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INTRODUCCIÓN 

 

 

El siguiente trabajo es el análisis teórico y escrito del recital de grado en el énfasis 

de guitarra clásica. Las obras correspondientes al recital de grado fueron 

planeadas entre el maestro de la cátedra de guitarra y el alumno. El contenido del 

trabajo nos permite hacer una retroalimentación de los diferentes períodos 

históricos (renacimiento, barroco, clasicismo, romanticismo hasta contemporáneo). 

 

El trabajo contiene obras de análisis profundo y análisis superficial en las que se 

emplean y explican las formas musicales, fundamentos técnicos, datos biográficos 

y datos históricos. 

 

En el repertorio elegido figuran compositores latinoamericanos y colombianos, Lo 

cual permite mostrar el gusto y la variedad  de compositores de dicho continente 

hacia este instrumento. 

 

El trabajo incluye obras originales para otros instrumentos como la vihuela, laúd y 

clave. Las obras correspondientes a los instrumentos nombrados son piezas del 

período histórico renacentista y barroco, en estos períodos la guitarra no existía 

como la conocemos hoy en día, solo hasta el siglo XVIII aparece la guitarra con 

seis coros (cuerdas), desafortunadamente no existe nada que aclare este hecho 

tan importante para el ulterior desarrollo de los ejecutantes de este instrumento. 
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APRECIACIONES PERSONALES 

 

Al iniciar la carrera tenia un concepto limitado de la música, mi preparación un 

tanto despreocupada, empírica y poco avanzada no me permitía ver el inmenso 

mundo en el cual me estaba comprometiendo. Al transcurrir el tiempo en la 

universidad mi proceso de formación musical y personal fue adquiriendo un nuevo 

enfoque,  influenciado en gran parte por el talento visto en los maestros de mi 

facultad, su entrega y amor al arte, de forma especial a mi maestro Silvio Martínez 

quien de manera incansable y desinteresada me acompañó, aconsejó y guió 

durante este cambio tan significativo en mi vida. 

 

Me atrevo afirmar sin temor a equivocarme que mi elección en cuanto a la carrera 

que he estudiado fue la correcta ya que he encontrado en la música un hermoso 

medio de expresión de sentimientos. Mi percepción musical ahora es diferente, las 

asignaturas inscritas en el programa de la facultad de música UNAB han 

contribuido al estímulo y desarrollo de mi propio criterio estético y esto me ha 

permitido que cuanto más descubro la belleza musical más se despierta en mí el 

sentido apreciativo sobre ella. 

 

La guitarra clásica contiene dificultades y requiere un estudio conciente y 

constante además de una disciplina que sólo se logra al momento de asumir con 

la seriedad y el compromiso necesario. Personalmente he tenido que afrontar 

algunos contratiempos de carácter físico, debido a que sufrí en más de una 

ocasión golpes en mis manos lo que me impedía realizar el estudio práctico que 

requiere mi instrumento como cualquier otro instrumento musical. Esto anterior 

sumado a la duda  acerca de si poseía o no la habilidad y la vocación para dedicar 

mi vida a la música, solo fortalecieron mis deseos de avanzar a lo largo de este 

camino musical. Esta serie de dificultades logran en muchas ocasiones llegar a 

confundirnos, de aquí la importancia que se le tiene que dar al proceso formativo y 

especialmente a la relación maestro-alumno ya que de esta forma es como 
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lograremos superar todos aquellos obstáculos que se presentan en la ardua pero 

satisfactoria vida de un músico. 

 

Mi proceso de instrumentista ha subido un escalón más, el cual debe continuar y 

llevo conmigo unas  buenas bases tomadas de la cátedra de guitarra y profesores 

en general de la facultad de música de la Universidad Autónoma de Bucaramanga. 

Agradezco enormemente el interés de mi maestro Silvio Martínez por mi proceso 

de intérprete, como también los valiosos consejos como persona y amigo. 

Agradezco a  mis padres, familiares y novia por la paciencia, la comprensión y el 

apoyo que me han brindado en el camino que decidí tomar. 
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PROGRAMA GENERAL DEL RECITAL 

 

El programa será realizado por orden cronológico. 

 

1.    DIFERENCIAS SOBRE GUARDAME LAS VACAS Y TRES DIFERENCIAS             

POR OTRA PARTE * . . . . . . . . . . . . . . . . . . . . . . . . . . . . . . . . .Luys de Narváez 

 

2.       PRELUDIO, BWN 998 . . . . . . . . . . . . . . . . . . . . . Johann Sebastián Bach  

 

3.      SONATA EN A MAYOR, L 483 – ALLEGRO . . . . . . . . Domenico Scarlatti 

 

4.      INTRODUCCIÓN Y VARIACIONES SOBRE  

         UN TEMA DE MOZART OP 9 . . . . . . . . . . . . . . . . . . . . . . . .Fernando Sor 

 

5.      SONATA ROMANTICA **. . . . . . . . . . . . . . . . . . . . . . Manuel María Ponce  

 

6.      EL GRAN TREMOLO . . . . . . . . . . . . . . . . . . . . .  Agustín Barrios Mangoré 

 

7.      PORRO  (de la Suite Colombiana Nº 2) . . . . . . . . . . . . . . . Gentil Montaña 

 

8. CAÑIZAL  (Pasillo) . . . . . . . . . . . . . . . . . . . . . . . . . . . . . . . . Silvio Martínez 

 

9. SONATA PARA GUITARRA OP 13 

        (III MOVIMIENTO) * . . . . . . . . . . . . . . . . . . . . . . . . . . . . .  Pedro Sarmiento 

 

 

* Las piezas con la indicación pertenecen a las obras de análisis profundo.  

 

** Sólo el primer movimiento de esta sonata será analizado de manera profunda. 
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ANÁLISIS PROFUNDO DE LAS OBRAS QUE 

INTEGRAN EL REPERTORIO 

 

1. DIFERENCIAS SOBRE GUARDAME LAS VACAS Y TRES 
DIFERENCIAS POR OTRA PARTE 

LUÍS DE NARVÁEZ 

 

 

1.1. LUÍS DE NARVÁEZ   (14??-155?) 

Vihuelista  y compositor español, no hay un dato preciso acerca de su fecha 

exacta de nacimiento pero se considera que pudo ser entre 1490 y 1510; nació en 

Granada, vivió en  Valladolid hacia el año 1537 donde sirvió al comendador mayor 

Francisco de los Cobos que fue consejero de estado de Carlos I. Sirvió al príncipe 

Felipe, fue maestro de música de niños en la capilla de este príncipe, con él viajo 

por Alemania, Italia, Inglaterra y Flandes. 

Se le debe una notable colección de tablaturas, “los Seis Libros del Delphín de 

música de cifra para tañer vihuela” que consta de 52 obras, con 14 fantasías sobre 

ocho tonos y numerosas diferencias sobre composiciones de Josquin, Gombert, 

Richafort, dando testimonio en estas últimas de su maestría; este libro fue 

dedicado a Francisco de los Cobos. Publicó también dos libros de motetes en 

1539 y 1534 en Lyon. 

 

Fue el primer compositor que introdujo la forma musical llamada “diferencias”, que 

se conoce hoy en día como variaciones.  

Sus obras fueron conocidas fuera de España, y composiciones suyas se 

incorporaron a los libros de laúd de Morlay y de Phalese. 

Como vihuelista, improvisador y compositor para la vihuela fue muy destacado. 

Murió entre 1550 y 1555. 
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1.2.   PERÍODO HISTÓRICO:   Renacimiento Español 

 

1.3.    ORIGEN:     

Luís de Narváez. Esta obra fue publicada en el sexto libro “el delfín de música”, es 

una obra original para vihuela. El libro mencionado anteriormente hace parte de 

Los Seys Libros del Delphin de música de cifras para tañer vihuela, también 

conocido como Los Seys Libros del Delphin, es un libro de obras para vihuela sola 

y vihuela y canto, publicado en 1538, en Valladolid, por este compositor y 

vihuelista. En el tercer libro encontramos la obra reconocida “Canción del 

Emperador” (Josquin des Prés), y en el sexto libro encontramos las diferencias 

sobre “Guárdame las Vacas”. “El libro “El Delfín de Música” fue la primera 

publicación en la que se usó el término diferencia para algunos grupos de piezas y 

fue también la primera en utilizar símbolos especiales para indicar el tempo”.1 

   

1.4. FORMA MUSICAL :     Diferencias  

Consiste en presentar el tema, y posteriormente se agregaran las diferencias o 

variaciones, “es decir, fragmentos construidos a partir de la melodía original en los 

que el compositor adiciona, cambia y suprime elementos sin desviar o perder la 

progresión básica. Esta técnica de composición, emparentada con la de 

improvisación sobre un tema, constituyó una de las primeras usadas en la música 

instrumental. En los siglos posteriores se continuó perfeccionando” (…).2 En las 

diferencias no hay variantes rítmicos notables lo que si ocurre en la variación 

propiamente dicha, donde su principal diferencia es el aspecto rítmico. 

 

1.5. ESTRUCTURA 

Es una obra en la cual el tema se expone en 8 compases, de éste tema el 

compositor desarrolla tres variaciones con igual numero de compases en 6/4 y al 

final una coda.  

 
                                                 
1 http://es.wikipedia.org/wiki/Los_seys_libros_del_Delphin 
2GONZALEZ, Héctor González, 500 Años de Guitarra Iberoamericana; Ediciones ASOCAÑA; 1993; Pág. 62 
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Fig. 1 Estructura de la obra analizada 

 

 

La armonía contiene un  proceso de modulación. El tema al igual que las 

diferencias sobrelleva este proceso armónico iniciando en su tónica Do, y 

finalizando con La menor (su nueva tónica). El proceso de modulación se puede 

ver mejor en el siguiente ejemplo: 

 

 

 

Fig. 2 Proceso de modulación que sobrelleva el tema y las diferencias  

                                                                                                                                                                      

Este proceso de modulación indicado en el  gráfico anterior se mantiene en el 

segundo período tanto en el tema como en las diferencias. 

  

En la línea melódica predominan las figuras rítmicas de negras y corcheas, 

usando solo las redondas como descanso del discurso. Las redondas serán 

utilizadas también por los bajos del tema y algunas diferencias. 
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TEMA 

El tema presenta una textura a dos voces, la voz superior cumple con el papel 

melódico,  la segunda voz de carácter armónico se presenta en el primer tiempo 

del compás de 6/4 (en redondas con puntillo). El tema inicia en una escala por 

grados disjuntos a manera de arpegio. 

 

 

Fig. 3 Estructura del tema 

 

El inicio de cada período es igual (primer y tercer subperíodos como lo indica la 

Fig. 3). El primer período finaliza con Mi mayor (dominante de La menor) y crea 

una tensión, dando  un sentido de pregunta, así mismo, el segundo período 

finaliza en La menor creando un descanso a la tensión; y de esta forma produce 

un sentido de respuesta, existiendo entonces una pregunta y respuesta en el final 

de cada período (Fig. 3). 

  

Las tres diferencias preservan la estructura del tema. Preserva su armonía, sus 

períodos y subperíodos. 

 

 

Fig. 4  Estructura del tema y diferencias con armonía, períodos y subperíodos 
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PRIMERA DIFERENCIA   

La melodía se presenta en corcheas descansando solo al final de cada período. 

En el transcurso de la diferencia y pese a sus corcheas consecutivas el registro es 

pequeño, por lo tanto presenta un movimiento ondulatorio; la segunda voz ya no 

se presenta en redondas con puntillo, sino incrementa su ritmo en compañía de la 

melodía en blancas con puntillos y redondas. 

 

 

Fig. 5 Primera diferencia 

 

SEGUNDA DIFERENCIA 

La segunda y tercera diferencia tiene aspectos similares como  la imitación, lo cual 

crea en algunas ocasiones textura a tres voces. Dichas  imitaciones se encuentran 

en el primer periodo de las diferencias antes nombradas.   

La segunda diferencia presenta imitaciones directas a la octava y su carácter 

rítmico es acéfalo. 

 

 

Fig. 6 Primer período de la segunda diferencia 
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TERCERA DIFERENCIA 

En la última diferencia se crea una sensación de imitación directa.  

 

 

Fig. 7 Primer período de la tercera diferencia 

 

 

CODA 

La principal característica de la coda es su textura homofónica. Su extensión es 

igual a la de un periodo, su agrupamiento es anacrúcico. Se exhibe en una escala 

de negras por terceras paralelas e imitadas directamente a la octava por las voces 

inferiores. Finaliza en una cadencia autentica. 

                                                                                                                                       

CODA 

 

Fig. 8 Coda 

 

 

TRES DIFERENCIAS POR OTRA PARTE 

 

Las “tres diferencias por otra parte” constan cada una de ellas de 10 compases a 

6/4, su tonalidad es Re menor. 

En estas   diferencias se encuentran las mismas características de las diferencias 

anteriores (Guárdame las vacas), varía solo el elemento rítmico.  
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•  PRIMERA DIFERENCIA  

 

 

Fig. 9  Dos primeros compases de la primera diferencia. 

 

La primera diferencia sobresale su voz contralto, pues el bajo y la soprano 

cumplen la función armónica, estas voces descansan su mayor parte en redondas 

y blancas. La contralto se expone en negra con puntillo y corcheas como lo indicó 

la figura 9. 

 

• SEGUNDA DIFERENCIA 

 

 

Fig. 10  Dos primeros compases de la segunda diferencia. 

 

Esta diferencia se presenta en una textura de dos voces, el bajo cumple la función 

armónica y la soprano la función melódica. La figura rítmica en la soprano cambia 

a corcheas, y desaparece la voz de contralto (gráfico 10). 

 

• TERCERA DIFERENCIA 

 

 

Fig. 11 Dos primeros compases de la tercera diferencia. 
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La última diferencia resalta la voz baja, la cual se mueve como línea melódica, 

mientras la soprano cumple una función armónica con notas largas. En ciertos 

momentos interactúan las dos voces, formando terceras consecutivas (Fig. 12). 

 

 

Fig. 12 Contenido de la tercera diferencia. 

 

1.6.   DIFICULTADES TÉCNICAS 

Las dificultades técnicas en esta obra recaen fundamentalmente en la mano 

derecha, ya que debe apagar sonidos constantemente para evitar que se formen 

acordes. La mano izquierda discurre sin mayores dificultades técnicas. 

 

1.7.   INTERPRETACIÓN 

Teniendo en cuenta  que “Guárdame las Vacas” y “Tres Diferencias por Otra 

Parte” son obras escritas originalmente para vihuela, instrumento de poca 

sonoridad y mínimos recursos técnicos en función de la interpretación, estos 

mismos factores trasladados a la guitarra actual son superados y enriquecidos por 

otros del instrumento, el número de coros y la extensión en la escala. 

 

En la interpretación interviene la utilización del ligado y las notas picadas que en 

los sonidos graves llega a producir un efecto casi que de pizzicato o de percusión. 

También es fundamental los constantes cambios del color sonoro, (dulce, brillante 

y metálico que se logra en la parte que va desde la boquilla de la guitarra, hasta el 

puente. Entre el dulce, brillante y metálico se crean otros espacios para el logro de 

nuevos colores sonoros). Estos colores sonoros exigen cada uno de ellos un 

ataque a la cuerda diferente uno de otro. (Ataque apoyado, ataque sin apoyar). 
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2. SONATA ROMÁNTICA   (I MOVIMIENTO) 

Homenaje a Franz Schubert que amaba la guitarra 

MANUEL PONCE 

2.1.  MANUEL MARIA PONCE   (1882-1948) 

Nació en Fresnillo, estado de Zacatecas (México). Su madre de gran 

temperamento artístico se preocupó siempre por que sus hijos estudiaran música. 

Se cuenta que  el niño aprende antes las notas musicales que las letras del 

abecedario. Su niñez la pasa en una casona con patios, fuentes y árboles frutales 

que alegran la infancia de Manuel. Su hermana Josefina le da sus primeras 

lecciones de piano y solfeo a la edad de cuatro años. A los cinco años enferma de 

sarampión, durante la convalecencia de esta enfermedad compone su primera 

obra La danza del sarampión. En solo tres años termina la primaria. A los diez 

años ingresa al coro infantil del templo de San Diego. A los trece años figura ya 

como organista ayudante del mismo templo y a los quince obtiene el codiciado 

puesto de organista titular. 

“Estudió en la capital de su país y en el Conservatorio Stern de Berlín. En Italia 

trabajó en composición con Marco Enrico Bossi. Durante sus primeros años tras 

su regreso a México, se dedicó a componer, dirigir, enseñar y escribir crítica 

musical. Ocupó la cátedra de piano en el Conservatorio y en 1918 se hizo cargo 

de la dirección de la Orquesta Sinfónica Nacional. Después de una estancia en 

París cursando estudios en la École Normale de Marique con el compositor 

francés Paul Dukas en la década de 1920, Ponce abandonó el suave estilo de 

salón vigente en México en aquella época y comenzó a servirse de un lenguaje 

impresionista con estructuras concisas y técnicas contrapuntísticas”3. La música 

francesa fue gran influencia para Ponce y produjo un cambio radical en sus 

composiciones, sin embargo, Manuel P. desarrolló un estilo de carácter 

nacionalista. Ponce fue gran amigo del conocido guitarrista Andrés Segovia, para 

quien compuso casi toda su música de guitarra.  Las obras para este instrumento 
                                                 
3 http://www.epdlp.com/compclasico.php?id=1091 
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que compuso con estructuras concisas y  rico contrapunto (en especial Folías de 

España), así como los 24 preludios (en todas las tonalidades, mayores y menores) 

y las 5 sonatas, se han convertido en repertorio importante y moderno de la 

guitarra clásica.  

Ponce domina con facilidad la composición en todos los estilos que, para reforzar 

y diversificar el repertorio de la guitarra, Segovia y él se ponen de acuerdo para 

que en secreto Ponce componga obras bajo diferentes seudónimos que luego 

Segovia difunde. Así en los programas de Andrés Segovia aparecen preámbulos y 

pavanas de algún vihuelista antiguo. Andrés Segovia fue quien se encargó de 

situar la música del compositor mexicano al centro del repertorio de los 

guitarristas. Sin embargo, Ponce escribió la mayor parte de sus obras para 

guitarra por comisión, pues su instrumento favorito fue siempre el piano.  

En Berlín, estudió piano con el célebre alumno de Liszt, Martin Krause. ”Ponce 

sigue muy de cerca el ideal romántico que buscó a menudo la belleza natural que 

las melodías folklóricas preservan. Sus primeros arreglos de canciones populares 

fueron publicados en 1911 y señalaron el nacimiento del nacionalismo musical 

mexicano”4. Recibió el Premio Nacional de Ciencias y Artes en 1947.  

Ponce pasó un desafortunado incidente en los Estados Unidos, incidente que 

haría no volver a Ponce a este país. Se programó una presentación de Munuel 

Ponce para el 27 de marzo de 1916 en New York, Invitación dada por la  firma 

manufacturera de pianos y pianolas Aeolian. Pero la presentación programa se 

vería afectada cuando el mismo día se supo que Francisco Villa y sus soldados 

habían atacado la población estadounidense de Columbus. Ante tal hecho, 

“¿quién podría culpar al público y prensa neoyorkinos por responder con 

indiferencia o enojo ante la presentación de un buen pianista y fino compositor 

pero cuyos conciudadanos invadían los Estados Unidos? Ponce pagó con creces 

                                                 
4 http://www.cedillerecords.org/086.html 
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esta mala coincidencia, y durante algunos días deambuló por Nueva York sin 

dinero y sin posibilidad de volver a La Habana”5, donde actualmente residía.  

“Se ha mencionado que Ponce pasó dos años de exilio en Cuba entre 1915 y 

1917. Fue ahí donde conoció la música popular de la isla, la misma que lo cautivó 

(…). Compuso algunas obras donde siguió procesos similares a los ya 

experimentados con sus rapsodias o balada mexicanas y escribió una serie de 

piezas cubanas. A la cabeza de éstas se encuentra la Suite cubana (…). Del éxito 

de tales piezas dan testimonio los propios críticos cubanos, quienes al escuchar el 

estreno de la Suite, realizado en La Habana, ensalzaron a Ponce por lo más alto. 

“Manuel Ponce se ha revelado como un compositor inspirado” — escribió un 

crítico — “adueñándose de nuestro ambiente, arrancando de nuestro cielo su 

limpidez y hermosura, recogiendo el hálito perfumado de nuestras flores y 

transcribiendo al pentagrama el alma inspirada de nuestra adorada Cuba””6. 

Una de las obras que lo hizo famoso mundialmente fue la canción Estrellita de la 

cual no recibió ningún centavo ya que, “por negligencia, ni él ni su disquera 

registró la obra a su nombre. La fama llegó, pero no la fortuna. Hoy en día, 

"Estrellita" es erróneamente considerada una melodía meramente infantil”7.  

Ponce dominó la composición de melodías populares y  piezas de carácter 

virtuoso. En sus obras sobresale un sutil sentido armónico y una conmovedora 

inspiración melódica, las cuales también podemos apreciar en su serie de 

mazurcas; esta  danza llegó a México hacia 1850 y fue un género muy popular,  

en México encontramos uno de los más grandes repertorios de dichas danzas. 

“Entre las más sobresalientes, la veintena de mazurcas compuestas por Ponce 

entre 1900 y 1917 — algunas de las cuales se perdieron durante los años de la 

Revolución”8. 

                                                 
5  http://www.cedillerecords.org/086.html 
6 http://www.cedillerecords.org/086.html 
7 http://es.wikipedia.org/wiki/Manuel_M._Ponce 
8 http://www.cedillerecords.org/086.html 
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La producción para piano de Manuel Ponce es relativamente poco conocida, sin 

embargo su  originalidad y fuerza expresiva en su música lo convirtió en un 

compositor destacado de latinoamericana del siglo XX.  

“Otras obras de este autor son Chapultepec, 3 bocetos sinfónicos; Ferial, 

divertimento sinfónico; Poema elegíaco; Estampas nocturnas; Canto y danza de 

los antiguos mexicanos, 3 conciertos para piano, violín y guitarra; Tres cantos de 

Tagore para voz y orquesta; dos sonatas (para violín y para violonchelo con 

piano), piezas para trío y 50 canciones populares. Su concierto para guitarra y 

orquesta “Concierto del Sur” está dedicado al intérprete español Andrés Segovia”9. 

Murió en  1948 su cuerpo fue sepultado en la Rotonda de los Hombres Ilustres en 

el Panteón de Dolores de la Ciudad de México. 

2.2. PERÍODO HISTÓRICO:  Romanticismo 

 

2.3. ORIGEN:  

La obra se escribió a finales de  la década de 1920 por Manuel Ponce, La mayor 

parte del repertorio para guitarra compuesto por Ponce fue por encargo. Esta obra 

es  original para guitarra y está dedicada a Franz Schubert, como es usual en este 

tipo de homenajes, Ponce recrea desde su tiempo parte de la estética y elementos 

de Schubert. El estreno se dio por el guitarrista Jorge Cappa. 

 

Con relación a la mencionada obra Segovia escribe a Ponce, Ginebra 1928. 

… me alegra enormemente  tu éxito en Barcelona.  

  Te mando programas de Tokio en donde está tu nombre. Se ha aplaudido mucho 

tu Sonata Romántica, en Shanghai gustó el tema con variaciones. . .  

 

                                                 
9 http://www.epdlp.com/compclasico.php?id=1091 
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2.4.   FORMA MUSICAL:     SONATA 

El término sonata contiene dos significados; como género sonata y como forma 

sonata. 

La llamada sonata (como género) es  una pieza musical que dependiendo la 

época puede constar de uno o cuatro movimientos, escrita para uno o mas 

instrumentos.  

Durante el barroco, el término sonata se utilizó con relativa libertad para describir 

obras instrumentales, por oposición a la cantata, que contenía voces. La sonata 

barroca no está definida por una forma específica. 

 

A mediados del siglo XVII se usó dos formas con el nombre de sonata: la sonata 

da chiesa, y la sonata da camera. La primera  se aplicó habitualmente para violín y 

contrabajo, generalmente compuesta con una introducción lenta, un allegro, 

cantabile y un final enérgico. La sonata da camera, empleó  variaciones sobre 

temas de baile. En la época de  J. S. Bach y Georg Friedrich Händel  la forma de 

la sonata da chiesa adquiriría cierta estabilidad. 

 

Con Domenico Scarlatti y Domenico Paradisi encontramos numerosas obras 

llamadas sonatas que constan de uno o dos movimientos,  su mayoría 

compuestas para clavicémbalo y otro instrumento (flauta o viola). Con Scarlatti se 

destacó la forma sonata antigua, la cual contiene dos temas tanto en la primera 

sección como en la segunda. En la primera sección  el tema “A” se expone en la 

tónica, y tema “B” en la dominante o relativa. La segunda sección repite la primera 

pero en distinto plan tonal. “A” con la dominante y “B” con la tónica. 

 

 

Fig. 13 estructura de sonata antigua 
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A inicios del clasicismo el término sonata se reservo para obras de un solo 

instrumento o piano, con tres o cuatro movimientos. 

En sonatas de Haydn podemos encontrar en el primer movimiento un allegro, 

donde el tema se muestra y desarrolla brevemente, un segundo movimiento más 

pausado, en andante o largo, aunque se empleo el minuet en que el tema se 

desarrolla extensamente; y un movimiento final en tempo rápido o tempo vivo.  

El último esquema mencionado predominó y posteriormente se desarrolló con 

Ludwig van Beethoven; los cuatro movimientos se habían extendido para 

cuartetos y sinfonías.  

 

En el romanticismo la sonata posee tres o cuatro movimientos. Las modulaciones 

lejanas son características en esta época contrario al periodo clásico. En  sonatas 

contemporáneas encontramos desde  uno o hasta cuatro movimientos.  

 

La forma sonata generalmente hace parte de uno de los movimientos de la 

sonata. La forma sonata se caracteriza por su estructura, que es: exposición, 

desarrollo y reexposición. Habitualmente la encontramos en el primer movimiento 

de las sonatas. 

La sonata analizada corresponde al modelo clásico con elementos románticos de 

la  forma sonata, el cual  expone  dos temas principales en tonalidades vecinas, 

desarrollo de ambos, y reexposición. 

2.5.   ESTRUCTURA 

Estructura del primer movimiento de la sonata analizada: 

 

 

Fig. 14  Estructura Sonata Romántica de M. Ponce 
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En esta sonata Ponce denota su elegancia y atinada concepción de su herencia 

romántica. Es una obra sumamente interesante, recrea una explotación tímbrica y 

armónica para esta sonata y sobre todo en su trabajo general para este 

instrumento. 

 

Ponce dedica la sonata a Franz Schubert, y también recrea  parte de la estética y 

elementos de este compositor como el primer movimiento de la sonata DV-664, 

compuesta en Julio de 1819 (Fig. 16). El primer motivo de las dos sonatas (de 

Schubert y Ponce) es muy similar, sus figuras rítmicas son semejantes por no 

decir iguales. Schubert es el primer compositor romántico y una de sus 

características es la utilización de líneas melódicas en forma de canción; y Manuel 

Ponce tiene en cuenta este aspecto para realizar  la Sonata Romántica. 

 

En comparación,  las dos sonatas (Schubert y Ponce) presentan la misma 

tonalidad La mayor, el tempo para las dos es Allegro moderato, y la iniciación del 

movimiento es con la misma dinámica de piano. La sonata de Schubert es original 

para piano, su fraseo es anacrúsico y más gozoso ya que su recurso inicial 

melódico es  corchea con puntillo y semicorchea; su acompañamiento es inquieto 

con notas arpegiadas en blancas y corcheas, distinta a la sonata de Ponce, en la 

cual su acompañamiento es calmado, se presenta en redondas y negras, su 

fraseo es tético y su primer recurso melódico es negra con puntillo generando un 

impulso e imprimiéndole tranquilidad. 

 

En la sonata de Ponce durante la exposición del motivo apreciamos el pedal en 

“La”, esto hace que la armonía sea bifunsional ya que el bajo mantiene la tónica y  

las otras voces exponen distintos acordes. En la sonata de Schubert observamos 

que el motivo igualmente mantiene la tónica, pero en manera de arpegio. (Ver Fig. 

15 y 16). 
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 (1er Motivo) 

 

Fig. 15 Primeros compases de la Sonata Romántica 

                                                                       

 

Fig. 16 Primeros compases de la Sonata en A mayor, DV-664 

 

En la Fig. 16 se puede observar el 1er motivo, el cual siendo una sola idea se 

transformará incesante, para generar una composición viviente, expresiva donde 

el romanticismo es visible.  

 

• EXPOSICIÓN 

La exposición presenta los temas principales de este movimiento. La exposición 

se repite completamente como es usual en sonatas del periodo clásico y 

romántico. 

 

 

Fig. 17 Exposición 
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Tema A: 

Se exhibe en forma ternaria simple con una textura de tres y dos voces, el tema es 

alegre, lírico y calmado. 

 

     

Fig. 18 forma ternaria del tema A 

 

En el primer período del tema A, (es decir “a”) se encuentra el motivo principal del 

movimiento, al cual denominaré “1er motivo” para una mejor comprensión. El 

segundo período del tema A, (es decir “b”) presenta el “2º motivo”. (Podemos 

apreciarlo en el siguiente gráfico).  

 

 

 

Fig. 19 Primer y Segundo motivo de la sonata 

 

Tema B:  

Inicia con el segundo motivo en la dominante menor Mi menor (tonalidad lejana 

pero característica del periodo romántico). Este tema también presenta 

brevemente una textura homofónica de cuatro voces. 

 

Puente 1: 

Contiene una variante del 2º motivo la cual se exhibe generalmente en dos voces 

y presenta en ocasiones imitaciones directas. 
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Durante la ostentación del 2do motivo encontramos secuencias y continúas 

modulaciones. 

 

 

 

Fig. 20 Secuencias y modulaciones con el 2º motivo 

 

Tema C: 

Inicia su presentación con una serie de tresillos previamente preparados y que 

compaginan con otros compases de corcheas formulando preguntas y repuestas. 

 

 

 

 

Fig. 21 Inicio del tema C 

 

En esta frase encontramos durante una serie de tresillos el clímax. El cual 

después de llegar a este punto tendrá un gran descanso y continuará  al puente 2.  

 

 

 

Fig. 22 Clímax del movimiento 
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Puente 2:  

El puente modula a Do mayor y Mi mayor para  preparar el discurso y retomar toda 

la exposición. Las modulaciones mantienen el 1er motivo. 

 

 

Fig. 23 Primer motivo en distintas tonalidades 

                                    

• DESARROLLO 

Inicia con tresillos material del tema C, sus modulaciones a tonalidades lejanas 

como Sol menor, Mi bemol mayor, Do mayor, hacen característico y llamativo el 

desarrollo. El maestro Ponce ajusta el 2º motivo con los tresillos antes 

mencionados como lo indica el siguiente gráfico:  

 

 

 

Fig. 24 Segundo motivo con tresillos 



 28 

Recrea de nuevo un elemento de la mencionada sonata Schubert. Formula una 

sesión percutida. 

 

 

Fig. 25 Fragmento comparativo de la sonata de Schubert con la de Ponce 

 

Un elemento bellamente característico y magnifico es el uso de modulaciones 

errantes (modulaciones que no definen) con el 1er motivo. 

 

• REEXPOSICIÓN 

El tema A en principio es inestable ya que posee un bajo pedal en negras con la 

nota prima de la dominante. La reexposición se mantiene igual a la exposición.  

 

 

        

                                        Fig. 26 Iniciación de la Reexposición 

 

El tema  B y C de la reexposición sufren modulaciones; esto se realiza para un 

mayor agrado de la sonata.  El tema B se presenta en La menor, anteriormente en 
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la exposición lo observamos en Mi menor y en el tema C lo encontramos en La 

mayor, anteriormente expuesto en Mi mayor. 

 

CODA 

Se crea una conversación con preguntas y respuestas entre la línea melódica y 

voces homofónicas. Retoma el primer motivo y lo exhibe en fa mayor. Durante el 

transcurso de la coda reaparece la tonalidad La mayor y concluye con cadencia 

perfecta. 

  

2.6.  DIFICULTADES TÉCNICAS 

Esta es una obra de altísima exigencia técnica para las dos manos. La mano 

izquierda discurre por el diapasón a una gran velocidad y precisión en posiciones 

muy difíciles.  

La mano derecha por la misma dinámica del discurso musical esta siempre 

sometida a posiciones difíciles y desplazamientos muy rápidos para el logro del 

color sonoro. 

 

2.7.  INTERPRETACIÓN 

Una referencia interpretativa la podemos tener en cuenta con el nombre de la obra 

“Sonata Romántica”,  lo cual declara su tacto romántico. 

La Sonata romántica homenajea al primer romántico en la historia musical Franz 

Schubert exponiendo y conservando parte de su interpretación. 

Existen considerables  indicaciones como: animato, piano expressivo, expressivo, 

calmo, lo que indica en ocasiones cambios de tempo e intención. 

Los cambios de colores al igual que las dinámicas  será una herramienta técnica e 

interpretativa muy utilizada en el transcurso de esta pieza musical. 
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3.    SONATA PARA GUITARRA OP 13 

(III MOVIMIENTO) 

PEDRO SARMIENTO 

 

3.1.   PEDRO ALEJANDRO SARMIENTO RODRIGUEZ  (1977 - ) 

Nació en la ciudad de Cali (valle del Cauca, Colombia). Inició sus estudios 

musicales en el Departamento de Música de la Universidad Nacional de Colombia 

a temprana edad. En 1995 ingresó a la carrera de guitarra Clásica de la 

Universidad Nacional con la maestra Sonia Díaz y en 1997, empezó sus estudios 

de composición musical con el maestro Blas Emilio Atehortúa, en la misma 

institución. Recibió su titulo profesional en el año 2000.  

 

En su carrera como compositor se destaca la producción de conciertos para 

diversos instrumentos solistas y orquesta, entre ellos dos conciertos para guitarra, 

un concierto para flauta y orquesta de cuerdas y un concierto para timbales y 

banda sinfónica, todos ellos estrenados en Bogotá. Su catálogo registra también 

obras para conjunto de cámara y composiciones para guitarra solista. 

 

Sus composiciones lo han hecho destacar en diversos eventos en el ámbito 

nacional e internacional; entre ellos, el Festival Nacional de Guitarras Gritos de 

Madera en 1998 y 1999; Festival Internacional de Música contemporánea, sexta, 

séptima y octava versión; segundo Festival de Compositores Colombianos en 

2001; Festival Latinoamericano de Poesía, Berlín 2002; en la primera y segunda 

versión de la Conferencia y Encuentro Regional Suramericano de Compositores, 

Arreglistas y Directores de Banda Sinfónica en Tatuí (SP-Brasil) 2002 y 2004, en 

el Primer Simposio de Percusión y Composición Colombia – Francia, en la 

convocatoria Música Viva, Músicos Vivos y en la cuarta Edición de la Semana 

Colombo-Catalana de Música Contemporánea en el 2006. 

 

Realizó dos publicaciones con la editorial SIC: “Tiento y sonata para guitarra Op 

13” y “Sonata para Fagot y Piano Op 10b”. Se desempeñó como docente del 
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énfasis de teoría y composición de la Universidad Autónoma de Bucaramanga 

UNAB, de esta misma institución creo la Orquesta de Guitarras UNAB en el 

segundo semestre del 2003.   

 

3.2.  PERÍODO HISTÓRICO: Contemporáneo 

 

3.3.   ORIGEN 

Este tercer movimiento tiene su raíz en la obra “Sonata para Guitarra (en un 

movimiento)” del compositor Pedro Sarmiento, esta primera sonata contenía 

partes muy tonales y esto no contrastaba bien con la sonoridad y estilo que se 

quería lograr, agregando además que técnicamente era difícil. El maestro Pedro 

tomo esta sonata y aprovechó la cantidad de ideas y motivos musicales, las 

extrajo, las ordeno y dio origen a otras obras; como el primer movimiento del 

“concierto Nº 2 para guitarra y orquesta”; también compondría un tiento, tomado 

del  primer arpegio de dicha obra; el primer y tercer movimiento de la “Sonata para 

Guitarra OP 13”  también tienen elementos de la obra ya nombrada. El segundo 

movimiento tiene las mismas notas del primer movimiento pero en intervalos de 

séptimas y no de segundas que se exponen en la primera parte. 

 

3.4.    FORMA MUSICAL :      RONDO  

El rondó es una forma reiterativa, se fundamenta en un tema principal (A) que se 

repetirá después de una sección contrastante. Su estructura base consta de la 

siguiente manera. Ver figura 27. 

 

Fig. 27 Estructura del rondó habitual 
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En el barroco el rondó era una pieza rápida, muy utilizada entre los movimientos 

de la suite. 

En el clasicismo el rondó hace parte de una forma musical mayor, como la sonata, 

sinfonía, concierto, serenata y otras. Haydn, Mozart y Beethoven utilizaron  entre 

sus composiciones la forma rondó. En esta época la forma musical mencionada 

sufre una evolución y se crea una nueva forma,  rondó – sonata. Casi todas las 

sonatas de Beethoven llevan en su último movimiento la forma rondó - sonata. Los 

patrones habituales del rondó en los siglos  VXIII y XIX fueron:      A B A C A,        

A B A C A D A    o     A B A C A B A.     

El rondó que usaron los compositores clásicos tenía perfectamente definidos los 

límites entre el contraste y el retorno, mientras que en una visión contemporánea 

estos límites son más libres,  lo cual se evidencia en esta obra. 

 

En algunas sonatas es común observar un  rondó en el último movimiento, como 

lo podemos apreciar en este caso. El término rondó utilizado en este movimiento 

fue dado por el mismo compositor. Y se presenta así: 

 

 

Fig. 28 Estructura del rondó analizado 

 

3.5.    ESTRUCTURA 

Es una obra serial, minimalista, monotemática, y su principal efecto sonoro es de 

campanela (este efecto se logra a través de la pulsación de dos y hasta tres 

cuerdas a manera de arpegio usando intervalos de segundas). Es un allegretto en 

compás es 4/4 de forma rondó. La obra no posee variantes rítmicas (se 

fundamenta en semicorcheas) y las blancas que eventualmente aparecen le dan 

profundidad por su textura (sonido grave) y cumplen dos funciones especificas, 
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rítmica y armónica. El movimiento goza de diferentes cambios de acentos  que 

permiten enriquecer y optimizar su discurso.  

 

 

Este movimiento presenta un tema con una extensión de 16 compases, en la 

escala de La mayor IV y V grado. 

El discurso discurre por intervalos de segundas mayores y menores igualmente de 

terceras. Una característica general del movimiento es la carencia de una 

tonalidad fija, es de tonalidad indefinida trascurre por intervalos de segundas 

mayores y menores, grados conjuntos y disjuntos motivo por el cual no se observa 

ningún tipo de preparación en las modulaciones.  

 

 

Su ritmo constante no tiene descanso, aun así en diferentes fragmentos de la 

pieza hay cambios que nos hace percibir el inicio de algo nuevo.  

 

 

 

Fig. 29  Forma rondó de este movimiento  y características principales 
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INTRODUCCIÓN 

Este movimiento se inicia con el siguiente patrón rítmico (Fig. 30) el cual consta de 

una sola voz y lleva consigo el efecto campanela.  

 

 

 

 

Fig. 30 patrón rítmico de la introducción 

 

TEMA A 

El tema A se diferencia de la introducción por pequeños elementos que se 

agregaran a partir de los compases 10, (ver Fig. 31). 

 

 

Fig. 31 elementos agregados del tema A 

 

TEMA B - A - B1 

El tema B se presenta con cuatro compases. En este tema  encontramos 

desplazamientos de acentos de manera tal que nos hace sentir cambios de 

compases y métrica, es decir, en un compás de  4/4 no se harán los acentos 

comúnmente usados que son en el primer y tercer tiempo si no en otros 
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momentos, aparentando la presencia de otros compases. Lo explicado 

anteriormente se puede apreciar con el siguiente ejemplo: 

 

 

Fig. 32 inicio del tema B desplazamientos de acentos (motivo característico de B) 

 

Estos desplazamientos de acentos precederán  en repetidas ocasiones  y con 

tonalidades distintas algunos temas posteriores del movimiento.  

 

Al finalizar “B” se expone nuevamente el tema A (tema inicial) a continuación sigue 

B1 que va del compás 41 al 44, a partir de allí empieza “C”.   

 

TEMA C - B2 

De manera contrastante resalta “C” el cual se desarrolla con desplazamientos de 

acentos. Otra característica importante es permitir al oyente descansar 

momentáneamente del intervalo de segundas, las cuales serán reemplazadas por 

séptimas.  

 

 

Fig. 33 desplazamientos de acentos del tema C 
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Una vez finaliza C, el tema B2 se hace presente para dar el paso a  D, esto lo 

hace con una serie de modulaciones sin preparación. 

                                                                                                                              

TEMA D 

En este tema aparecen  algunas triadas como lo muestra la figura 34.  

 

 

Fig. 34 inicio del tema D 

 

Algunas campanelas disponen un ambiente de suspenso. Al interpretar los 

compases del gráfico anterior y el siguiente presenciaremos un ambiente de 

miedo, terror y suspenso. 

 

 

Fig. 35 contenido del tema D 

 

Al final de este tema D hay una preparación del discurso para continuar con A, 

esto se lleva a cabo desde el compás 75 hasta el 82 agregando notas de 

preparación en la soprano y contralto (Fig.36). 
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Fig. 36  Final del tema D 

 

 

  

TEMA A- B3- C  

En la Fig. 36 observamos que la voz contralto viene en forma ascendente para 

tomar A, esta voz hace por defecto un crescendo y finaliza  con un bajo, el cual 

permite concluir con una dinámica fuerte proveniente del crescendo anterior. 

 

El tema B3 se expone y da paso a C para continuar con la Coda. 

 

CODA 

Finalmente la coda recrea fragmentos usados anteriormente, como campanela y 

desplazamientos de acentos. El elemento mas usado en la coda es la escala  por 

grados disjuntos a manera de arpegio de La mayor. 

 

3.6. DIFICULTADES TÉCNICAS 

El efecto principal de este movimiento es la campanela, y éste es un efecto técnico 

sonoro original del arpa; técnicamente para la guitarra, es de cierto grado de 

dificultad, pues exige gran apertura en los dedos de la mano izquierda; mientras la 
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mano derecha debe pulsar las cuerdas teniendo el cuidado de no apagar ninguno 

de los sonidos.  

 

3.7.  INTERPRETACIÓN: 

Las herramientas de interpretación de la guitarra además de las ya conocidas son 

los recursos o posibilidades que ofrece este instrumento como cambios de color. 

Durante el discurso del movimiento se plantearan distintas gamas de colores y 

dinámicas. 
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ANÁLISIS SUPERFICIAL DE LAS OBRAS QUE 

INTEGRAN EL REPERTORIO 
 

1.  PRELUDIO, BWV 998. 

JOHANN SEBASTIAN BACH 

 

 

1.1. JOHANN SEBASTIAN BACH 

Nació en 1685 en Alemania, perteneciente a una familia de tradición musical. Sus 

primeras lecciones musicales las recibió de su padre, Johann Ambrosius y su 

hermano Johann Christoph. 

En 1700 ingresó al coro de la iglesia de San Miguel en Lüneburg. En 1703 fue 

violinista de la orquesta de cámara del príncipe Johann Ernst de Weimar y este 

mismo año se traslada a Arnstadt, donde es organista de iglesia. En 1705 estudia 

con Dietrich Buxtehude, quien influiría enormemente en la música de Bach. 

En 1707 Contrae matrimonio con su prima segunda Maria Bárbara Bach de esta 

unión nacen cuatro hijos. Durante siete años permaneció en Weimar al servicio de 

la corte del duque Wilhelm Ernst; se convirtió en concertino de la orquesta de la 

corte en 1714. En su estadía en esta ciudad compuso unas 30 cantatas, y obras 

para órgano y clavicémbalo.  

Tras la muerte de su primera esposa Bach  se casa por segunda vez en 1721 con 

Anna Magdalena Wilcken y con quien tiene trece hijos. En 1723 se instala en 

Leipzig donde permanecería el resto de sus días. Bach compuso música profana 

para conjuntos instrumentales e instrumentos solistas. Creo libros de música para 

su mujer e hijos, donde buscaba  enseñarles técnicas del teclado y la música en 

general.  
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Bach es considerado como uno de los más grandes genios de la música europea. 

Este músico se caracteriza por su gran maestría en el contrapunto. 

Los libros escritos por Bach son los siguientes: primer y segundo libro del  “Clave 

bien temperado”,  “las invenciones”, el “Orgelbüchlein” y el “Arte de la fuga”. 

Sus composiciones constan entre 200 y 300 cantatas, entre las que se destacan la 

“Cantata de la Ascensión”, “Oratorio de Navidad”, “La Pasión según san Juan”  y 

“La Pasión según san Mateo”. 

Sus obras mas destacadas son Los conciertos de Brandenburgo, Variaciones de 

Goldberg, la Misa en si menor, el Clave bien Temperado, Pasión según San 

Mateo, el Arte de la Fuga y  Ofrenda Musical”. 

1.2. ESTRUCTURA 

 

El preludio es una forma instrumental que precede a otro movimiento (como una 

fuga), un grupo de movimientos (como una suite de danzas), o una obra a gran 

escala (como la ópera). “También puede ser un movimiento independiente (…). 

Hay obras con otros títulos (como obertura, introducción, entrada o sinfonía) que 

en efecto pueden ser preludios en todo, excepto en el nombre”.10 

La improvisación breve de un músico solista, fue la raíz y nacimiento del preludio. 

“Muchos de los preludios independientes compuestos en los siglos XVI y XVII 

poseen las características de una improvisación, por ejemplo, los de John Bull, 

Girolamo Frescobaldi y Johann Pachelbel.  

Durante el siglo XVII y la primera mitad del XVIII en Alemania, el preludio solía 

preceder la fuga, por ejemplo en las obras de Dietrich Buxtehude y especialmente 

                                                 

10 Microsoft ® Encarta ® 2007. © 1993-2006 Microsoft Corporation.  
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en las de Johann Sebastian Bach”.11  En el clasicismo se usó poco, pero volvió a 

sus causes en el siglo XIX, en la forma de preludio y fuga demostrando la 

influencia de Bach. 

Este preludio es de un grupo de piezas estructuradas así: preludio, fuga y allegro. 

La tonalidad de este preludio es re mayor, originalmente compuesta para laúd, su 

compás es de 12/8, es de forma libre y recrea el aspecto de improvisación 

modulante llevando consigo repeticiones de motivos rítmicos y melódicos. 

 

En la música barroca y especialmente con Bach, la frase de la abertura se debe 

mantener cuadrada y directa como sea posible, sin vibrato y ningún presente del 

tenuto, posteriormente este motivo inicial se dará, y podrá variarse con vibratos, 

tenutos, cambios de timbre etc. 

 

En la edición interpretada (edición de Andrés Segovia) no indica la referencia  

BWV, y pese a diferentes y confusos datos de investigación la referencia correcta 

es preludio BWV 998. 

 

 

 

 

 

 

 

 

 

 

 

 

 

                                                 
11 Microsoft ® Encarta ® 2007. © 1993-2006 Microsoft Corporation. 
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2. SONATA EN A MAYOR, L 483 – ALLEGRO 

DOMENICO SCARLATTI 

 

 

2.1. GIUSEPPE DOMENICO SCARLATTI   

 

Nació en 1685 en Nápoles, sus primeras clases de música las recibió por parte de 

su padre Alessandro Scarlatti y posteriormente con el compositor Francesco 

Gasparini. En 1704 Scarlatti revisó la opera Irene del compositor Carlo Francesco 

Pollarolo hecho tal que daría a conocer a Scarlatti. En 1709 presto sus servicios 

en Roma a la exiliada reina Polaca Maria Casimira. Realizó conciertos como 

solista por toda Europa. En 1728 se traslado a España donde permaneció hasta 

su muerte.  Su gran dominio en el teclado permitió proveer el avance de técnicas 

de este instrumento, “fue el primer compositor que utilizó determinados recursos 

como los arpegios, la repetición rápida de una misma nota y el cruce de las 

manos”12.  

Scarlatti estuvo muy influenciado por la música del folclor español, sus 

composiciones llevan implícita esta influencia. Fue el iniciador de la escuela de 

clave española del siglo XVIII. Una característica de este compositor son sus 555 

sonatas bipartitas para teclado, también compuso varias operas, música religiosa 

y obras instrumentales. Scarlatti muere el 23 de Julio de 1757 en España. 

 

2.2 .    ESTRUCTURA 

 

La sonata sostiene una historia musical extensa la cual ya se explicó 

anteriormente. La sonata analizada pertenece a la nombrada sonata antigua la 

cual el compositor Domenico Scarlatti es universalmente conocido. La sonata 

antigua es bipartita, contiene dos temas tanto en la primera sección como en la 

segunda. En la primera sección  el tema “A” se expone en la tónica, y tema “B” en 

                                                 
12 http://www.epdlp.com/compclasico.php?id=1124 
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la dominante o relativa. La segunda sección repite la primera pero en distinto plan 

tonal. “A” con la dominante y “B” con la tónica. 

 

 

Fig. 37  Estructura sonata antigua 

 

Al inicio de la obra el compositor expone los motivos melódicos y rítmicos 

característicos de todo el discurso. La línea melódica es anacrúzica, muy lírica y 

contagiosa, un elemento técnico como el ligado esta vigente en esta sonata y 

permite enriquecer el discurso. Su textura es a dos voces. Es característico el uso 

de secuencias e imitaciones. Esta sonata es original para clave. 
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3.   INTRODUCCIÓN Y VARIACIONES SOBRE UN TEMA DE 

MOZART OP. 9 

FERNANDO SOR 

 

 

3.1. JOSEPH FERNANDO MACARI SOR 

 

Compositor y guitarrista, nació en Barcelona el 14 de febrero de 1778, su gran 

talento para componer le permitió ser reconocido y admirado en todo Europa, su 

producción constituye un eslabón destacado en el desarrollo de la guitarra,  

A los 12 años fue internado en el Monasterio de Montserrat, Allí entró en contacto 

con la música (violín, órgano y composición). A los 17 años compuso su primera 

ópera titulada Telémaco en la isla de Calipso, estrenada con éxito en 1797 en el 

Teatro de Santa Cruz, Barcelona. En 1799 se trasladó a Madrid donde se puso al 

servicio, primero de la duquesa de Alba y luego del duque de Medinaceli, como 

músico y administrador de sus bienes. Entre 1799 y 1808 Sor compuso sinfonías, 

cuartetos de cuerda, algunas de sus obras para guitarra, un motete, muchos 

boleros y seguidillas boleras para voz con guitarra o piano.  

Más tarde tomó parte en la guerra de la Independencia española (1808-1814) 

contra los franceses. Durante la invasión de 1808, Sor compuso canciones 

patrióticas, pero alrededor de 1810, tal como otros intelectuales hispanos, aceptó 

un cargo administrativo bajo los franceses. Cuando éstos fueron expulsados de la 

Península Ibérica en 1813 estuvo obligado a dejar España y se trasladó a París. 

En 1815 Sor viaja a Londres y publica 11 ciclos de tres arietas italianas para voz y 

piano, también publica duetos vocales, canciones inglesas, piezas para piano, dúo 

de pianos y guitarra solista. Cuatro de sus ballets fueron producidos en Londres 

entre 1821-23, siendo el más exitoso “Cendrillon” (la cenicienta). Este ballet se 

presentó en la Opera de París más de 100 veces y fue elegido para la gran 

inauguración del Bolshoi en Moscú en 1823. Ese año Sor viaja a Rusia y en 1826 
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retorna a París donde publica seis composiciones para guitarra. En 1830 publicó 

su Método para Guitarra y luego otras partituras para el instrumento. Continuó 

componiendo, enseñando e interpretando guitarra hasta su muerte, muere de 

cáncer en París el 10 de julio de 1839 a los 61 años de edad. 

“Como compositor nos ha legado una obra que figura al lado de aquella de los 

grandes maestros de la música, Sor Dedicó mucha energía y su gran talento 

musical a la guitarra; como concertista de guitarra logró gran fama, y se le conoce 

sobretodo por sus mas de 65 composiciones para guitarra, todas importantes 

dentro del repertorio guitarrístico, y en las cuales podemos encontrar Fantasías, 

Sonatas, variaciones, danzas, estudios para guitarra, sus últimas obras son para 

dúos de guitarra”13. 

3.2.  ESTRUCTURA  

Muchos compositores han hecho variaciones sobre algún tema de la flauta mágica 

(Mozart); uno de estos casos es el  de Beethoven quien realizó 12 variaciones en 

Fa mayor para violonchelo y piano. En 1989 el compositor catalán Xavier 

Montsalvatge compuso “Cuatro variaciones sobre un tema de la flauta mágica”, y 

Fernando Sor quien compuso “Introducción y Variaciones sobre un tema Mozart”, 

una de sus obras más populares. 

Estas llamativas variaciones transcurren en las tonalidades de Mi mayor y Mi 

menor, su línea melódica inicial tanto en el tema como en las variaciones siempre 

será descendente y generalmente iniciará en el quinto grado de la tónica.  

• INTRODUCCIÓN: se presenta en Mi menor en una forma libre. Es un 

andante y su compás está en 4/4. 

• TEMA: de ejecución sencilla, presenta una textura de dos y tres voces, la 

tonalidad es Mi mayor. El compás del tema y todas las variaciones será de 2/4.  

                                                 
13 www.geocities.com/Vienna/Choir/1815/i/biblio1.htm - 29k - 



 47 

Su forma al  igual  que  todas  las variaciones se presenta de la siguiente  manera: 

. 

• PRIMERA VARIACIÓN: Técnicamente esta variación exige gran trabajo ya 

que contiene un uso colosal de ligados y movimientos vertiginosos en los dedos 

de la mano izquierda.  

• SEGUNDA VARIACIÓN: La tonalidad cambia a Mi menor. En comparación 

de las otras variaciones esta inicia su discurso en el tercer grado de Mi menor. 

Hace un uso  parcial de voces homofónicas. Su registro es relativamente reducido.  

• TERCERA VARIACIÓN: La tercera variación denota elegancia, vuelve a la 

tonalidad del tema (Mi mayor), exige posiciones no muy rápidas pero si incomodas 

para la guitarra. Su línea melódica es muy lírica. 

• CUARTA VARIACIÓN:  Presenta movimientos vertiginosos en las dos 

manos; en la mano derecha exige una pulsación rápida y clara, y en la mano 

izquierda plantea acordes en distintas partes del diapasón lo cual genera 

movimientos muy rápidos. Realiza una conversación donde los tresillos de 

semicorcheas hacen la pregunta y  las fusas responden a esta. 

• QUINTA VARIACIÓN: es una variación llamativa, exige desplazamientos 

muy rápidos en la mano izquierda. Prácticamente su línea melódica se desenlaza 

en la primera y segunda cuerda de la guitarra empleando de manera constante y  

fenomenal el ligado. En esta variación el ligado permite facilitar las ejecuciones 

muy rápidas de tresillos de semicorchea. 

• CODA: es de ejecución rápida y de carácter jubiloso.  Su canto melódico se 

mantiene en la primera y segunda cuerda mientras la ejecución de las otras se 

presenta en manera de acompañamiento, hace parcialmente uso de arpegios, 

voces homofónicas y escalas.   
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4. SONATA ROMÁNTICA 

(Homenaje a Franz Schubert, que amaba a la guitarra ) 

MANUEL MARIA PONCE 

 

4.1. MANUEL MARIA PONCE   La biografía de Manuel Ponce se encuentra en  

la pagina 17. 

 

4.2.  ESTRUCTURA 

Esta es una obra sumamente interesante, con gran elaboración para el trabajo 

técnico y musical. A pesar que el instrumento favorito de Ponce era el piano, su 

escritura para la guitarra es impecable.  

 

Esta sonata indica en su título el carácter romántico (sonata romántica); La 

estructura de esta pieza es de sonata clásica, siendo para  un instrumento, y 

constando de cuatro movimientos, de los  tres o cuatro  generalmente usados. En 

todos los movimientos se destaca el manejo de modulaciones en una manera 

sublime. 

• PRIMER MOVIMIENTO: se presenta en allegro moderato, en el que se 

emplean tres secciones conocidas como Exposición, Desarrollo y Reexposición. 

Su tonalidad es La mayor y el tempo es 4/4 igual que los otros movimientos. 

• SEGUNDO MOVIMIENTO: es andante expresivo, su forma es a manera de 

canción   A B A´ B´.  La tonalidad de este movimiento es Mi mayor. Presenta 

instantes de dificultad técnica, pues exige gran apertura en los dedos de la mano 

izquierda. 

• TERCER MOVIMIENTO: es allegretto vivo, continúa un piú lento expresivo, 

y retoma al tempo primo. La tonalidad del allegretto es Mi menor, mientras el piú 

lento es en Mi mayor. Es el único movimiento que cambia su tempo a 2/4. Su 

amplio registro exige un constante desplazamiento por el diapasón del 

instrumento.  Su forma es A  B  A. 
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• CUARTO MOVIMIENTO: Un allegro non troppo e serioso presenta el inicio 

del último movimiento pasando también por un Sherzando. Su tonalidad inicial es 

La menor y finaliza con La mayor. Encontramos figuras rítmicas de ejecución 

rápidas como lo son corcheas y semicorcheas, presenta una serie de arpegios 

exponiéndose en semicorcheas, y líneas melódicas y contrapuntisticas cuando se 

exhiben las corcheas y negras. Su forma es A  B  A´  B´  A´´. 

 

 

 

 

 

 

 

 

 

 

 

 

 

 

 

 

 

 

 

 



 50 

5. EL GRAN TREMOLO 

AGUSTÍN BARRIOS “MANGORÉ” 

 

5.1.   AGUSTÍN PÍO BARRIOS “MANGORÉ” 

Nació el 5 de mayo de 1885 en San Juan Bautista de las Misiones, Paraguay. En 

una familia muy apegada a la música. A los 13 años empieza su educación 

enfocada a la guitarra, con Gustavo Sosa Escalada, este mismo año es 

reconocido como niño prodigio y recibe una beca al Colegio Nacional en Asunción, 

donde también se destaca en matemáticas, periodismo y literatura. Barrios 

también estudia caligrafía y era un talentoso artista gráfico. 

Musicalmente, era un gran improvisador, según varias historias se dice que 

muchas piezas las improvisaba de manera completamente espontánea, muchas 

veces en concierto. Compuso más de 300 piezas para guitarra, lamentablemente 

muchos de los manuscritos se han perdido. En su música podemos apreciar una 

gran creatividad con un gran conocimiento técnico de la capacidad armónica de la 

guitarra. Su gran conocimiento permitió a Barrios componer en varios estilos: 

barroco, clásico, romántico y descriptivo. También hizo música de carácter 

folklórico, imitativo y religioso. Él compuso preludios, estudios, valses, mazurcas, 

tarantelas, romanzas, etc.  Y en el ámbito latinoamericano creo  cuecas, chôros, 

estilos, maxixas, milongas, pericón, tangos, zamba y zapateando. 

Además de Paraguay, Barrios vivió en distintos países de iberoamérica, dio 

conciertos incesantemente desde 1906 hasta su muerte, mostrando su maestría 

de la guitarra en países como Chile, Méjico, Guatemala, Honduras, Panamá, 

Colombia, Cuba, Haití, República Dominicana y Trinidad; en los años 1934-1936 

viajó a Europa, tocando en Bélgica, Alemania, España e Inglaterra. 

En 1932 empezó a llamarse "Nitsuga Mangoré", el Paginini de la guitarra de las 

selvas del Paraguay. Nitsuga (Agustín escrito al revés) y Mangoré (Un legendario 

jefe Guaraní que peleó ante la conquista española). Barrios fue el primer 
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guitarrista en grabar música para este instrumento en discos de 78 r.p.m. estas 

grabaciones datan de años anteriores a 1910 y otros cuantos entre 1912 y 

mediados de 1920. Barrios muere el 7 de agosto de 1944 en Salvador. 

"Al igual que Bach siguiera escribiendo una música barroca soberbia hasta el 

mismo año de su muerte... Barrios escribía una música romántica exquisita mucho 

después de que hubiera pasado el romanticismo en Europa. En Barrios se 

produce también cierto tipo de innovación en el lenguaje armónico del siglo XIX 

que sólo puede efectuarse desde un punto posterior en el tiempo, fuera de época" 

- Leo Brouwer. 

”Agustín Pío Barrios fue el más grande compositor de guitarra de todos los 

tiempos” - John Williams. 

 

5.2.  ESTRUCTURA: 

 

Esta obra se ha conocido con muchos nombres, como “Una limosnita por el amor 

de Dios”, "El Gran Trémolo” , “El Último tremolo” “El Último canto”, pero según los 

discípulos del maestro Barrios, José Cándido Morales y el doctor José Roberto 

Bustamante, el nombre mas apropiado para referirnos a esta obra es "El Gran 

Trémolo”; este nombre fue sugerido por El doctor Roberto Bracamonte,  siempre 

basado en la frase con la cual se expresó Barrios sobre esta composición, y en la 

manera en que les presento la obra a sus alumnos,"Ya tengo concluido el trémolo. 

Es el más grande trémolo que yo he hecho." El maestro dejó esta última 

composición sin nombre, ya que la terminó dos meses antes de su muerte, y el 

término “Gran Trémolo”, fue aceptado por todos sus discípulos. 

 

“El lirismo, rasgo prominente del romanticismo del siglo XIX, (…) ha quedado 

plasmado en esta bellísima obra, en torno a la cual existe una anécdota ilustrativa 

de uno de los motivos inspiradores en Mangoré. En efecto, residiendo el autor en 

San Salvador parece que conoció a una anciana indigente quien periódicamente 

tocaba a su puerta para pedirle “una limosna por el amor de Dios”; una prolongada 
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ausencia de la anciana motivó la preocupación de nuestro compositor y la noticia 

de su fallecimiento lo conmovió tanto que decidió rendirle un homenaje por medio 

de la mejor manera a su disposición: La Música”14. 

 

Una característica principal es el motivo de  los dos primeros compases en el bajo 

sin tremolo, imita el golpe en la puerta de la mencionada señora, resalta el manejo 

temático del bajo en las bordonas (Cada una de las tres cuerdas más bajas de la 

guitarra), como una fórmula rítmica repetida constantemente, mientras suceden 

bellas modulaciones. 

 

La técnica del tremolo, consistente en producir la sensación de notas largas y 

sostenidas mediante la ejecución repetida y muy rápida de pulsaciones sobre una 

misma cuerda (al ejecutar los instrumentos de cuerda pulsadas, estas vibran 

durante un lapso de tiempo muy breve y, por ello, los sonidos que emiten se 

apagan con relativa rapidez). 

 

Esta obra presenta grandes extensiones de la mano izquierda y una posición firme 

en la mano derecha para así asegurar la técnica del tremolo, técnica que estará 

constante en todo el discurso y será su mayor dificultad. 

 

 

 

 

 

 

 

 

 

 

                                                 
14 GONZALEZ, Héctor González, 500 Años de Guitarra Iberoamericana; Ediciones ASOCAÑA; 1993; 
    Pág. 78 y 80. 
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 6. PORRO 

(DE LA SUITE COLOMBIANA Nº 2) 

GENTIL MONTAÑA 

 

6.1. JULIO GENTIL ALBARRACÍN MONTAÑA  

Nació en Ibagué en 1942, Inició sus estudios en el Conservatorio de esta ciudad, a 

la edad de 7 años. Su primer instrumento fue el violín y a la edad de 13 años se 

dedicó a la guitarra. Sus profesores fueron Domingo González, y Daniel Baquero 

M. Realizó sus estudios de armonía con Juan Carruba.  

A la edad de diecinueve años comenzó su carrera como concertista, llevando a 

cabo su primer recital en el Teatro Lido de Medellín; desde entonces se destaca 

como el precursor de la Guitarra clásica en Colombia. En Europa adelantó 

estudios de música contemporánea con Kakleen Keinell., y posteriormente se 

especializó en instrumentación con los maestros Blas E. Atehortúa y Gustavo 

Yepes. 

Ha sido solista con las orquestas: Filarmónica de Bogotá, Sinfónica de Colombia, 

Sinfónica de Antioquia, Colegium Musicum, Cámara de Colombia, del 

Conservatorio entre otras. Ha realizado conciertos con gran éxito, en las 

principales salas de Colombia y del mundo. 

Su trabajo como docente ha estado vigente desde 1966, en academias, 

universidades  y conservatorios. Ha participado como jurado en concursos de 

guitarra en Colombia y en el exterior; Primer Concurso Iberoamericano de 

Guitarra, auspiciado por la Fundación Arte de la Música y la Móbil, "Concurso 

Internacional de Guitarra Alirio Díaz ", en el Concurso Nacional de Interpretación 

Musical Anselmo Durán Plazas, en el Festival del Pasillo Colombiano y el "Colono 

de Oro" en Florencia, Festival "Príncipes de la canción" en Ibagué. Fue ganador 

de una beca de Colcultura en la modalidad de composición.  
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Ha grabado seis discos como solista de la guitarra, destacándose los que hizo con 

la Orquesta Filarmónica de Bogotá en honor a los Reyes de España, con música 

de Carmen Caicedo (época de la independencia), y otro en Francia, para el sello 

Carré, con obras homenaje a Agustín Barrios Mangore como petición de su hija. 

Su producción discográfica incluye además fonogramas para Discos Zeida en 

1964 y 1965, un CD grabado en 1967, y fonogramas para Discos Bambuco. 

Además de su gran éxito como intérprete, Gentil Montaña es un reconocido 

compositor, campo en el que se le considera destacado junto con grandes 

virtuosos y compositores latinoamericanos como Agustín Barrios, Heitor Villa-

Lobos, Antonio Lauro, Leo Brouwer y Manuel Ponce. 

Ha compuesto para guitarra, tres suites colombianas, tres fantasías, dos 

nocturnos, valses, preludios, habaneras, estudios, la sonata Canto al Amor para 

dos guitarras, dúos, tríos, cuartetos, estudios de pasillos, danzas, bambucos, 

guabinas, porros, canciones, música para las películas “Tres Cuentos colombianos 

y “Guatavita” y para documentos cinematográficos. 

También ha compuesto obras para cuarteto de cámara, para cuarteto de 

saxofones, obras para piano, suites para grupo de vientos y acordeón. Ha escrito 

innumerables  arreglos para orquesta, grupos de cámara y cuartetos de guitarra, 

duetos, orquesta típica, cuarteto típico, trío típico, etc. 

Gentil montaña es quizás el primer compositor colombiano en proponer para el 

formato de bandola, tiple y guitarra, una serie de suites en las que recrea con gran 

propiedad los ritmos tradicionales de la zona andina 

Gracias a la participación de guitarristas como Luis Quintero, Eduardo Fernández 

y otros guitarristas internacionales, han realizado programas en TV, excelentes 

criticas en revistas, y grabaciones de grandes compositores latinoamericanos, 

como: Mangore, Ponce, Villalobos, lauro, Leo Brouwer y Gentil Montaña. 
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Montaña es un verdadero ícono cultural en su país y en su región, y esto se ha 

reconocido con numerosos homenajes y condecoraciones, recibidas en el 

departamento del Tolima, Valle del Cauca, Cundinamarca, homenaje de la 

embajada de Venezuela en Colombia, del Convenio Andrés Bello y el Centro 

Venezolano de Cultura, en Miami por la colonia colombiana, invitación del 

gobierno venezolano al Tercer Festival de Guitarra Clásica  realizado en Londres 

en marzo de 1999. 

6.2.  ESTRUCTURA 

 

Este aire musical colombiano nació y se desarrolló en la región caribe, y luego se 

extendió a otros confines. Se ejecuta en compás en 4/4; en compás partido. Más 

allá de la definición técnica musical, el porro representa para sus cultores, 

melómanos, un conjunto de emociones y sentimientos de disfrute existencial. 

Se ha dicho del porro entre tantos calificativos: “es música para la telúrica del ser”, 

Jose Luis Garces G, “Es pura alegría que se baila sola”, Enrique C. Angulo, “Es 

fiesta total para el cuerpo y el alma”, Noy Godin, “Alegría en éxtasis de goce” para 

Ignacio Brun, y a Pablo Florez el porro le sabe a todo lo bueno de su región. 

Existen muchas teorías en cuanto a su nacimiento, una sostiene que porro nació 

en la época precolombina, a partir de los grupos gaiteros de origen indígena, luego 

enriquecido por la rítmica africana (W. Fortich). “Otra teoría (Guillermo Valencia 

Salgado), dice que su principal fuente creativa se encuentra en elementos rítmicos 

de origen africano, principalmente de antiguas tonadas del pueblo Yoruba, que en 

el Sinú y el San Jorge dieron lugar al surgimiento del “baile cantado”. Por 

informaciones de tradición oral recogidas por este irremplazable estudioso del 

folclore, se supo que el porro también se tocó sólo con tambores y 
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acompañamiento de palmas y cantado. Lo mismo que con gaitas y pito 

atravesado”15. 

El porro, en su variante orquestado, alcanzó una amplia difusión nacional e 

internacional en las décadas de los 60 y 70. En esa época el porro entró a las más 

lujosas salas de baile de los clubes de toda Colombia y de varios países. 

Los dos tipos de agrupaciones que generalmente interpretan este ritmo son las 

bandas y orquestas. La mayoría de las bandas se localizan en la región caribe 

colombiana, pero se aprecia también el interés de bandas de otras zonas de 

Colombia. Aunque se puede observar también la popularización del género en 

instrumentaciones reducidas de diverso tipo, o en instrumentos solistas, como en 

este caso específicamente. 

Este porro hace parte de la suite No 2 del maestro Gentil. Montaña plantea en la 

guitarra de una forma magnifica tres recursos, que son la melodía el 

acompañamiento y el bajo, el cual le da gran vigor a este allegro e interesante 

danza, (indicando así su tempo). Como la mayoría de las obras del maestro Gentil, 

están presentes pasajes de dificultades técnicas, como desplazamientos rápidos 

de la mano izquierda, velocidad en los dedos de esta mano, voces homofonicas 

(que exigen claridad en el sonido y desplazamientos vertiginosos), el uso del 

pizzicato de manera rápida, el cual le imprime picardía y delicia a la danza. 

 

 

 

 

 

 

 

                                                 

15 http://es.wikipedia.org/wiki/Porro_(m%C3%BAsica) 
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7. CAÑIZAL (PASILLO) 

SILVIO MARTÍNEZ 

 

7.1. SILVIO MARTÍNEZ RENGIFO 

Nació en Palmira (Valle del Cauca) en 1946. Realizó estudios de música y guitarra 

clásica con el maestro Hernán Moncada en el Conservatorio Antonio Maria 

Valencia de la ciudad de Cali, obteniendo durante cinco años consecutivos 

Matricula de Honor. 

 

En 1974 se desplaza a  España y  realiza estudios superiores de música en el 

conservatorio superior de Música de Madrid con el maestro José Luis Rodrigo, y 

simultáneamente con el guitarrista Jorge Cardoso estudiando música del Folclor 

Suramericano y Música del Renacimiento hasta el Barroco con el maestro Gerardo 

Arriaga. 

 

Ha ofrecido numerosos recitales como solista y Música de Cámara; ha 

interpretado en Radio Nacional y en la Televisión Española; como guitarrista de 

prestigiosos artistas también actuando en Francia y Suiza. Fue miembro titular y 

solista de la Orquesta de Cuerdas Iberoamericanas. 

En mayo de 1986 la obra cultural “Monte de Piedad de Madrid”, (una de las más 

importantes de España) lo hizo merecedor de un homenaje por su colaboración en 

la difusión artística allí presentada. 

 

Fue profesor de Guitarra en la Academia de la Real Musical, en el Ateneo Alcalá 

de Henares, en la academia MUXIVOZ de Madrid y en diferentes colegios.  

En 1986 de vuelta en Colombia se vincula como profesor y director de la cátedra 

de Guitarra en el Conservatorio “Antonio Maria Valencia” de la ciudad de Cali. 

 

Realizó talleres de actualización teórica, metodológica y practica de la enseñanza. 

Creó y dirigió  un proyecto pedagógico para la enseñanza de la guitarra dirigida a 

niños de siete años de edad, proyecto que esta basado en llamada “ESCUELA 
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ACTIVA”.  En 1991 se traslada a Venezuela y posteriormente en 1995 se radica 

en Bucaramanga siendo profesor de guitarra Clásica en la facultad de Música de 

la Universidad Autónoma de Bucaramanga-UNAB.  

 

Como compositor el maestro Silvio Martínez ha creado la  Suite Colombiana No. 1, 

Suite Colombiana Nº. 2, un concierto para guitarra y orquesta, un concierto para 

guitarra y orquesta de cuerdas, estudios, dos pasillos para contrabajo y tres 

guitarras, siete tríos elementales y varias piezas de carácter folclórico. 

 

7.2. ESTRUCTURA 

Este género musical se originó en los territorios de la antigua Gran Colombia, 

conformada en ese entonces por Colombia, Venezuela y Ecuador. Propiamente 

dicho el pasillo es originario de los andes Colombianos  y difundido en Ecuador, 

Panamá, Venezuela y Costa Rica.  En Ecuador se consolidó como genero musical 

nacional. 

 

Su estructura rítmica deriva del vals europeo escrita en forma ternaria (¾) igual 

que el pasillo, El vals se fue transformando en el “vals del país” o el “colombiano” y 

mas recientemente en el “pasillo”; el cual cortejó en los salones de las principales 

ciudades colombianas, pasó a las plazas públicas y  se convirtió en el “pasillo 

fiestero”. 

 

 

Fig. 38  Gráfico comparativo del Vals y el Pasillo 
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El formato tradicional del pasillo es tiple, bandola o requinto y guitarra, es un 

genero vocal e instrumental; posteriormente se han incorporado muchos formatos 

como, cuarteto de clarinetes, cuarteto conformado por piano, batería o percusión, 

bajo o contrabajo y tiple, piano solista, tiple solista, guitarra solista, etc. La guitarra 

clásica implementa sistemáticamente las posibilidades melódicas y armónicas en 

distintos géneros, y en el pasillo se puede realizar  una representación enfática.  

 

Cañizal está dedicada al guitarrista español José Manuel Esteban amigo del 

maestro Silvio Martínez. El maestro Silvio guitarrista y compositor enfatiza sus 

composiciones a aires autóctonos de las regiones colombianas en general, 

creando paseos vallenatos, valses, bambucos, pasillos, danzas, valses criollos, 

carranga, y otros. 

 

Este pasillo Presenta dos tempos, largetto y vivace, comúnmente nombrado por 

los músicos tradicionales empíricos como lento-rápido. Como es habitual en este 

género  sus  partes poseen la misma extensión y sus temas difieren en cada una y 

con tonalidad distinta. La tonalidad de esta danza es La mayor, pero finaliza con 

su relativo menor (Fa sostenido menor).   

  

 

Fig. 39  Estructura del pasillo Cañizal  
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CONCLUSIONES 

  

Con la base teórica e investigativa realizada para la elaboración de este trabajo se 

evidencia en primer nivel la importancia del estudio socio-cultural y el estado 

sicológico-emocional de los autores en el momento de la creación de sus obras y 

como estos factores se ven reflejados en sus composiciones.   

 

En el momento de la interpretación, el conocimiento de lo anteriormente nombrado 

representa para el instrumentista una herramienta de gran importancia, ya que 

permite acercarse un poco mas al carácter con el cual dicha obra fue concebida. 

 

El conocimiento, análisis y entendimiento de las formas musicales se verán 

reflejados en el discurso musical, al tener un manejo general o parcial de estas 

formas se alcanza una mayor facilidad en la interpretación debido a que las 

características presentadas por estas se llegan asimilar, de esta manera la 

naturalidad y fluidez serán mas notorias. Por tal razón resulta incoherente no 

tenerlo en cuenta.  

 

La investigación teórica revela gran cantidad de hechos no solamente datos o 

detalles que ayudan a recrear un contexto si no también otro tipo de sucesos que 

inevitablemente despiertan en el investigador alguna clase de sentimiento, 

sentimiento este, que de forma involuntaria estará presente en el ejercicio práctico. 
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