
Presentación
En este grado los alumnos desarrollarán una mayor habilidad musical mediante la práctica
del canto y la ejecución de instrumentos. Conocerán también otros elementos del lenguaje
musical (armonía, textura y las formas ternaria y rondó), con la intención de que se
apropien de ellos y los utilicen en pequeñas obras sonoras de su autoría. Se busca que,
como parte de la práctica y la comprensión de conceptos musicales, los alumnos
reconozcan dichos elementos en la música de su entorno y en música de diversos géneros
y estilos.

Se continúa con el trabajo rítmico iniciado en primer grado y se concluye la presentación
de todas las figuras rítmicas y los compases más frecuentes: se introducen las figuras
negra y corchea con puntillo (con sus respectivas pausas o silencios) y el compás de 6/8.
Tal y como se planteó en primer grado, la vivencia corporal y el movimiento siguen siendo
la guía para el aprendizaje de los conceptos musicales que tienen que ver con el ritmo y la
métrica musical.

En cuanto a la voz y el canto, en este grado se pretende que los alumnos ejerciten no sólo
su creatividad y sentido melódico, sino también su expresión oral y escrita. En ese sentido,
el trabajo que se pretende desarrollar con el contenido “Creación de canciones”, y con ello
se busca también que los alumnos valoren la canción como expresión musical que es
transmisora de la cultura y los valores de una sociedad. El canto se abordará en dos
modalidades nuevas: cantar sobre un bordón y con un ostinato melódico. Como en el
grado anterior, se pretende que ésta sea una actividad gozosa y placentera, que cohesione
al grupo e incluya a todos los alumnos.

Respecto al trabajo instrumental, la interpretación y la práctica de lectura con el
instrumento serán los objetos de atención. Esto significa que la ejecución ocupará un lugar
especial y para ello es indispensable que cada alumno cuente con un instrumento de uso
individual. Se pretende que los alumnos adquieran la suficiente destreza técnica en la
ejecución como para interactuar con otros. Se quiere también mostrar un panorama amplio
de instrumentos del continente americano y de otras partes del mundo, con el propósito de
que los alumnos aprecien y valoren la riqueza y diversidad de instrumentos y de música
instrumental que existe en el mundo.

El bloque “El lenguaje de la música” incorpora, en este grado, los conceptos armonía y
textura, y añade dos formas a las ya conocidas: la ternaria (aba) y el rondó (abacada).
Respecto al ritmo, a la melodía y a la armonía, se pretende que los alumnos identifiquen
estos elementos como estratos sonoros de una composición musical y comprendan el
concepto de textura.

Por último, se introducirán diferentes géneros musicales y se conocerán algunas de las
funciones que cumple la música en la vida de los seres humanos. Esto con el fin de que
los alumnos valoren la música como una actividad importante y experimenten curiosidad
por conocer distintos quehaceres, oficios y profesiones relacionados con ella.

lamusicamagica@hotmail.com__________________________

Prof. Otilio López Anario
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Aspectos a evaluar
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Empecemos éste segundo año con un nuevo tema musical, una nueva nota y nuevos bríos.

f
El bemol (  ) hace lo contrario que el sostenido : baja medio tono la altura
de la nota musical. Cuando aparece al principio del pentagrama, altera a todos
los “si”.

Si bemol / La sostenido

Vivace Stephen Foster

Stephen Foster (1826-1864), considerado el primer gran escritor de canciones de Estados Unidos. Aunque su
preparación musical era mínima, Foster tenía el don de escribir sencillas e irresistibles melodías que cristalizaban
los sentimientos de sus conciudadanos. Incluso hoy, casi todos se saben de memoria algunas de las canciones de
Foster, por ejemplo, "Oh, Susana", cantada por cientos de mineros durante la fiebre del oro de 1849.

3

f

Pista 1-3
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Remarquemos con el lápiz las notas de la partitura antes vista, así como la letra de la misma.
Seguido de esto interpretemos ésta canción

Vivace Stephen Foster

Cuando vaya a Alabama
Con mi banjo y tallador,
Con guitarra de Luisiana
Yo le cantaré a mi amor.

¡Oh! Susana
No llores más por mi
Ya me voy para Alabama
Y estaré pensando en ti.

*Éste tema lo podemos interpretar en diferentes ritmos y estilos. Busca en el CD multimedia
Pista 1-3 *



Ritmo pulso-acento-compás
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Podemos definir el ritmo como las diversas maneras en las que un
compositor agrupa los sonidos y los silencios, atendiendo principalmente a
su duración      ( largos y cortos) y a los acentos.
El elemento más básico del ritmo es el pulso, el pulso organiza el tiempo
en partes iguales con la misma duración y con la misma acentuación, (uno,
dos, tres, cuatro, ....).
Al igual que los ritmos en la naturaleza, como el movimiento de los
planetas, la sucesión de las estaciones o el pulso del corazón, el ritmo
musical suele organizarse en patrones de recurrencia regular. Dichos
patrones controlan el movimiento de la música y ayudan al oído humano a
comprender su estructura. La unidad rítmica básica por excelencia es el
pulso, un patrón espaciado regularmente que se parece al ritmo de un
reloj. En la mayor parte de la música de baile y en la popular, el pulso
aparece de forma explícita, a menudo por medio del batir de los tambores
o mediante un patrón de acompañamiento regular. En músicas más
complejas, el pulso sólo está implícito. El tempo de la música determina
la velocidad del pulso.

Al combinar pulso y acentos obtenemos los ritmos básicos:

Ritmo binario: divide el tiempo en dos partes iguales acentuando más el
primero: Un dos / Un dos / Un dos.... Si te fijas, el ritmo de estas
palabras coincide con lo anterior: Can – ta / To –ca / Bai – la, etc. Este
ritmo está presente, por ejemplo, en las marchas
militares.
Ritmo ternario: divide el tiempo en tres partes iguales acentuando más
el primero: Un dos tres / Un dos tres / Un dos tres... Al igual que el
ritmo de estas palabras : Can – ta - lo / To – ca – lo / Bai - la – lo.
Este ritmo lo podemos encontrar en determinados tipos de danzas como
en los valses, o en las sevillanas.
Ritmo cuaternario: divide el tiempo en cuatro partes iguales y acentúa
más el primero y un poco el tercero: Un dos Tres cuatro / Un dos Tres
cuatro /... Este ritmo lo podemos encontrar en gran parte de la música
ligera contemporánea: jazz, pop, rock, etc.

Podemos encontrar ritmos que tengan más de cuatro tiempos o partes, y
sería el resultado de combinar los ritmos básicos, por ejemplo, un ritmo
de cinco partes podría ser el siguiente: Un dos Tres cuatro cinco / Un
dos Tres cuatro cinco, combinando un ritmo binario y otro ternario, o al
revés, o de siete partes como por ejemplo: Un dos Un dos Un dos tres

/ Un dos Un dos Un dos tres.



Ahora vamos a tomar el pulso
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Pulso (primeros auxilios)

Es la expansión rítmica de una arteria, producida por el paso de la sangre bombeada por el
corazón.
El pulso se controla para determinar el funcionamiento del corazón. El pulso sufre modificaciones
cuando el volumen de sangre bombeada por el corazón disminuye o cuando hay cambios en la
elasticidad de las arterias; tomar el pulso es un método rápido y sencillo para valorar el estado de
un lesionado.

Cifras normales del pulso
El pulso normal varia de acuerdo a diferentes factores; siendo el más importante la edad.

Bebés de meses
130 a 140 Pulsaciones por minuto
Niños
80 A 100 Pulsaciones por minuto
Adultos
72 A 80 Pulsaciones por minuto
Adultos mayores
60 o menos pulsaciones por minuto

Sitios para tomar el pulso

El pulso se puede tomar en cualquier arteria superficial que pueda comprimirse contra un hueso.
Los sitios donde se puede tomar el pulso son :
En la sien (temporal)
En el cuello (carotídeo)
Parte interna del brazo (humeral)
En la muñeca (radial)
Parte interna del pliegue del codo (cubital)
En la ingle (femoral)
En el dorso del pie (pedio)
En la tetilla izquierda de bebes (pulso apical)
Los más comunes son el pulso radial y el carotídeo.

Recomendaciones para tomar el pulso
Palpa la arteria con tus dedos índice, medio y anular. No palpes con tu dedo pulgar, porque el
pulso de este dedo es más perceptible y se confunde con el tuyo.
No ejerzas presión excesiva, porque no se percibe adecuadamente
Controla el pulso en un minuto en un reloj de segundero
Anota las cifras para verificar los cambios.

Pulso de alumno   _______________ Pulso de alumna       ____________________
Pulso del maestro_______________ Pulso de la maestra____________________
Pulso de un bebé________________    pulso de un anciano ____________________
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Reforcemos el “Sib” con éste tema tradicional de España, la cual se interpreta comúnmente
por las tunas en México. E identifiquemos el compás de ¾.

Vivace Trad. España

De colores es una canción tradicional folklórica muy conocida entre la gente hispano hablante. No es
claro el origen de esta canción. Algunas referencias estiman que la canción fue escrita en el siglo XVI,
mientras que otras la sitúan tan cercana como a principios del siglo XX.

Una tuna es una hermandad de estudiantes universitarios que portan una combinación de vestimentas
antiguas y que interpretan temas musicales del folclore europeo e hispanoamericano, haciendo uso
generalmente, de cordófonos. Los orígenes de estas agrupaciones no están claramente determinados. Para
algunos sus raíces se encuentran en los antiguos Sopistas y pícaros de antaño (siglos XV o XVI), para
otros se encuentran en los propios continuadores de la tradición goliarda: Los estudiantes pobres (siglos
XIII), que se valían de sus habilidades musicales para cubrirse sus estudios y sus necesidades. De
carácter alegre y pícaro, las tunas nacieron en España y en el último siglo aparecieron tunas en
diferentes partes de Europa e Hispanoamérica, debido al carácter viajero de estas agrupaciones.

Pista 4



13

Reescribamos las notas de la canción, así como la letra de la misma en la partitura, Además de
cantarla y escribir una nueva estrofa, tomando en cuenta las silabas de que las componen.

Vivace Trad. España

De colores,
de colores se visten los campos
en la primavera.
De colores,
de colores son los pajaritos
que vienen de afuera.
De colores,
de colores es el arco iris
que vemos lucir.

Y por eso los grandes amores
de muchos colores me gustan a mí,
Y por eso los grandes amores
de muchos colores me gustan a mí.

De colores,
sí, de blanco y negro y rojo,
y_azul y castaño.
Son colores,
son colores de gente que ríe,
y_estrecha la mano.
Son colores,
son colores de gente que
sabe de la libertad

Y por eso los grandes amores
de muchos colores me gustan a mí,
Y por eso los grandes amores
de muchos colores me gustan a mí.

De colores,
de colores son esos paisajes
que visten la_aurora
De colores,
de colores son las maravillas
que_el sol atesora,
De colores,
de colores es el arco iris
que vemos lucir.

Y por eso los grandes amores
de muchos colores me gustan a mí,
Y por eso los grandes amores
de muchos colores me gustan a mí.

De colores,
De colores _________________
__________________________:

De colores,
De colores _________________
__________________________:

Pista 4



El Director de Orquesta
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El Director de Orquesta, a menudo llamado también
Maestro, es la figura de referencia en un coro, una
orquesta o en general en cualquier grupo de músicos.
Su tarea consiste sobre todo el crear la coordinación de los
músicos entre ellos, indicando el tiempo, las diferentes
entradas de los mismos, la dinámica (o sea la capacidad de
tocar más suave o más fuerte) etc. También aclara a los
cantantes, solistas e instrumentistas el contenido y la
impostación general del trabajo musical. Entre sus
funciones también se encuentra la de dirigir los ensayos y
tomar todas las decisiones necesarias desde un punto de
vista musical, "interpretando" la obra musical. Además, si no
existe una dirección artística, el director también elige el
repertorio que ha de interpretar la orquesta.

El trabajo del Director como lo conocemos hoy tomó su
forma alrededor del siglo XIX.
Hasta ese momento las orquestas eran dirigidas
generalmente por el compositor de la obra que se
ejecutaba y en general lo realizaba desde el clavicémbalo.
En ausencia del compositor la dirección de la orquesta
estaba a cargo del clavecinista o del primer violín, colocando
sobre su propio atril una pequeña partitura condensada en
la cual se indicaba cuales eran las principales líneas de la
melodía y un acompañamiento.
Al aumentar la complejidad de las obras y el número de
músicos que participaban en ellas, fue necesario introducir
la figura de un músico que no tocase ningún instrumento
para poder ocuparse solamente de la concertación y la
coordinación de los intérpretes, leyendo una partitura
completa y dando a los músicos indicaciones gestuales,
verbales y auditivas.



El Director de Orquesta (2)
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Entre los primeros directores de orquesta famosos
encontramos a Louis Spohr, Carl Maria von Weber y Felix
Mendelssohn. también fueron grandes directores Hector
Berlioz y Richard Wagner, que además fueron los primeros
en escribir ensayos dedicados a la dirección de orquesta.

A este respecto vale la pena recordar aquel sabroso
episodio del que fueron actores Wagner y Spontini. Cuando
aquél invitó al compositor italiano a que dirigiera en Dresde
su ópera La Vestale, Spontini, antes de iniciar los
ensayos, pidió que Wagner le facilitara su batuta. Su
asombro fue grande al comprobar que se trataba de una
simple varita de madera. Spontini declaró entonces que él
no podría dirigir si no se le facilitaba “un bastón de ébano
con las puntas guarnecidas de grandes botones de marfil”.
Fue necesario que un carpintero del teatro se pusiera a
fabricarlo con toda celeridad, ya que sin él, el Grande de
España, como estultamente se autocalificaba Spontini, no
podía subir al pupitre.



El quelite
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Sumerjámonos por las costas de Sinaloa con ésta tema tradicional de la región noroeste de
nuestro país. Interpretándolo a 2 voces con la flauta y la voz.

= 180 Francisco Terriques

Que bonito es el quelite
Bien haya quien lo formó
Que por sus orillas tiene
De quien acordarme yoo.  (2)

Mañana me voy mañana,
Mañana me voy de aquí
El consuelo que me queda
Que se han de acordar de mii.

Camino a san  Jacinto
Camino a san Joaquín
No dejes amor pendiente
Como me dejaste a mii. (2)

Pista 5



El quelite
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q= 180 Francisco Terriques

Aquí está de segunda voz del tema. Ya que esté dominado, vamos a ser nosotros el
Director de orquesta y por último escribamos una estrofa con nuestra inspiración.

Mañana me voy mañana, etc.

Camino a san Ignacio
Camino a san Gabriel
No dejes amor pendiente
Como me dejaste ayer. (2)

Mañana me voy mañana, etc.

Debajo de un limón verde
Me dio sueño y me dormí
Y me despertó un gallito
Cantando quiquiriquí. (2)

Mañana me voy mañana, etc.

Pista 6
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El vals
LA HISTORIA DEL VALS
Originariamente, el vals, en alemán Walzen, que significa girar, deriva de los
landler, danzas montañesas y rústicas del sur de Alemania y de Austria,
bailadas, ya en los siglos XII y XIII, en un lento compás de tres tiempos, con
las parejas que giraban, toscamente, en el sitio.

El landler se extendió por gran parte de Europa durante el siglo XVIII; pero
únicamente en ambientes rurales, puesto que como baile "serio" estaba muy
mal visto, y, al igual que otras danzas campesinas, era repudiado por la alta
sociedad, pero con la revolución ideológica de finales del siglo XVIII, pasa a ser
bailado por la burguesía y la nobleza en los salones más prestigiosos de Europa.

JOHANN STRAUSS
El 13 de febrero de 1867 se estrenó "El Danubio azul", el vals del compositor
austríaco Johann Strauss que se convirtió en una de las piezas musicales más
famosas del mundo. Dura diez minutos y es prácticamente el himno de la ciudad
de Viena. Johann Strauss, fue el miembro más brillante de una familia de músicos
aunque debió tomar clases de violín y armonía en secreto. Su padre le había
prohibido que se dedicara a la música porque según su experiencia era una
carrera muy difícil y lo envió a estudiar contabilidad. Pero a los 19 años ingresó a
una banda que llegó a competir con la prestigiosa orquesta que dirigía su padre.
Strauss hijo elevó la categoría del vals, un género musical que ya era popular en
distintos países de Europa, y compuso casi 500 valses. El más conocido es "El
Danubio azul", que en sus orígenes fue una pieza para coro presentada en aquella
época.

EL VALS EN MÉXICO
Entre 1810 y 1815 el vals llegó a México adquiriendo rápidamente popularidad, sin
embargo recibió críticas. Se le calificó de "pecaminoso y deshonesto" (1815) al
describirlo así "para comenzar a bailar, el hombre toma a su compañera de la
mano, esto ocurre con todas las parejas, comienzan a dar vueltas como locos
y se van enlazando, de manera que la sala donde se ejecuta el enredo que
forman, semeja una máquina parecida a los tornos que se usan para la
manufactura de la seda y no sin propiedad y sí con sobrada malicia de quienes
inventaron tal artificio, pues es una verdadera y bien concertada máquina, donde
traman y urden el modo de engañar y corromper a jóvenes inocentes"... Tiempo
después, el vals se convirtió en una danza popular y fue aceptado en las
reuniones de familias con nivel socioeconómico alto. El baile "pecaminoso" se
transformó en una refinada partitura musical, varios compositores mexicanos
escribieron valses: "Dios Nunca Muere", de Macedonio Alcalá; vals "Poético", de
Felipe Villanueva; vals "Capricho", de Ricardo Castro, y el mestizo vals "Sobre las
olas", de Juventino Rosas.
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Se entiende por agógica el conjunto de variables del pulso: acelerar, desacelerar, suspender, etcétera
(accelerando, rallentando, calderón...).

Exploremos ésta canción que describe el vals y da una sensación del mismo. Así
Mismo nos da un ejemplo de agogica, ya que en la introducción la velocidad es de
=140, en las estrofas y el coro es de     =180 y en la parte final va aumentando

En forma gradual hasta llegar a    =228

Nacho Cano

´

Pista 7



La fiesta de los XV años.

La transición de las adolescentes en las mujeres se celebra de diferentes maneras y a
diferentes edades en el mundo. En México, tiene un arraigo muy particular y se celebra
cuando las chicas cumplen los Quince Años. No significa exactamente que las niñas estén
listas para casarse como algunos ajenos a la tradición creen. Mejor dicho, las chicas
pueden presentarse como adultas en eventos sociales apropiados. La Quinceañera es una
tradición altamente Católica aunque se celebra también en otras iglesias cristianas. Casi
se toma por dado que fueron los conquistadores españoles quienes trajeron la tradición a
México. En realidad, la celebración como es ahora es una adaptación al Cristianismo de la
Ceremonia de la mujer Azteca. Desde antes de la conquista, los aztecas celebraban a las
niñas que llegaban a la madurez, en dicha ceremonia aparte del banquete y la presentación
religiosa, las madres daban consejos a sus hijas exhortándolas a tener buen
comportamiento. Los conquistadores tomaron la celebración pagana y la convirtieron a la
iglesia al igual que otras ceremonias en un esfuerzo por catolizar al pueblo Azteca. La
danza fue reemplazada por el Vals y el altar Azteca por el altar Cristiano. La
Quinceañera puede o no incluir una recepción, banquete y baile pero lo verdaderamente
importante es la Misa de Acción de Gracias.
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Cambio de Tonalidad

En el tema anterior encontramos un cambio de tonalidad, esto quiere decir:
La armadura de la clave permite definir, dentro de una partitura, un cambio de tonalidad,
es decir definir la escala en que la música está emitida. Por ejemplo en el compás 1 de la
Misma, tenemos un sostenido (fa#) indicando la tonalidad de sol mayor (G). Posteriormente
En el compás 17 hay una indicación que quiere decir: 1) que cambia la tonalidad a Bb (Si
bemol mayor), en éste caso a Gm (Sol menor). Lo anterior es cuestión de armonía en lo
cual no nos vamos a extender mucho, pero si hago esa anotación ya que lo anterior nos
indica que a partir de compás 17, todo los si y mi son bemoles, aunque no aparezca ningún
mi en las notas interpretadas a partir del ese compás. Así mismo Hacer notar que el fa#
marcado por la tonalidad anterior del compás 1 al 16, se anula. Pero cuando regresa al
principio, se repite las mismas alteraciones usadas anteriormente.

1
17



Tiempo de vals
Es el tiempo hacia atrás
Donde hacer lo de siempre
es volver a empezar,
cuando el mundo se para
y te observa girar
es tiempo para amar.

Tiempo de vals
tiempo para sentir
y decir sin hablar
y escuchar sin oír
un silencio que rompe
en el aire un violín
es tiempo de vivir.

Tiempo de vals
tiempo para abrazar
la pasión que prefieres
y hacerla girar
y elevarse violenta
como un huracán
es tiempo en espiral .

Bésame en tiempo de vals  etc.

Tiempo de vals
que empleamos los dos
Dibujando en el suelo
De un viejo salón,
Con tres pasos de baile una
historia de amor
Mi tiempo para ti. 21

Bésame en tiempo de vals
un dos tres, un, dos, tres,
sin parar de bailar
Haz que este tiempo de vals
Un, dos, tres, un, dos, tres,
no termine jamás.

Tiempo de vals
tiempo para viajar
por encima del sol
por debajo del mar
sin saber si te llevo
o me dejo llevar
No es tiempo de verdad

Tiempo de vals Nacho CanoPista 7



Compás de seis octavos. Es un compás de subdivisión ternaria, que como se ha dicho con
anterioridad cada uno de sus pulsos o tiempos se dividirá a su vez en tres partes o
fracciones. El numerador 6 indica que existen 6 fracciones, es decir, dos tiempos con tres
fracciones cada uno. El denominador 8 quiere decir que la figura que está incluida en cada una
de esas seis fracciones es una corchea. En todo el compás entran 6 corcheas, o lo que es lo
mismo, en cada tiempo entra una negra con puntillo.
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Compás de 6/8

En la siguiente página vamos a leer y reconocer los diez motivos rítmicos implícitos en el
Huapango, del compositor José Pablo Moncayo.

Primero reconozcamos cada uno de los motivos rítmicos con su expresión corporal indicado:

1. Con palmas en el estómago

2. Percusión de dos dedos en la palma de la mano

3. Percusión en la piernas

4. Frotar con las palmas de la manos nuestras piernas

5. Percusión de palmas

6. Aplauso  (todos)

7. Silencio según el numero de compases que dura el puente (todos)

8. Percusión de las manos curvas (*) al aire.     (*) como si recogiera agua del río

9. La percusión anterior frente a la boca

10.Diferentes sonidos de las percusiones anteriores en forma iterada (repetida).

Éste ejercicio lo podemos hacer primero todo el grupo y después por equipos,
para lo cual hay un archivo .kar del Huapango. (clase 6X8)
Y una partitura guía del tema para el profesor.
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Huapangoestómago

Dos dedos

piernas

Frotar piernas

Palmas

(Todos)

(Todos)

Manos curvas

Manos curvas en la boca

Pablo Moncayo

(Todos)



Ahora vamos a interpretar fragmentos del famoso tema “huapango” de José Pablo Moncayo

24

Huapango
José Pablo Moncayo

José Pablo Moncayo García - El inspirado compositor nació un 29 de junio de 1912, en la primorosa ciudad de Guadalajara,
Jalisco. Fueron sus padres Francisco Moncayo Casillas y doña Juana García López. Desde adolescente le empezó a llamar la

atención la música del género clásico. Cuando tenía tiempo y dinero para la entrada, acudía a los conciertos que se
presentaban en el legendario Teatro Degollado.

Pista 8
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Huapango José Pablo Moncayo

Moncayo, tuvo una juventud empeñosa, trabajando en los más variados oficios y al mismo tiempo pagando sus
estudios de armonía. También laboró como pianista en diferentes cafeterías, para luego acompañar a cantantes
de moda por la radio.

Pista 8
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Huapango José Pablo Moncayo

Huapango, sin duda alguna, es su máxima obra que le dio fama nacional e internacional y la escribió por encargo de su
maestro Carlos Chávez para los conciertos: Música Tradicional Mexicana. Para su realización, José Pablo Moncayo y Blas
Galindo fueron al puerto de Alvarado, Veracruz, a escuchar la música folklórica. Al respecto, Moncayo en una entrevista de la
época, relata lo siguiente:

“Fuimos (Blas Galindo y yo) al puerto de Alvarado, uno de los lugares en donde se conserva la música folklórica en su forma
más pura. Estuvimos recopilando durante algún tiempo melodías, ritmos e instrumentos. Al transcribirlos nos causaba una
gran dificultad los huapangos, porque nunca cantaron dos veces la misma pieza, nuestra gente de piel morena”.
Y agregó: “Cuando regresé a México mostré al maestro Candelario Huízar el material que había encontrado y me dio un sabio
consejo que le agradeceré siempre”, me dijo:

“Exponga usted primero el material tal y como lo escuchó y desarróllelo después, de acuerdo a su propio estilo”.

Concluyó diciendo: “Así lo hice, y el resultado me ha dejado casi satisfecho. Así nació mi laboriosa obra que nombré
Huapango. Fue estrenada el 15 de Agosto de 1941 por la Orquesta Sinfónica de México, bajo la batuta del maestro Chávez”.

Pista 8
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José Pablo Moncayo

Por otra parte, cuatro años después, el 15 de julio de 1945, se estrenó en el Palacio de Bellas Artes de la Ciudad de México, su
obra Sinfonietta, que más tarde fue ejecutada en Varsovia por Blas Galindo, con una crítica favorable. La música llena de
alegría escrita como sinfonía de un movimiento, basada en temas de interés rítmico, hay varios solos de oboe con
acompañamiento de violas, realizados sobre la base de una armonía impresionista.

La mulata de Córdoba, reunió los elementos necesarios que lo llevaron al triunfo definitivo; el tema estuvo magníficamente
tratado por los libretistas: Xavier Villaurrutia y Agustín Lazo. El personaje central es una hermosa mulata llena de
sensualidad, de andar cadencioso, y provocativo, que con su presencia en la ciudad de Córdoba, causaba admiración por su
gran belleza.

José Pablo Moncayo, solo escribió tres piezas para voces: Tenebarí, Canción del mar, y La mulata de Córdoba.

En 1953 la Orquesta Sinfónica de Louiseville le encomendó la creación de un tema; producto de ese encargo compuso
Cumbres, estrenada el mismo año. Este trabajo representa el fin de un camino, se anuncia el objeto buscado, hay entrega total
en los más hermosos pasajes relacionados musicalmente en la obra, tiene colorido y coherencia en la orquestación, se
abandona el aspecto fácil. Tiene varios grados de dificultad en los violines.

Nuestro talentoso personaje contrajo matrimonio el 2 de agosto de 1955 con la joven Clara Elena Rodríguez del Campo, con
la que procreó dos hijas: Claudia y Claudia Elena.

Al final de su vida compuso La potranca, que formó parte de la película Raíces, premiada en la ciudad de Cannes, Francia; y
el ballet Tierra y bosques, entre otras.

El excelso compositor tapatío, José Pablo Moncayo García, dejó de existir el 16 de Junio de 1958, en el Distrito Federal.

Ha quedado viva para siempre su exquisita obra nacionalista. Entre sus temas podemos citar: Huapango, Tierra de temporal,
La danza de los maíces, Pequeño nocturno, Tierra y muchas canciones más.

El desaparecido autor, dejó un gran número de piezas de gran valor creativo que por su calidad técnica, lo han colocado en un
lugar preponderante en la historia de nuestra inmortal música mexicana.

Escribe  aquí 10 instrumentos musicales que escuches en la obra:

01.
02.
03.
04.
05.
06.
07.
08.
09.
10.



Sopa de letras
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1. ACENTO
2. AGÓGICA
3. BANJO
4. BEMOL
5. BINARIO
6. CANO
7. COLORES
8. COMPÁS
9. CUATERNARIO
10. DIRECTOR
11. HUAPANGO
12. JOHANN
13. JUVENTINO
14. LUISIANA
15. MONCAYO
16. NACHO
17. ORQUESTA
18. PULSO
19. QUELITE
20. RITMO
21. ROSAS
22. SINALOA
23. STRAUSS
24. TALLADOR
25. TERNARIO
26. TONALIDAD
27. TUNAS
28. VALS
29. VELOCIDAD
30.VIVACE

28

S Q W E R T Y T O N A L I D A D U
D R T Y V I V A C E Z X C V B N M
F Ñ L K J H G L U I S I A N A M N
G Q W H E R T L D F G J N C V B N
J Z X U S D F A E R T Y N C V B N
K Z X A C V C D D F G H A D F G J
F G R P U L S O G Y J M H T A Z Q
V T F A A T E R N A R I O Y S X W
F M V N T Q W E R T Y U J U D C E
F N N G E Z X C V B N J K L F V R
J B M O R F G A C E N T O U G B T
H V J T N A S D F G H J K C H N Y
J C J V A L S G H B A N J O J M U
C X B D R X C V B E D F G M K A I
V Z F F I C B V B M E R T P K S O
B A D G O R I T M O A S D A L D P
N S D H T Y N G H L V B N S S D F
M D M O N C A Y O A S D F G Y T R
Q F R T Y U R G H D A S D F G H J
W Z X C V B I D F I E R T Y U A V
E Q W E R C O L O R E S T R U G F
R V Z X C V B N M E A S D F G O N
T E Q W E R T Y U C A S D F G G J
Y L W E R T H J N T C V B N M I U
R O S A S I N A L O A Q W E R C Y
T C T Y T W E R O R Q U E S T A T
Y I Y Y R D F G H J U X C V U B V
U D Y N A C H O N B E R T Y N Y U
H A E Y U H F R T Y L Y U C A N O
F D E E S Z X C V B I S D F S G E
C R T E S J U V E N T I N O E R T
D F T E Q W E R A S E F D S A D S
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Ameno Eric Levi y
Guy Protheroe

Interpretemos este tema emblemático del siglo XXI, el cual combina las notas si y sib, junto con otras que hemos
visto. Pongamos el nombre a las notas en el pentagrama para interpretarla posteriormente.

Pista 9
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Dori me interimo
Adapare
Dori me
Ameno Ameno
Latire
Latiremo
Dori me
Ameno
Omenare imperavi ameno
Dimere Dimere matiro
Matiremo
Ameno
Omenare imperavi emulari
Ameno
Omenare imperavi emulari
Ameno
Ameno dore
Ameno dori me

Ameno dori me
Ameno dom

Dori me reo
Ameno dori me
Ameno dori me
Dori me am
Ameno
Ameno
Ameno
Omenare imperavi ameno
Dimere dimere matiro
Matiremo
Ameno
Omenare imperavi emulari
Ameno
Omenare imperavi emulari

Ameno
Ameno dore
Ameno dori me
Ameno dori me
Ameno dom

Dori me reo
Ameno dori me
Ameno dori me
Dori me am
Ameno
Ameno
Ameno…
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¿Qué es una canción?
Una canción es una composición musical para la voz humana
(comúnmente acompañada por otros instrumentos musicales), la cual
expresa palabras (lírica). Típicamente es para un solo vocalista,
aunque puede también ser para un dueto, trío, o para más voces
(sin embargo cuando está compuesta por más de una voz en alguna
parte, es considerada coral). Las palabras de las canciones son
tradicionalmente de versificación poética, aunque pueden ser
versos religiosos de libre prosa. Las canciones pueden ser
ampliamente divididas de muchas maneras distintas, dependiendo
del criterio usado. Una división es entre "canciones artísticas",
"canciones de música popular", y "canto folclórico".
Las canciones populares casi siempre tienen una estructura bien
definida. La canción se estructura habitualmente usando entre
tres y cinco secciones musicales separadas, las cuales después
se utilizan juntas para formar una canción completa.
Un análisis estructural de una típica canción popular, puede ser en
este orden:
1) Introducción
2) a)Verso  a)Verso  b)Estribillo
3)Puente musical
4) a)Verso  b)Estribillo
5)Repetición del estribillo hasta el silencio (coda)

Ésta estructura mencionada es una forma muy común de canción
popular moderna. Esta sencilla estructura se puede complicar de
muchas maneras añadiendo en lugar de un solo estribillo dos
estribillos, o en lugar de acabar con una repetición del estribillo
añadir una parte especifica para el final. A veces se llama a esta
parte coda. La estructura no debe ser demasiado complicada para
no destruir el equilibrio entre repeticiones y alteraciones de un
tema.



33

A mi manera

En el año de 1969, Frank Sinatra colocaba My way en las listas de ventas de Estados Unidos. No estaba
destinada a convertirse en un éxito más de La Voz: su letra, la arrogante revisión crepuscular de una vida
exprimida al máximo, se convirtió en el resumen más complaciente de la biografía de Sinatra. Un himno
triunfal que fue adaptado para sus necesidades particulares por todo tipo de artistas.

La canción tampoco fue el mayor éxito del Sinatra maduro -título que corresponde a otra melodía de
origen europeo, Strangers in the night-, pero pronto adquirió dimensiones míticas. Artistas de vida
tormentosa como Nina Simone o Elvis Presley se apropiaron de la canción, apreciando tanto su poder de
auto justificación como su dimensión de pavoneo retrospectivo: "P ensar que he hecho todo eso / y no de
una forma tímida". La lista de famosos intérpretes no ha parado de crecer: Paul Anka la cantó en solitario
y en compañía de Julio Iglesias. Los Tres Tenores entendieron que era una baza infalible en sus conciertos
multitudinarios.

Analicemos la letra de la canción y veamos la forma de la misma para después interpretarla:

El final,
se acerca ya,
lo esperaré, serenamente,
ya ves, yo he sido así,
te lo diré, sinceramente,
viví, la inmensidad,
sin conocer, jamás fronteras
jugué sin descansar,
y a mi manera.

Jamás,
viví un amor,
que para mí fuera importante,
corté solo la flor,
y lo mejor de cada instante,
viajé y disfruté,
no sé si más  que otro cualquiera,
y si, todo ésto fue,
a mi manera.

Tal vez lloré, o tal vez reí,
tal vez gané, o tal vez perdí,
ahora sé que fui feliz,
que si lloré, también amé,
puedo seguir hasta el final,
A mi manera.

Quizá
También dudé
Cuando yo más me divertía,
Quizás yo desprecié
Aquello que no comprendía,
Hoy se que firme fui y
Que afronté ser como era
Y así logré vivir,
A mi manera.

Por que sabrás, que un hombre al fin,
conocerás por su vivir,
no hay por que hablar, ni que decir,
ni recordar, ni que fingir,
puedo seguir, hasta el final,
a mi manera.

A

A A

B B

A BEstrofa Estribillo



Vamos a leer, tocar e interpretar la parte “A” del tema My way. Pongamos atención
en el becuadro    que anula en éste caso al bemol   durante ese compás. Así mismo
si encontramos otra alteración como el sostenido    en el compás 5.

My way Paul Anka / Claude Francois /
Jacques Revaux / Gilles Thibault

En el CD vienen 3 pistas:

1) Con notas en la estrofas y letra en la parte B o estribillo.

2) Solo con letra (español e inglés)

3) Solo con notas (incluyendo parte A y B.

#
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Aquí es donde vamos a ponernos en contacto con nuestro interior al escribir dos estrofas (A) que
hablen de nuestro sentir. Recuerda que debe coincidir la letra con las notas de la partitura. Así
mismo remarquemos la partitura para mejorar nuestra caligrafía musical.

My way Paul Anka / Claude Francois /
Jacques Revaux / Gilles Thibault
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Ya hablamos anteriormente de folclore, leamos más sobre el tema y descubramos la relación que
tiene con la sociedad.

El folclore

Folclore, música que se transmite por tradición oral, es decir, carece de notación escrita, y se
aprende de oído. Ha sido compuesta en su mayoría por individuos que permanecen en el anonimato
o cuyo nombre no se recuerda. La música folclórica se encuentra en la mayoría de las sociedades
del mundo y se da en formas diferentes y bajo una gran variedad de condiciones sociales y
culturales.

La relación con la comunidad

La música folclórica la interpretan miembros de la comunidad que no son músicos profesionales. A
menudo está relacionada con el ciclo del calendario y con acontecimientos claves en la vida de una
persona, así como con actividades como los rituales y la crianza de los hijos.
Cuando una canción folclórica pasa de un cantante a otro tiende a sufrir cambios originados por los
impulsos creativos, los errores de memorización, los valores estéticos de quienes la aprenden y la
enseñan, y la influencia que ejercen los estilos de otras músicas conocidas por los cantantes. Por
ello, este tipo de canción ha desarrollado variantes que cambian de forma gradual quizá más allá de
lo reconocible y coexisten en muchas formas. Dado que son muchas las personas que participan en la
determinación de la forma de una canción, este proceso se llama recreación colectiva. La música
folclórica suele recibir también influencia de la música artística de los centros culturales cercanos
(por ejemplo, ciudades, cortes, monasterios). A menudo funciona como una especie de remanso
cultural que conserva, durante largos periodos, las características de una música culta, más antigua.
También puede definirse como la música con la cual la comunidad étnica se identifica mejor a sí
misma. Es una música que suele florecer fuera de instituciones como las escuelas e iglesias
Hay canciones que surgen del alma misma de la música culta y que a veces son adoptadas por la
comunidad. La música popular, desarrollada en las culturas urbanas y transmitida gracias a los
medios de comunicación de masas, conserva ciertas características de la música folclórica. La cultura
folclórica a veces desarrolla especialistas musicales, como instrumentistas y cantantes de largos
poemas épicos. Los textos de las canciones pueden transmitirse mediante tradición escrita o
impresa, aunque la música sea de carácter oral.

Entre las miles de melodías folclóricas conocidas en un país es posible identificar aquéllas que
parecen estar relacionadas entre sí. Todas parecen tener un origen similar en una melodía común
y haberse consolidado mediante los procesos de la tradición oral y la recreación colectiva. El grupo
que forman estas melodías relacionadas entre sí se llama familia melódica. Si bien muchas de las
melodías folclóricas tienen siglos de edad, la mayor parte de las versiones que se conocen ahora
provienen de colecciones impresas que sólo en raras ocasiones superan el milenio de antigüedad.
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Ejercicios de respiración y vocalización

De la misma forma que existen ejercicios de respiración que permiten una adecuada ventilación
pulmonar, existe una serie de ejercicios destinados a fortalecer y desarrollar el aparato buco-faríngeo-
laríngeo, cuya práctica diaria es indispensable para todos aquellos que de manera directa o indirecta
trabajen con su voz.
Tales ejercicios son conocidos desde la antigüedad. Así Plutarco en La vida de los hombres ilustres cuenta
como Demóstenes, para corregir un pequeño defecto de dicción, colocaba en su boca unas pequeñas
piedras (se recomienda un lápiz) con las que efectuaba ejercicios de vocalización leyendo poemas de
Sófocles y Eurípides. El gran maestro de la comedia francesa Regnier recomendaba el método siguiente:
“Usted tiene que confiar un importante secreto a un amigo, pero teme que alguien le oiga, ya que está
abierta la puerta del cuarto y hay gente en la habitación vecina. ¿Se aproxima al amigo y le habla al
oído?. No, porque si le sorprenden, esa posición le traicionaría. Se coloca frente a el y, empleando el
menor sonido posible, hablando en voz muy baja, hace que la articulación llegue desde sus labios a los
ojos de su amigo y a sus oídos, ya que le estará mirando mientras le escucha. La correcta articulación
diseña claramente las palabras, moldeando cada sílaba para lograr que entre en el espíritu del oyente.
Los ejercicios de entrenamiento que aquí se proponen van destinados a desarrollar y disciplinar la
musculatura del velo del paladar, de los labios, de la lengua y de las cuerdas vocales.

Como actividad complementaria a las tareas del canto, es muy conveniente realizar ejercicios que
permitan controlar la respiración, lo cual redundará sin duda en una sustancial mejora de la dicción.
Los ejercicios de entrenamiento que aquí se proponen van destinados a desarrollar y disciplinar la
musculatura del velo del paladar, de los labios, de la lengua y de las cuerdas vocales.

Ejercicios de labio lectura.
Las palabras siguientes contienen principalmente las vocales a, o y u, así como las consonantes B, F, M y
P, por ser las más demostrativas:

• PALOMA, ANITA, LOLA, ESPERANZA, RAMONA, MARTA, PILAR, ISABEL.
• ALFREDO, PEPE, ALBERTO, T IMOT EO, FELIPE, VICENT E, PABLO, FERNANDO.
• SEVILLA, ZARAGOZA, VALENCIA, MADRID, SALAMANCA, T ERUEL, ALICANT E,

GUADALAHARA.
• ROMA, PARÍS, LISBOA, VENECIA, BERLÍN, LONDRES, PEKÍN, MOSCÚ.
• MÉDICO, PINTOR, ABOGADO, MILITAR, ARQUIT ECTO, DENT ISTA, PERIODISTA,

TORERO
• ROSA, VIOLETA, JAZMÍN, NARDO, CLAVEL, AMAPOLA, T ULIPÁN, LILA.
• MIRLO, ALONDRA, TORDO, GORRIÓN, GOLONDRINA, JILGUERO, RUISEÑOR,

VERDERÓN.
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