estudio 

https://youtu.be/sSZrWZJtAd8 

 

CB. ¿Qué te ha dejado como experiencia, en lo personal y musical, estos tiempos de pandemia? 

Tomy. La pandemia me confirmó que los seres humanos estamos equivocados en nuestro proceder, que nos falta 

mucho para cambiar la realidad. También me hizo ver que lo mejor que puedo hacer, es seguir haciendo música, 

tocar la guitarra y cantar los Blues. 

 

https://youtu.be/oaPcaSizpgE
https://youtu.be/EJkRfL42gkM
https://youtu.be/sSZrWZJtAd8
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CB. ¿Cuáles son tus proyectos a corto plazo? 

Tomy. No lo llamo proyectos, no me gusta esa palabra. Lo que si es seguro, es que voy a seguir tocando donde me 

dejen, y grabar algo cuando se presente la chance. 

 

CB. ¿En dónde podemos seguirte en redes sociales para conocer de tus actividades? 

Tomy. La verdad, no soy muy adepto a las redes sociales, pero sí subo las fechas que van saliendo en mi Facebook, 

"Tomy Espósito", o en el de la banda, "Tomy Espósito Band". 

 

CB. ¿Alguna recomendación a los jóvenes que se quieren dedicar a tocar blues? 

Tomy. Que escuchen a los verdaderos Bluesmen. Creo que es la única manera de aprender a tocar blues como 

corresponde, con respeto y humildad.  

 

CB. ¿Qué diferencia o similitud existe en la escena del blues en Argentina y en México? 

Tomy. En Argentina hay una escena de blues muy grande, y excelente en el nivel de los músicos, desde hace mucho 

tiempo. En México es más pequeña, pero he notado, gratamente, que hace un tiempo viene creciendo, en cantidad y 

calidad.   

 

CB. ¿Algún mensaje a los lectores y seguidores de Cultura Blues, en este año del décimo aniversario de la revista? 

Tomy. Mi mensaje es que, brindemos por muchos años más de la revista y todos aquellos que hacen que el blues siga 

visible, porque siempre estuvo, y siempre estará. 
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Algunas Notas de Jazz 
 

David MacGregor & Louise Phelan 
 

Roberto López 
 

 
 

 

David MacGregor & Louise Phelan: Remembering Ella Fitzgerald & Joe Pass (2021) 

 

En esta ocasión, abrimos el celofán de uno de los materiales hechos en nuestro país y aunque se trata de artistas que 

no son nativos de suelo mexicano, de alguna manera han coincidido en México y particularmente en la ciudad. 

 

El disco se trata de Remembering Ella and Joe, material que suma los talentos de la cantante irlandesa, Louise Phelan 

y el guitarrista escocés, David MacGregor, quienes se encontraron en un festival en México y de una plática en la que 

compartieron el gusto por lo que hicieron la gran cantante de jazz: Ella Fitzgerald y el magnífico Joe Pass. 

 

En una charla con Louise, me platicó de algunas anécdotas que compartieron esa tarde en la que conoció a David. 

Entre las que resaltan, acerca de unas piezas que al momento de interpretarlas Ella y Joe, tuvieron que repetir por un 

olvido de la letra o porque entró mal; en fin, esa conexión que lograron en palabras de Louise, es una muestra de la 

conexión entre la humildad, la humanidad y la sencillez, que son detalles de la magia y el talento que derrocharon 

Fitzgerald y Pass en los seis materiales que grabaron en la década de los 70. 

 

Lista de canciones: 1. Cry Me a River; 2. I’m Beginning to See the Light; 3. You Go to My Head; 4. You Turned the 

Tables on Me, 5. Avalon; 6. Georgia on My Mind; 7. Why Don’t You Do Right; 8. The Very Thought of You. 

 

El primer track en esta grabación es Cry Me a River, pieza que sin duda, es de las más recomendables de este álbum 

por la interpretación de Louise; ya que está llena de emotividad que de verdad nos hace imaginar cómo es que esta 

letra, refleja una intensidad y firmeza al momento de cantar.  
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Le siguen otros temas que varían en ritmos como el swing en piezas como: I’m Beginning to See the Light o Avalon, 

baladas como en You Go to My Head, The Very Thought of You, o la increíble pieza de blues, Why Don’t You Do Right.  

 

Cabe mencionar que este material está disponible en plataformas desde mayo y fue grabado en la ciudad de México, 

contando con la participación de Matías Carbajal quien es un músico, compositor y productor reconocido en la 

escena de este país. 

 

Detalle de la grabación es que fue realizado con las primeras tomas, de cada uno de los ocho temas que lograron 

plasmar una forma muy tradicional de hacer jazz. 

 

 

David MacGregor & Louise Phelan - Remembering Ella & Joe 

 https://open.spotify.com/album/2aUEfP5vGLeG49ouLh6uku?si=XxCnaVDLRouJjNTWVuVWNQ&dl_branch=1 
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https://open.spotify.com/album/2aUEfP5vGLeG49ouLh6uku?si=XxCnaVDLRouJjNTWVuVWNQ&dl_branch=1
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Especial de Medianoche 
 

Betsy Pecanins: la última entrevista  
Luis Eduardo Alcántara 

 

 
 
 
El primer concierto que disfruté de Betsy Pecanins ocurrió en agosto de 1982. Dentro de las jornadas del 4º Festival 

de Blues en México, desarrollado en las viejas instalaciones del Auditorio Nacional, cierta noche apareció sobre el 

escenario el cuarteto formado por Roberto Aymes en el contrabajo, Andreas Luscher a la batería, Big Rigoberto en el 

requinto y en las vocales, una chica menudita de larga y pelirroja cabellera que generó encendidos aplausos, no tanto 

por el repertorio que uno esperaría fuera utilizado en eventos así -blues ortodoxo, en sentido estricto- sino por sus 

apasionadas interpretaciones y los arreglos empleados que viajaban del jazz al blues, y del canto nuevo a la rumba 

flamenca. 

 

Desde el principio Betsy puso en claro la integración de culturas que fue algo característico en sus espectáculos y en 

la manera de entender el arte. El pasmo inicial de los concurrentes fue tornándose, con el paso del tiempo, en una 

feligresía que iba creciendo conforme conseguíamos discos suyos o la encontrábamos anunciada en carteles de 

eventos distintos. 

 

A pesar de haber nacido en Yuma, Arizona, Betsy Pecanins comenzó en la música a los 17 años, en un “café concert” 

de Barcelona, llamado Cova del Drac. En dicho sitio ya habían desfilado antes estrellas de la talla de Joan Manuel 

Serrat y María del Mar Bonet, pero la chiquilla no sintió temor cuando decidió lanzarse al ruedo, iniciando de esta 

forma sus pininos en el ambiente musical catalán. “Para mí el canto y la música son necesidades vitales. No puedo 

hallar significado a la vida si no existe la música o no tengo la posibilidad de cantar”, me confesó Betsy hace años, 

sentada cómodamente frente al enorme balcón de su departamento en el edificio Condesa, mientras la luz de la 

tarde caía sobre su mirada lánguida y penetrante, como la música que la habitaba. 
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Siempre atenta y generosa, de buen modo contestaba las preguntas que buscaban desentrañar la clave de la 

producción artística: “Cuando estoy en este proceso, ya sea con poetas o con músicos, lo que hacemos no es blues, ni 

estrictamente rocanrol o nueva canción, es una fusión de varios géneros que da como resultado una obra 

estrictamente personal, cargada, eso sí, de influencias muy evidentes. Puedo organizar un concierto con canciones de 

Gershwin, un disco con boleros tradicionales, o colaborar con gente que esté trabajando materiales de López Velarde 

o Lucha Reyes; lo que hago en cada una de mis obras y presentaciones, es una combinación de estilos e influencias, 

aunque las raíces visibles sean el rock y el blues”. 

 

Los recuerdos de aquellos años juveniles surgían con naturalidad: “Mi adolescencia –de los trece a los 23 años- la 

pasé en Estados Unidos, México y Barcelona. No me estabilicé en ninguno de ellos, sin embargo, fue una época de 

mucho aprendizaje, de irle perdiendo el miedo al público, de cantar en todo tipo de lugares, bares, universidades, 

pequeños foros”. Para ella, México siempre fue una raíz central: “El folclor campirano y el bolero citadino son géneros 

muy fuertes, muy del alma, de sentir el amor y el desamor que nos produce la vida, son una especie de grito que al 

sacarlo afuera, nos ayuda a aliviarnos y a seguir existiendo”. 
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NATURALEZA DEL BLUES 

 

Sobre por qué el blues es el género de mayor penetración, la también productora tenía razonamientos claros. “Nací 

en Estados Unidos y allí es una forma musical muy fuerte, que siempre estuvo clavada en el alma, pues la producen los 

hombres de raza negra. En este tipo de manifestaciones hay varios géneros, el soul, el góspel, el jazz pero sobre todo 

el blues, que para mí es el género que los reúne a todos”.  

 

Cuando Betsy decidió radicar en México definitivamente, en 1977, consideraba impropio cantar temas en inglés, por 

la barrera natural del idioma, pero a medida que el tiempo pasó, y de que la gente empezaba a conocer más del 

cadencioso ritmo por el trabajo que efectuaban artistas como: Javier Bátiz, Guillermo Briseño, Follaje o Real de 14, 

grupo muy cercano a ella durante la primera época, lo natural fue que incluyera temas así en discos y conciertos. "Es 

la razón por la que también canto rolas en inglés, que es el idioma natural del blues. Si no lo hago, la gente me lo 

exige, especialmente en canciones como, I’m a Woman, que es una pieza tradicional". 

 

Era cosa natural vincular a Betsy en proyectos artísticamente arriesgados. Hubo ejemplos concretos. La recordamos, 

en principio, en aquel tributo a los Beatles, con arreglos especiales tanto para piano como cuerdas, y vocalizaciones 

conmovedoras en torno a melodías emblemáticas de Lennon y McCartney. Después vino un disco muy premiado, “El 

efecto tequila”, en el que estableció arreglos de música clásica a boleros famosos, con adaptaciones especiales 

dentro del formato del blues, es decir 12 compases a cuatro cuartos. 

  

Apoyada por el pianista Guillermo Briseño, en el "El efecto tequila" trabajó melodías conocidas del folclore popular 

en un sabrosísimo ambiente de blues matizado con cuerdas, armónicas y teclados. Después surgió la posibilidad de 

vincularse con el director de cine Arturo Ripstein en la película "La reina de la noche", cuya encomienda fue notable, 

cantar el repertorio de Lucha Reyes, considerada la jefa de la música ranchera: “Creo que logré el objetivo pues la 

tesitura de mi voz alcanzó las fuertes notas agudas que eran características del estilo vocal de Lucha”, detallaba 

orgullosa. 

 

Betsy Pecanins - Cartero (entrega inmediata) 
https://youtu.be/bGLuR_qIvyo 

 

Pero ¿cuál es la diferencia principal entre dos géneros hermanos como son el jazz y el blues? La experimentada 

cantante detallaba: “Tienen raíces parecidas, pero nada más. El jazz empieza más bien siendo instrumental, pero tiene 

otra historia, aunque también brota de la esclavitud. El blues, por otra parte, es más lamento, tiene inclusive una 

forma musical cerrada, presenta otra evolución, ahora el blues va encaminado hacia el rock, es más eléctrico”. 

 

Fue entonces cuando le recordé una frase de Julio Cortázar, rescatada en alguno de sus libros: escuchar a Billie 

Holliday era una tristeza hermosa que daban ganas de acostarse y llorar de felicidad. El campo quedó abierto para 

que Besty profundizara: “Por supuesto, es que Billie Holliday cantaba el blues de una manera muy profunda, aunque 

luego cantó mucho jazz. En esa época, que también es la época de Bessie Smith y de otras, a las cantantes de blues las 

acompañaban bandas de jazz, entonces fue un momento muy fusionado, una especie de música que nacía para 

amenizar espectáculos de vodevil, pero siguen siendo géneros muy diversos. El jazz es menos lamento, puede ser más 

festivo, más abstracto, lo que no sucede con el blues, que dentro del dolor, logra que nos burlemos de nosotros 

mismos y entonces viene la catarsis”. 

 

 

https://youtu.be/bGLuR_qIvyo
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Betsy Pecanins - Ni más ni menos (Guillermo Briseño) - Cervantino 1997 
https://youtu.be/fju5jOmUELI 

 

El canto del Ave Phoenix calló para siempre el 13 de diciembre de 2016, después de haber recibido en vida 

numerosos reconocimientos, como el ofrecido en el Teatro de la Ciudad ‘Esperanza Iris’, el 29 de agosto de 2015, por 

su rica trayectoria como compositora e intérprete. 

 

 

 
 

 

https://youtu.be/fju5jOmUELI
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Las Teclas de Oro 
 

Jay McShann: toda la onda 
 

Omar Ramírez O. 
 

 
 

 

Para continuar ofreciendo un panorama amplio de quiénes han sido los más importantes tecladistas de Blues, es 

necesario mencionar al gran Jay McShann. Un pianista con un sonido preciso, muy bluesero, con todo el swing por 

dentro y un fraseo con los mejores links. 

 

James Columbus McShann nació el 12 de enero de 1916 en Oklahoma. Pronto se mudó a Kansas City donde hizo 

buena parte de su vida profesional. A finales de 1930 comenzó a dirigir su orquesta, su big band de Jazz, la Jay 

McShann Orchestra. Su carrera discográfica comenzó en 1941 con el sello Decca, con grabaciones que a menudo 

contaban con colaboraciones del cantante de blues, Walter Brown.  

 

Ya en 1942 su orquesta empezó a hacer giras por Estados Unidos y ya contaba en sus filas a un joven saxofonista que 

iba a ser toda una figura indispensable en el jazz: Charlie “Bird” Parker. Hay una versión del conocido standard Now's 

the Time de esta etapa, que recomiendo escuchar. Es interesante confirmar que hubo un tiempo en el que 

efectivamente el Jazz y el Blues eran dos fuerzas inseparables.   

 

También conocido con el apodo de "Hootie”, McShann poco a poco fue direccionando su carrera al blues donde en 

ocasiones grababa al lado del cantante Jimmy Witherspoon. Las grabaciones que hicieron ambos durante los años 50 

son buenísimas. Recomiendo prestar atención a temas como: Spoon calls Hootie, Please stop playing these blues y 

Rain, Rain, Rain. Durante los años 60 Jay McShann continuó presentándose en foros de Kansas City, aunque su buena 

reputación lo llevó a empezar a viajar a Europa para algunas giras.   
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Así comenzó una modesta pero muy firme carrera solista. Acotemos que Confessin´ The Blues, uno de sus temas más 

populares que grabó al lado de Walter Brown comenzó a popularizarse gracias a las versiones que grabaron 

importantes estrellas como: The Rolling Stones, Chuck Berry, Little Walter y B.B. King.  

 

Probablemente, uno de sus mejores álbumes sea el que editó en 1978 titulado, The Last of the Blue Devils donde Jay 

contaba con una madurez impresionante que le permitía interpretar sus viejas canciones con un sonido de swing, 

shuffle y boogie woogie, todo perfectamente bien integrado. Para estos años el maestro “Hootie" ya cantaba en vivo 

y en sus grabaciones lo cual mostraba un combo perfecto.  

 

Cada sonido de su voz y de su piano muestran el más auténtico blues que que se puede tocar. Todo el disco suena 

impecable, muy bien grabado, bien instrumentado, con algunos metales, un fino contrabajo y en la guitarra por cierto 

aparecía un joven John Scofield dándolo todo. Confessin´ The Blues, el increíble woggie boogie My Chile, Blue Devil 

Jump que recuerda su época al lado de Big Bands y el clásico Ain´t Nobody Bussiness entre otros temas hacen de 

este álbum una obra maestra.  

 

Jay MacShann - The Last of the Blue Devils 

https://open.spotify.com/album/6uVMAymadbYSAusGSUnNqw?si=e4H1tcC0S9y526OKVVBzfw&dl_branch=1 

 

En ese año se hizo una película biográfica, Hootie's Blues, y apareció en The Last of the Blue Devils, otra película 

sobre jazz de Kansas City filmada entre 1974 y 1979. Jay además, fue uno de los protagonistas del imperdible 

documental de Clint Eastwood: Piano Blues (2003), donde una vez más queda ratificada su maestria e importancia en 

la historia del Blues.  

 

Jay MacShann, un pianista con toda la onda. 

 

 
 

 
 
 

https://open.spotify.com/album/6uVMAymadbYSAusGSUnNqw?si=e4H1tcC0S9y526OKVVBzfw&dl_branch=1
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Lado B 
Hound Dog-Alligator, amor por el blues 

 

Juan Carlos Oblea 
 

 
 

 

 

Cuantas historias de personajes famosos en el mundo de la música comenzaron en una visita a un bar amenizado por 

una banda de jazz o de blues. Así es la historia de un joven fanático del blues que quedó impactado al escuchar en 

vivo a Mississippi Fred McDowell, y que con tan solo 23 años creó un sello discográfico para poderle grabar un álbum 

a su banda de blues favorita. 

 

En el año de 1968, Bruce Iglauer, un adolescente nacido en Cincinnati, se transportó a la Ciudad de Chicago, en 

donde visitó la famosa tienda de discos “Jazz Record Mart”, propiedad del mítico productor y empresario Bob 

Koester, fundador del famoso sello de grabación “Delmark Records”. Normalmente Iglauer visitaba la Ciudad de 

Chicago para ver shows de blues; sin embargo, sus visitas fueron más constantes cuando conoció de manera personal 

a Koester, quien se convertiría en su gurú musical.  

 

Koester admiraba la pasión por la música que tenía Iglauer, por lo que cuando se mudó definitivamente a esa Ciudad 

en el año de 1970, lo contrató como empleado, introduciéndolo al mundo de la música como asistente en el estudio 

de grabación, en donde Bruce pudo convivir con las estrellas de blues de ese entonces, viendo nacer álbumes que al 

paso del tiempo se convertirían en grandes clásicos. 

 

El amor de Bruce Iglauer por Hound Dog Taylor y su banda “The Houserockers”, nace de las innumerables visitas que 

hizo al bar “Florence´s Lounge”, en donde tuvo la oportunidad de escuchar el poder de la banda, sobresaliendo el 

slide de Theodore Roosevelt, mejor conocido como: Hound Dog Taylor.  
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“Desde el momento en que entré al Florence's Lounge, notas de guitarra eléctrica distorsionadas llenaron la 

habitación. Podía escuchar el inconfundible sonido del acero cuando el slide rasgaba las cuerdas hacia arriba y hacia 

abajo. No podías apartar los ojos de él... esa tarde me enamoré de Hound Dog Taylor & The Houserockers. La batería 

sonaba con un ritmo aleatorio tan contagioso y elemental que incluso yo podía bailar. Cuando Hound Dog se inclinó 

hacia el micrófono y cantó blues con una voz aguda y agrietada…”, dijo Bruce Iglauer para ‘Bitten by the Blues’. 

 

La banda estaba conformada por Hound Dog en la guitarra, Brewer Phillips en el bajo y Ted Harvey en la batería, de 

quien a su fallecimiento, Bruce expresó: "Si no fuera por Hound Dog Taylor y The HouseRockers, no tendría un trabajo 

diario y Ted era un tercio de esa banda. Todo su trabajo consistía en impulsar a la banda y hacer que la gente bailara 

maravillosamente, su estilo era muy tradicional de Chicago. Probablemente fue el último gran baterista shuffle de 

Chicago". 

 

La historia musical de Hound Dog Taylor es una historia de 35 años en el anonimato antes de poder grabar su primer 

álbum como músico independiente. Taylor nació en 1915 en Mississippi, y su primer contacto con la guitarra fue 

cuando tenía 20 años.  

 

Un evento de violencia racista en 1942 le obliga a trasladarse a la Ciudad de Chicago en donde se comienza a 

desenvolver como músico ambulante de blues compartiendo las propinas con Muddy Waters y Robert Nighthawk. Su 

talento como músico y su relación con los músicos que se convertirían en figuras de la escena del blues de ese 

entonces, le permitió la oportunidad de hacer una gira a Europa como parte del ‘American Folk Blues Festival’, al lado 

del gran Little Walter como músico acompañante. 

 

Hasta ese entonces, ya entrada la década de los 70, Hound Dog Taylor y los Houserockers seguían tocando en el 

Florence´s Lounge los fines de semana, y tenían participaciones en algunos festivales como el ‘Festival de Blues de 

Ann Arbor’, en donde lograron llegar a más audiencia. 

 

Mientras tanto, Bruce Iglauer, fanático de Hound Dog y su banda, quiso aprovechar su posición como asistente en 

Delmark Records, proponiéndole a Bob Koester grabarles un álbum, negándose éste último a hacerlo, por lo que 

frustrado en el intento, Bruce reúne todos los ahorros con los que contaba en ese momento y junto a Hound Dog se 

emprende a la aventura de grabarle un álbum en el año de 1971.  

 

Una vez grabado y mezclado el master del álbum, Iglauer encargó la producción de mil piezas, que él mismo vendió 

de manera personal en su vehículo, en donde echó a la cajuela un aparato de aquella época para reproducir el álbum 

mostrando y promocionando a la banda. 

 

Ese álbum grabado de manera rústica y accidentada fue el origen de uno de los sellos más famosos en la historia de la 

música, toda vez que Alligator Records posteriormente grabaría a figuras como: Son Seals, Big Walter Horton, Fenton 

Robinson y Koko Taylor, entre otros, esta última se convertiría en una gran figura del sello, pues con el álbum “I Got 

What it Takes”, se hizo acreedora de la nominación a un premio Grammy. 

 

La lista de estrellas que desfilaron por el sello Alligator fue interminable, músicos como: Jimmy Johnson, Eddie Shaw, 

Carey Bell, Magic Slim, Pinetop Perkins, Lonnie Brooks, y Billy Branch, conformarían la famosa serie, Living Chicago 

Blues. Albert Collins se unió a la familia Alligator en el año de 1978, quien ya para ese año era una gran figura del 

blues. 
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En 1984 llega Johnny Winter, quien a pesar de ser un músico de rock, estuvo en la compañía Alligator para grabar 

blues. Winter a su vez fue utilizado indirectamente como gancho para atraer a otros músicos del rock blues, tales 

como: Stevie Ray Vaughan, Roy Buchanan, y Lonnie Mack.  

 

Hound Dog Taylor & the House Rockers, grabaron tres álbumes en Alligator Records, “Hound Dog Taylor and The 

Houserockers”, “Natural Boogie” y “Beware of the Dog”, y en 1982 el sello discográfico sacó un album de grabaciones 

inéditas titulado, “Genuine Houserocking Music”. 

 

A pesar de su muy corta carrera como músico independiente, Hound Dog Taylor, fue incluido en el salón de la fama 

de la Blues Foundation en 1984, y en 1996 recibió de esa misma fundación el premio: Classics of Blues Recordings por 

su álbum debut, “Hound Dog Taylor and The Houserockers”.  

 

La historia del vínculo que unió a Hound Dog Taylor con Bruce Iglauer, fue sin duda una historia de amor por el blues, 

que surgió en un bar de Chicago, y que dio como consecuencia la creación del legendario sello “Alligator Records”. 

 

 

Hound Dog Taylor and The Houserockers 

https://open.spotify.com/album/3whc6JMkDLZMngoWFIMJYV?si=26CvrdoEQu-KpVWVzSBjOA&dl_branch=1 

 

 

https://open.spotify.com/album/3whc6JMkDLZMngoWFIMJYV?si=26CvrdoEQu-KpVWVzSBjOA&dl_branch=1
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Hábitos Nocturnos 
Rudy Rotta & Friends 

 

José Andrade Urbina 
 

 
 
 

Un leve roce de tu imagen 

cruza la hoja en que escribo, 

y torna la fría mañana en cálido momento. 

 

Evoco tu ausencia en cada palabra de mi verso, 

busco hacer el poema. 

Qué sustantivo para tu pelo, 

qué adjetivo describirá tu cuerpo. 

 

Te asemejas al escándalo de colores 

En la finitud del crepúsculo que veo. 

 

Rudy Rotta & Friends - Some of my favorite songs for… (2006) 

Creo que a todos los que nos gusta el blues, dentro de nuestra colección particular de discos, tenemos canciones que 

desde que las escuchamos por vez primera, han sido de un gusto muy especial. En lo personal dentro de mi programa 

de blues “Hábitos Nocturnos”, mínimo los primeros dos o tres viernes de enero, programo los distintos blues que al 

paso del tiempo siguen estando dentro de un gusto muy especial para mí. 

 

Esto lo digo por el cd que ahora recomiendo. Cuando lo compré yo no conocía nada sobre Rudy Rotta, lo adquirí por 

el titulo “Some of my favorite songs for…” (Algunas de mis canciones favoritas para…) porque eso es lo que hago los 

primeros viernes de enero, poner algunos de mis blues favoritos para… los radioescuchas, y créanme que disfruto 

enorme los programas. 
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Tal es el caso de Rodolfo “Rudy” Rotta que nació en Villadossola, Italia en 1950, y creció en Lucerna, Suiza adónde se 

mudó su familia a principios de los años 60. Empezó a tocar la guitarra a los 14 años, tiempo después regresó a 

Verona, Italia. A los 18 años ya con un conocimiento dentro del blues y una cada vez más refinada técnica para tocar 

la guitarra, es cuando forma la Rudy´s Blues Band, y es así como empieza su difícil pero exitosa carrera de Bluesman. 

 

Empezó tocando en pequeños locales donde se tocaba lo mismo el blues que el jazz o el rock, al paso del tiempo y 

por su música es como empieza a ser conocido, y es cuando decide hacer sus primeras presentaciones fuera de su 

ciudad Verona. Su forma de tocar el blues, y la velocidad de cómo se movían sus dedos sobre las seis cuerdas de su 

guitarra, y además contando con una muy buena voz. Todo esto hizo que pronto fuera más conocido, y cada vez más 

solicitado en los mejores festivales de blues en Europa. 

 

Con estos primeros grandes éxitos dentro del blues, hizo que lo invitaran al “Kansas City Blues Festival” en donde 

compartió escenario con: Al Green, Taj Mahal y Brian Setzer, frente a un público de 20,000 espectadores que lo 

aplaudieron y lo consideraron el mejor del festival. Gracias a este éxito es contratado para dar un concierto en el 

“Grand Emporium” de Kansas City. Con gran alegría del publico son recibidos, Rudy Rott y su banda, el concierto fue 

de una gran entrega de Rudy, y con gran acierto es grabado, resultando un éxito de ventas al salir al mercado, “Rudy 

Rotta, Live In Kansas City”. 

 

A lo largo de su carera tocó al lado de lo más fino y puro dentro del blues, músicos como, B.B. King, Allman Brothers 

Band, Luther Allison, Champion Jack Dupree, Carey Bell, y John Mayall, con el cual compartió el escenario en varias 

ocasiones, además de grabar con él. En los últimos años Rudy trabajó mucho en Europa en los mejores festivales de 

blues, además tocando para la BBC, y la famosa “London FM”, canal que se especializa en el jazz. 

 

En el año 2000, el organista Brian Auger acompaño a Rudy en 5 giras y graban un cd en vivo. En el año 2001, B.B. King 

le pidió a Rudy que tocara a su lado en el Festival de Montreux en Suiza. En el 2012 en sus dos conciertos que hace 

John Mayall por Italia, lo lleva como músico invitado. Estando internado en un sanatorio, Rudy Rotta muere el 3 de 

julio del 2017 en Verona, Italia. 

 

El álbum consta de 14 canciones, y además es acompañado en algunos tracks por invitados de la talla de John Mayall, 

Peter Green, Brian Auger y Robben Ford. Lista de canciones: 1. It´s All Over Now Baby Blue; 2. Can´t Find My Way 

Home; 3. Black Magic Woman; 4. My Babe; 5. Knockin’ on Heaven’s Door; 6. Truth; 7. To Love Somebody; 8. 

Politician; 9. St. James Infirmary; 10. Medley: Whola Lotta Shakin´ - Kansas City Blues; 11. Who´ll Stop The Rain; 12. 

You Don´t Love Me; 13. Cold Lady; 14. 29 Settembre. 

 

It´s All Over Now Baby Blue inicia el cd con gran acierto al interpretar esta pieza de Bob Dylan. Muy bien la voz, la 

guitarra sin exagerar de más, nos regala un gran solo, el teclado acompaña bien la canción. En Can´t Find My Way 

Home, el órgano de Brian Auger se hace cargo de llevar por buen camino la melodía, voz y guitarra hacen lo suyo. 

Black Magic Woman, la clásica de Peter Green, es tocada al viejo estilo del Fleetwood Mac, inicia la voz de Rudy, y de 

repente escuchamos al gran Peter con su rasposa voz, ambos comparten solos de guitarra, acompañados por el 

teclado. 

 

My Babe, el clásico blues de Willie Dixon, aquí aparece con la armónica de John Mayal, al fondo el teclado, mientras 

entra el solo de guitarra, la voz muy bien. En Knockin’ on Heaven’s Door, hacen una entrada en el puro estilo de blues, 

teclado, guitarra, y unos coros que suenan al más puro góspel. Un gran tratamiento para este clásico de Dylan. En 

Truth, nuevamente el teclado lleva el peso de la canción, acompañado por los coros y la guitarra. 
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To Love Somebody muestra la rica voz de Rudy, quien inicia cantando este blues con mucho sentimiento, 

acompañado nuevamente de unos súper coros, de repente me hizo recordar aquella gran versión que hace Eric 

Burdon And The Animals, a esta rica melodía. Esto es algo de lo mejor del disco. Politician tiene un buen arreglo de 

Rudy a una clásica de Cream. En St. James Infirmary hacen una entrada lenta, para después agregarle mayor ritmo a 

este clásico, y por supuesto, contiene de nuevo, esos buenos coros. 

 

Rudy Rotta & Friends - St. James Infirmary 

https://youtu.be/RJSYoI5Uq9g 

 

Medley: Whola Lotta Shakin´ - Kansas City Blues, aquí Rudy nos muestra que el rock & roll se le da muy bien, un piano 

muy rocanrolero, la guitarra slide y la gran voz de Rudy, hacen un gran momento en este álbum. Who´ll Stop The 

Rain, una de mis favoritas de Credence Clearwater Revival, pero ahora con este Rudy, quien la interpreta en blues 

lento, con una guitarra slide y una voz que parece platicar la canción.  

 

You Don´t Love Me un blues con gran ritmo que lleva la armónica, y la guitarra bien. Cold Lady es un blues en donde 

todo el grupo hace lo suyo para llevar a buen final el tema. 29 Settembre, Rudy no pudo escoger un mejor cierre para 

este cd, es un blues rock cantado en italiano, y se escucha de lo mejor. Me gusta este final. 

 

Some of my favorite songs for… de Rudy Rotta, es un buen cd para mi gusto, quizás porque aquí vienen varios de mis 

canciones favoritas. En lo personal, me gusta la voz de Rudy y su estilo en la guitarra, también cuando toca el slide, 

nos demuestra el porqué cuando muere, estaba considerado como uno de los mejores guitarristas europeos. 

 

¡Como siempre… pásenla bonito, nos leemos en la siguiente edición! 

 

 

 
 

https://youtu.be/RJSYoI5Uq9g
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Tributo 
El Blues de los Rolling Stones (reprise) I 

 

José Luis García Fernández 
 

 

 
 
The Rolling Stones, legendaria banda británica, uno de los conjuntos imprescindibles en la historia de la música 

moderna. En su extenso desarrollo artístico ha ofrecido sonidos de blues, rock & roll, R&B, rock, country, pop, 

psicodelia, funk, reggae, folk, soul o música disco en heterogéneas expresiones líricas con tonos y enfoques 

reivindicativos, sarcásticos, contemplativos, cínicos y sentimentales. 

 

A continuación, a manera de tributo por el reciente fallecimiento del legendario baterista Charlie Watts, el pasado 24 

de agosto (2021), reviso de nuevo algo de su discografía, 33 de los discos más representativos de “Sus Satánicas 

Majestades”, quienes tendrán una próxima visita a los Estados Unidos para ofrecer su gira “No Filter Tour 2021”, 

entre el mes de septiembre y noviembre.  

 

Década 1960 

1. The Rolling Stones (1964). No hay textos, sin título, solo cinco jóvenes de mirada amenazante, así es la portada del 

primer disco, que contiene la imagen de chicos malos que los siguió a lo largo de su carrera. Aquí está un grupo que 

se negó a cumplir la costumbre de llevar trajes al parejo como todos los grupos. En ese momento no había ninguna 

otra banda en Gran Bretaña que lo hiciera. Grabado en el estudio Regent Sound de Londres, en un concepto muy 

cerca al sonido en vivo. De doce temas, nueve son covers, hay un original de Mick y Keith y dos composiciones del 

grupo, (con el crédito de Nanker Phelge, una de ellas con un poco de ayuda de Phil Spector). Hay buenas versiones a 

temas de blues en las piezas de Willie Dixon, Jimmy Reed, Bo Diddley, Slim Harpo y Rufus Thomas.  
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Un claro tributo al rock and roll en Carol y Route 66, al sonido Motown en su instrumental, Now I’ve Got a Witness y 

en Can I Get a Witness, al R&B en You can make it if you try y en Little by Little, para concluir con su tema original, 

una balada pop llamada, Tell Me. 

 

2. 12 x 15 (1964). Coincidiendo con la segunda gira estadounidense de la banda, este disco es una versión ampliada 

del EP cinco por cinco y también incluye el tercer y cuarto sencillo americano, It’s All Over Now, grabado en Chess 

Records y el primer hit en el top 10 de Billboard, Time is On My Side, que cuenta con una introducción de órgano en 

lugar de la versión más conocida de guitarra. Mick y Keith aparecen como compositores de tres canciones en el 

álbum, Congratulations, Grown Up Wrong y la excelente Good Times, Bad Times, un homenaje a los cantantes de 

country blues, que tanto admiraban. La evolución del blues al rock se acelera en este segundo disco. Sin embargo, el 

género se mantiene presente en Confessin´ the blues y en la original 2120 South Michigan Avenue (que resulta ser la 

dirección de Chess Records), el rock predomina en Around and Around, Empty Heart y Susie Q, el soul se asoma en If 

You Need Me, las baladas pop y a ratos blueseadas se aparecen en Time Is on My Side, It’s All Over Now y Under the 

Boardwalk. 

 

3. The Rolling Stones, Now! (1965). Presenta siete canciones tomadas del segundo LP del Reino Unido y otros cinco 

que incluyeron Little Red Rooster, que en el Reino Unido fue nº 1, en diciembre de 1964 pero que nunca fue lanzado 

como sencillo en los Estados Unidos. De alguna manera aparece la versión incorrecta o demo de Everybody Needs 

Somebody to Love, la versión final aparece en The Rolling Stones No.2; se trata de un Rhythm & Blues que se une a 

los rocanrolitos: You Can’t Catch Me, Down the Road Apiece y Oh Baby (We Got a Good Thing Goin’). El rock pop y 

sus baladas que se hicieron distintivas se escuchan aquí en Down Home Girl, Heart of Stone, Off the Hook, Pain in My 

Heart de Allen Toussaint y Surprise, Surprise. El blues se presenta en What a Shame y de nuevo en el primer disco, el 

tema de Bo Didley, Mona (I Need You Baby); para concluir con un clásico de Willie Dixon, Little Red Rooster. 

 

4. Out of Our Heads (1965). Este es un álbum orientado mucho más al Rhythm & Blues, con menos blues del habitual. 

Es también el primero con más originales de la banda (6), aunque solo tres fueron escritas exclusivamente por 

Jagger/Richards. Aquí se escucha el clásico sonido de la banda, en México alguien en la radio lo bautizó como “Rock a 

la eti t”. En este estilo están los temas originales: The Last Time, la famosísima (I Can´t Get No) Satsfaction y Play With 

Fire; los eti t: Mercy Mercy, Hitch Hike, That’s How Strong My Love Is, Good Times, I’m All Right (en vivo) y Cry to Me. 

El blues está ahora en sus originales: The Under Assistant West Coast Promotion Man (dedicada a George Sherlock, su 

promotor en Estados Unidos), la juguetona, The Spider and the Fly y en One More Try. 

 

5. December’s Children (And Everybody’s) (1965). La mitad de las doce canciones del disco fueron escritas por la 

dupla Jagger/Richards, 5 al estilo que hemos mencionado anteriormente de “Rock a la eti t”: The Singer, Not the 

Song, la espléndida No.1 británica Get Off of My Cloud, I’m Free, Gotta Get Away, Blue Turns to Grey y en co-autoría 

con su manager Andrew Loog Oldham, As Tears Go By, en la que solo toca Keith y una sección de cuerdas con 

arreglos de Mike Leander. Los eti t restantes son dos temas en vivo: Route 66 y I’m Moving On; más 4 en estudio: She 

Said Yeah, You Better Move On, el rocanrolito de Chuck Berry, Talkin’ About You, y el estupendo blues de Muddy 

Waters, Look What You’ve Done. 

 

6. Aftermath (1966). Todo un acontecimiento en la carrera discográfica de la banda, en el que Jagger y Richards 

escribieron cada tema de este álbum. Las pistas fueron grabadas en dos sesiones maratónicas de tres días en los 

estudios RCA de Hollywood, California en diciembre de 1965 y marzo de 1966, sus catorce pistas funcionaron para 

más de 53 minutos, extenso para los estándares de los discos pop de la época.  
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El álbum también se destaca por su experimentación musical, con Brian Jones tocando una variedad de instrumentos 

que no suele asociarse a la música rock, incluyendo la cítara en Mother’s Little Helper, el Dulcémele de los Apalaches 

en Lady Jane y I Am Waiting, la marimba en Under My Thumb y en Out of Time, la armónica en High and Dry y Goin’ 

Home. El sonido rock característico de la banda suena en prácticamente cada uno de los temas; el country en High 

and Dry; el rock and roll en It’s Not Easy; el blues en esta ocasión se insinúa en Doncha Bother Me y en Goin´ Home 

(clara precusora de Midnight Rambler). 

 

 

 
 

 

7. Between the Buttons (1967). Algunos de los temas se comenzaron a grabar en Estados Unidos y se acabaron en 

Londres. La nueva tecnología de grabación les permitió una mayor experimentación en los muy diferentes estilos de 

música, se despegaron por mucho al estilo rock que venían teniendo, es una introducción a la psicodelia. Considero 

que es un disco de transición, sin hits, lleno de canciones prácticamente desconocidas firmadas en su totalidad por 

Jagger/Richards, pero que seguramente sirvieron como base de muchos de sus temas de éxito universal que vinieron 

presentando poco a poco en sus siguientes discos. Caricaturas y dibujos de Charlie se utilizaron en las ilustraciones 

del álbum. 

 

8. Their Satanic Majesties Request (1967). Por primera vez, los Rolling Stones lanzaron un disco con la misma lista de 

canciones en todo el mundo. Grabado entre febrero y octubre de 1967 en los Olympic Studios en Barnes, Londres; 

durante lo que fue la etapa más difícil en la carrera de la banda, en un contexto de problemas personales y juicios 

criminales. Se trata de una mezcla ecléctica de música que incluye el hit She’s a Rainbow. Todas las canciones son de 

Jagger/Richards, excepto In Another Land de Bill Wyman. Si ya en el anterior disco se insinuaba la experimentación y 

psicodelia, en este se confirma su inclinación del momento por ese estilo musical. Como consecuencia del nombre de 

este álbum, a los integrantes de The Rolling Stones se les conoce como “Their Satanic Majesties” (“Sus Majestades 

Satánicas”). El título del disco fue inspirado en un texto que apareciera en los pasaportes británicos “Her Britannic 

Majesty’s Secretary of State requests and requires…”. 

 

9. Beggars Banquet (1968). Es simplemente el álbum que cambió todo para los Rolling Stones. Desde la manera en 

que fue grabado en los estudios Olympic en Barnes, Londres, hasta por la selección de temas, una mezcla de rock, 

blues y baladas country.  
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La banda encontró realmente su propia música, la que hoy en día se conoce y que es un reflejo de lo que sucedió en 

ese estudio en 1968, tiempo en el que llegaron a su madurez musical. Ahí se gestó la épica canción Simphaty for The 

Devil, pieza que está bien documentada en la película de Jean Luc Goddard, One Plus One. El álbum también marca 

un cambio en la dirección musical de la banda, con el debut de Jimmy Miller como productor, que seguiría 

colaborando con la banda en los siguientes cuatro discos: Let It Bleed, Sticky Fingers, Exile on Main Street, y en Goats 

Head Soup. Hay solo un cover, Prodigal Son, lo demás es original de Jagger/Richards. El rock está claramente presente 

en Sympathy for the Devil, Jigsaw Puzzle, Street Fighting Man, y Stray Cat Blues; el country y el blues en No 

Expectations, Dear Doctor, Parachute Woman, Factory Girl, y Salt of the Earth. El blues más claro se deja escuchar en 

Parachute Woman y en Prodigal Son, original del guitarrista de country blues, el Reverendo Robert Wilkins. 

 

10. Let It Bleed (1969). Es el primer álbum de estudio que se publicó tras la partida de Brian Jones de la banda y de su 

muerte posterior, incluye al guitarrista Mick Taylor de 20 años, quien fue su reemplazo. Fue producido igual que el 

Beggars Banquet por Jimmy Miller, también es similar en que en ambos lados del LP se abren con dos clásicos, 

Gimme Shelter, con el maravilloso apoyo vocal de Merry Clayton y Midnight Rambler, canciones que han formado 

parte de sus conciertos en las últimas cuatro décadas. En otra semejanza al anterior álbum de estudio de la banda 

también cuenta con un cover de blues, esta vez, Love in Vain, escrita por el rey de los cantantes del Delta Blues, 

Robert Johnson. La última pista del disco es la ambiciosa y muy diferente You Can’t Always Get What You Want. 

Cuenta con el coro London Bach Choir, arreglos de Jack Nitzsche, y con Al Kooper, de Blood, Sweat & Tears en los 

teclados y corno francés. En conclusión, el rock aparece en Gimme Shelter, Live With Me, eti t Bleed, Monkey Man y 

You Can’t Always Get What You Want; el country en Country Honk y You Got The Silver; el blues en Love in Vain y 

Midnighy Rambler. 

Continuará… 
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Recomendaciones 
Novedades septiembre 2021 

 

José Luis García Fernández 
 

En esta edición tenemos 16 recomendaciones de cd’s de blues y géneros afines, publicados en fechas recientes; para 

seguirles ofreciendo opciones de escuchar esas nuevas propuestas de músicos tradicionales y contemporáneos.  
 
 

 

 

 

 
Casey Bill Weldon 

 
Laino & Broken Seeds  

 
J.T. Lauritsen  

 
George Porter Jr. 

 
Mattias Malm 

 
Steve Lukather y Edgar Winter 

 
King Bees  

 
Lauren Anderson  

 
Luca Burgalassi 

 
Christopher Dean Band 

 
Kurt Allen 

 
Steve Mariner 

 
Rev Nathon 

 
Hybrid Blues 

 
Johnny Tucker and the Allstars 

 
Mick Kolassa 

 
https://open.spotify.com/playlist/5fCT5TkOoCixXn2oTNh7oe?si=86da0e03ccf1431e 

https://open.spotify.com/playlist/5fCT5TkOoCixXn2oTNh7oe?si=86da0e03ccf1431e
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La Poesía tiene su Norma 
¿Tienes código postal? 

 

Norma Yim 
 

 

 
Se busca amor sincero, 

de esos que no saben traicionar. 
Que viva en Coyoacán porque no quiero mucho caminar 

para irlo a visitar. 
 

¿Sería mucho pedir si me da su clave de su celular?, 
solo sería para probar si en él, puedo confiar. 

Pues jamás le revisaría nada, 
quiero ser feliz y no infeliz. 

 
Si se puede que le guste trabajar, 

pues hogareños entre semana, no me gusta soportar. 
Que no se tome más fotos que yo, 

aquí la diva y las poses las hago yo. 
 

Que me de su prueba de sexualidad, 
quiero saber si es bi, hetero, o definido aún no está. 

El caso es que lo tengo que calar, 
no quiero sorpresitas y lo tenga a su mamá que 

regresar. 

 
Quiero saber qué come y si su organismo 

 lo sabe bien procesar. 
Eso de soportar gases inesperados, 

no se me da. 
 

Lo más importante es que un fin de semana, 
 con mi prospecto debo pasar. 

Quiero olerle de pe a pa, 
hay cada falso con buenas lociones que hacen 

‘camuflash’. 
 

Si les parezco exigente,  
es que ya viví una experiencia, 

en vez de fe, era fa, y en vez de fi, era fiu, fiu. 
 

Así que no me vayan a criticar, 
necesito saber si es macho, quizá quimera  

y si tiene código postal... 
 

Por si no funciona, poderlo regresar. 
 

 

Música de fondo: Blues on 5th Avenue por Patrick Yandall 
 

https://www.culturablues.com/category/la-poesia/ 

https://www.culturablues.com/category/la-poesia/
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