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Introducción 

Este documento presenta una memoria de mi desempeño profesional como egresado de la 

carrera de Licenciado en Piano, que estudié en la entonces Escuela Nacional de Música. El 

periodo que abarca va del año 2006 al año 2022, por lo que incluye también parte de la 

actividad profesional que desarrollé mientras cursaba los últimos semestres de la carrera. Esta 

memoria se estructura de forma que pueda apreciarse un panorama general de mi desempeño 

como profesionista de la música, al tiempo que se abordan con detalle los trabajos y proyectos 

que han sido más significativos en mi trayectoria. 

Se ensaya también aquí una reflexión sobre las maneras en que la formación musical recibida 

ha impactado en mi desempeño profesional, que conduce finalmente a ofrecer una valoración 

personal sobre el plan de estudios actual de la Licenciatura en Música – Piano. En este 

sentido, es pertinente mencionar que las observaciones que aquí se ofrecen parten de una 

comparación entre dicho plan y el anterior, con el cual cursé la carrera. Aun cuando el 

desconocimiento de cómo se implementa en la práctica el currículo vigente supone una 

limitación para juzgar su efectividad, el análisis comparativo que se ofrece considera la 

situación actual para los profesionistas en música, y brinda una opinión que busca tanto 

destacar sus aciertos, como hacer sugerencias que aporten alguna idea útil para su 

actualización. 

Respecto de la información concerniente a los apartados “Dominio de capacidades y 

competencias del pianista”, y “Descripción de la trayectoria profesional como músico 

universitario”, en este trabajo se optó por integrarlos de manera orgánica, principalmente a 

lo largo del Capítulo 2. 
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Capítulo 1 

 

1.1 Delimitación del área temática 

En el presente trabajo se documentan las actividades realizadas en el periodo 2006 – 2022, 

según las distintas áreas en las que he incursionado profesionalmente: 

▪ Docente y académica 

▪ Artística 

▪ Difusión musical 

▪ Musicológica 

 

Si bien se aborda en lo general mi trayectoria profesional, se hace énfasis en proyectos y 

trabajos específicos: grabaciones discográficas, programas radiofónicos, publicaciones, 

recitales y también en algunos aspectos de mi actividad docente y académica –principalmente 

lo relacionado con mi trabajo como profesor de piano y conjuntos instrumentales en la 

Escuela de Música de la Universidad La Salle Cuernavaca–.  

 

1.2 Justificación  

La educación musical que se ofrece en la Facultad de Música de la UNAM busca formar 

profesionales que puedan desempeñarse en diversas áreas de la música. Si bien la faceta 

artística ocupa un lugar relevante, otros ámbitos del ejercicio profesional son de igual 

importancia tanto para el desarrollo integral del músico, como para la satisfacción de las 

necesidades musicales de la sociedad. En el Plan de estudios, el Perfil de egreso y el Perfil 

profesional de la carrera en piano, puede observarse que la intención formativa es integral, y 

se orienta justamente a generar artistas que –además de la difusión musical en sus distintas 

modalidades– puedan ejercer también en las áreas de la educación y la investigación 

musicales, o bien actuar como asesores en el ámbito cultural. 

 

A la fecha, mi trayectoria profesional ha abarcado casi todas las áreas arriba mencionadas, 

como se aprecia en el punto 1.1. Delimitación del área temática, y como puede observarse en 
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detalle en la memoria de las actividades profesionales que se presenta en el segundo capítulo 

de este documento. Considero que las actividades profesionales que he realizado a lo largo 

de aproximadamente veinte años, son consecuentes con el perfil que se busca de los 

egresados de la Facultad de Música, y son testimonio de la formación integral y humanística 

propia de un músico universitario. Por lo anterior, me parece que elegir la opción de titulación 

por Trabajo Profesional se justifica de manera satisfactoria. 

 

1.3 Objetivos 

 1. Exponer una memoria que documente mis actividades profesionales, considerando 

     las diversas  facetas en que he incursionado como músico universitario.  

 2. Ofrecer un comentario sobre el plan de estudios de la Licenciatura en Música -     

     Piano, sustentado en un análisis comparativo con el plan de estudios previo, y     

     considerando las demandas que la situación actual exige de los músicos en      

     nuestro país. 

 3. Hacer una reflexión respecto de la influencia que mi formación musical ha tenido 

     en mi actividad profesional. 
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Capítulo 2  

Memoria del desempeño profesional 

 

2.1 Descripción general de la trayectoria profesional 

 

Áreas docente y académica 

Mi actividad profesional comenzó en la docencia, al poco tiempo de haber iniciado los 

estudios de licenciatura en la Escuela Nacional de Música. En este rubro, hasta la fecha he 

realizado actividades como profesor particular de piano, armonía y entrenamiento auditivo, 

y a la par he colaborado desde el año 2003 como docente de la Escuela de Música de la 

Universidad La Salle Cuernavaca. En esta institución he impartido diversas asignaturas y 

ocupado puestos de carácter académico y artístico (ver el punto 2.2.4, donde se aborda en 

detalle mi trayectoria dentro de dicha institución). Si bien casi toda mi actividad docente y 

académica la he realizado en esa escuela y en mi estudio privado, también he colaborado de 

manera eventual con otras instituciones educativas; como ejemplos puedo mencionar mi 

participación en el año 2014 como juez del “Concurso Estatal Himno al COBAEM” (Colegio 

de Bachilleres del Estado de Morelos); un curso de apreciación musical impartido durante el 

año 2012 en ECCO (Espacio Cultural Continuum), y una mesa redonda sobre la pedagogía 

del piano que se realizó en el Centro Morelense de las Artes en septiembre del mismo año.  

La docencia ha sido parte medular en mi desempeño profesional, por vocación y por 

convicción, puesto que considero imprescindible transmitir los conocimientos que uno ha 

recibido para contribuir con la formación de los jóvenes, y también porque el legado artístico 

de la humanidad debe preservarse, y pienso que la educación es el mejor vehículo para 

lograrlo. 
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Área artística 

En este ámbito me he desempeñado en recitales de piano solo, como acompañante y en 

música de cámara. He tenido la oportunidad de colaborar con diversos colegas en recitales y 

conciertos en distintas ciudades del país, si bien la mayoría han sido en Cuernavaca, Morelos. 

Me parece importante destacar que una línea conductora presente en gran parte de mi 

actividad profesional ha sido la difusión de la música mexicana. En el caso del área artística, 

esto puede apreciarse en algunos de los recitales que he ofrecido, y también en las 

grabaciones discográficas que he realizado a la fecha. De éstas, tres están dedicadas por 

completo al repertorio nacional e involucran obras nunca antes grabadas, o bien que cuentan 

con pocas grabaciones. En general, el repertorio que las integra es desconocido o muy poco 

conocido, tanto por el público, como por los músicos y pianistas mexicanos. (En el punto 

2.2.1 se aborda con detalle cada una de estas grabaciones).  

Adicionalmente, en el año 2015 tuve la oportunidad de colaborar como pianista en la 

producción cinematográfica Our Perfect World, cortometraje escrito y dirigido en Nueva 

York por la cineasta mexicana Mariana Hernández, para el cual grabé 1ère Gymnopédie, del 

compositor Erik Satie, pieza que puede escucharse durante la presentación de los créditos 

finales del filme. 

 

Área de la difusión musical 

Si bien las actividades artísticas pueden considerarse como parte de la difusión musical, en 

este trabajo decidí separarlas de este rubro, pues he realizado actividades de difusión que no 

están vinculadas directamente con la ejecución musical. En este campo he tenido actividad 

como productor y conductor de cuatro series radiofónicas, transmitidas en Opus, IMER, y en 

la Radio de la Universidad Autónoma del Estado de Morelos. (En el punto 2.2.2 se elabora 

más este asunto, sobre todo respecto de las dos series que considero más relevantes). También 

he colaborado como invitado en programas radiofónicos como Charlas con Rita Abreu 

(2020), conducido por Rita Abreu y transmitido en Radio México Internacional; La Hora 

Nacional capítulo Morelos (2019), en la sección de Natalia Correa; El Coleccionista, 
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programa de música de concierto de Radio UAEM que conduce Ismael Álvarez (periodo 

2006 – 2017), y el podcast Tierra Sonora del periodista cultural Raúl Silva (2022).  

Adicionalmente, he participado en la presentación de cuatro discos de la pianista Silvia 

Navarrete (2007), en la presentación del libro La Música de Conlon Nancarrow (2008), y en 

la presentación de mi primer disco (2014). Cabe añadir que como productor musical colaboré 

con el guitarrista Christopher Avilez en la grabación de su disco Sudamérica Seductora, 

dedicado a repertorio latinoamericano del siglo XX (2019). 

Otra actividad dentro de esta área fue un cine club musical, que realicé entre 2006 y 2008 en 

la Universidad La Salle Cuernavaca, con diversos filmes de temática relacionada con la 

música y los músicos. Este ciclo involucró comentarios previos a las cintas, cuya intención 

fue contextualizar e informar al público sobre el tema en cuestión.  

 

Área musicológica 

En este ámbito me he desempeñado principalmente en proyectos enfocados en la música 

mexicana, tanto realizando procesos propios de la investigación, como colaborando en la 

edición de libros, revistas y textos de musicología.  

Cabe mencionar que mi labor en este campo comenzó como becario del Dr. Julio Estrada, en 

el año 2004. Mi actividad como su asistente involucró principalmente la investigación de 

fuentes y búsqueda de documentos, revisiones y ediciones de textos, partituras e imágenes, 

así como la realización de índices analíticos para libros publicados por el Instituto de 

Investigaciones Estéticas de la UNAM, la Facultad de Música, y el Fondo de Cultura 

Económica. Sobre los trabajos de relevancia realizados en este periodo, se aborda en detalle 

mi colaboración en la edición del libro La Música de Conlon Nancarrow (2008), escrito por 

Kyle Gann y cuya edición final en español estuvo a cargo del Dr. Estrada. (Ver punto 2.2.5). 

Finalmente, a la fecha he tenido también la oportunidad de publicar textos propios en diversos 

medios: dos reseñas para Perspectiva Interdisciplinaria de Música (PIM, 2008 y 2010), 

revista de la UNAM; otra para Inventio, revista de la Universidad Autónoma del Estado de 

Morelos (UAEM, 2007), y un capítulo del libro monográfico Musicians’ Migratory Patterns: 

American-Mexican Border Lands, publicado por Routledge EUA (2020), sobre el que se 
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abunda más adelante. En esta área pueden de igual manera considerarse las notas al programa 

de tres de los discos que he grabado. 

 

2.2 Muestra de la actividad profesional por áreas de interés y proyectos 

específicos 

 

En este apartado se abordan en detalle los proyectos que considero más representativos dentro 

de cada una de las áreas en las que me he desempeñado profesionalmente. De manera 

simultánea, se ensaya una reflexión que busca exponer los diversos procesos y aspectos 

implícitos en mi desempeño profesional –por ejemplo los relacionados con la gestión 

cultural, o con la difusión musical–, así como dilucidar la interrelación entre mi formación 

musical y mi desarrollo profesional. 

  

2.2.1 Grabaciones discográficas 

 

Realizar una grabación discográfica es una de las maneras en que los intérpretes podemos 

plasmar nuestras ideas musicales y contribuir a la preservación y difusión del patrimonio 

musical de la humanidad. No obstante, esta área del ejercicio profesional abarca diversos 

aspectos, no todos directamente relacionados con la interpretación musical. Es necesario 

aclarar que producir una grabación discográfica de manera totalmente independiente requiere 

de un proceso diferente al que supone participar en una producción a cargo de una compañía 

discográfica, o al que implica colaborar sólo como intérprete; ya sea como músico de sesión, 

como solista o como miembro de un conjunto de cámara u orquestal.  

El trabajo como intérprete en una grabación implica principalmente una ejecución 

instrumental solvente, así como un criterio estético musical propio. Es conveniente abundar 

sobre este último aspecto que es, en mi opinión, el de mayor relevancia desde el punto de 

vista artístico. Por su etimología, la palabra intérprete se refiera a aquel que funge como 

“mediador”,1 es decir, alguien que está en la posibilidad de comunicar el significado de algo 

 
1 Joan Corominas, Breve diccionario etimológico de la lengua castellana, Ed. Gredos, Madrid, 3ª Ed., 1987,   

p. 338. 
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a otros. En el caso de la música, este significado habitualmente no puede ser expresado en 

palabras, y suele inscribirse en el ámbito menos tangible de lo emocional, lo evocativo o lo 

contemplativo. Así, el intérprete musical tiene la labor de comunicar estados de carácter 

etéreo, permeados indefectiblemente por un halo de subjetividad doble, la propia y la del 

escucha.   

En música, la formación de un criterio interpretativo propio, no puede entenderse sino como 

la fundación del oído musical, si cabe llamarlo de esa manera. Es este oído, esta manera 

específica de escucha, lo que define en última instancia el perfil del intérprete, y lo que dota 

al acto interpretativo de un valor intrínseco que para la música es esencial: el de la 

multiplicidad. Puede decirse que el perfil de cada intérprete se define entonces según sea la 

forma de su escucha, según sea la construcción de su memoria musical. Así, al no poder 

sustraerse de lo subjetivo, la labor interpretativa implica mucho más que el mero acto 

musical, y necesita valerse de las herramientas que proveen el análisis musical, el 

conocimiento histórico y estilístico, e idealmente, también la investigación musicológica 

especializada, a fin de que sea producto de una profunda reflexión personal.  

En mi caso, puedo afirmar que las asignaturas del área interpretativa –piano y música de 

cámara, principalmente– estuvieron frecuentemente vinculadas a las áreas de la teoría 

musical, la historia y el análisis, lo que fue de gran valor en la formación de mi criterio 

interpretativo como pianista.  

Como se menciona arriba, la realización independiente de una grabación musical supone, de 

parte del músico, ocuparse también de aspectos distintos a la interpretación, relacionados con 

la producción musical, la gestión cultural, la administración e incluso la mercadotecnia. Es 

necesario comentar brevemente sobre las implicaciones que, en mi experiencia, conlleva este 

proceso específicamente en el entorno nacional.  

La producción de una grabación independiente en México requiere de una gran cantidad de 

recursos económicos, que en el área de la música clásica difícilmente se recuperan. Por ello 

la financiación para estos proyectos independientes normalmente viene en forma de 

estímulos gubernamentales, ya sea en forma de becas, apoyos o premios. Como es entendible, 

no es infrecuente que los proyectos que los reciben se relacionen principalmente con la 
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difusión de la música nacional, algo que sin embargo limita también las posibilidades de los 

intérpretes mexicanos para exponer su trabajo en relación con la música de otros países.  

En una producción independiente, además de la propia labor musical, es necesario ocuparse 

de la producción en general del fonograma, por lo que la responsabilidad del éxito del 

proyecto recae por completo en el propio músico. Dentro de las labores que deben realizarse 

como productor ejecutivo se encuentran la gestión y el manejo contable de los recursos 

económicos, la elaboración de planes de trabajo, la realización de gestiones con los lugares 

en los que se realizará la grabación –salas de concierto, teatros, etc.–, contratar a proveedores, 

–por ejemplo para el diseño gráfico, la redacción y traducción de notas al programa, o la 

maquila–, tramitar lo referente a los derechos de autor y, si es necesario, gestionar también 

viáticos y hospedaje. Además de estas labores de carácter administrativo, es necesario 

trabajar de manera muy cercana al productor musical y al ingeniero de audio, en lo relativo 

a la edición y masterización, y ocuparse asimismo de la promoción de la grabación. 

Entre los retos que supone una grabación de música para piano, uno de los más complejos es 

que debe realizarse en un piano apropiado, y normalmente los pianos de cola de concierto se 

encuentran en teatros, auditorios, o salas de concierto; lo que implica tener que adecuarse en 

horario y fecha a la disponibilidad del recinto. En mi experiencia, las grabaciones se realizan 

por la noche, en sesiones que pueden extenderse hasta la madrugada, para evitar los ruidos 

ambientales. Como suelen realizarse por lo general en días de corrido, es un reto mantener la 

concentración durante el proceso para lograr el mejor resultado musical posible. 

Desde la perspectiva de mi formación en la hoy Facultad de Música, puedo afirmar que en 

lo relativo a la interpretación y al montaje en conjunto de las piezas, los aprendizajes 

recibidos en las asignaturas de piano y música de cámara, resultaron de gran valor en todas 

las producciones discográficas que a la fecha he realizado. Es especialmente importante 

recalcar que en ellas aprendí no sólo lo relativo a cuestiones técnicas o prácticas relacionadas 

con la ejecución musical, sino que también me entrené en escuchar de una manera musical. 

No obstante, es necesario mencionar que, si bien la preparación pianística que se recibe en la 

Facultad de Música es adecuada para afrontar los diversos retos musicales, las sesiones de 

grabación son muy distintas a una ejecución musical en concierto, y esto es difícil anticiparlo 

si no se tiene la experiencia antes de egresar de los estudios profesionales. 
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Cabe comentar también que otro de los retos es la amplia competencia a la que uno se 

enfrenta al buscar una beca o apoyo para un proyecto de esta naturaleza. Aquí la problemática 

no se limita sólo a la solvencia instrumental necesaria, sino que involucra también generar 

ideas que puedan ser plasmadas en proyectos cuyo fundamento los haga susceptibles de ser 

considerados por las instituciones culturales gubernamentales o privadas. En esta área, me 

han sido de mucha utilidad los conocimientos que recibí en las asignaturas del área 

humanística, principalmente las de carácter histórico y filosófico, pues orientaron mi forma 

de indagar y contribuyeron a cimentar un bagaje teórico que ha sido muy útil para elaborar 

los planteamientos y propuestas de cada proyecto de grabación en que he participado como 

pianista y productor. Esto también toca a las labores de carácter musicológico que involucra 

una producción discográfica. 

Finalmente, me parece adecuado hacer un apunte respecto de la situación del repertorio 

latinoamericano registrado en grabaciones discográficas. Es necesario mencionar que aún 

hay un fuerte desequilibrio entre el número de grabaciones disponibles de música clásica 

latinoamericana, en comparación con las que cubren a la música europea. Esto es en parte 

expresión del eurocentrismo que ha caracterizado el ámbito musical en nuestro continente, 

como puede constatarse en la preponderancia que tiene el repertorio europeo en los currículos 

de estudio en las universidades y en los conservatorios; aunque también se explica por las 

condiciones socioculturales y económicas imperantes en Latinoamérica. Estas circunstancias 

han impedido el surgimiento de una industria editorial especializada que se sustente a partir 

del interés de los músicos y del público en general, y que a su vez propicie que el repertorio 

latinoamericano, aún desconocido en su mayoría, se conozca y difunda.  

Por lo anterior, el acercamiento a la música clásica mexicana implica que el músico deba 

abordar algunas de las tareas del investigador, puesto que en muchos casos las obras aún no 

han sido editadas, o las fuentes originales se han extraviado o no son fácilmente accesibles. 

Aún en el caso de compositores tan conocidos como Manuel M. Ponce, las ediciones de su 

música son muy pocas, y muchas de sus obras no han sido aún reeditadas, por lo que se 

accede a ellas a través de fotocopias, algunas de los propios manuscritos.2 

 
2 Es justo mencionar aquí el gran esfuerzo que realiza la Facultad de Música de la UNAM con el Proyecto 

Editorial Manuel M. Ponce, que coordina el Mtro. Paolo Mello. Desde el año 1998, bajo esta iniciativa se han 
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Si bien la formación académica como músicos implica conocer y abordar el repertorio 

europeo –por razones teóricas e históricas–, resulta imprescindible que en Latinoamérica los 

esfuerzos se enfoquen también hacia a la preservación y difusión de nuestra música. Es por 

ello que mi actividad en esta área se ha dirigido principalmente a la difusión de la música 

mexicana, tanto desde la perspectiva del rescate de repertorio prácticamente olvidado, como 

del registro de obras de compositores vivos nunca antes grabadas.  

A continuación, se abordan las cuatro grabaciones que he realizado a la fecha, tres de ellas 

dedicadas a la música mexicana. Cabe aclarar que aun cuando colaboré con el guitarrista 

Christopher Avilez como productor musical en la grabación de su disco Sudamérica 

Seductora, ésta no se incluye en lo que sigue. 

 

Entre Cuerdas: Música mexicana para guitarra y piano (2014) 

Este disco surgió a partir de un proyecto realizado en agosto del año 2012 junto con el 

guitarrista mexicano Yohualli Rosas, para participar en la convocatoria llamada Epromusica 

(Estímulo hacia la Producción Musical Nacional), que emitieron CONACULTA y el Instituto 

Nacional de Bellas Artes, a través de la Coordinación Nacional de Música y Ópera. El 

objetivo de esta convocatoria fue apoyar diversas propuestas musicales; entre ellas, varios 

proyectos de grabación. Esto fue posible gracias a un remanente presupuestal que, a fines del 

sexenio en turno, la Cámara de Diputados decidió canalizar al área cultural. Un estímulo 

similar fue ofrecido para las demás disciplinas de las bellas artes, incluida el cine. 

En nuestro caso, el apoyo fue tanto para la realización de la propia grabación –hecha durante 

los meses de septiembre y octubre de 2013–, como para efectuar una gira de recitales para 

promocionarla (sobre ésta se abunda más adelante, en el punto 2.2.3). Para la realización de 

este disco se llevaron a cabo gestiones que involucraron a las instituciones siguientes: 

CONACULTA, INBA (mediante la Coordinación Nacional de Música y Ópera), Secretaría 

de Cultura de Morelos, Teatro Ocampo, y la Universidad La Salle Cuernavaca. 

 
publicado cerca de 30 ediciones críticas de algunas de las obras de Ponce, y se persigue el objetivo de editar y 

publicar la totalidad de su acervo. Vid. https://www.gaceta.unam.mx/mtro-paolo-antonio-mello-grand-picco/. 
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El propósito general del proyecto fue registrar en grabación música mexicana para dúo de 

guitarra y piano, una dotación que es muy poco común dentro del repertorio universal de la 

música de cámara. En un principio, la obra que motivó el proyecto fue El tren oceánico: 

Concierto para guitarra y piano (1997), de la compositora ruso-mexicana Nadia Borislova, 

que en ese entonces era la única pieza mexicana conocida por nosotros para el dúo 

instrumental mencionado.  

Los objetivos específicos del proyecto se plantearon de la siguiente manera:  

 Realizar un registro de excelencia artística con una propuesta interesante en el contenido 

 musical en la dotación de guitarra y piano. Difundir nuevas obras del repertorio académico 

 musical mexicano. Contribuir en la formación de un público para dicho repertorio.3 

 

Para complementar el disco, también se incluyó repertorio para guitarra y piano solos, y se 

realizó el encargo de una obra más para dúo: Tierra Mojada, que la compositora Judith 

Alejandra González compuso durante el primer semestre del año 2013. El rango temporal 

que abarcan las fechas de composición de las obras incluidas va del año 1988 al 2013, por lo 

que puede considerarse que es música contemporánea de reciente creación.  

 

En la tabla siguiente se observa el repertorio que incluye este disco, y se consigna su situación 

discográfica al momento de su grabación: 

 

Obra Compositor(a) Dotación Año de composición Notas 

Sonata para guitarra Samuel Zyman guitarra sola 1988 primera grabación

Tierra Mojada Judith A. González guitarra y piano 2013 primera grabación

En un sueño, op. 14 Arturo Valenzuela piano solo 2005 primera grabación

Tema y variaciones en 

do menor, op. 19
Arturo Valenzuela piano solo 2013 primera grabación

El tren oceánico Nadia Borislova guitarra y piano 1997 segunda grabación
 

Tabla 1. Contenido del disco Entre Cuerdas: Música Mexicana para Guitarra y Piano (2014). 

 

 
3 Yohualli Rosas y Turcios Ruiz, Entre cuerdas: Música mexicana contemporánea para guitarra y piano, p. 1, 

(2012). Proyecto presentado a la Coordinación Nacional de Música y Ópera. 
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Desde el punto de vista de la difusión de la música mexicana contemporánea, el aporte de 

este disco consiste en que estrena en grabación una obra para guitarra de Samuel Zyman, 

cuya música en general es reconocida en México y el extranjero, al tiempo que ofrece la 

primera grabación de piezas de gran calidad hechas por compositores de generaciones 

posteriores: Arturo Valenzuela y Judith A. González. Además, constituye el segundo registro 

de la pieza de Nadia Borislova, obra que hasta entonces era la única del repertorio mexicano 

para el dúo de guitarra y piano. Por lo tanto, resulta también relevante que esta producción 

haya propiciado que el número de obras mexicanas para el dúo en cuestión se ampliara, y 

cuente a la fecha con dos piezas de excelente factura. 

Aun cuando dos obras es una cantidad prácticamente insignificante, si se compara con la 

música escrita para otros dúos instrumentales, debe considerarse que dentro del repertorio de 

la música de cámara universal, las composiciones para guitarra y piano surgen apenas en el 

siglo XIX. La aparente falta de interés de los creadores hacia esta dotación quizá podría 

obedecer en parte a las particularidades sonoras de los instrumentos, pues son “similares 

respecto a la producción y el posterior desenvolvimiento del sonido –en ambos el máximo 

volumen se da durante el ataque”;4 pero también es posible que un estilo musical que en 

general buscaba combinar un instrumento de carácter melódico con otro con posibilidades 

armónicas, previniera la creación de piezas para un dúo que, además, impone un fuerte reto 

respecto del equilibrio sonoro. Es en el siglo XX y el actual que podemos encontrar ejemplos 

donde se logra un balance sonoro y compositivo adecuado entre los instrumentos y se recurre 

también a explotar sus posibilidades tímbricas con el uso de técnicas extendidas.  

El balance sonoro es justamente uno de los retos interpretativos que plantea la ejecución de 

una obra escrita para esta dotación instrumental. El sonido de la guitarra es sumamente débil 

en comparación con el de piano, más si éste es un instrumento de concierto. Para lograr un 

balance adecuado, es necesario que el pianista recurra a un ataque muy cuidadoso, para evitar 

que el sonido del piano ahogue al de la guitarra. Se hace necesario entonces un manejo de las 

dinámicas acorde a las posibilidades del conjunto, y que a su vez permita expresar lo que la 

 
4 Turcios Ruiz, “Prólogo”, en cuadernillo del disco Entre Cuerdas: Música mexicana para guitarra y piano, 

Cuernavaca, México, 2013, p. 1. 
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partitura solicita. Sin duda, contar con un piano de la mejor calidad posible, y un recinto 

apropiado, ofrece más posibilidades para lograr una sonoridad con un balance satisfactorio.  

En el caso de esta grabación, además de que se contó con un piano Steinway Hamburgo de 

concierto, las gestiones realizadas a través de la Coordinación Nacional de Música y Ópera, 

nos permitieron grabar el disco en el Teatro Ocampo, en la ciudad de Cuernavaca, Morelos. 

Para resolver, en parte, lo relativo a la diferencia de volúmenes de ambos instrumentos, el 

productor musical e ingeniero Xavier Villalpando propuso un acomodo de los instrumentos 

nada ortodoxo: el piano se ubicó de la manera habitual en el escenario, en tanto que la guitarra 

se colocó varios metros atrás del costado izquierdo del mismo. Esa disposición, inusual para 

un evento público, facilitó la captura del sonido de la guitarra sin que el piano se sobrepusiera 

demasiado y permitió una ejecución pianística más cómoda.  

En la imagen siguiente puede observarse la manera en que se dispuso a los instrumentos 

durante las sesiones de grabación: 

 

Imagen 1. Sesión de grabación del disco Entre Cuerdas: Música Mexicana 

para Guitarra y Piano; Teatro Ocampo, septiembre de 2013. 

                

Una más de las tareas de carácter musical en las que se debe participar de manera cuidadosa 

es la edición de la grabación, pues de ella depende que el resultado final corresponda con las 
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intenciones interpretativas. Aun cuando es el productor musical quien en un principio elige 

las mejores tomas, los músicos necesitan escuchar con cuidado cada una, y sugerir cambios 

cuando sean necesarios. Esta colaboración es una de las partes más delicadas del trabajo en 

equipo durante una grabación, y requiere claridad en las intenciones interpretativas, amén de 

una comunicación fluida y honesta con el productor musical, pues en ocasiones los criterios 

pueden divergir.  

Esto mismo es necesario durante el proceso previo: la propia grabación de las piezas. Ya que 

la función del productor musical es fungir como un oído experto ajeno al propio, es 

indispensable que en el intérprete exista la flexibilidad suficiente para escuchar y, en su caso, 

adoptar sugerencias de carácter interpretativo. En mi experiencia, contar con una buena 

relación de trabajo con el productor musical puede ser decisivo para lograr un resultado final 

satisfactorio. Además, tomando en cuenta lo que implica respecto del desgaste mental y físico 

el realizar una grabación durante varias noches en vela, mantener una relación cordial entre 

los miembros del equipo de trabajo se vuelve un factor no sólo deseable sino indispensable. 

Otra de las actividades realizadas para este disco corresponde al área de la musicología, y 

consistió en la escritura de parte de las notas del cuadernillo, así como en la revisión de su 

traducción al inglés. En esta labor, la formación teórica, principalmente en análisis musical 

e historia, fue sin duda de gran apoyo. En el caso particular de este disco, se optó por unas 

notas que si bien se guían por la estructura de las obras, intentan al mismo tiempo narrar el 

estado emocional que éstas transmiten, de manera que el lector lego tenga una aproximación 

a la vez cercana y formal. (Para una lectura detallada de las mismas, ver el Anexo 1, p. 71).  

Además de las actividades propias del rol como intérprete, en este proyecto también fungí 

como productor y coordinador general de la producción. Esto implicó hacerme cargo de los 

trámites ante la Coordinación Nacional de Música y Ópera. Siendo el responsable ante dicha 

instancia, la administración de los recursos recibidos, el contrato y pago de los proveedores, 

y en general todo lo relativo a la factura del disco –diseño gráfico, maquila, traducción de las 

notas del cuadernillo, trato con los compositores en relación con el pago de derechos, etc.–, 

quedó en gran medida bajo mi supervisión.  
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Adicionalmente, como parte de la promoción del disco, se grabó un video en coordinación 

con el área de producción audiovisual de la Universidad La Salle Cuernavaca, en el que se 

abordan las características generales del proyecto y la música que contiene el disco. 

Imágenes 2 y 3. Portada y contraportada del disco Entre Cuerdas: Música Mexicana 

para Guitarra y Piano.  
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MicroCosmos: miniaturas y micropiezas mexicanas para piano (2017) 

Este disco se originó a partir de un interés personal por las miniaturas musicales, y también 

del deseo de contribuir a la difusión de la música de los compositores mexicanos, en especial 

la de jóvenes compositores morelenses. El proyecto fue apoyado en el año 2015 por el 

Programa de Estímulos a la Creación y al Desarrollo Artístico, en el estado de Morelos 

(PECDA Morelos 2015), en la categoría de artistas con trayectoria. Para esta producción 

conté de nuevo con la colaboración de Xavier Villalpando, quien estuvo a cargo de la 

producción artística y la ingeniería de la grabación. Este disco se grabó, al igual que el 

anterior, en el Teatro Ocampo, aunque las gestiones para poder usar este recinto las realicé 

directamente con la Secretaría de Cultura del gobierno del estado. 

MicroCosmos es el primer disco con música para piano solo que he grabado. Su repertorio 

incluye piezas de doce compositores, de los cuales la mayoría aún viven. El rango que se 

delimita por los años de nacimiento del más antiguo (Manuel M. Ponce), al más reciente 

(Moisés Cruz), abarca más de un siglo –1882 a 1993–. No obstante, la mayoría de las obras 

fue compuesta hacia finales del siglo XX, y durante lo que va del siglo actual. Como el título 

sugiere, esta grabación contiene una muestra amplia de distintas maneras de aproximarse a 

este tipo de expresión musical, aún no definida a cabalidad.5 La elección de las piezas que 

habría de contener el disco se basó en tres criterios principales: incluir tanto música de 

jóvenes compositores, como de compositores con una trayectoria reconocida; ofrecer un 

panorama amplio de distintos modos de expresión en este ámbito, y privilegiar obras que no 

hubieran sido grabadas previamente.  

En la tabla 2, se muestra en general el repertorio que contiene el disco y se pueden observar 

las fechas de composición de cada obra, así como su situación discográfica al momento de 

realizarse esta grabación.6 

 
5 En los diccionarios musicales más reconocidos aún no aparece una definición de este tipo de piezas, no 

obstante que hay numerosos ejemplos en la literatura, y no sólo en la pianística. Es un tema que quizás elude 

una definición por la multiplicidad de géneros, formas y duraciones que lo caracterizan. 
6 Para ver en detalle el contenido del disco, ver imagen núm. 5 o ir a Anexo 1 p. 80. 
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Obra Compositor(a) Año de composición Notas 

4 piezas de Trozos 

Románticos 
Manuel M. Ponce ca. 1910

Se desconoce el núm. 

de grabaciones 

previas

Albumblatt núm. 2 Manuel M. Ponce 1906
primera grabación del 

manuscrito

El carnaval de los niños Graciela Agudelo 2003 segunda grabación

Dos piezas para piano Alexis Aranda 1995 primera grabación

Anochecer en el lago Ismael Álvarez 2000 primera grabación

Seis microfantasías
Judith Alejandra 

González
2015 primera grabación

Dos preludios. De: Segunda 

serie
Leonardo Coral 2013 segunda grabación

La estancia Moisés Cruz 2014 primera grabación

Miniatura I Gibrán Salas 2015 primera grabación

Sidhe Mariana Villanueva 2015 primera grabación

El Apando Alfonso Vázquez 2016 primera grabación

Invernal. Miniatura núm. 3 Mario Ruiz Armengol 1993

Se desconoce el núm. 

de grabaciones 

previas

Tres piezas breves para piano Samuel Zyman ca. 1982 primera grabación

 

Tabla 2. Contenido del disco MicroCosmos: miniaturas y micropiezas mexicanas para piano (2017). 
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Esta selección de miniaturas y micropiezas ofrece una mirada a diversos géneros y formas   

–entre ellos: preludio, hoja de álbum, berceuse, barcarola, pieza infantil, danza, toccata o 

fantasía; y principalmente formas ternaria y libre–. Los distintos estilos y lenguajes van del 

romanticismo tardío de las piezas de Ponce, al atonalismo que perfila, por ejemplo, a la 

miniatura de Gibrán Salas; aunque también hay ejemplos de un manejo intermedio entre 

posturas estilísticas, como es el caso de la segunda de las piezas de Zyman que, aun cuando 

no es tonal, gravita “[…] por momentos por zonas que sí remiten a la tonalidad, como lo 

evidencia el uso de cierto tipo de acordes, y también algunos rasgos constructivos en sus 

melodías […]”.7 En este sentido, el caso de la obra de Graciela Agudelo, El carnaval de los 

niños, llama especialmente la atención pues es en sí misma un microcosmos de los diversos 

estilos por los que ha transitado la música occidental, desde el periodo barroco hasta los 

inicios del siglo XX.  

Si bien es esencial que la elección del repertorio que ha de contener un disco surja de una 

motivación y unos objetivos claros, el orden que las piezas tendrán en el mismo es algo que 

también debe decidirse con mucho cuidado. Sin duda existen criterios que pueden 

condicionar esa decisión, como ordenar la música según su cronología, o según su 

importancia histórica; sin embargo, considerando la experiencia del oyente, y el disco como 

un todo, el ritmo que tendrá la escucha de éste es algo que también debe ser tomado en cuenta; 

más cuando el fonograma involucra piezas tan diversas, y a tantos compositores.  

Para este disco, uno de los criterios para ordenar las obras fue encontrar algún elemento 

musical –por ejemplo, algún motivo rítmico característico; una relación métrica o de tempo, 

o una sonoridad similar entre el final de una y el principio de otra–, que permitiera una 

sensación de mayor continuidad general. No obstante, en el caso de las obras con varios 

movimientos, como las Seis microfantasías de González, la suite de Agudelo, las piezas de 

Aranda, los preludios de Coral, y las piezas de Zyman, se respetó el orden interno de cada 

una.  

Como se puede apreciar en la Tabla 2, de las doce obras que contiene el disco, ocho no habían 

sido grabadas antes. Las obras Seis microfantasías, de González, y El Apando, de Vázquez, 

 
7 Turcios Ruiz, “Tres piezas breves para piano / Samuel Zyman”, en cuadernillo del disco MicroCosmos, 

Miniaturas y micropiezas mexicanas para piano, Cuernavaca. México, 2017, p. 19. 
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fueron escritas especialmente para esta producción discográfica. En el caso de la segunda, su 

creación se dio como una colaboración dentro del marco de la beca PECDA Morelos 2015, 

que Alfonso Vázquez también recibió.  

Cabe también hacer un comentario sobre la segunda Albumblatt de Manuel M. Ponce: su 

grabación proviene directamente de la lectura del manuscrito que Omar Herrera-Arizmendi 

–pianista, sobrino bisnieto del compositor y estudioso de su obra–, descubrió alrededor del 

año 2009 en una carta inédita que Ponce escribió a su hermano José Braulio en 1906. Esta 

fecha difiere de la que anota Jorge Barrón en su libro Manuel María Ponce: A Bio-

Bibliography: ca. 1903.8 En una de sus páginas, Ponce escribió a lápiz la pieza, incluyendo 

los pentagramas. Aún no se sabe si este documento es el único manuscrito de la obra, pero 

presenta algunas diferencias con respecto de la edición que publicó Otto y Arzoz, sobre todo 

en lo referente a indicaciones de interpretación y de dinámica; aunque también hay 

diferencias en la notación de algunas alturas –hay por lo menos un sitio en donde podría 

decirse que dicha edición presenta un error–. 

Para esta segunda grabación discográfica, colaboré de nueva cuenta en el proceso de 

postproducción, seleccionando las tomas finales para la edición de las piezas; y realicé de 

igual manera las actividades correspondientes a la producción general y gestión ante las 

instancias gubernamentales correspondientes: Secretaría de Cultura del Estado de Morelos, 

Teatro Ocampo y PECDA Morelos. Algunos de los retos que implicó su realización 

incluyeron la necesidad de postergar la fecha inicial de la grabación debido a un retraso de 

aproximadamente seis meses en la entrega del presupuesto mensual. Ello nos obligó a 

replantear el cronograma y a esperar a que pasara la temporada de lluvias: en Cuernavaca 

suele llover durante varias horas por las noches, y debido a que el teatro en cuestión no está 

completamente aislado acústicamente, resulta imposible realizar una grabación en esas 

condiciones. 

 
8 Jorge Barrón Corvera, Manuel María Ponce: A Bio-Bibliography, Praeger Publishers, Westport, Connecticut, 

EUA, 2004, p. 63. Considerando la fecha que Ponce anota en la partitura, resulta dudoso que haya escrito sus 

hojas de álbum alrededor de 1903 como afirma Barrón, puesto que se encontraba en Aguascalientes y en 

contacto directo con su hermano.  
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La escritura de las notas que acompañan al cuadernillo del disco también estuvo a cargo mío. 

En esta ocasión, dada la cantidad de piezas involucradas, opté por no incluir una traducción 

a ningún otro idioma, para evitar una extensión excesiva en el cuadernillo. Si bien en las 

notas se lee algo de información sobre el origen de cada obra, también se ofrece una visión 

interpretativa de carácter personal, que busca acercar al lector a una escucha guiada por mi 

propio oído. (Para una lectura detallada de estas notas, ver el Anexo 1, p. 80). 

Otro de los retos consistió en tener que ocuparme del diseño gráfico del disco, puesto que el 

diseñador gráfico que colaboraría conmigo abandonó el proyecto al poco tiempo de haber 

iniciado. Por último, cabe mencionar que para esta producción también fue necesario realizar 

gestiones ante la iniciativa privada, a fin de conseguir más recursos que complementaran el 

apoyo estatal y permitieran la conclusión satisfactoria del proyecto. En este caso, el Dr. 

Francisco Criollo, a través de la asociación civil Organización Trascendencia S.C., 

contribuyó para la maquila de las 1000 unidades del disco.   
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Imágenes 4 y 5. Portada del disco MicroCosmos: miniaturas y 

 micropiezas mexicanas para piano. 
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Concerto for Classic Guitar and Jazz Piano Trio by Claude Bolling (2020) 

Este disco surgió como resultado de un proyecto de colaboración entre profesores de la 

Escuela de Música de la Universidad La Salle Cuernavaca, motivado por la naturaleza misma 

de la enseñanza musical que, hasta ahora, se ha impartido en dicha institución: en su oferta 

educativa han convivido la música clásica y el jazz –principalmente el que involucra la fusión 

con otros géneros–. Así, desde el año 2011, comencé abordar algunas obras del compositor 

francés Claude Bolling, quien amalgamó distintos géneros musicales con el jazz, entre ellos 

la música clásica, con un cuarteto del que formé parte junto al guitarrista Yohualli Rosas, el 

bajista Juan Carlos Rochefort, y el baterista José Vignon Whaley. Esta agrupación montó dos 

de las obras de Bolling: Concerto for Classic Guitar and Jazz Piano Trio, y Picnic Suite, 

para la cual contamos también con la colaboración del flautista Felipe Bojórquez.  

Posteriormente, con el ingreso del guitarrista Christopher Avilez, la agrupación continuó 

realizando algunas presentaciones públicas, y adoptó el nombre de Fisis Quartet. Hacia 

inicios del año 2018, decidimos realizar la grabación de la obra Concerto for Classic Guitar 

and Jazz Piano Trio, para la cual se integró como bajista Juan Pablo Ramírez, luego de que 

Juan Carlos Rochefort abandonara el conjunto.  

Esta producción se realizó también de manera independiente y fue financiada en su mayor 

parte por los integrantes del cuarteto, aunque es justo mencionar que conseguimos que la 

Secretaría de Cultura de Morelos nos apoyara con el préstamo del Teatro Ocampo y el piano 

Steinway Nueva York del recinto. En esta producción contamos también con el trabajo del 

productor e ingeniero Xavier Villalpando.  

La obra fue compuesta en el año 1975, para la dotación instrumental de guitarra clásica, 

piano, contrabajo y batería. Es una obra de fácil acceso para los músicos clásicos sin un 

bagaje jazzístico, gracias a que Bolling escribió en extenso todas las partes, incluyendo los 

pasajes de carácter improvisatorio. Este concierto incluye los siguientes movimientos: 

1. Hispanic Dance 

2. Mexicaine 

3. Invention 

4. Sérénade 
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5. Rhapsodic 

6. Africaine 

7. Finale 

Como puede observarse por los títulos de los movimientos, el compositor busca imprimir un 

carácter distintivo a partir de elementos que remiten a músicas de culturas diversas: española, 

mexicana, africana; y también a géneros distintos: rapsodias, invenciones, serenatas. Aun 

cuando es una obra bastante popular, no existen tantas grabaciones disponibles 

comercialmente.9 

A diferencia del proceso que normalmente se sigue en otros géneros, donde se graban las 

partes por separado para evitar interferencias sonoras entre los instrumentos, nosotros 

optamos por hacer la grabación como si fuera música de cámara. Por ello el trabajo en el 

balance del sonido durante las sesiones de grabación fue un reto, ya que tanto el piano, de 

gran concierto, como la batería, pueden fácilmente opacar a la guitarra. En este caso, el 

productor musical Xavier Villalpando optó de nuevo por un acomodo inusual de los 

instrumentos, separando significativamente la guitarra del piano y la batería. En el caso del 

piano, ello implicó una audición dificultosa de la guitarra, por lo que fue necesario manejar 

una sonoridad en general baja. 

Imagen 6. Sesión de grabación del disco Concerto for Classic Guitar and 

Jazz Piano Trio by Claude Bolling; Teatro Ocampo, agosto de 2018. 

 

 
9 En una búsqueda en línea en Spotify, aparecen a la fecha apenas cinco grabaciones de esta obra, incluyendo 

la del propio compositor. Según parece, en el caso de México, la nuestra es la segunda que se ha realizado. 
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Un aspecto interesante de esta grabación fue la colaboración con colegas instrumentistas que 

son especialistas en géneros distintos al clásico, ya que aportó un enriquecimiento a la propia 

actividad musical, y al mismo tiempo implicó el reto de flexibilizar las propias posturas 

interpretativas: en ocasiones los criterios para el manejo del ritmo, por ejemplo, son más 

libres en los géneros populares y el jazz.  

En este disco decidimos no incluir un cuadernillo con notas, en parte porque el formato del 

disco en físico está ya en franca desaparición, y también porque la obra es bastante conocida 

para los melómanos que gustan de ella. No obstante, sí realizamos una maquila pequeña, de 

500 ejemplares.  

En este punto, me parece conveniente externar un breve comentario respecto de lo que 

acontece en el medio de la distribución de las producciones discográficas, ya sea digital o 

física. Según parece, en la distribución física de ejemplares maquilados, ha sido una práctica 

constante que los distribuidores cobren hasta el 50% sobre el volumen total de la maquila. 

En el caso de la música no comercial, esto parece un cobro excesivo, considerando que los 

costos de la producción independiente de un disco –que pueden ascender a varios cientos de 

miles de pesos–, normalmente los cubren los propios músicos, y que en general el precio de 

venta no ampara lo que se requiere invertir. Sólo con la venta de más de mil ejemplares, lo 

que en el ámbito de la música no comercial es muy difícil lograr para los músicos 

independientes, podría preverse un retorno de la inversión y acaso alguna ganancia. Aún en 

el caso de disqueras reconocidas, como por ejemplo Naxos, o Toccata Classics, los tratos que 

se ofrecen son claramente perjudiciales para los músicos, y pareciera que la única ventaja de 

grabar un disco es la exposición del trabajo ante el público. Desafortunadamente, el panorama 

respecto del ámbito de la distribución digital, no es más alentador.  

Resulta entonces necesario que estos temas se aborden desde el ámbito formativo, para 

generar conciencia y unión entre los músicos, a fin de establecer estrategias en conjunto que 

conduzcan a que estas prácticas de la industria se modifiquen, a favor de quienes de hecho 

hacen posible que ésta exista. 

Finalmente, en lo que respecta en general a la factura del disco, además de ser uno de los 

productores, tuve bajo mi responsabilidad la coordinación de la producción, la selección de 

tomas de tres de las pistas, y la realización del diseño gráfico y el arte del mismo. 
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Imágenes 7 y 8. Portada y contraportada del disco Concerto for Classic Guitar  

and Jazz Piano Trio by Claude Bolling. 
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Juventud. Manuel M. Ponce. Obra temprana para piano (2021) 

Esta grabación recibió el apoyo del Programa de Fomento a Proyectos y Coinversiones 

Culturales 2019, que ofrece la Secretaría de Cultura a través del Sistema de Apoyos a la 

Creación y Proyectos Culturales (Fonca).10 Fue realizada en colaboración con el pianista 

Omar Herrera-Arizmendi, sobrino bisnieto del compositor, y Xavier Villalpando, quien 

estuvo a cargo de la producción musical y la ingeniería de audio.  

El proyecto surgió en relación con 56 cartas inéditas que Manuel M. Ponce escribió entre los 

años 1900 y 1906 a su hermano José Braulio, y que son parte del acervo del compositor que 

la familia de Herrera-Arizmendi resguarda. En estas misivas Ponce menciona de manera 

explícita algunas de las piezas incluidas en esta grabación, que abarca casi toda la producción 

para piano solo que compuso durante el periodo mencionado. El propósito principal fue 

generar una memoria sonora para acompañar a las cartas, escritas justamente durante los años 

de sus primeros dos viajes de estudio: 

 Hacia octubre del año 1900 […] Viajó desde Aguascalientes –sitio de origen de familia– 

 hacia la ciudad de México, para profundizar la formación musical que de forma precoz había 

 iniciado a través de las clases de piano que recibió de su hermana Josefina. El objetivo era 

 ingresar al Conservatorio para aprender no sólo piano sino otras disciplinas a las que no tenía 

 acceso en la provincia. Luego de aproximadamente un año, regresó desilusionado a 

 Aguascalientes, y en noviembre de 1904 comenzó su segundo viaje de estudios en busca de 

 una educación musical más avanzada. En esta ocasión se dirigió a Europa, donde estudió en 

 las ciudades de Bolonia y Berlín durante un periodo que se extendió hasta finales de 1906.11 

Cabe mencionar que, además de temas de índole doméstico y familiar, estos documentos 

también “[…] muestran sus opiniones como joven compositor y permiten una mirada íntima 

a la relación entre hermanos. Esto último es importante porque José Braulio también fue 

cercano a la expresión artística […]”.12 Así, las cartas atestiguan la opinión que el joven 

Ponce tenía sobre su entorno musical, la música y los músicos de su época, con comentarios 

 
10 Con la incorporación del FONCA (Fondo Nacional para la Cultura y las Artes) a la Secretaría de Cultura, su 

estructura y nombre cambiaron. El programa que lo sustituyó fue en un principio nombrado “Sistema de Apoyos 

a la Creación y Proyectos Culturales (Fonca)”; posteriormente se eliminaron del nombre las siglas del acrónimo. 
11 Turcios Ruiz, “Cartas de juventud y obra temprana para piano”, en cuadernillo del disco Juventud. Manuel 

M. Ponce. Obra temprana para piano, México, 2021, p. 7.   
12 Idem., p. 8. 
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que estaban dirigidos a un oído experto: José Braulio también fue músico –se tiene noticia 

incluso de varias piezas aún inéditas, que fueron compuestas entre ambos hermanos–.13  

 
          

           

Imagen 9. Carta de Manuel M. Ponce a su hermano José Braulio, 28 de febrero de 1901. 

Archivo Dr. Raúl Herrera Ponce, Ponce Project Foundation, Filadelfia, Pensilvania, EUA. 

  

 
13 Recientemente, el 9 de abril de 2023, Omar Herrera-Arizmendi descubrió en el archivo de su tío Raúl Herrera, 

varias piezas para piano a cuatro manos escritas por Ponce en colaboración con su hermano José Braulio. 

Comunicación personal vía WhatsApp del 9 de abril de 2023. 
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En general, las piezas que Ponce escribió en esta época son de corta duración y abarcan 

géneros y formas distintas: hojas de álbum, miniaturas, minuetos, preludios, estudios, 

nocturnos y mazurcas, entre otros. 

En la tabla siguiente se observa el contenido del segundo de los discos de este álbum, que 

contiene el repertorio que yo grabé: 

 

Obra Año de composición

Bocetos nocturnos: Duerme ca. 1905

Historia de un alma Parte I: Preámbulo (La noche) 1905

Mayo ca. 1903

Minueto II en mi mayor 1900

Minueto III en fa mayor 1900

Hojas de álbum 1906*

Bersagliera 1904

Malgré tout 1900

Melodía 1900

Tres preludios 1905

Miniatures ca. 1903

Notturno 1906

Notturno II ca. 1906

Légende 1905
 

Tabla 3. Contenido de Juventud. Manuel M. Ponce. Obra temprana para piano, Disco 2. (2021). 

 

 
* En relación con la probable fecha de composición ver nota al pie núm. 8, p. 19. 
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Si bien algunas de las piezas, como Malgré tout o Légende se han difundido más y se han 

grabado con anterioridad más de una vez, la mayoría de las obras que integran este álbum 

cuentan apenas con una grabación anterior, realizada hace ya más de veinte años por el 

pianista mexicano Héctor Rojas.14 

En este proyecto fui el responsable legal ante el Programa de Fomento a Proyectos y 

Coinversiones Culturales, por lo que me encargué también de las tareas de tipo administrativo 

y de realizar las actividades necesarias para la grabación: gestión de derechos de autor; 

contratación de proveedores; administración de los recursos, entre otras. Cabe señalar que 

este disco se realizó en coinversión con el CENART, instancia que apoyó mediante el 

préstamo del Auditorio Blas Galindo y de uno de los pianos Steinway Hamburgo modelo D 

con que cuenta dicho espacio.  

Aquí me parece adecuado hacer una breve acotación sobre los derechos de autor: en el caso 

de esta música de Ponce, pudimos constatar que es un asunto poco claro, pues en la Sociedad 

de Autores y Compositores (SACM) no tienen en su listado más que una de las obras. Otras 

de las instancias que en México suelen encargarse de este tipo de asuntos son Editores 

Mexicanos de Música A. C. (EMMAC), y Promotora Hispanoamericana de Música (PHAM); 

no obstante, sólo la última tiene bajo su administración ocho piezas más, además de la que 

tiene la SACM. Al final, luego de realizar algunas pesquisas, fuimos dirigidos por el Mtro. 

Paolo Mello hacia Miguel Ángel Vázquez, sobrino del pianista Carlos Vázquez, –heredero 

universal de la obra de Ponce–, quien intercedió ante los miembros de su familia para que, 

en consideración a que este proyecto involucra a un descendiente directo del compositor, se 

nos otorgaran los permisos necesarios para el resto de las piezas. 

Es también pertinente mencionar que uno de los mayores retos en esta producción fue que se 

realizó durante el periodo de la pandemia por Covid-19. El proyecto comenzó en octubre de 

2020, y concluyó un poco más de un año después, debido a retrasos causados por la 

contingencia sanitaria que impidieron desarrollar el cronograma como se había previsto 

originalmente. Sin embargo, a pesar de que Omar Herrera-Arizmendi no pudo grabar en el 

 
14 Afortunadamente, en la actualidad la música de Ponce está comenzando a valorarse más, lo que ha propiciado 

que en el presente se estén realizando por lo menos tres nuevas grabaciones integrales de su obra para piano, 

por los pianistas mexicanos Rodolfo Ritter y Arturo Nieto Dorantes; y por el pianista español Álvaro Cendoya. 
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Auditorio Blas Galindo, dado que radica fuera de México, el proyecto pudo terminarse 

gracias a que sus gestiones le consiguieron una sala perteneciente a Kawai, en Houston, 

Texas. 

Finalmente, si bien es justo reconocer que las implicaciones emocionales de la pandemia 

constituyeron un factor de estrés extra, este también fue un proyecto que alivió en gran 

medida los aspectos negativos del confinamiento.   
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Imágenes 10 y 11. Portada y contraportada del disco Juventud. Manuel M. Ponce. 

Obra temprana para piano. 
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2.2.2 Programas de radio 
 

Como se menciona en el punto 2.1, pp. 4 y 5, a lo largo de mi trayectoria profesional he 

también incursionado en la difusión musical a través de actividades radiofónicas. Además de 

entrevistas y participaciones en programas diversos, han sido cuatro las series radiofónicas 

en las que he colaborado como conductor y productor: 

▪ 8 x radio (Radio UAEM) 

▪ Diccionario musical (Radio UAEM) 

▪ Mozart llama al oído (Opus, IMER) 

▪ Música al descubierto (Radio UAEM) 

A continuación, se abordan las dos últimas, que considero las más relevantes. 

 

 Mozart llama al oído (2006) 

Durante el año 2006, se realizaron en todo el mundo actividades para conmemorar el 250 

aniversario del nacimiento de Wolfgang Amadeus Mozart. En México, el Instituto Mexicano 

de la Radio (IMER), contribuyó con la programación de toda su obra en Opus –en esa época 

el nombre de la estación era aún Opus 94–, así como con la realización de un programa 

especial dedicado a la vida y obra del compositor: Mozart llama al oído. 

El programa surgió a raíz de la invitación que me hizo la gerencia de la estación para 

conducirlo en conjunto con Ismael Álvarez, colega pianista que produce y conduce el 

programa El Coleccionista, en la estación de radio de la Universidad Autónoma del Estado 

de Morelos.  

La serie constó de 42 programas semanales en vivo, con duración de una hora, y fue 

transmitida todos los lunes a las 8 pm, de marzo a diciembre. El equipo de producción se 

integró de la siguiente manera: 

▪ Conducción: Turcios Ruiz e Ismael Álvarez  

▪  Producción: Rita Abreu  

▪ Asistente de Producción: Alejandra Estrada   
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▪ Controles Técnicos: Mario Juárez  

▪ Cabina de Transmisión: Hugo Cuevas y Mauricio Alvarado 

En una suerte de charla, cada emisión abordó un tema en particular relacionado con la vida, 

la obra y el entorno social del compositor austriaco. También se incluyeron temas 

relacionados con momentos históricos posteriores a la vida del compositor, como por 

ejemplo la influencia que su obra ha ejercido sobre otros compositores. El objetivo principal 

de la serie fue acercar a los radioescuchas al universo íntimo del compositor, a través de la 

audición de sus obras y comentarios que se basaron en la lectura de diversas fuentes 

bibliográficas, entre ellas el libro Mozart’s Letters, Mozart’s Life –que Robert Spaethling 

seleccionó y editó, y para el cual realizó una traducción que respetó la idiosincrasia de la 

escritura del compositor–. 

A continuación, se muestra una lista con los temas tratados en cada emisión:15 

 

Número Tema del programa

1 Mozart y sus influencias

2 Mozart y su padre Leopold

3 Mozart y el buen humor

4 Mozart y Beethoven

5 Mozart y sus intérpretes pianistas

6 Mozart y su música religiosa

7 Mozart y su ámbito laboral

8 Mozart y su hijo Franz Xaver

9 Mozart y su viaje a Italia

10 Mozart y la música turca

11 Mozart y la orquesta

12 Mozart y su hermana Nannerl

13 Mozart y la danza

14 Mozart y sus veinte años

15 Mozart y la sinfonía

16 Mozart y Joseph Haydn

17 Mozart a través de otros compositores

18 Mozart y su madre Anna Maria Pertl

19 Mozart y la sonata  

 

 
15 La serie puede escucharse en línea en el sitio web del IMER. https://www.imer.mx/fonoteca/mozart-llama-

al-oido-2006/. 

https://www.imer.mx/fonoteca/mozart-llama-al-oido-2006/
https://www.imer.mx/fonoteca/mozart-llama-al-oido-2006/
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Tabla 4. Temas de la serie Mozart llama al oído (2006). 

 

 

Una de las características del programa fue que algunas de las audiciones que se realizaron 

fueron guiadas; es decir, se escuchaba la música mientras con el micrófono abierto se hacían 

comentarios sobre la misma para hacer notar algunas peculiaridades de las obras, como la 

forma, las características del estilo o de la interpretación, u otros aspectos de interés para el 

público radioescucha. 

En algunas de las emisiones contamos con invitados expertos en el tema a tratar, como los 

clavecinistas Raúl Moncada y Eunice Padilla.  

 

 

 

20 Mozart y la masonería

21 Mozart y los compositores: Schubert, Mijaíl Glinka y Pablo de Sarasate

22 Mozart y la Flauta Mágica

23 Mozart y la variación

24 Mozart y la música de cámara

25 Mozart y los movimientos lentos y moderados

26 Mozart y la flauta

27 Mozart y Antonio Salieri

28 Mozart y su esposa Constanze

29 Mozart y el divertimento

30 Mozart y sus amigos

31 Mozart y el fortepiano

32 Mozart y el clasicismo

33 Mozart y sus obras inconclusas

34 Mozart y sus obras en modo menor

35 Mozart y los géneros en su obra

36 Mozart y los instrumentos de su época

37 Mozart y sus cartas

38 Mozart y sus éxitos

39 Mozart y Viena

40 Mozart y su Réquiem

41 Mozart y las tradiciones interpretativas

42 Mozart en la actualidad
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Imagen 12. Captura de pantalla del sitio web del programa Mozart llama al oído. 

 

 

Música al descubierto (2010 y 2011) 

Esta serie radiofónica se transmitió en la radio de la Universidad Autónoma del Estado de 

Morelos, y fue una coproducción entre la radio universitaria y el Instituto de Cultura de 

Morelos. En ella el clavecinista Raúl Moncada y yo colaboramos como productores y 

conductores. A partir de una idea original nuestra, esta producción surgió con el ánimo de 

ofrecer al público un programa de apreciación musical que acercara a los escuchas a una 

mejor comprensión de la música clásica, a través de un enfoque basado en comentarios de 

carácter didáctico y herramientas como las audiciones guiadas.  

La serie constó de 44 programas en vivo de dos horas de duración, que se desarrollaron 

alrededor de uno o dos temas principales. Las áreas temáticas generales fueron: historia de 
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la música; compositores; formas musicales; usos y funciones de la música; instrumentos 

musicales; teoría de la música, y ejecución e interpretación musicales.16 

Para esta producción se eligió la estructura siguiente para cada emisión:17  

▪ Entrada / Saludo 

▪ Presentación del tema específico de la emisión  

▪ Desarrollo del tema en una dinámica de comentarios seguidos por audiciones 

musicales 

▪ Secciones: 

 Respuesta a dudas planteadas por los radioescuchas 

 Glosario musical 

▪ Cierre del programa con una síntesis y una invitación a escuchar el siguiente tema a 

tratar 

▪ Salida / Despedida 

 

Los recursos radiofónicos y didácticos utilizados fueron: 

▪ Charla, comentarios y audiciones.  

▪ Audiciones guiadas  

▪ Comparación de versiones musicales 

 

Merece mencionarse que este programa radiofónico propició la participación del público al 

abrir un espacio para plantear sus dudas sobre música, una oportunidad que no es tan 

frecuente en radio. Realizar esta serie nos permitió constatar que la apreciación musical en 

el ámbito de la música clásica tiene cabida en la programación radiofónica, y es una forma 

más de contribuir a la formación de públicos mejor informados.  

La tabla siguiente muestra los temas tratados en cada una de las emisiones: 

 
16 Algunas de las emisiones aún pueden ser escuchadas en el podcast que Luz Elena Ramírez, radioescucha 

entusiasta del programa, amablemente elaboró para que quedara un registro en línea de la serie. 

http://www.poderato.com/musicaldescubierto/musica-al-descubierto. 
17 Raúl Moncada y Turcios Ruiz, Proyecto Música al descubierto, Cuernavaca, México, 2010, p. 3.  
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Tema del programa

Apreciación musical

Rondó / Viola da gamba

Tonalidad, modalidad, atonalidad / Schubert

Schubert / Géneros instrumentales y vocales

Ópera

Orquesta

Tema con variaciones

El oboe

Franz Joseph Haydn

Barroco temprano

Barroco medio

Barroco tardío

Johann Sebastian Bach

Sonata barroca

El pre-clásico

El clasicismo

Forma sonata

Wolfgang Amadeus Mozart

Romanticismo 1800-1850

Romanticismo 1850-1900

El piano

Johannes Brahms

Cuarteto de cuerdas

Frédéric Chopin

Dirección de orquesta

Tempo

Clasificación instrumental Sachs-Hornbostel

Danzas barrocas

Educación musical

El contratenor

Edad Media

Georg Friedrich Haendel

El órgano

Concerto

Música de cámara

Interpretación históricamente informada

Antonio Vivaldi

El violonchelo

Lied

Ludwig van Beethoven

Claude Debussy

Música descriptiva y programática

Renacimiento

Mujeres compositoras  

Tabla 5. Temas de la primera temporada de la serie Música al descubierto (2010 y 2011). 
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2.2.3 Recitales 

   

Mi actividad como pianista se ha desarrollado principalmente en recitales de piano solo, en 

dúos de cámara, como acompañante de cantantes, y como integrante de la agrupación Fisis 

Quartet. No obstante, en esta sección se aborda únicamente la gira de recitales realizada 

como consecuencia de la grabación del disco Entre Cuerdas: Música mexicana para guitarra 

y piano. 

 

Gira de recitales / Entre Cuerdas: Música mexicana para guitarra y piano  

 

Esta gira se planteó con el objetivo de promocionar el disco de música mexicana que grabé 

en el año 2013 junto con el guitarrista Yohualli Rosas. Se realizó como parte del proyecto 

presentado ante la Coordinación Nacional de Música y Ópera, por lo que abarcó el mismo 

periodo previsto para la realización de la grabación. Ocurrió en siete ciudades del país: 

Monterrey, Guadalajara, Veracruz, Xalapa, Mérida, Ciudad de México y Cuernavaca. 

Por el poco tiempo con el que se contó para realizar las gestiones necesarias, no pudo 

realizarse de corrido, por lo que los recitales se espaciaron durante los meses finales del año 

2013, y el primer semestre del año 2014, en función de los espacios que logramos conseguir 

para realizarlos.  

Los recintos en donde se llevaron a cabo estos eventos fueron los siguientes: 

▪ Centro Cultural Hugo Argüelles / Veracruz, Veracruz  

▪ Museo de Antropología / Xalapa, Veracruz 

▪ Teatro de las Artes del Complejo Parque Fundidora / Monterrey, Nuevo León 

▪ Teatro Degollado / Guadalajara, Jalisco 

▪ Instituto Italiano de Cultura / Ciudad de México 

▪ Biblioteca Lerdo de Tejada / Ciudad de México 

▪ Escuela Superior de Artes de Yucatán / Mérida 

▪ Sala Manuel M. Ponce / Cuernavaca, Morelos 
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El programa que se presentó incluyó todo el repertorio del disco, con excepción de Tema y 

variaciones en do menor op. 19, de Arturo Valenzuela, pieza que se omitió para acotar la 

duración del recital a una hora, y para establecer un equilibrio entre el número de obras para 

dúo e instrumentos solos.  

 

 

 

Imagen 13. Portada y contraportada del programa de mano. 
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Imágenes 14 y 15. Repertorio y notas del programa de mano.18 

 

Las gestiones para conseguir fechas y salas para realizar los recitales, se hicieron ante las 

siguientes instituciones: Consejo para la Cultura y las Artes de Nuevo León (CONARTE); 

Secretaría de Cultura de Jalisco; Instituto Veracruzano de la Cultura (IVEC); Coordinación 

 
18 Para una lectura detallada del programa ver Anexo 1, p. 103. 



41 

 

Nacional de Música y Ópera; Secretaría de Cultura de Morelos; y la Escuela Superior de 

Artes de Yucatán (ESAY). Cabe mencionar que los recitales se ofrecieron gratuitamente, 

porque esto fue parte de la propuesta que se presentó ante la Coordinación Nacional de 

Música y Ópera.  

Además de las sedes arriba mencionadas, también se buscó ofrecer el recital en otras ciudades 

del país, como por ejemplo en La Paz, Baja California Sur, o en Puebla. No obstante, por 

cuestiones de falta de promoción, en el caso de Puebla, y una discrepancia respecto de la 

gratuidad del evento para el público, en La Paz –aun cuando nosotros ofrecimos el recital sin 

costo alguno–, decidimos no acudir a dichas ciudades.  

Otras de las gestiones involucraron coordinar vuelos de avión desde la Ciudad de México y 

Mérida hacia las distintas ciudades –para el momento en que se realizó la gira, Yohualli 

Rosas se encontraba radicando en Mérida–; así como todo lo referente a hospedajes y 

viáticos.  

La promoción se hizo principalmente en medios electrónicos, sobre todo a través de notas 

periodísticas o boletines de prensa publicados por las instituciones involucradas, aunque no 

realizaron una cobertura del propio evento. Si bien se les entregó el diseño gráfico para los 

carteles promocionales y el programa de mano –realizado por Patricia López de Llergo 

Narváez siguiendo la línea del diseño que concibió para el disco–, no todas las instancias lo 

publicaron para promocionar in situ los recitales, u ofrecieron programas de mano impresos 

para el recital.  
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Imagen 16. Diseño gráfico del póster promocional. 
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2.2.4 Actividad docente y académica 

 

En esta área, mi actividad se ha desarrollado principalmente en el ámbito privado y como 

docente de la Escuela de Música de la Universidad La Salle Cuernavaca, donde laboro desde 

el año 2003. A continuación, se aborda mi actividad dentro de dicha institución. 

 

Escuela de Música de la Universidad La Salle Cuernavaca 

La Escuela de Música de la Universidad La Salle Cuernavaca surgió en el año 1996, con el 

propósito de ofrecer estudios a nivel semiprofesional en la ciudad, donde en esa época sólo 

el Centro Morelense de las Artes contaba con estudios formales en música. La Escuela ha 

ofrecido, hasta la fecha, una formación a nivel propedéutico en dos áreas principales: música 

clásica y jazz fusión; con tres líneas formativas: instrumento, voz, y composición.  

El primer director de la institución fue el guitarrista Mtro. Manuel Rubio, a quien luego 

sucedió la pianista Mtra. Andrea Carr, quien me invitó a colaborar como profesor de Piano y 

Apreciación Musical en agosto del año 2003. Posteriormente se me confió también la 

impartición de otras asignaturas. Cabe mencionar que las actividades que he desempeñado al 

interior de la institución han involucrado también encargos de carácter académico y artístico, 

así como la participación como miembro del equipo de planeación estratégica de la Escuela.  

A continuación, se enlistan las distintas actividades que he realizado a lo largo mi trayectoria 

en la institución: 

Área académica: 

▪ Miembro del Consejo Académico (1er período: enero 2012 a junio 2015; 2do período: 

agosto de 2022 a la fecha) 

▪ Coordinador académico (agosto de 2015 a junio 2019)  

▪ Asistente académico del área clásica (agosto de 2011 a junio 2015) 

▪ Miembro del equipo de planeación estratégica de la Escuela de Música (febrero de 

2004 a diciembre de 2010) 
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Área docente: 

▪ Profesor de las asignaturas de:  

 Piano (agosto de 2003 a la fecha) 

 Apreciación Musical (agosto de 2003 a agosto de 2021) 

 Conjuntos Instrumentales (agosto de 2013 a la fecha) 

 Entrenamiento Auditivo (agosto de 2014 a la fecha) 

 Análisis Musical (agosto de 2012 a junio 2015) 

▪ Profesor del Módulo de Música, del Diplomado en Historia del Arte (junio 2013 a 

mayo 2014)19 

Área artística: 

▪ Director artístico y general de la Orquesta Juvenil La Salle Cuernavaca (octubre de 

2022 a la fecha)  

▪ Director adjunto de la Orquesta Juvenil La Salle Cuernavaca (septiembre 2017 a 

septiembre de 2022) 

Las actividades y responsabilidades que he tenido a mi cargo como coordinador académico 

y miembro del Consejo Académico de la Escuela han involucrado principalmente la revisión 

y adaptación de programas de asignatura, así como participar en la elaboración de propuestas 

para actualizar los planes del Diplomado en Música que ha ofrecido la institución. Además, 

como miembro del equipo de planeación estratégica de la Escuela, realicé algunas actividades 

con el objetivo de promocionar su oferta educativa y contribuir también a la formación de 

públicos; entre ellas: la proyección de un cine club con temática musical; participaciones y 

entrevistas en radio; así como una serie de cápsulas radiofónicas –Diccionario musical–.  

El diplomado que ha ofrecido la Escuela equivale a un curso propedéutico con una duración 

de tres años. Si bien el plan de estudios ha sido modificado en varias ocasiones, se ha 

mantenido una estructura que ofrece una formación integral que prepara a nuestros alumnos 

para ingresar a una licenciatura en música, ya sea en el ámbito de la música clásica, del jazz 

o de la música popular.  

 
19 Este curso no fue ofrecido por la Escuela de Música, sino por el área de Educación Continua de la 

Universidad. 
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A pesar de haber sido una de las primeras instituciones en Morelos en ofrecer un programa 

en música con miras hacia una formación profesional, apenas en el año 2022 se aprobó el 

proyecto para crear la licenciatura que se pretende ofrecer a partir de agosto del año 2024. 

En este proyecto he colaborado como parte del Consejo Académico de la Escuela, 

participando tanto en la definición del enfoque que tendrá la licenciatura, como en la 

elaboración de una propuesta inicial de su plan de estudios. Cabe mencionar brevemente que 

la licenciatura que se está gestando es en música y tecnología de audio, con un área curricular 

principal que se orientará hacia la ejecución musical en música clásica o música popular, y 

que se articulará con un área complementaria en producción y gestión musicales. 

Una de las características más interesantes propuestas para este currículo consiste en un 

tronco común amplio, con la misma formación teórica para las áreas de música clásica y 

música popular, lo que ofrecerá al alumno una educación que le permita transitar entre ambos 

ámbitos. Cabe mencionar que el área principal, ya sea en ejecución de música clásica o de 

música popular, se acotará a través del repertorio en cuestión.  

A continuación, se describe un poco más en detalle en qué ha consistido mi labor en la 

Escuela respecto a las asignaturas de Piano y de Conjuntos Instrumentales. En el caso de la 

primera, se aborda un ejemplo concreto. 

 

▪ Piano 

 

Esta asignatura la he impartido dentro del área de música clásica desde el año 2003, tanto en 

el Diplomado como en el área del Taller Instrumental. A la fecha, el nivel planteado para el 

Diplomado es el correspondiente a un curso propedéutico de tres años de duración.  

El objetivo de la formación en el área clásica contempla que los alumnos adquieran 

herramientas técnicas y de interpretación musical, que les permitan continuar sus estudios 

musicales a nivel licenciatura. Si bien el programa de la asignatura de Piano prevé que para 

el sexto semestre se aborden ya obras de un primer nivel avanzado, no siempre ha sido posible 

lograr ese objetivo en los tres años de duración del diplomado, debido a que el nivel de 

ingreso que se estipula no es muy alto, y por ello se admiten alumnos con una escasa 
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formación previa. Ello ha implicado prolongar hasta en un año el tiempo de preparación 

instrumental, a fin de que puedan alcanzarse los objetivos del programa.  

En lo que sigue, se comenta brevemente el caso particular de Shogo Mendoza, alumno que 

se encuentra en esta situación, y hoy está por concluir la preparación de su recital de 

graduación (no obstante, en su caso cabe hacer la aclaración de que fue debido a la pandemia 

por Covid-19, que se requirió prolongar por un año el proceso de su preparación). 

Su ingreso al diplomado se dio con una experiencia previa de varios años de estudio del 

instrumento en clases individuales, pero sin un bagaje con respecto de la teoría musical o del 

entrenamiento auditivo. En su formación pianística previa a su ingreso como mi alumno en 

la escuela, abordó obras cuyo nivel era dispar, pues diferían en cuanto a los requerimientos 

técnicos y musicales que implican, y para las que tampoco había sido capacitado de manera 

adecuada. Los principales problemas que detecté desde un inicio fueron: la tendencia a tocar 

todo muy rápidamente; la falta de control fino de las dinámicas y del manejo de los cambios 

agógicos; el escaso control del balance y conducción de los planos sonoros, y deficiencias en 

el manejo de los diferentes colores y articulaciones.  

La estrategia que planteé para corregir los problemas detectados implicó primero establecer 

una base técnica sólida, sobre la cual se pudieran construir de manera paralela y gradual, las 

herramientas y habilidades interpretativas necesarias. Para ello, se abordaron las nociones 

básicas de la mecánica corporal; el conocimiento y dominio de todas las escalas y arpegios 

mayores y menores, y se usaron diversos estudios adecuados a su nivel instrumental, 

principalmente de Czerny. 

El proceso de su desarrollo como músico pianista ha sido muy interesante de observar, pues 

si bien es un alumno con una gran facilidad instrumental, talentoso e inteligente, lo que 

concierne a la expresión musical había quedado un tanto atrás de sus capacidades técnicas. 

No obstante, en los últimos cuatro semestres el cambio en este aspecto comenzó a darse de 

manera más notoria. En mi opinión, si bien es evidente que el cursar estudios formales en 

música –con un currículo completo que involucra asignaturas de carácter teórico e histórico-

humanista– ha jugado un papel relevante en su desarrollo, ha sido a partir de su participación 

en la asignatura de Conjuntos Instrumentales que su sensibilidad musical se ha desarrollado 

y expresado con más sutilezas. Es posible que, en su caso, el contacto con otros 
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instrumentistas haya propiciado una escucha más atenta, y una respuesta musical más acorde 

con las necesidades expresivas de la música. Aclaro que, si bien no pienso que todos los 

alumnos requieran necesariamente de un contacto con otros músicos para lograr una 

expresión musical adecuada al estilo de la obra, en este caso en particular creo que este sí ha 

sido un factor muy positivo. Esto lo comento desde la perspectiva doble que me ofrece el ser 

su profesor de piano, y de conjuntos instrumentales.  

A continuación, anoto el programa con que próximamente presentará su recital de 

graduación: 

 Suite francesa núm. 2 en do menor, BWV 813 / Johann Sebastian Bach 

 Sonata núm. 10 en sol mayor, op. 14 núm. 2 / Ludwig van Beethoven 

 De Sueños de amor. Tres nocturnos: “Liebestraum núm. 3: O lieb, so lang du 

 lieben kannst”, en la bemol mayor/ Franz Liszt 

 Estudio en la bemol mayor, op. 25 núm. 1 / Frédéric Chopin 

 Voiles, preludio núm. 2, primer libro / Claude Debussy 

 Juventud, estudio de concierto núm. 7 / Manuel M. Ponce 

 

 

▪ Conjuntos Instrumentales 

Esta asignatura la he impartido desde el año 2013, también como parte del currículo en 

música clásica que se ofrece en el diplomado en música. El objetivo principal del curso es 

propiciar el desarrollo de las habilidades necesarias para hacer música en conjunto con otros 

músicos. En general, se ha trabajado con dúos de diversas dotaciones: voz y piano; piano a 

cuatro manos; violín y piano; chelo y piano; clarinete y piano; saxofón y piano; guitarra y 

voz; guitarra y chelo, y guitarra y piano. 

Debido a que esta asignatura se ofrece desde el tercer semestre del diplomado, uno de los 

desafíos que implica es encontrar repertorio adecuado para estudiantes con una corta 

experiencia en su instrumento. Entre las dificultades que entraña trabajar música de cámara 

con alumnos que aún no tienen una técnica instrumental muy desarrollada, puede 

mencionarse el lograr que su escucha involucre no sólo su parte musical, sino también lo que 

le corresponde a su compañero. Es por ello que el repertorio que se ha abordado en este nivel 
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inicial se ha limitado a dúos, para acotar las complejidades que implica la escucha de más 

partes.  

Entre los retos musicales que se presentan con alumnos de este nivel pueden mencionarse: 

▪ Lograr un ensamble adecuado, con una integración rítmica correcta. 

▪ Lograr que el balance instrumental sea correcto. 

▪ Lograr que el trabajo en conjunto desemboque en una interpretación en la que ambas 

partes contribuyan de la misma manera. Esto independientemente de que en un 

principio las obras puedan estar concebidas para solista y acompañante.  

Una de las estrategias de estudio que se han empleado para lograr una mejor integración 

auditiva, consiste en cantar la parte melódica que le corresponde al compañero del dúo. Con 

ello se estimula que la conciencia auditiva incluya todas las partes que integran la música. 

Además, se procura que el trabajo en los ensayos fuera de clase incluya las estrategias que se 

proponen en clase, como por ejemplo el realizar reducciones armónicas para que el 

instrumentista que lleva la parte melódica pueda estar más consciente de la armonía y de 

cómo su parte interactúa en ella. 

Otra de las estrategias propuestas para trabajar de manera individual la integración y el 

ensamble rítmico de ambas partes, consiste en realizar en birritmia partes del ritmo 

correspondientes a cada uno de los instrumentos. Esto ayuda con la escucha global y con la 

sincronización de las partes al momento de ensamblar la obra. De igual manera, se 

recomienda la escucha de diversas grabaciones de las obras en cuestión, para que los alumnos 

se familiaricen de una manera más intuitiva con otros elementos relacionados con cuestiones 

de estilo e interpretación. 

 

 

 

 



49 

 

2.2.5 Musicología 

 

Como se puede leer más arriba (ver 2.1, Descripción general de la trayectoria profesional, 

pp. 5 y 6), mi actividad en el área musicológica se ha dado principalmente a través de 

colaboraciones en proyectos dedicados a la música mexicana. A continuación, se abordan en 

específico dos de los trabajos que considero más relevantes en este campo.  

 

“Sound Migration. Repatriation of Mexican Piano Music: A Case Study on Three Short 

Piano Pieces by Samuel Zyman”  

Este proyecto surgió a raíz de la invitación que me hizo el compositor Mauricio Rodríguez a 

fines del año 2019, para contribuir con un capítulo del libro Musician’s Migratory Patterns: 

American-Mexican Border Lands, del cual él fue editor, y que se publicó en Nueva York, 

Estados Unidos, por la editorial Routledge.  

El libro aborda, de manera monográfica, diversos temas relacionados con el quehacer musical 

de músicos mexicanos que han emigrado hacia el país vecino del norte. Comprende seis 

capítulos, de los cuales mi artículo constituye el quinto.  

La idea de realizar un texto donde se aborda en un estudio de caso la obra Tres piezas breves 

para piano del compositor Samuel Zyman, provino del interés por contribuir a difundir desde 

otra plataforma esa obra, que grabé en mi segunda producción discográfica: MicroCosmos: 

miniaturas y micropiezas mexicanas para piano (ver 2.2.1, p. 17). Cabe mencionar que el 

proceso para realizar esta publicación fue muy rápido, e implicó trabajar contra reloj, pues 

los tiempos de entrega fueron muy breves. La escritura del artículo la realicé durante el 

periodo octubre - noviembre de 2019, y el libro se publicó en abril de 2020.  

A grandes rasgos, el texto ofrece de manera general algunas consideraciones sobre la 

migración de músicos mexicanos hacia Estados Unidos, para luego abordar el caso particular 

de Samuel Zyman. Una breve descripción de su trayectoria y su obra en general, abre paso a 

una relación del conjunto de su producción para piano solo, de la cual posteriormente se 

discute de manera detallada la obra que es el tema principal del artículo. El tono es de cariz 

personal, y deja ver las ideas que –en torno a la obra de Zyman, la inmigración, o por ejemplo 
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la búsqueda de un estilo personal–, me surgieron al reflexionar sobre la influencia que la 

inmigración tiene sobre el proceso creativo.  

Aquí abajo se comparte un resumen del contenido del texto: 

In the art sphere, the northward migratory phenomenon from Mexico to the USA during the 

late 20th and the 21st centuries can be understood as an aspiration to find a proper means to 

achieve creative goals. The case of Samuel Zyman is emblematic since his immigration and 

adaptation to the North American society is an example of an integration that has not implied 

a disassociation with his homeland. Seen along the phenomenon of Diasporas, the music 

composition process might be understood also as an act of transculturation that implies 

cultural and social transformations. This comprises the notions of “influence” and 

“evocation” which play a pivotal role in Zyman´s music. Although his output has mainly 

been considered as neo-romantic, his piano music seems to gravitate toward a neo-

modernism, as his influences in that music are Prokofiev, Bártok, Impressionism and jazz. 

Three Short Piano Pieces, written soon after his arrival to New York, is a series of three 

pieces that portray musical worlds deeply embedded in his imaginary. It is also an honest and 

personal rendering of Zyman’s musical identity.20 

 

 

 

 

 

 

 

 

 

 

 
20 Este es el resumen que se envió a la editorial. No se encuentra publicado, pues deduzco que se solicitó para 

fines de promoción en bibliotecas y librerías. El libro puede adquirirse en línea, en formato físico y digital, en 

la página de la editorial Routlegde: https://www.routledge.com/Musicians-Migratory-Patterns-American-

Mexican-Border-Lands/Rodriguez/p/book/9781138325340. 

https://www.routledge.com/Musicians-Migratory-Patterns-American-Mexican-Border-Lands/Rodriguez/p/book/9781138325340
https://www.routledge.com/Musicians-Migratory-Patterns-American-Mexican-Border-Lands/Rodriguez/p/book/9781138325340
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Imagen 17. Portada del libro Musician’s Migratory Patterns: American-Mexican Border Lands. 
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Imagen 18. Índice del libro Musician’s Migratory Patterns: American-Mexican Border Lands. 
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Colaboración en la edición del libro La música de Conlon Nancarrow 

A mediados del año 2004, el Dr. Julio Estrada me invitó a colaborar, inicialmente, en la 

revisión de la traducción al español del libro La música de Conlon Nancarrow, del 

estadounidense Kyle Gann. El libro, entregado en 1997 al Departamento de Publicaciones de 

la entonces Escuela Nacional de Música por su traductor, Carlos Sandoval, había sido objeto 

de una serie de revisiones previas que, no obstante, no habían bastado para que pudiera 

publicarse. Como menciona el propio Estrada, editor del proyecto: 

En 1997 […] se entregó [a la Escuela Nacional de Música] una primera versión de la 

traducción realizada por Carlos Sandoval […]. El resultado de dicho proyecto editorial, 

efectuado en un plazo muy breve, presentaba diversos problemas; entre otros, el de traducir 

el propio texto de Kyle Gann, escrito en un estilo entre periodístico y técnico. Dicho trabajo 

fue objeto de varias revisiones entre 1997 y 2000 […]. Esta labor de corrección continuó del 

2000 al 2004 […]. A mediados de 2004, debido al estancamiento del proceso Luis Alfonso 

Estrada, entonces director de la ENM, me solicitó gentilmente abocarme a la conclusión de 

este proyecto […]. A partir de ahí concentré los esfuerzos necesarios para llevar a cabo, de 

manera definitiva, la revisión completa de la traducción y del conjunto de ejemplos gráficos 

que contiene el libro. Dicho proceso requirió a su vez de la revisión de todas las correcciones 

y abarcó el periodo comprendido entre julio de 2004 y marzo de 2008.21 

 

En un principio, mi colaboración en este proyecto abarcó la revisión de la traducción al 

español. Este proceso duró aproximadamente un año, e implicó hacer modificaciones 

sustanciales a la traducción y al estilo de la escritura. Las correcciones fueron integradas por 

Sandra Salgado, encargada del diseño editorial y la formación, en una etapa que necesitó de 

un arduo trabajo para que todas las correcciones finales quedaran correctamente asentadas.  

Posteriormente, a la par del trabajo relativo a la traducción y a la corrección de estilo, el Dr. 

Estrada me encargó también que me hiciera cargo de revisar los ejemplos musicales, en 

coordinación con Patricio Calatayud, quien se encargó de volver a elaborar todos los 

ejemplos que contiene el libro. Este proceso requirió también de un trabajo muy minucioso, 

 
21 Nota del editor del libro, Dr. Julio Estrada. Kyle Gann, La música de Conlon Nancarrow, Julio Estrada, 

editor; Carlos Sandoval, traductor. UNAM, Escuela Nacional de Música, Coordinación de Humanidades. 

México, 2008, p. xv. 
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pues las obras de Nancarrow son sumamente complejas, e involucran una notación muy 

difícil y profusa, en la que es fácil perder los detalles. Es necesario considerar que, en su 

mayoría, el compositor las escribió directamente en rollos de piano mecánico, por lo que las 

partituras son transcripciones de esa notación original que, por su naturaleza, requiere que 

las proporciones espaciales sean observadas con mucho cuidado.  

Además de lo anterior, en colaboración con Sandra Salgado, revisé el índice analítico y 

cuestiones relativas al formato en general del libro. Finalmente, es justo mencionar también 

que otro aspecto relevante de mi labor en este proyecto consistió en coordinar el trabajo 

editorial en su conjunto. A la postre, luego de un periodo de trabajo de un poco menos de 

cuatro años, el libro pudo al fin ser publicado durante la primera mitad del año 2008. 
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Imagen 19. Portada del libro La música de Conlon Nancarrow. 
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Imagen 20. Página legal del libro La música de Conlon Nancarrow. 
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Imagen 21. Portadilla del libro La música de Conlon Nancarrow. 
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Capítulo 3  

Valoración crítica al Plan de Estudios de la Licenciatura en 

Música - Piano  
 

3.1. Consideraciones generales 
 

El plan de estudios de una licenciatura en música determina en gran medida el rango de 

acción que un músico profesional tendrá ante sí una vez que egrese de sus estudios. Por ello 

es indispensable que en su realización se tomen también en cuenta aspectos que no siempre 

surgen de necesidades meramente musicales o artísticas, sino que implican circunstancias de 

tipo social y cultural que en última instancia condicionarán, para bien o para mal, el desarrollo 

profesional de los egresados.  

En el caso de la música clásica, la situación en los últimos años ha demandado que los 

músicos sean capaces de adaptarse a un ecosistema digital en el que, más allá de los 

requerimientos netamente artísticos y musicales que la profesión exige, parece ser ya 

imprescindible participar. Asimismo, los efectos que las redes sociales y las plataformas de 

transmisión están teniendo en la manera en que se difunde y consume la música actualmente, 

obligan al músico de hoy a convivir con estos elementos tecnológicos y a adaptar la manera 

en que se comunica el quehacer artístico. Ello pide del músico actual, habilidades que 

escapan a la formación meramente musical. 

A continuación, se elabora un breve análisis sobre el plan de estudios de la Licenciatura en 

Música – Piano, instaurado en 2008, que ofrece actualmente la Facultad de Música de la 

UNAM, a la luz de una comparación con el plan de estudios anterior, que es con el que yo 

realicé los estudios de licenciatura en la entonces Escuela Nacional de Música y que, aun 

cuando fue modificado en 1984, según parece data del año 1967.22 

  

 
22 En la tesis de maestría que con motivo del “Proyecto de Modificación de Planes y Programas de Estudio de 

la ENM”, realizó Alejandra Ruiz Rodríguez, se menciona que en 1984 y en 1985 se hizo una modificación al 

plan de estudios con el objetivo principal de incluir las carreras técnicas a la oferta de la institución; de lo que 

puede colegirse que no hubo cambios sustanciales en su estructura. Alejandra Ruiz Rodríguez, Modificación de 

planes y programas de estudio de la Escuela Nacional de Música, UNAM, Tesis de Maestría, Facultad de 

Filosofía y Letras, UNAM, 2011, p. 2. 
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3.2. Análisis comparativo 

 

Al hacer una comparación entre el plan anterior y el que comenzó a operar en 2008, se 

observa que varias de las asignaturas del plan anterior ya no se ofrecen en el nuevo, y también 

que se suman otras que antes no se consideraban. Uno de los cambios más notorios es el 

número de asignaturas optativas que se ofrece, pues aumentó de dos a seis. También se 

observa que el plan actual precisa de forma más concreta los contenidos de las asignaturas, 

al asignar nombres más claros y específicos, como por ejemplo en el caso de Psicopedagogía 

Musical, que sustituye a Pedagogía Musical. No obstante, en el caso de Filosofía del Arte, y 

como se puede deducir de la lectura de su programa, parece que este criterio no se observó, 

ya que los contenidos del mismo se refieren principalmente a la estética musical. Esto resulta 

confuso, pues finalmente no se aborda ninguna otra de las bellas artes en esta asignatura. 

Un cambio que resulta interesante es que la asignatura de Teoría y Análisis Musical sume 

varias de las asignaturas teóricas del plan anterior, pues ello permite un acercamiento más 

integral a los diversos elementos que conforman las obras musicales. 

Otra modificación importante es la inclusión de Investigación Documental, pues el área 

formativa en investigación no estaba presente en el plan anterior, sino sólo en el Seminario 

de Tesis, que se impartía en un único semestre. 

Respecto de la asignatura de Psicología del Arte, que se eliminó, mi experiencia en ella no 

fue muy significativa en relación con mi formación en general, por lo que podría suponer 

adecuada su eliminación; aunque también es justo considerar que la aplicación de su 

programa quizá no haya sido la más adecuada.  

Otra área que se enfocó más hacia contenidos de tipo musical es la histórica social, pues se 

omitió Historia del Arte, y en su sustitución se prolongó Historia de la Música Universal. 

Ello supone poder profundizar más en temas para los que los dos semestres contemplados en 

el plan anterior eran insuficientes.  

En general, me parece que puede apreciarse que los contenidos del plan anterior se 

mantuvieron en su parte medular, y que el área de interpretación se reforzó al agregarse dos 
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asignaturas indispensables: Lectura a Primera Vista y Música para Piano de los s. XX y XXI; 

y también al prolongar a ocho semestres Música de Cámara.  

A continuación, se ofrece una lista con los cambios que se puede observar al comparar ambos 

planes de estudio, 1984 y 2008:23 

Asignaturas que desaparecieron:  

Prácticas de Acompañamiento I a IV 

Canon y Fuga I y II 

Técnicas Estructurales del Siglo XX, I y II 

Historia del Arte I y II 

Pedagogía Musical I y II 

Psicología del Arte I y II 

Seminario de Tesis 

 

Asignaturas nuevas que se incluyeron: 

Lectura a Primera Vista I y II 

Música para Piano de los S. XX y XXI, I y II 

Historia de la Música Universal III y IV 

Psicopedagogía Musical I y II 

Investigación Documental I y II 

Seminario de Titulación I y II 

 

Asignaturas en las que parece que sólo hubo un cambio en el nombre: 

Prácticas Pedagógicas I y II, por: Prácticas Docentes Supervisadas I y II 

Estética Musical I y II, por: Filosofía del Arte I y II 

 

 

 
23 Ver Apéndice (pp. 65 y 66), para observar los mapas curriculares de ambos planes de estudio. 
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Asignaturas que integran a dos o más de las asignaturas del plan anterior: 

Teoría y Análisis Musical I a VI: incluye Canon y Fuga, Técnicas Estructurales del 

S. XX y Análisis Musical 

Música de Cámara I a VIII: incluye Música de Cámara y Prácticas de 

Acompañamiento 

 

3.3. Comentario al plan de estudios y sugerencias  

 

El plan de estudios 2008 presenta una estructura similar al plan anterior, en lo que respecta a 

los contenidos que son esenciales para una educación orientada a formar músicos capaces de 

realizar una interpretación musical con solvencia técnica, fundamentos teóricos y consciencia 

estilística e histórica. Se destaca un interés por fortalecer esta línea formativa, al 

incrementarse las asignaturas del área de interpretación musical, incluyendo aspectos que 

antes no se habían considerado, lo que es congruente con la parte práctica del perfil que 

persigue la licenciatura.  

Uno de los aspectos que me parecen más atractivos de este plan, es que permite 

complementar la línea de formación principal a través de una amplia gama de asignaturas 

opcionales, que ofrecen la posibilidad de personalizar la orientación de los estudios según 

los intereses del estudiante, hacia áreas muy diversas, como la producción musical, la 

improvisación jazzística, o la gestión cultural, entre otras. 

Algo muy positivo es que en la lista de asignaturas opcionales se encuentren El Trabajo 

Corporal del Pianista, y Laboratorio de Desempeño Musical, que abordan el tema del cuidado 

corporal del músico; algo que, aun siendo tan necesario, apenas comienza a ser considerado 

en las ofertas académicas de las instituciones de enseñanza musical. Desafortunadamente, es 

muy común que los músicos se lesionen durante su práctica instrumental, a causa de malos 

hábitos en el estudio o en la mecánica corporal general. Considerando la alta incidencia de 

estos problemas entre los músicos, creo que sería indispensable que por lo menos la 

asignatura Cuidado Corporal del Pianista se incluyera en el plan de estudios como una 



62 

 

asignatura de tipo obligatorio.24 Este tipo de asignaturas caben muy bien al inicio de los 

estudios, por lo que incluso podría ubicarse en el ciclo propedéutico; con la opción de que 

quien ingrese directamente a la licenciatura la curse de manera extracurricular, pero con la 

obligatoriedad que se le impone, por ejemplo, al conocimiento básico de un idioma 

extranjero. 

Por último, el advenimiento de las inteligencias artificiales en el campo de las artes deberá 

ser considerado en relación con las modificaciones y adaptaciones de los planes y programas 

de estudio de las instituciones de enseñanza superior. Las implicaciones que esta realidad 

novedosa puede tener tanto en la formación, como en el desempeño y en el campo laboral de 

los músicos, requieren atenderse de manera previsora.  

 

 

 

 

 

 

 

 

 

 

 

 

 
24 Hay una gran cantidad de estudios realizados en varios países sobre la incidencia de los problemas de salud 

derivados de la práctica musical. Por ejemplo, García Gómez menciona en un estudio del año 2018, que hasta 

el 87% de los músicos sufre algún problema de salud asociado a su práctica instrumental, y según el Peabody 

Institute for Arts and Medicine de la Universidad Johns Hopkins, este número alcanza incluso hasta el 89 % de 

los músicos profesionales, y al 67% de los niños., M. García Gómez, Las enfermedades profesionales de los 

músicos, el precio de la perfección. Archivos de prevención de riesgos laborales, 2018, 21(1), pp. 11-17; y 

https://peabody.jhu.edu/explore-peabody/performing-arts-health/health-for-performing-artists/. 

 

 

https://peabody.jhu.edu/explore-peabody/performing-arts-health/health-for-performing-artists/
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Capítulo 4  

 

4.1 Conclusiones 

 

Elaborar esta memoria de mi desempeño profesional, ha implicado un ejercicio de reflexión 

en el que he podido observar, en retrospectiva, de qué manera la formación musical que recibí 

durante mis estudios en la hoy Facultad de Música, me ha permitido abordar diversas facetas 

de la profesión, como lo atestiguan los ejemplos que se presentan en este documento. Sin 

duda, la formación integral que recibí en las áreas de la interpretación, la teoría musical, la 

historia, la estética, y la educación musical, me han permitido articular soluciones para los 

retos que me ha impuesto el ejercicio profesional.  

En el caso de la interpretación musical, las enseñanzas que recibí en las asignaturas del área 

correspondiente, han sido indispensables para mi desarrollo como músico, para la 

construcción de esa forma de escucha que moldea mi trabajo como pianista, y que incide de 

igual manera en mi labor docente. La aproximación al estudio de una obra con el interés de 

construir una interpretación propia, involucrando el análisis musical y el estudio de su 

contexto estilístico, histórico y social, ha incidido no sólo en las tareas propias del intérprete 

y el docente, sino que también ha permitido extender mis actividades a los espacios de la 

difusión musical y la musicología. 

En lo que respecta a mi actividad académica, la participación en la revisión y elaboración de 

planes de estudio y programas de asignatura se vio favorecida por los conocimientos que 

adquirí en la asignatura de Pedagogía Musical, en la que uno de los temas fue justamente la 

elaboración de un programa de asignatura.  

Esencial para toda institución, además de un plan de estudios y programas estructurados de 

manera congruente, es contar con una planta docente que pueda no sólo facilitar la 

transmisión de los conocimientos descritos en papel, sino que sea sensible a las necesidades 

y posibilidades del alumno, para suplir las deficiencias u omisiones que pueden surgir de las 

generalizaciones que, por su naturaleza, implican los programas académicos. En este sentido, 

puedo afirmar que conté con la fortuna de aprender de profesores que me condujeron a 
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construir una base a partir de la cual he podido seguir formándome de manera continua, y 

que me ha permitido construir un criterio musical y una ética profesionales.  

Del análisis y comparación entre los planes de estudio anterior y actual, observo que la 

formación que recibí es en lo esencial muy similar a la que se ofrece hoy día; la diferencia 

más notoria la representan la flexibilidad que ofrece el amplio corpus de asignaturas 

optativas, y la omisión en el plan de 1984 de las asignaturas de Lectura a Primera Vista, 

Música para Piano de los S. XX y XXI, e Investigación Documental. No obstante, y 

aludiendo a lo comentado arriba, tuve oportunidad de ir adquiriendo los conocimientos y 

desarrollando las habilidades que ellas implican gracias a la guía, compromiso y visión de 

algunos de los profesores con quienes cursé las asignaturas de Piano (Mtro. Aurelio León 

Ptacnik, Mtro. Salvador Jiménez Espinosa, Dra. Velia Nieto Jara); Música de Cámara (Dra. 

Eunice Padilla León); Historia de la Música Universal (Lic. Roberto Ruiz Guadalajara); 

Estética Musical (Dra. Evgenia Roubina Milner); y Análisis Musical (Lic. Salvador 

Rodríguez Lara). 

En suma, considero que mi trayectoria profesional no podría explicarse sin el bagaje que 

recibí durante mis estudios de licenciatura en la hoy Facultad de Música. Mi paso por esta 

institución me capacitó para desarrollarme como un músico universitario, consciente de la 

realidad del país, comprometido con la formación de los jóvenes y con la difusión de nuestra 

música. 
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Apéndice 
 

 

Mapa curricular del Plan de 1984 

 
 

 

 

 

 

 

 

 

 

 

 

 

 

 

 

 

 

 

 

 

 

 

 

 

 

* Ver pág. 58. 
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Mapa curricular del Plan de 2008 
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Anexo 1  

Documentos probatorios 
 

En esta sección se incluyen imágenes de los documentos probatorios correspondientes a los 

proyectos y trabajos mencionados en el Capítulo 2. Se omiten aquí los documentos 

correspondientes al programa radiofónico Mozart llama al oído (ver pp. 33 y 35), a la 

publicación “Sound Migration. Repatriation of Mexican Piano Music: A Case Study on 

Three Short Piano Pieces by Samuel Zyman” (ver pp. 51 y 52), y a la colaboración en la 

edición del libro La música de Conlon Nancarrow (ver pp. 55-57), puesto que sus imágenes 

y referencias probatorias se suman a las que acompañan al cuerpo principal del texto, también 

con el propósito de ilustrarlo.  

 

A. Grabación discográfica Entre Cuerdas: Música Mexicana para Guitarra y Piano    

(p. 70). 

B. Grabación discográfica MicroCosmos: miniaturas y micropiezas mexicanas para 

piano (p. 79). 

C. Grabación discográfica Concerto for Classic Guitar and Jazz Piano Trio by Claude 

Bolling (p. 92). 

D. Grabación discográfica Juventud. Manuel M. Ponce. Obra temprana para piano   

(p. 93). 

E. Programa radiofónico Música al descubierto (p. 101). 

F. Gira de recitales / Entre Cuerdas: Música mexicana para guitarra y piano (p. 103). 

G. Escuela de Música de la Universidad La Salle Cuernavaca (p. 111). 
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A. Grabación discográfica Entre Cuerdas: Música Mexicana para Guitarra y Piano 
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B. Grabación discográfica MicroCosmos: miniaturas y micropiezas mexicanas para 

piano 
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C. Grabación discográfica Concerto for Classic Guitar and Jazz Piano Trio by Claude 

Bolling  
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D. Grabación discográfica Juventud. Manuel M. Ponce. Obra temprana para piano. 
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E. Programa radiofónico Música al descubierto  
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F. Gira de recitales / Entre Cuerdas: Música mexicana para guitarra y piano 

 
 
Programas de mano / Notas, portadas y contraportadas 
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G. Escuela de Música de la Universidad La Salle Cuernavaca 
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Anexo 2 

 

Notas al programa del recital 

 

Sonata para piano “Pastoral” en re mayor op. 28 núm. 15  

| Ludwig van Beethoven (1770-1827)  

 

A finales de 1792, Beethoven dejó Bonn para mudarse a Viena. Una época turbulenta, con una 

inestabilidad política debida a los conflictos bélicos que siguieron a la revolución francesa, enmarca 

los primeros años del joven músico en una ciudad que era más promisoria para desarrollar sus 

aspiraciones artísticas que su ciudad natal. En ese tiempo, en Viena la actividad musical se extendió 

más allá de los salones de la aristocracia, que había sido la clientela habitual de los músicos, hacia 

espacios en los que comenzaron a ofrecerse conciertos de carácter público, que paulatinamente fueron 

sustituyendo a los conciertos privados.  

 

Además de los conciertos, las clases y los encargos de obra, otro medio de sustento para los 

compositores de la época fue la publicación de su música. Viena, al igual que otras ciudades, contaba 

con varias casas editoriales especializadas en música, como Artaria o Mollo, que editaron algunas de 

las obras del alemán; en ocasiones sin su consentimiento.25 Esta y otras licencias, como adjudicarles 

títulos a las obras como estrategia comercial, fueron práctica común en una época en que aún los 

derechos de autor no estaban protegidos. Es probable que este sea el caso de la Sonata para piano en 

re mayor op. 28, conocida como “Pastoral” pues, originalmente, Beethoven no eligió ese apelativo. 

En la primera edición, por Bureau d'Arts et d'Industrie, se anota:     

 

Grande Sonate / pour le Pianoforte, / composée et dediée / à Monsieur Joseph Noble de 

Sonnenfels, / Conseiller aulique, et Secrétaire perpétuel de l'Academie des beaux Arts, / par 

/ Louis van Beethoven. / Oeuvre XXVIII. / [l.:] 28. [r.:] 1 f 45 X-r. / A Vienne au Bureau 

d'Arts et d'Industrie.26 

 

Fue la casa editora Broderip & Wilkinson, quien primero emitió en Londres una versión de la sonata 

con el título de “Sonate Pastorale” cerca del año 1805,27 apenas cuatro años después de su 

composición y tres de su primera edición. Si bien Beethoven no eligió ese título para la obra, la sonata 

sí exhibe características que le confieren un carácter pastoral, como “efectos con bajos bordón […] 

repeticiones de motivos que se extienden por frases completas, así como ideas temáticas construidas 

con arpegios […]”.28 Otra característica que puede rastrearse también al periodo Barroco, es el uso 

de compases compuestos en los que el movimiento rítmico es continuamente impulsado por motivos 

de tipo yámbico o trocaico, como sucede, por ejemplo, en el último de los movimientos –“Pastorale”– 

del Concierto Grosso op. 6 núm. 8 de Arcangelo Corelli, y como se aprecia en el tratamiento del 

compás de 6/8 que eligió Beethoven para el último movimiento. 

 

 
25 En una carta dirigida a los editores de música Breitkopf and Haertel, en Leipzig, fechada el 13 de noviembre 

de 1802, Beethoven comenta acerca de la edición pirata que Artaria había hecho de su Quinteto para cuerdas 

en do mayor op. 29, obra cuya edición había previamente acordado con aquella editora. A. C Kalischer, 

Beethoven’s Letters, J. S. Shedlock, trad., Dover, New York, 1972, pp. 42 y 43. 
26 https://www.beethoven.de/en/work/view/5343822695366656/#, consultado el 14/07/2023. 
27 Stewart Gordon, Beethoven Piano Sonatas Volume II, Alfred Music, Van Nuys, California, 2005, p. 160. 
28 Lewis Lockwood, Beethoven: The Music and the Life, Norton & Company, New York, 2005, p. 136. [En mi 

traducción]. 

https://www.beethoven.de/en/work/view/5343822695366656/
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En la sonata “Pastoral”, Beethoven regresa al esquema de cuatro movimientos que había usado antes 

en sus primeras sonatas, pero con una intención expresiva que no implica un contraste tan marcado 

entre el carácter de los movimientos, sino que busca más forjar “un nuevo camino, darle a la sonata 

para piano un aura expresiva especial, así como una sutil conexión entre el material de los 

movimientos, [en donde] los efectos pianísticos muestran como el compositor expande los límites de 

las sonoridades pianísticas de la época”.29 

 

 

De Historia de un alma. Parte I: Preámbulo, La noche 

| Manuel M. Ponce (1882-1948)                                                                                        

 

La noche, pertenece a la producción de juventud de Manuel M. Ponce compuesta durante la primera 

década del siglo XX, justo cuando el compositor realizó sus primeros viajes de estudio: el primero a 

la Ciudad de México, desde finales de 1900 y hasta 1901; y el segundo a Europa, de noviembre de 

1904 y hasta finales de 1906, donde estudió en las ciudades de Bolonia y Berlín. La pieza, compuesta 

en septiembre de 1905 en la capital alemana –según se puede leer en la fecha que Ponce anotó en el 

manuscrito– al parecer estaba destinada a formar parte de una obra mayor para piano. 

 

La información disponible al momento no permite concluir si esta pieza guarda relación con la suite 

Bocetos nocturnos, también para piano solo.30 No obstante, alrededor del año 1910, Ponce realizó una 

transcripción para orquesta de cuerdas que incluyó como primer movimiento en la suite Estampas 

nocturnas, junto con “Duerme” como el tercero –primera de las piezas de Bocetos nocturnos. Si 

ambas piezas formaban originalmente parte de un mismo proyecto, no será posible dilucidarlo hasta 

que se recaben más datos; pero lo que sí puede observarse es un interés del compositor por las 

temáticas alusivas a la noche durante su estancia en Europa pues, además de estas dos obras, también 

compuso dos nocturnos para piano.  

 

Si bien la música para piano solo que compuso durante sus estudios en Europa aún guarda una 

relación con la tradición romántica del siglo XIX, muestra también la intención de enriquecer su 

oficio asimilando estrategias composicionales hasta entonces novedosas en su producción. En el 

tratamiento de los ámbitos armónico, melódico, de la textura y la forma musical, se aprecia una mayor 

complejidad al integrar los elementos, lo que deja ver la influencia que ejerció el estudio de la música 

de diversos compositores, como Franz Liszt, durante su estancia como discípulo de piano en la clase 

de Martin Krause. 

 

En La noche, el uso de la armonía implica por ejemplo acordes extendidos –con sextas añadidas; 

séptimas mayores que no se preparan ni resuelven; también presentes en Duerme–, dominantes 

aumentadas; cambios de tono sin modulación previa, y un profuso cromatismo en el tratamiento de 

la melodía. En lo que respecta a la forma, Ponce opta por una estructura más libre para esta pieza y 

construye –junto a Légende– una obra de mayores dimensiones, alejándose así de las breves formas 

ternarias características de su producción anterior en México. 

 

 

 

 

 

 
29 Idem.  
30 Jorge Barrón menciona que es posible que, junto con “Duerme”, “La noche” fuera parte de la obra para piano 

Bocetos Nocturnos, de la cual no se ha encontrado aún la partitura completa. Jorge Barrón Corvera, Manuel 

María Ponce. A Bio-Bibliography, Praeger Publishers, Westport, Connecticut, EUA, 2004, p. 58. 
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De Années de Pèlerinage, Troisième Annèe: “Les jeux d’eaux à la Villa d’Este”  

(Años de peregrinaje, tercer año: “Los juegos de agua en la Villa de Este”)                                                                            

| Franz Liszt (1811-1886) 

 

En el año 1835, Liszt inició un viaje por Europa acompañado por la condesa Marie d’Agoult, que los 

llevó primero a Suiza y luego a Italia. En este viaje, que duró hasta 1839, compuso la mayor parte de 

las piezas del ciclo Album d’un voyageur S.156, inspirado por la naturaleza, la literatura y el arte; 

obra que años después daría forma al primer ciclo de la obra Années de Pèlerinage. Esta última, se 

divide en tres volúmenes: Première année: Suisse, S.160, publicado en 1855, que corresponde a las 

piezas relativas a su estancia en Suiza, y está principalmente conectado con la naturaleza del país y 

sus canciones folclóricas. Deuxième année: Italie, S.161, publicado en 1858, con piezas en su mayoría 

inspiradas en obras literarias, pictóricas y escultóricas de maestros italianos –entre ellos Dante, 

Petrarca, Rafael, Miguel Ángel y Salvatore Rosa–; y, finalmente, Troisième année, S. 163, publicado 

hasta 1883, en la etapa final de su vida, con piezas que denotan un interés por temas de índole 

espiritual y religioso, que se impone a lo descriptivo de los dos libros previos.31 

 

De este último libro son las tres piezas inspiradas en la Villa de Este, ubicada en Tívoli, en la provincia 

de Roma. Aux cypres de la Villa d'Este es el nombre que reciben la segunda y tercera del ciclo, que 

representan trenos (en italiano: trenodias), es decir lamentos o cantos fúnebres. La cuarta pieza, Les 

jeux d’eaux à la Villa d’Este, terminada en el año 1877, se inspira en las fuentes de dicha villa.  

 

Para capturar el sonido chisporroteante del agua, Liszt recurre a trémolos, escalas y arpegios en notas 

dobles, rápidos arpegios y trinos, entre otras características, que generan un ámbito sonoro donde lo 

armónico se colorea con acordes extendidos (con sextas y novenas, principalmente). Más allá de lo 

meramente descriptivo, esta obra ofrece sobre todo un simbolismo de carácter religioso: representa 

el agua del bautismo, como lo atestigua la cita que anotó Liszt en una sección que se ubica casi en el 

centro de la pieza, proveniente del Evangelio de San Juan: 

 

sed aqua, quam ego dabo ei, fiet in eo fons aquae salientis in vitam aeternam32 

  

 

Así, con elementos que buscan una sonoridad novedosa para evocar acaso un estado de contemplación 

religiosa, Liszt logra una obra muy peculiar, donde el escaso material melódico va surgiendo 

gradualmente, sustentado en una textura que logra evocar las sonoridades del agua en movimiento, y 

que a la postre habría de influir en compositores como Debussy y Ravel, que también hicieron del 

agua un tema presente en su música para piano. 

 

 

 

 

 

 

 

 

 

 

 

 
31 Ben Arnold, The Liszt Companion, Greenwood Press, Westport, CT., EUA, 2002, pp. 78, 83, 141 y 142. 
32 En mi traducción del inglés al español: “mas el agua que yo le daré, será en él fuente de agua que corra hacia 

la vida eterna.” http://bibleglot.com/pair/Vulgate/SpaRV/John.4/. Consultado el 18 de junio de 2023. 

http://bibleglot.com/pair/Vulgate/SpaRV/John.4/
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Estampes (Estampas) 

| Claude Debussy (1862-1918) 

 

Hacia finales del siglo XIX en Francia, las estampas japonesas eran muy apreciadas por el público en 

general, que coleccionaba ejemplares de esta forma de arte visual –ukiyo-e, “pinturas del mundo 

flotante”, en alusión a las islas de Japón–. El ukiyo-e, cuyo origen se remonta al siglo XVII y desde 

1860 había sido una fuerte influencia para los pintores del impresionismo, tiene por temas escenas de 

la vida cotidiana en las que los colores están claramente diferenciados, las sombras no se consideran 

y el diseño en general no busca la simetría. Es en siglo XIX que artistas como Hokusai o Hiroshige 

llevan el arte de las estampas japonesas a su expresión más acabada. Según Paul Roberts, es 

justamente este género de las artes visuales el antecedente directo de Estampes, que Debussy compuso 

en el año 1903.33   

 

Esta suite se compone de tres “estampas” con títulos que aluden a las pagodas orientales, al atardecer 

y a la lluvia. Al igual que en las estampas japonesas, la concisión es en ellas un rasgo esencial que 

sirve a Debussy para definir un carácter pintoresco, acorde con un gusto refinado que evade el 

sentimentalismo, y que las acerca a lo estilizado del arte japonés.34 Ello se refuerza de manera 

persuasiva a través de la sugerencia: sólo se muestra aquello que resulta imprescindible y lleva a 

completar la escena en la imaginación.  

 

Así, en Pagodes (Pagodas), la primera estampa, Debussy evoca la música del gamelan de la isla de 

Java –que tuvo oportunidad de escuchar durante la Exposición Universal de París en 1889–, a través 

de un entorno sonoro en el que lo pentatónico es preponderante, y en el que otros elementos también 

sugieren la sonoridad del conjunto javanés: como los bajos prolongados que semejan gongs, los 

polirritmos, los diferentes toques, y una textura claramente estratificada con colores bien 

diferenciados; elementos con los que el compositor busca emular la resonancia característica de los 

metalófonos percutidos que lo integran.35 Puede incluso observarse un guiño al anhelo de la fusión 

de las artes –pintura y música–, si se observa que en algunas partes el “diseño” melódico se basa en 

la repetición de un mismo motivo transportado, que podría acaso hacernos recordar los grandes aleros 

de las pagodas orientales.  

 

En Soirée dans Grenade (Atardecer en Granada; o acaso también, Velada en Granada), la música 

genera una atmósfera que remite probablemente al declive de la tarde en Andalucía, aunque el título 

también podría aludir a una reunión musical durante el ocaso. En esta estampa, la música española se 

insinúa a través del uso de un ritmo ostintato de habanera –que sólo se ve interrumpido en breves 

momentos por un gesto que semeja el rasgueo de una guitarra–, y también con melodías de carácter 

flamenco, que repiten los mismos patrones arropadas con cambios en la textura. En la melodía inicial 

Debussy opta por un perfil con una sola línea. Las melodías siguientes, que se derivan de la primera, 

se muestran con acordes de tres y hasta cuatro sonidos, para crear distintos efectos armónicos, de 

color y de textura. Al evitar un desarrollo amplio de estas líneas de carácter lánguido y sensual, y 

presentarlas de manera un tanto discontinua –se ven interrumpidas por los breves gestos mencionados 

antes–, el compositor estructura su estampa de manera que nos lleva a una escucha que asemeja la 

observación puntual de los elementos bien diferenciados que integran las estampas japonesas y, de 

 
33 Paul Roberts, Images. The Piano Music of Claude Debussy, Amadeus Press, Portland, EUA, 1996, pp. 46-

48. 
34 Ibid., pp. 57-59. 
35 Roberts va incluso más lejos, al afirmar que la influencia del gamelán en la música del francés es más 

profunda, y que se extiende más allá de Pagodas; si bien no con la misma intención imitativa. Para él, el estilo 

pianístico de Debussy es esencialmente percusivo, y “explora las resonancias creadas después del impacto del 

martinete, mientras el sonido se desvanece” [en mi traducción]. Ibid., p. 157. 
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nuevo, nos sugiere atisbar en la imaginación un todo mayor, que escapa a la temporalidad en que se 

confina el sonido.  

 

La última pieza de esta suite, Jardins sous la pluie (Jardines bajo la lluvia), está construida en su 

mayoría con patrones repetidos de arpegios. Esta estampa muestra una textura más homogénea que 

las anteriores, donde la reiteración constante de los motivos arpegiados invita a escuchar el caer de la 

lluvia. Esta estilización puede fácilmente relacionarse con las frecuentes escenas de lluvia que 

muestran las estampas japonesas, y es la base del carácter descriptivo de la pieza. Adicionalmente, 

Debussy añade otra dimensión a la significación de esta estampa al incluir dos temas de canciones 

infantiles: Dodo, l’enfant do; y Nous n’irons plus au bois, que a lo largo de toda la pieza parecieran 

surgir de repente para luego desvanecerse mezclándose con la textura homogénea de los arpegios. 

¿Es acaso esto una analogía con los personajes que se observan caminando entre la lluvia en las 

impresiones de Hokusai y otros de sus colegas?   

 

Si bien de las tres piezas esta es quizá la más cercana a la música pura por sus elementos constructivos 

–que recuerdan a algunas obras de Bach o Chopin–, su relación con las estampas japonesas puede 

intuirse justamente en la conformación de su textura, entretejida con estos patrones que, al repetirse 

incesantemente, funcionan no solo como una base sonora de importancia estructural, sino también 

como una suerte de decoración.36  

 

 

 

 

 

 

 

 

 

 

 

 

 

 

 

 

 

 

 

 
36 Ibid., p. 64 y 65. 
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