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Introducción 

La música ha estado en distintos ámbitos de la vida como el comunicativo,  

histórico y  cultural, desde una fiesta, un concierto hasta un funeral, nos ayuda a 

expresar ideas o sentimientos. El tema que ocupará a este trabajo de 

investigación es  la comunicación  por medio del arte. La hipótesis,  el objetivo 

será conocer cómo comunica el arte a través de la partitura de “Tocatta y Fuga” 

utilizando a la semiótica.  

Se hizo el análisis semiótico de la pieza musical “Tocatta y Fuga” de Johann 

Sebastián Bach, la elección de ésta fue por considerarse una de las más 

importantes y emblemáticas dentro de la vida de dicho autor, a nivel histórico y 

cultural. Para saber cómo es que comunica la música clásica, se llevó a cabo un 

análisis semiótico, considerando sus elementos, (las  notas,  los silencios,  el 

ritmo, los sonidos, las tonalidades). Se planteó conocer esto analizando la 

partitura, a través de la siguiente pregunta: ¿Cuál es el papel de los signos en la 

pieza musical de “Tocatta y Fuga” de Johann Sebastián Bach? Si consideramos la 

música como un lenguaje por lo tanto tendrá la capacidad de comunicar y trasmitir 

emociones, sentimientos, e ideas. 

Sería una idea ambiciosa querer analizar toda la música en un sólo trabajo de 

investigación, ya que es un tema muy grande en contenido, porque la música ha 

estado desde que el hombre pisó la tierra. Este tema es importante porque la 

música clásica forma parte de la cultura actual, es la base musical del Rock gótico, 

el metal sinfónico, entre otros géneros musicales, por eso es importante conocerla 

semióticamente, para saber cómo está compuesta y por qué nos causa diferentes 

emociones. 

Johann Sebastián Bach fue uno de los principales representantes de la música 

clásica y barroca, su nombre dentro de la sociedad es muy conocido pues como 

compositor es uno de los mejores que ha existido, en su época innovó  el mundo 

hasta entonces conocido de la música, siendo modelo a seguir para compositores 

futuros. Universalmente se le conoce a Bach como el padre de la música. 
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El tema de la música y de los signos es un campo interminable, en el cual se 

podrían llevar investigaciones inconmensurables, existen muchísimos trabajos 

sobre la semiótica y el cine, la literatura e imágenes, pero son escasos los que van 

dirigidos a la música. Las investigaciones sobre música dentro de la comunicación 

son escazas. Existe una tesis que habla de su relación con el lenguaje de  Rafael 

Francisco Villegas Magaña1 llamada “Música: el lenguaje de lo inefable”  trata 

sobre la lingüística dentro la música; pero si buscamos un análisis semiótico que 

explique cómo se forma una partitura para comunicar ciertas emociones, hasta el 

momento no han cobrado notoriedad. 

De ahí la importancia de abrir una puerta a nuevas investigaciones sobre esta área 

desde un punto comunicativo. Se considera a la música como parte de la 

comunicación pues la persona que la compone, lo hace con la intención de 

manifestar una idea o externar un sentimiento, por lo tanto la música es una forma 

de expresión y a través de las partituras, Bach encontró una forma de reflejar el 

medio histórico en el que se desarrolló  y su contexto social. 

Alicia Polionato2 nos da la definición de signo como unas series de códigos; en el 

caso del signo musical serían signos no verbales que son el resultado de una 

cultura en la cual se ha desarrollado este signo. Es decir se necesita cierta 

formación para conocer cómo se leen estos signos. 

Desde muy pequeña la música ha tenido gran impacto en mi vida, la forma en que 

los sonidos se combinan para crear una melodía es algo único que siempre ha 

llamado mi atención. Al aprender a tocar el violín mi fascinación por la música ha 

sido tan amplia que no puedo pasar un día sin ensayar o sin escuchar alguna 

canción o pieza musical; es tan misteriosa que tenemos que descubrirla poco a 

poco pero siempre quedará ese halo de misterio y de emociones que  provoca. 

Toda la música es importante, pero la música clásica desde  mi punto de vista es 

compleja, diferente e interesante. 

                                                           
1
  Villegas, Música: El lenguaje de lo inefable, 2001. p.127 

 
2
 Polionato, La lectura de los mensajes, 2002, 2 vol., p.46 
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Al entrar a la carrera de comunicación en la Fes Acatlán y tomar la materia de 

semiótica con la profesora Laura Gonzáles, se me ocurrió la idea de entrelazar la 

música a través de las partituras y la semiótica que es la que analiza los signos, 

para poder conocer si la música transmite emociones y la manera en que se 

acomodan los signos para crear ciertas emociones. En ese momento me 

encontraba ensayando una pieza musical de Johann Sebastián Bach,  decidí 

hacer una tesis sobre este tema. Johan Sebastián Bach es uno de los 

compositores clásicos en el que menos he profundizado por eso creo prudente 

analizarlo, por esto me gustaría conocerlo un poco más y que mejor manera que 

hacerlo semióticamente. Es como entrar dentro de un mundo musical, y conocer 

todo lo que la música transmite y de qué manera lo transmite. 

Cuando comencé a investigar sobre la semiótica, no hubo quien profundizara 

sobre el tema, ni ligará la música y la semiótica, algunos lo hacían pero de manera 

muy superficial, la semiótica es una ciencia muy reciente, por lo tanto no hay 

muchas investigaciones. Los autores que conocemos como semiólogos, ocupan 

de otras ciencias para poder explicar a la semiótica, por eso, para tratar de 

comprender mejor esta ciencia comencé con una pequeña introducción en el libro 

de Alicia Polionato llamado “La lectura de los mensajes: Introducción al análisis 

semiótico de los mensajes” para poder conocer el concepto de semiótica de una 

manera fácil. 

Después conocí que había dos vertientes de la semiótica, la americana y la 

europea, cuando leí acerca de las dos, creí conveniente usar la europea porque es 

la que más se adecua a lo que necesito, ya que es más social y estructuralista. 

La presente tesis se compone de tres capítulos, en el primer capítulo se abordarán 

las definiciones de la comunicación, el signo lingüístico, la semiótica, semiótica de 

la cultura y las representaciones visuales. También se dará una visión general de 

lo qué es la música y cuales son los signos que la componen. 

En el segundo capítulo se hablará sobre el origen de la música, el siglo XVIII, 

quién es Johann Sebastián Bach, qué es el barroco, cuál fue su aportación a la 

música y en qué contexto histórico se encontraba cuando compuso “Tocatta y 
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Fuga”, es decir se dan a conocer los factores sociológicos que llevaron a J.S.Bach 

a ser uno de los músicos más importantes de su época. 

En el capítulo tres se construirá un modelo de análisis semiótico con el fin de 

entender cómo es que “Tocatta y Fuga” está compuesta para crear emociones en 

el oyente.  

 

Los alcances del  presente trabajo serán principalmente, el entender mejor a la 

música desde un punto de vista semiótico y comunicativo, también se conocerá el 

por qué de una pieza musical, el cómo se compone para lograr en el oyente 

alguna emoción, ya sea de alegría o de tristeza. Ayudará a futuras investigaciones 

sobre este tema, así como en un plantearnos nuevas preguntas a partir de lo ya 

investigado. 

 

Las limitaciones que tenemos es que, como comunicadores, no conocemos 

mucho sobre música, pero debemos estudiarla como algo más dentro de la 

comunicación para poder tener un entendimiento más amplio de algo que nos 

rodea  todo el tiempo y que transmite muchas cosas, también, la semiótica es una 

ciencia que no ha analizado a la música, por eso fue un poco difícil adaptar la 

semiótica a las artes. 

 

Con este trabajo se pretende demostrar, que, aunque la música no tenga la 

intención de ser comunicativa, lo es, porque transmite emociones a través de los 

signos que la componen. Podemos decir que desde que el humano empezó a 

refinar su cultura en formas cada vez más complejas, buscó los elementos y las 

formas para transmitir sus ideas. 
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Capítulo 1 

Comunicación y arte 

 “La música puede dar nombre a lo innombrable y comunicar lo desconocido.” 

Leonard Bernstein. 

1.1 La comunicación 

El ser humano fue desarrollándose en formas más complejas hasta que creó un 

lenguaje y a través de este lenguaje se pudo comunicar con los otros seres 

humanos. Los seres humanos nos desarrollamos comunicativamente de muchas 

formas puede ser a través del  habla, de las imágenes, del olfato y a través de la 

audición, cuando dos personas identifican un olor, o una imagen o un sonido con 

el mismo significado, éste inmediatamente se convierte, también, en un signo 

El hombre se ha diferenciado de los demás seres vivos debido al don de la 

palabra, esta capacidad hace que el ser humano pueda dar nombre a las cosas, 

ordenando y dando significado al mundo que está a su alrededor, para poder 

explicar esta relación es necesario conocer el concepto de comunicación. La 

comunicación es la forma más importante de conocimiento que tiene el ser 

humano, cuando nos comunicamos también damos a conocer nuestra ideología, 

cultura e historia a través de un mensaje. El mensaje lo define Alicia Polionato 

como: “el factor que, elaborado según una selección de elementos de uno o varios 

códigos, establece la relación social entre un emisor y un receptor”3, esto se 

complementa con la definición de comunicación de Umberto Eco que dice que es 

el paso de una señal, desde una fuente a través de un transmisor, a lo largo de un 

canal hasta un destinatario.4Otro concepto de comunicación, se podría definir a 

través del autor John Fiske, él relaciona la semiótica con la comunicación y la 

define como “la interacción social a través de los mensajes”5, es decir John Fiske 

                                                           
3
 Polionato, La lectura de los mensajes, 2002, 2 vol., p.33 

4
 Eco, Tratado de semiótica general, 2000, 5ta ed., pp. 32-34 

5
 Fiske, Introductio to commmunications studies, 1990, p. 3 
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ve a la comunicación como un intercambio de ideas entre dos personas dentro de 

un contexto social determinado. 

Dando una definición simple de comunicación se podría decir que es el proceso 

donde se transmiten ideas, señales y significados de una persona a otra. El 

mensaje viaja a través de un canal que será recibido por el receptor. El mensaje 

puede ser enviado a través de un libro, una canción, una revista, un mensaje de 

texto, entre otros, pero parte importante de este proceso es la intención con que el 

emisor del mensaje crea éste, es decir que quiere provocar en el receptor que ve y 

decodifica su mensaje, en esta tesis la idea es conocer cuál era la intención que 

tenía J.S.Bach al componer “Tocatta y Fuga”. 

Otra parte importante de la comunicación es saber cómo se pueden analizar los 

mensajes para producir alguna idea, John Fiske afirma que cuando un mensaje no 

se entiende por el receptor, no necesariamente se debe a algún problema  

comunicativo, sino se debe a diferencias culturales entre los actores, por ejemplo 

una persona que estudia música y otra persona que estudia ingeniería pueden 

tener problemas si se habla de J.S.Bach, pues los conceptos que use el músico 

serán diferentes a los que use el ingeniero. La comunicación ya no se ve, 

entonces, desde la idea del emisor, receptor y mensaje sino desde cómo se 

genera el mensaje, es decir,  el mensaje se crea a través  de los signos, con 

ciertos códigos y éste dependerá del creador del mensaje. 

Por otro lado, si se habla de la comunicación desde un punto de vista semiótico, se 

tiene que considerar al signo como un mensaje, el receptor tiene que decodificarlo, 

usando un código apropiado para  entenderlo. 

Las prácticas de comunicación ocurren en contextos socialmente 

estructurados e históricamente específicos. Los mensajes, en tanto formas 

simbólicas culturales, se producen, circulan y reciben en ámbitos sociales  

complejos constituidos por diferentes instituciones: económicas, políticas, 

educativas, religiosas, familiares, de los medios masivos, entre otras. 6 

                                                           
6
 Polionato, La lectura de los mensajes, 2002, 2 vol., p.33 
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Por  lo tanto cuando se le da significado a un mensaje, no sólo importa el dominio 

de los códigos, como el lenguaje, sino de distintos factores como lo cultural o 

social. La comunicación se puede dar en distintos planos sociales donde factores 

como los papeles que juega cada actor, o la jerarquía de éstos es de vital 

importancia. También se encuentra que  la intencionalidad de la comunicación es 

muy diversa, se reconocen tres tipos de la misma que son informativa, educativa y 

estética. 

La intencionalidad informativa es aquella que se habla o se escribe con el único fin 

de transmitir información sin hacer juicios de valor, ni manifestar emociones, 

sentimientos o ideas del autor, la intencionalidad educativa es la que pretende 

transmitir un mensaje con la finalidad de que el receptor aprenda algo nuevo con 

ese mensaje. Por último, la intencionalidad estética es aquella que tiene como 

objetivo crear ciertas emociones en el receptor, es decir, el artista crea una obra 

de arte con cierta intención para transmitir una idea. Esta intención se puede dar 

en cualquier expresión artística desde escultura, pintura, música, literatura, 

arquitectura, etcétera. 

Umberto Eco  en su libro Tratado de semiótica general comenta que los signos 

son procesos comunicativos porque  crean un sistema de significación y que los 

códigos son estructuras que significan cuando se comparan con otros sistemas o 

estructuras y se tienen referencias de otros, es decir hay un proceso de 

comunicación cuando esta comunicación se da físicamente, como por ejemplo un 

libro. 

En conclusión la comunicación es la forma más distintiva que tiene el ser humano 

de diferir de los demás seres vivos, se puede definir como comunicación a todo lo 

que nos rodea y  transmite una idea; dependiendo de nuestra ideología, sociedad 

y cultura, entre otras cosas; es el cómo se interpreta el mensaje que se nos está 

comunicando y la intención que tiene el emisor al crear el mensaje. 
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1.2 El arte 

El arte es una de las representaciones más importantes que tiene el ser humano 

para dar conocer el mundo que le rodea, este tipo de expresión puede darse con 

productos como la pintura, la música, la escultura, la literatura, el cine, entre otros. 

El término arte viene del griego τέχνη que significa técnica. 

Las artes son representaciones de la naturaleza y de la sociedad, 

representaciones que pueden ser reales o imaginarias, visibles o invisibles, 

objetivas o subjetivas. Las artes utilizan los códigos correspondientes y a 

partir de estos, crean significados y significantes.7 

Aunque podemos dar un concepto de arte es muy difícil que se pueda aplicar para 

todos los casos y todas las expresiones, arte puede ser lo bello o lo feo, el arte 

depende del uso que le da el pensamiento o destreza manual, la palabra arte 

puede tener diferentes acepciones: 

1. Actividad elaborada del hombre por oposición a la obra de la naturaleza. 

El arte es singular, tomado en un sentido absoluto, es aquí el trabajo 

humano en cuanto que realiza cosas que no habrían existido por el 

simple juego de las fuerzas naturales.8 

Es decir el hombre se encargará del arte, existe un producto artístico cuando el 

humano se da cuenta que es producido por fuerzas especiales. 

2. Técnica especializada 

Esta acepción no es más que una restricción de la precedente y 

muestra en la multiplicidad de las diversas realizaciones, no se trata 

ya aquí del arte, sino de un arte y de las artes. Un arte es una 

actividad elaborada que tiene sus propias técnicas.9 

                                                           
7
 Guiraud, La semiología, 1979, 8va ed., p.90 

8
 Diccionario de estética, 1998, p.135 

9
 Ibídem 
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Es decir, aquí, el producto artístico para poder llamarse arte tendrá que aplicar 

varias técnicas, por ejemplo en la música se debe tener en cuenta varias técnicas 

y reglas de composición para que una pieza musical se considere una obra de 

arte. 

3. Las bellas artes 

El renacimiento y la época clásica marcan un cambio en el sentido 

del término “arte”. La lista de las artes liberales pasa a ser la 

elocuencia, la poesía, la música, la pintura, la escultura, la 

arquitectura y el grabado. Sin embargo entra en circulación la 

expresión bellas artes empleada paralelamente a la de artes liberales 

durante los siglos XVII yXVIII que la reemplaza poco a poco.10 

Es decir, lo que se considera arte ahora, tal vez en los siglos pasados era una 

expresión que no se podría considerar arte debido a las técnicas utilizadas. 

Cuando a una obra se le da el nombre de “arte” es porque ha pasado por una 

historia filosófica, es decir es el resultado de la cultura, aunque, no se puede decir 

que el arte parte de la historia, sino que no obedece reglas, ni tiene que haber 

teorías para poder crearlo. Cada tipo de representación artística tiene un código 

diferente para entenderla y/o crearla, por ejemplo un músico que interpreta una 

pieza música necesita saber leer las notas que se encuentran en una partitura. 

El método estructuralista de descodificación en el arte concierte a lo que 

está presente y a lo que está ausente, que el proceso de de interpretación 

es una manera de acumulación de sentido sobre una obra de arte. El 

sentido en el arte es una forma indirecta de significación.11 

 

 

 

                                                           
10

 Ibídem, p.136 
11

 Robert, Del arte a la idea, 1996,  pp. 21,22 
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1.2.1 La música 

La música es una de las formas de expresión más antiguas que ha existido, a 

través de ella se puede transmitir sentimientos como la felicidad, melancolía, 

tristeza, etcétera. Una de las formas de enseñanza más importantes en la música 

es la teoría musical; la teoría musical es un campo de estudio que investiga los 

diferentes elementos de cómo está formada la música. 

Para comprenderla y saber cómo comunica la música se necesita entender cómo 

está compuesta la música, cuáles son los elementos que la conforman, cómo se 

lee una partitura y el significado de los  distintos signos en las piezas musicales y 

su significación. Se podría definir a la música como el arte y la ciencia de los 

sonidos. El sonido es el resultado de las vibraciones de un cuerpo sonoro. 

La música tiene tres elementos que son la melodía, la armonía y el ritmo. La 

melodía  son los sonidos que expresan una idea musical, por ejemplo cuando 

tarareamos una canción, la melodía combina esos sonidos pero en un orden, uno 

tras de otro. La armonía es la que se encarga de la combinación de las notas 

musicales es decir la que acompaña a la melodía para que ésta no suene sola y el 

ritmo es la forma  y el orden en que se agrupan los sonidos, por ejemplo cuando 

escuchamos una canción marcamos el ritmo, sin querer, con las manos, los pies o 

con un objeto, a cada golpe que damos es el tiempo o tempo. La música se lee a 

través de partituras, llamada notación que es el conjunto de signos gráficos que se 

usan en las partituras,  las partituras están compuestas por notas musicales, los 

silencios,  la clave de sol, el tiempo, el pentagrama, el compás, en algunos casos 

también se haya la presencia del calderón, el puntillo, los tresillos, etcétera. 

Las notas musicales son siete (Do, Re, Mi, Fa, Sol, La, Si), cuando se leen en el 

pentagrama la ubicación de las notas nos hace saber cuál debemos tocar. Las 

notas pueden ser naturales o alteradas. 

Notas Naturales: Do, Re, Mi, Fa, Sol, La, Si 

Notas alteradas: DO#/Reb – RE#/Mib – FA#/SOLb – SOL#/Lab – LA#/Sib. 
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Dependiendo de la clave que se lea al principio de la partitura, la nota cambia y 

también cambia su ubicación, la clave es el signo que se coloca al inicio de cada 

pentagrama y su finalidad es ayudar a leer la partitura dependiendo del lugar en el 

que se coloca la nota.  

Por ejemplo en la clave de sol, las notas se ubican  

 

 

12 

Cuando la partitura es en clave de fa, se lee así: 

 

 

          13 

 

Si el pentagrama comienza con clave de do, las notas van así: 

                                                           
12

 Imagen tomada del sitio: http://taller.cuandocalientaelsol.net/2009/02/20/guido-d%E2%80%99arezzo-
995-1050/ 
13

 Imagen tomada del sitio: http://marisolramos.wordpress.com/category/principios-basicos-de-gramatica-
musical/ 

http://taller.cuandocalientaelsol.net/2009/02/20/guido-d%E2%80%99arezzo-995-1050/
http://taller.cuandocalientaelsol.net/2009/02/20/guido-d%E2%80%99arezzo-995-1050/
http://marisolramos.wordpress.com/category/principios-basicos-de-gramatica-musical/
http://marisolramos.wordpress.com/category/principios-basicos-de-gramatica-musical/
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           14 

Las notas son los signos que  representan sonidos, dependiendo del signo musical 

depende su valor: Parte importante de la música y su forma de ser interpretada 

son los silencios, los silencios son los signos musicales que nos dicen cuando 

cesa el sonido o se interrumpe, de acuerdo a la simbología es la duración de los 

signos.15 

                                                           
14

 Imagen tomada del sitio: http://melomanoslocos.wordpress.com/ensenanza-musical/lenguaje-musical-
temario/tema-3-la-codificacion-del-sonido-definicion-de-clave-y-tipos/ 
15

 Moncada. La más sencilla, útil y práctica teoría de la música,1995, vol. 21, p. 24 

http://melomanoslocos.wordpress.com/ensenanza-musical/lenguaje-musical-temario/tema-3-la-codificacion-del-sonido-definicion-de-clave-y-tipos/
http://melomanoslocos.wordpress.com/ensenanza-musical/lenguaje-musical-temario/tema-3-la-codificacion-del-sonido-definicion-de-clave-y-tipos/
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En el pentagrama los silencios de cuatro tiempos se colocan debajo de la cuarta 

línea: 

                                    16 

El silencio de dos tiempos se coloca encima de la tercera línea del pentagrama: 

                            17 

Los otros silencios no tienen un lugar específico, pero en su mayoría se procura 

que estén dentro del pentagrama. 

Para lograr un sonido más rápido las notas se pueden agrupar, si se juntan dos o 

tres notas se unen con barras. Por ejemplo: 

                                           18 

Dependiendo de cuantas notas se unan se les da el nombre: 

Grupo de dos notas: DOSILLO 

Grupo de tres notas: TRESILLO 

                                                           
16

 Imagen tomada del sitio: http://figlecarteoria.blogspot.mx/ 
17

 Imagen tomada del sitio: http://figlecarteoria.blogspot.mx/ 
18

 Imagen tomada del sitio: http://figlecarteoria.blogspot.mx/ 

http://figlecarteoria.blogspot.mx/
http://figlecarteoria.blogspot.mx/
http://figlecarteoria.blogspot.mx/
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Grupos de cuatro notas: CUATRILLO 

Grupo de cinco notas: QUINTILLO 

Grupo de seis notas: SEISILLO 

Grupo de siete notas: SEPTILLO 

Grupo de ocho notas: OCTILLO, etc. 

 

Si se quiere modificar el sonido de las notas se usan las alteraciones, las 

principales alteraciones son: 

                                      19 

La alteración del sostenido significa que la entonación sube medio tono de la nota 

a la que se antepone20, por ejemplo si tenemos Si#, el Bemol logra que  el sonido 

suba medio tono a la nota a la que se antepone, el Si en vez de sonar como Si, 

sonará medio tono más arriba. Los sostenidos en una obra se pueden poner en la 

partitura  al principio, junto a la clave de sol, por ejemplo si sólo una nota lleva la 

alteración del sostenido en toda la pieza musical, sólo se pondrá en esa nota, por 

ejemplo si sólo un sol lleva el sostenido y el siguiente sol ya es normal; pero si la 

alteración se repite, es decir si todos los soles llevan alteración, se pondrá al inicio 

de la partitura de la siguiente manera. 

                                                           
19

 Imagen tomada del sitio: http://musica-bella.blogspot.mx/2009/10/las-alteraciones-el-sostenido-y-el.html 
20

 Moncada. La más sencilla, útil y práctica teoría de la música,1995, vol. 21, p. 36 

http://musica-bella.blogspot.mx/2009/10/las-alteraciones-el-sostenido-y-el.html
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21
 

Al igual que los sostenidos, los bemoles siguen la misma regla                    

22
 

 

El becuadro rompe la alteración del sostenido o del bemol y por lo tanto hace que 

el sonido vuelva a su estado natural23, por ejemplo  en un compás hay un La 

sostenido pero en el mismo compás el La ya no será sostenido se coloca el 

becuadro. 

                                                           
21

 Imagen tomada del sitio: http://www.classy-piano.com/tonalidad/alteraciones-que-resultan-del-enlace-
ascendente-de-tetracordes/ 
22

 Imagen tomada del sitio: http://www.classy-piano.com/tonalidad/alteraciones-que-resultan-del-enlace-
ascendente-de-tetracordes/ 
23

  Moncada. La más sencilla, útil y práctica teoría de la música,1995, vol. 21, p.37 

http://www.classy-piano.com/tonalidad/alteraciones-que-resultan-del-enlace-ascendente-de-tetracordes/
http://www.classy-piano.com/tonalidad/alteraciones-que-resultan-del-enlace-ascendente-de-tetracordes/
http://www.classy-piano.com/tonalidad/alteraciones-que-resultan-del-enlace-ascendente-de-tetracordes/
http://www.classy-piano.com/tonalidad/alteraciones-que-resultan-del-enlace-ascendente-de-tetracordes/
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        24 

.Tonos y semitonos. 

Los tonos y semitonos son las distancias que habrá entre dos notas seguidas. El 

semitono es la mitad de un tono, el tono es un tono completo o dos semitonos, en 

la escala natural todos se separan por un tono menos de mi a fa y de si a do.  

                                                          

Como parte de la lectura de partituras encontramos las líneas divisoras, son las 

líneas verticales que abarcan las cinco lineas del pentagrama y su función es 

dividir una parte musical de otra, es decir divide los compases. 

 

            25 

Cuando la pieza musical necesita notas más graves o agudas, que son las que 

rebasan las cinco lineas del pentagrama se usan lineas adicionales. En clave de 

                                                           
24

 Imagen tomada del sitio: http://rubanetti.wordpress.com/2011/02/26/lectura-musical-iv-alteracion-y-
otros-signos/ 
25

 Imagen tomada del sitio: http://cristina-twittercom.blogspot.mx/2010/03/blog-post.html 

http://rubanetti.wordpress.com/2011/02/26/lectura-musical-iv-alteracion-y-otros-signos/
http://rubanetti.wordpress.com/2011/02/26/lectura-musical-iv-alteracion-y-otros-signos/
http://cristina-twittercom.blogspot.mx/2010/03/blog-post.html
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sol, los sonidos más agudos son los que se encuentran hasta arriba y los más 

graves son los de hasta abajo. 

                

              

                                                      26 

Cuando una partitura termina se usa una linea divisoria que indica el fin de la 

pieza musical. 

                                          

 

 

 

27 

 

Para aumentar el valor de la nota se utiliza el puntillo, aumentando a la nota la 

mitad de su valor. Si tenemos una nota blanca que vale dos con un puntillo, se le 

aumenta uno pues se aumenta la mitad de su valor que en este caso es uno. 

                                                           
26

 Imagen tomada del sitio : http://www.gratispiano.com.ar/piano-clase-8-lineas-espacios-adicionales.htm 
27

 Imagen tomada del sitio: http://mcarmenfer.wordpress.com/2011/01/07/compas/ 

http://www.gratispiano.com.ar/piano-clase-8-lineas-espacios-adicionales.htm
http://mcarmenfer.wordpress.com/2011/01/07/compas/
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                                           28 

                                      

Los puntillos tienen la capacidad de aumentar el valor de las notas pero tambien 

para disminuirlo, el puntillo de disminución se escribe encima de las notas .Es la 

misma regla para el puntillo de disminución que el de aumentación, es decir, se 

disminuye la mitad de su valor. 

                                                    29 

 

También encontramos en las piezas musicales y las partituras las ligaduras de 

unión su función es unir en uno solo el valor de dos notas que sean del mismo 

tono y del mismo nombre, y sólo escuchandose la primera, por ejemplo si tienes 

dos blancas unidas se escuchará nada más una nota que dura cuatro tiempos. 

                                                           
28

 Imagen tomada del sitio: http://musicadiegotortosa.blogspot.mx/ 
29

 Imagen tomada del sitio: http://lomejorlamusica.blogcindario.com/2012/02/00022-matices-parte-2.html 

http://musicadiegotortosa.blogspot.mx/
http://lomejorlamusica.blogcindario.com/2012/02/00022-matices-parte-2.html
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                                   30 

 

Para prolongar la duración del tiempo en una nota o silencio más de lo que 

representa en la partitura se utiliza el calderon31. La duración del tiempo de la 

figura con calderón depende de el musico, el músico tomará en cuenta el tipo de 

obra que es para valorar cuanto debe durar la nota . 

 

                                      32 

Parte importante del sonido de la música es el compás , el compás es la medida 

que se utiliza para medir el tiempo de la musica , el compás está formado por 

partes de tiempos, se indica con un quebrado que se encuentra en el principio de 

una pieza musical. 

                                                           
30

 Imagen tomada del sitio: http://www.mailxmail.com/curso-flauta-dulce-de-pico/figuras-pentagrama 
31

Moncada. La más sencilla, útil y práctica teoría de la música,1995, vol. 21,, p.42 
32

 Imagen tomada del sitio: http://es.wikipedia.org/wiki/Calder%C3%B3n_(m%C3%BAsica) 

http://www.mailxmail.com/curso-flauta-dulce-de-pico/figuras-pentagrama
http://es.wikipedia.org/wiki/Calder%C3%B3n_(m%C3%BAsica)
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Numerador 

Denominador 

                        33 

El numerador nos indica el numero de tiempos que debe haber en cada compás, 

pueden ser uno, dos, tres, cuatro, cinco, seís, siete, etcetera. El denominador nos 

dice la nota que debe haber en cada tiempo del compás, por ejemplo si es de 4/4 

se tocarán cuatro notas en cuatro tiempos. 

Los compases que se utilizan más son 2/4, ¾ , 4/4, 2/2, 3/8 y 6/8. 

Generalmente cuando el compás es de 4/4 se representa con una “C”, se le llama 

compasillo, al compás de 2/2 se le pone un signo de una “C” atravesada por una 

linea vertical y se le llama compás partido. 

En algunas obras musicales se llevará a cabo un cambio de compás, para 

representarlo se ponen los nuevos números del compás después de una barra. 

 

34 

                                                           
33

 Imagen tomada del sitio: http://es.wikipedia.org/wiki/Notaci%C3%B3n_musical 
34

 Imagen tomada del sitio: http://vsr.informatik.tu-chemnitz.de/~jan/nted/esdoc/ch01s18.html 

http://es.wikipedia.org/wiki/Notaci%C3%B3n_musical
http://vsr.informatik.tu-chemnitz.de/~jan/nted/esdoc/ch01s18.html
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Los diferentes niveles por los que se puede escuchar un sonido se le llama 

matices, es decir es el volumen con el que se tocará la pieza, se pueden medir por 

su intensidad o por su ritmo hay dos clases de matices que son graduales y 

uniformes. 

Los matices uniformes son los que hacen que el sonido sea fuerte o débil se 

expresan por la palabra forte y piano respectivamente y sus signos son los 

siguientes. 

Termino       Signo    Significado 

Pianissimo                Muy suave 

Piano                  Suave 

Mezzo Forte                Medio fuerte 

Forte                          Fuerte 

Fortissimo              Muy fuerte. 

 

Los matices graduales son aquellos que hacen que el sonido sea aumentado o 

disminuido. Aquí se sube y baja el sonido, dependiendo del sentido que se le 

quiera dar a la pieza musical.  

Término                           Abreviación Significado 

Crescendo                       Cres.    Aumentando en intensidad. 

Decrecendo                        Decres.      Disminuyendo en intensidad. 

Diminuendo                      Dim.           Disminuyendo. 

Calando                       Cal.           Disminuyendo. 

Smorzando                      Smorz.           Apagando el sonido poco a poco. 

Morendo                     Mor.       Disminuir movimiento y fuerza. 

http://es.wikipedia.org/wiki/Crescendo
http://es.wikipedia.org/w/index.php?title=Decrecendo&action=edit&redlink=1
http://es.wikipedia.org/wiki/Diminuendo
http://es.wikipedia.org/w/index.php?title=Calando&action=edit&redlink=1
http://es.wikipedia.org/w/index.php?title=Smorzando&action=edit&redlink=1
http://es.wikipedia.org/w/index.php?title=Morendo&action=edit&redlink=1
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Perdendosi                      Perd. 
        Perder el sonido 

 

Estos signos también se pueden representar gráficamente y se les da el nombre 

de reguladores, están representados por ángulos, de la siguiente manera: 

 

<  Equivale a crescendo 

>  Equivale a diminuendo 

<>  Crescendo seguido de diminuendo 

><  Lo contrario 

              

Cuando se intenta resaltar la importancia de una nota se le aplica un acento 

musical, los acentos se indican con signos o términos. 

Los signos de los acentos se pueden representar con un ángulo encima de la nota 

que indica que el sonido debe aumentar. 35
 

Se usa un acento con un ángulo contrario indicando  que el sonido se va a 

aumentar y disminuir rápidamente. 

                                                           
35

  Imagen tomada del sitio: http://es.wikipedia.org/wiki/Acentuaci%C3%B3n_(m%C3%BAsica) 

http://es.wikipedia.org/w/index.php?title=Perdendosi&action=edit&redlink=1
http://es.wikipedia.org/wiki/Acentuaci%C3%B3n_(m%C3%BAsica)
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El acento que se representa con una raya horizontal encima de  la nota indica que 

hay que apoyarla y darle intención. Retardando o sosteniendo la aumentación de 

la intensidad, dándole así alargamiento o pesadez a la obra musical. Ósea que se 

alenté 36 

Tambien hay diferentes términos con que se indican formas de acentuación, los 

más usados son: 

Sforzando, aumenta repentinamente la intensidad y su abreviatura es  

Rinforzando, reforza el sonido y se abrevia con rfz 

 

Staccato, destaca la nota sobre la que está el signo, es con un acento su 

abreviatura es stacc. y se representa asi: 

 

                         37 

Picado, sirve para aumentar sensiblemente la fuerza con la que se ejecuta la nota. 

Lentamente 38 

 

Un acorde consiste en una o más notas diferentes que se escuchan al mismo 

tiempo y que se escuchan armoniosamente.Una forma de tocar un instrumento es 

el arpegio, este término se refiere a  ejecutar los tonos de un acorde, haciendose 

oir rápidamente , es decir el arpegio es un acorde cuaquiera donde se tocaran las 

notas una a la vez al contrario de cuando se toca el acorde todo junto en el 

                                                           
36

 Imagen tomada del sitio: http://es.wikipedia.org/wiki/Acentuaci%C3%B3n_(m%C3%BAsica) 
37

 Imagen tomada del sitio: http://www.abrsm.org/forum/lofiversion/index.php/t10523.html 
38

Moncada. La más sencilla, útil y práctica teoría de la música,1995, vol. 21,pp.129-130. 

http://es.wikipedia.org/wiki/Acentuaci%C3%B3n_(m%C3%BAsica)
http://www.abrsm.org/forum/lofiversion/index.php/t10523.html
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periodo barroco el instrumento que utilizaban esta técnica era el clavicordio. Los 

arpegios pueden estar en forma ascendente o descendente. 

 

Los signos de repetición son aquellos que nos ayudará a entender y leer mejor 

una partitura, tienen como objetivo evitar reescribir compases que ya han sido 

escritos en la partitura, asi ésta quedará más corta y el proceso de lectura será 

más práctico. 

La barra de repetición, es una barra con dos puntos, el fin de ésta es repetir la 

parte desde el comienzo o desde se encuentre la barra, si es que se encuentra. 

 

39 

 

Las casillas de repetición se complementan con la barra de repetición, son casillas 

que indicarán la repetición de sólo cierta parte de la partirtura. 

 

 

                                                           
39

 Imagen tomada del sitio: http://www.aprende-gratis.com/teoria-musical/curso.php?lec=signos-repeticion 

http://www.aprende-gratis.com/teoria-musical/curso.php?lec=signos-repeticion
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              40 

El signo “Da capo”, significa “desde el comienzo” y sirve para indicar cuando se 

vuelve  a tocar la pieza dos veces, cuando en la partitura viene la palabra “al fine” 

se debe empezar otra vez y terminar donde este la palabra “Fine”. 

 

 

        41 

El signo (segno) sirve para indicar el punto de repetición, cuando se llega al final y 

se encuentra con esta indicación se debe volver a empezar a tocar desde el signo. 

 

 

 

 

 

 

 

 

 

                                                           
40

 Imagen tomada del sitio: http://guitarra101mexico.blogspot.mx/2009/07/signos-de-repeticion.html 
41

 Imagen tomada del sitio: http://roble.pntic.mec.es/jalo0056/7.repeticion.html 

http://guitarra101mexico.blogspot.mx/2009/07/signos-de-repeticion.html
http://roble.pntic.mec.es/jalo0056/7.repeticion.html
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42 

La coda es otro de los signos que indicarán una referencia, pero al contrario del 

signo, la coda servirá para suprimir partes que ya no se deben tocar. 

 

 

            43 

Escalas. 

Las escalas son un conjunto de notas que van con el ordén natural de los sonidos, 

la mayoria empieza y termina con la nota que inició, las escalas más importantes 

son las mayores y las menores. La primer escala mayor es la de Do, las escalas 

mayores seguira en siguiente orden de tonos y semitonos. 

 

Tono, Tono, Semitono, Tono, Tono ,Tono, Semitono 

 

 

                                                           
42

 Imagen tomada del sitio: http://roble.pntic.mec.es/jalo0056/7.repeticion.html 
43

  Imagen tomada del sitio: http://piano.about.com/od/musicaltermssymbols/ss/2Int_SheetMusic_6.htm 

http://roble.pntic.mec.es/jalo0056/7.repeticion.html
http://piano.about.com/od/musicaltermssymbols/ss/2Int_SheetMusic_6.htm
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            44 

 

 

Escalas menores, estas escalas no llevan ningún tipo de alteración, comenzando 

por la nota la siguiendo el orden natural de los sonidos, la formula es la siguiente: 

 

Tono, Semitono, Tono, Tono, Semitono, Tono, Tono 

 

 

           45 

 

Por lo tanto, concluimos que la música puede comunicar porque cumple con los 

requisitos para ser un signo, y como hemos explicado un signo es una forma de 

comunicación fisica. 

 

1.3 La semiótica 

La palabra semiótica viene del inglés semiotics  que parte del griego antiguo 

σημειωτικός (semeiotikós), "intérprete", y este de σημεῖ ον (semeĩon), "señal", a su 

vez de σῆ μα (sẽma), de origen incierto. Parte de este trabajo es la manera en 

cómo se da significación a los signos, según Saussure, se puede definir a la 

semiología como una “ciencia que estudia la vida de los signos en el marco de la 

vida social”46, La cultura se puede abordar desde un punto de vista semiótico, 

                                                           
44

 Imagen tomada del sitio: http://www.lafuentedelsonido.com/lecciones/introducci%C3%B3n-las-escalas-
musicales-la-escala-mayor 
45

 Imagen tomada del sitio: http://www.scritube.com/limba/spaniola/ESCALAS132881920.php 
46

 Eco ,Tratado de semiótica general,  2000, 5ta. ed., p. 34 

http://es.wiktionary.org/w/index.php?title=%CF%83%CE%B7%CE%BC%CE%B5%CE%B9%CF%89%CF%84%CE%B9%CE%BA%CF%8C%CF%82&action=edit&redlink=1
http://es.wiktionary.org/wiki/int%C3%A9rprete
http://es.wiktionary.org/w/index.php?title=%CF%83%CE%B7%CE%BC%CE%B5%E1%BF%96%CE%BF%CE%BD&action=edit&redlink=1
http://es.wiktionary.org/wiki/se%C3%B1al
http://es.wiktionary.org/w/index.php?title=%CF%83%E1%BF%86%CE%BC%CE%B1&action=edit&redlink=1
http://www.lafuentedelsonido.com/lecciones/introducci%C3%B3n-las-escalas-musicales-la-escala-mayor
http://www.lafuentedelsonido.com/lecciones/introducci%C3%B3n-las-escalas-musicales-la-escala-mayor
http://www.scritube.com/limba/spaniola/ESCALAS132881920.php
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Umberto Eco en el “Tratado de semiótica general”, menciona que los significados, 

culturalmente, se convierten en contenidos comunicativos, que siguen las mismas 

reglas semióticas que le dan significado a la cultura. 

 Cuando damos significado a algún signo imparcialmente, nuestra cultura, el 

mundo en que nos desenvolvemos, influye para darle una significación, aunque 

también el significado depende de la persona que lo interpreta. Al dar al signo el 

significado nace una nueva ciencia, que es la semántica se puede decir que la 

semántica y la semiótica trabajan juntas; la semántica se puede traducir como la 

respuesta a lo que nos remiten los signos y lo que se está representando. El 

significado es algo que está en todas las dimensiones de lo que significa semiótica 

La semiología tiene por objeto cualquier sistema de signos, sea cual sea su 

sustancia: las imágenes (móviles o estáticas), los gestos, los sonidos 

melódicos, los objetos y los complejos de diversas sustancias, los ritos, en 

una palabra, todos los sistemas de significación.47 

 

La semiótica se divide en dos vertientes la europea y la americana, la primera 

tiene que ver con el estructuralismo, los principales autores de esta corriente son 

Ferdinand de Saussure, Daniel Chandler, Claude Levi-Strauss, Jacques Lacan 

entre otros. 

 
Estructuralismo es un método analítico que ha sido empleado por 

 muchos semiólogos y que se basa en el modelo lingüístico de 

 Saussure. Los estructuralistas tratan de describir la organización 

 general de los sistemas de signos como “lenguas”, al igual que con 

 Levi-Strauss y el mito, las reglas de parentesco y el totemismo,       

Lacan  y el inconsciente y Barthes y Grimas y la gramática narrativa. 

48 

 

                                                           
47

 Caronytini,et al, Elementos de semiótica general: El proyecto semiótico, 1979, p.29 
48

 Chandler, Semiotics for beginners, 2000, p. 6 
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Hay que tener en cuenta que cuando se habla de la semiótica desde la rama 

europea sería más adecuado llamarla como “Semiología”, ya que el concepto de 

semiótica fue acuñado por el americano Peirce y la semiología combina la 

lingüística y la semiótica. La semiótica no es una disciplina académica pues para 

entenderla se necesita de diferentes posturas teóricas, para Pierce todo 

pensamiento es un signo. Morris da una explicación entre varios elementos del 

signo. 

 
Semántica: La relación de los signos que representan 

 Sintáctica (o sintaxis): Las relaciones formales o estructurales entre 

 los signos. 

 Pragmática: La relación de los signos y los intérpretes.49   

 
La semiótica comenzó a formar parte de los estudios culturales en los años 

sesenta, entre los exponentes y fundadores más importantes de la semiótica se 

encuentran Ferdinand de Saussure, quien fue uno de los creadores de la 

lingüística y uno de los desarrolladores tempranos de la semiótica junto a Charles 

Sanders Peirce y Charles Williams Morris quien desarrolló una semiótica 

conductista50. 

 
La semiótica es una representación de los estudios que se han hecho en 

diferentes áreas como los medios de comunicación, el arte, la antropología, 

etcétera, no es una disciplina independiente pues necesita de varias teorías, 

ciencias, etcétera. 

 

La parte semiótica que nos interesará conocer son los signos no verbales es decir 

los mensajes que no recurren al lenguaje común. La comunicación no verbal es un 

problema comunicativo que se resuelve de tal manera que se tenga ya un código 

preestablecido. Podemos decir que tenemos un proceso semiótico cuando un 

signo funciona como algo para un intérprete; en este caso el proceso semiótico 

                                                           
49

 Íbidem, p. 9. 
50

 Ibídem, p.12 
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funciona para mí porque las partituras tienen un significado y les doy una 

interpretación. “La comunicación no-verbal depende efectivamente de una 

morfología comportamental común, cuyo significado es compartido por el emisor y 

el receptor de mensajes no-verbales”.51 

1.3.1 El signo 

A partir de lo ya conocido podemos ver que la comunicación se puede transmitir 

desde los signos y la semiótica, por lo tanto la emisión y recepción de estos signos 

dependerá de las relaciones sociales entre los actores que se están comunicando. 

El estudio del lenguaje ha alcanzado  desarrollo gracias a Ferdinand de Saussure 

y Noam Chomsky quienes aportaron  avances a la lingüística. La lingüística está 

constituida por el lenguaje humano, esto no quiere decir que se limite al habla, 

sino que  se refiere a todo lo que expresa algo. El lenguaje es la unión de signos, 

señales, códigos articulados por medio de los cuales los seres humanos se 

comunican es por eso que el lenguaje es un fenómeno social pero también tiene 

su lado individual 

La lengua es parte de la lingüística, Saussure la define como: “Un producto social 

de la facultad del lenguaje y un conjunto de convenciones necesarias adoptadas 

por el cuerpo social para permitir el ejercicio de esa facultad entre los individuos”52 

La lengua es un proceso que se adquiere a través de los convencionalismos 

sociales en el que el humano se desenvuelve, los individuos dentro de un mismo 

contexto histórico darán un significado parecido y /o igual a los signos. Es decir la 

lengua no sólo sirve para nombrar los objetos que están a nuestro alrededor, al 

contrario es un conjunto de significados que combinamos para comprender mejor 

el mundo. 
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La lengua, por medio de esta capacidad de incluir en un  sólo concepto 

muchas cosas, simplifica el conocimiento del mundo y proporciona el 

instrumental necesario para comunicarnos sin gran dificultad.53 

El lenguaje cuenta ya con muchas formas de análisis gracias a la semiótica y el 

análisis del discurso, a través de éstas se pueden conocer  los conceptos básicos 

de lingüística como  los signos, el texto y/o el discurso. En el libro de Alicia 

Polionato explica que: 

 La posesión del lenguaje verbal y su uso han sido considerados desde la 

antigüedad las facultades más sobresalientes del ser humano para dar 

forma al pensamiento, actuar sobre los demás así como para establecer 

contacto con lo sobrenatural. En síntesis para comunicarse, expresarse y 

relacionarse con lo humano y lo divino.54 

Una parte importante de la comunicación, la lingüística y la lengua son los signos 

porque la mayoría de ellos comunican algo y muchos son parte del mensaje que  

el emisor emite para dar a conocer algo, estos dependerá del contexto histórico y 

social en el cual se desarrollen. Los signos, según Polionato son: “Unidades 

mínimas de las que se componen los sistemas (o códigos) que permiten a su vez, 

la producción de mensajes verbales y no verbales así como otros objetivos 

dotados de significado que no son mensajes”55  

Saussure habla del signo, desde el punto de vista lingüístico, es una unidad 

compuesta por dos elementos Saussure lo define cómo: “El signo lingüístico es 

una entidad psíquica de dos caras en la que se unen un significante (imagen 

acústica) y un significado (concepto).56Saussure expresa que el signo lingüístico 

está conformado por un significado y un significante, el primero es la imagen 

acústica, es decir el concepto que representa en la mente, y el segundo es la 

imagen conceptual, lo que se percibe.  
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Esta relación dependerá del contexto sociológico y cultural, cuando se significa un 

signo se realiza un acto social porque se le da un significado, siempre intervendrá 

el contexto sociológico, histórico y cultural en el que el interpretante se 

desenvuelve. Por ejemplo el significante es el objeto en sí, mientras el significado 

es la imagen mental, la idea que se viene a la mente cuando se habla del objeto 

que se quiere representar. 

 

 

Significante      Significado 

 Violín ................................................................ 

 Geige ................................................................ 

 Viulu  ....................................................................... 

        57 

El significado es la imagen acústica, esta imagen  permite ver rasgos del signo 

pero no una totalidad de éste, hay dos tipos de rasgos, están los distintivos que 

son aquellos que si se pueden ver y los rasgos secundarios que son aquellos que 

no se pueden ver.  Por lo tanto el significado es el resultado del conjunto de 

rasgos distintivos, estos rasgo generalizan el signo.Podría decirse, entonces, que 

el “signo lingüístico” reemplaza a la idea de palabra o al nombre. 

Si se habla de signos, estos no aparecen en forma desordenada, sino, al contrario, 

aparecen juntos, esta combinación de signos se le llama cadena hablada, es decir 

los signos transcurren en una línea de tiempo, van unos tras otros y no pueden ser 

dichos al mismo tiempo. “Todo esto, para Saussure, constituye la linealidad del 
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signo, en la que radica el mecanismo por el que unos signos puedan combinarse 

con otros, para hacer posible la comunicación”.58 

Para que una idea, una palabra o una nota musical, sea un signo, éste se debe 

observar desde un conjunto, por ejemplo cuando vemos una pintura le damos una 

significación porque el conjunto de imágenes nos dan un significado, es decir si 

vemos a la Mona Lisa estamos viendo un conjunto de referentes y significaciones, 

no es lo mismo verla a ella completa que sólo ver su nariz, ojos y boca por 

separado. Es difícil encontrar algún caso de un signo aislado, es decir un signo sin 

un significado ya que el hombre es la medida de todas las cosas y él da el 

significado de lo que se encuentra a su alrededor 

Cada signo es la unión o síntesis de (por lo menos) un significante y (por lo 

menos) un significado (en francés, signifiant y signifié; en terminología 

alternativa, quizá más neutral: Signans y signatum). No existen significantes 

sin significados; se puede hablar de ellos por separado sólo después de 

haber aceptado como un punto de partida su copresencia, es decir, 

precisamente el signo.59 

Tomás de Aquino también escribió sobre el signo y  el signo lingüístico, aunque no 

escribió un libro en específico sobre semiótica, su definición de signo es la 

siguiente: “El signo es aquello por lo que alguien llega al conocimiento de otra 

cosa”60, Santo Tomas también retomó varias ideas del trabajo de Aristóteles sobre 

los signos, uno de los más importantes es la idea de que los signos son un 

lenguaje mental, pues a cada signo se le da un nombre de acuerdo a lo que 

conocemos. 

...nuestro primer contacto con las cosas es por el conocimiento, y luego por 

el lenguaje. Por eso la primera representación de la cosa es hecha por el 

pensamiento, y la segunda es por el lenguaje, que precisamente representa 
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el pensamiento. El pensamiento representa a la cosa en cuanto tal, y el 

lenguaje representa a la cosa en cuanto conocida.61 

Por lo tanto, según la idea de Saussure, la lengua es un sistema de signos y este 

sistema estará compuesto por signos lingüísticos que en conjunto significarán 

algo, por otro lado, parte de la lingüística está formada por códigos que son 

elementos solidarios  que se pueden combinar, estos códigos son característicos 

para una sociedad pero generalmente no se tiene conciencia de su forma de 

comunicar ni de significar. Por otro lado, Umberto Eco en el “Tratado de semiótica 

general” aporta que un código es un sistema de significación y este sistema de 

significación es exclusivo de los seres humanos. 

Los códigos se pueden dividir en verbales y no verbales, los primeros se clasifican 

en dos que son orales (habla)  y escritas. Los códigos no verbales suelen ser muy 

extensos, están los icónicos que son aquellos que tienen que ver con imágenes 

visuales, por ejemplo, podrían ser las partituras musicales. 

Códigos de los gestos, son los que expresan o comunican algo  a través del 

rostro, manos, los códigos de las posturas del cuerpo resultan de la manera de 

mover el cuerpo, y sus posiciones. Los códigos cinésicos son aquellos que dan 

significado a los movimientos del cuerpo en el espacio por ejemplo en un comic el 

lugar que ocupan los elementos para dar a entender la historia. 

Los códigos estéticos son los que representan el modo de expresión artístico, pero 

no sólo aplica a este concepto sino también al sentir y a lo sensible, los códigos 

estéticos son una representación de la realidad. Los códigos musicales se refieren 

a las codificaciones de la música y su arte en cuanto a composición en 

interpretación, de acuerdo con Alicia Polionato:  

...importan más las convenciones de orden sociológico por las cuales se 

otorgan sentidos emotivos a diferentes tipos de música, así como sus 
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respectivas legitimaciones o deslegitimaciones sociales y la evaluación de 

su adecuación o no con marcos sociales de interacción específicos.62 

El código de los ruidos son aquellos que reconocen los sonidos de origen o la 

fuente productora dando significación a lo que es el ruido. De acuerdo con Pierre 

Guidard comenta que:”La codificación es un acuerdo entre los usuarios del signo 

que reconocen la relación entre el significante y el significado y la respetan en el 

empleo del signo”63 

Podría concluirse, entonces,  que las partituras son un lenguaje gráfico, que en su 

mayoría, tiene la intención de comunicar algo al ser humano, para su 

interpretación depende mucho del punto de vista con el que lo tome su receptor, 

así como aspectos sociológicos, económicos, etcétera. Sin los signos no 

comprenderíamos dos ideas conjuntas. 

1.3. 2  Representaciones visuales 

Vamos a analizar la partitura de “Tocatta y Fuga” de Bach y ésta para leerse y 

para ser entendida se deben ver cuáles son los signos y las notas que contiene, la 

partitura podría traducirse como una representación visual. A través del tiempo y 

de las diferentes culturas se ha dado importancia a lo visual, desde las pinturas 

rupestres hasta esculturas. Alicia Polionato menciona que las representaciones 

visuales son mediaciones del mundo visible y que tales representaciones 

significan un poderoso sustento de la producción del sentido y de los imaginarios 

sociales. 

Cuando se significa un mensaje visual nuestra cultura va a influir en la manera en 

cómo le damos significado, aunque siempre habrá imágenes que tienen esa 

característica de ser universales. Las representaciones visuales se producen, 

circulan y consumen en lugares socialmente e históricamente específicos. En 

resumen, lo visual significa una época, historia y cultura. 
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Actualmente, con la globalización el sentido de las imágenes se va haciendo más 

universal; la cultura, la historia, entre otros van cambiando para hacerse más 

generales, por eso los instrumentos de significación de los mensajes van 

transformándose paulatinamente. Dentro de las imágenes y sus tipos se 

encuentran  las imágenes figurativas que son aquellas que representan seres, 

objetos, medio ambiente, relaciones y símbolos. 

 

1.3.3 Semiótica de la cultura 

El significado de cultura es muy amplio, sobre todo cuando se aplica a la 

semiótica, para empezar, debemos conocer cuál es el significado de cultura, éste 

es aplicado a varios conceptos el principal concepto es cuando va a las bellas 

artes y a las humanidades, también se refiere al conocimiento humano que 

depende del aprendizaje social. 

 ...llamamos cultura a todo fragmento de humanidad o conjunto etnográfico 

que desde el punto de vista de la investigación presenta por relaciones a 

otros conjuntos de variaciones significativas. De hecho, el término cultura se 

emplea para reagrupar un conjunto de variaciones significativas cuyos 

límites según prueba la experiencia coinciden aproximadamente. El que 

esta coincidencia no sea nunca absoluta ni se produzca jamás en todos los 

niveles al mismo tiempo no debe impedirnos el empleo de la noción de 

cultura que es fundamental en antropología y posee el mismo valor 

heurístico que el concepto de aislado en demografía que introduce la noción 

de discontinuidad.64 

La semiótica comenzó a acercarse a los estudios culturales en el año 1960, 

gracias al trabajo de Roland Barthes, donde declaró que la semiología tiene un 

sistema de signos cualquiera que sea su contenido, desde fotografías, imágenes, 

sonidos musicales, objetos, etcétera. El significado de cultura dentro de la 
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semiótica cambia al igual que cambia la sociedad en un tiempo histórico 

determinado, Lotman explica: 

Las definiciones de semiótica de la cultura son numerosas. La diferencia en 

la carga semántica del concepto “cultura” en diversas épocas históricas y en 

diferentes científicos de nuestro tiempo no nos desalentará si recordamos 

que el significado de este término se deriva del tipo de cultura: cada cultura 

históricamente dada genera un modelo de cultura determinado, inherente a 

ella. Por eso el estudio comparativo de la semántica del término “cultura” a 

lo largo de los siglos es un remunerador para las construcciones 

tipológicas.65 

Hay que tener en cuenta que la cultura nunca va a ser universal, es decir, es un 

subconjunto pues nunca incluye todo y depende del contexto histórico y social en 

el que la cultura se desarrolla, por eso para conocer a Johann Sebastián Bach y 

hacer un análisis semiótico es necesario conocer en qué aspectos históricos y 

sociales compuso. Por lo tanto la cultura es un sistema signico, y conforme cambia 

la sociedad se crean signos nuevos, por ejemplo, la música que se escucha ahora 

es diferente de la que se escuchaba en Europa en el siglo XVIII. 

Todo comportamiento significante se presenta dentro de una cultura dada. 

El ejecutor sigue instrucciones implícitas en su actuación porque en ella han 

sido codificadas. Al comportarse de cierto modo, el ejecutor realiza un 

programa y transmite mensajes interpretables en términos de un código 

común a todos los miembros de la cultura.66 

La duración de un signo dentro de una sociedad dependerá de la memoria 

colectiva, por ejemplo, las partituras musicales son un signo que ha traspasado el 

tiempo porque no ha cambiado su forma estructural y las reglas aplicadas para 

que éstas sean entendidas, aunque la forma ha cambiado a lo largo del tiempo, la 

esencia no. 
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67       68 

En las imágenes superiores se ve una comparación entre una partitura antigua y 

una actual, aunque ha cambiado en las notas y la forma de escribir el signo, es 

comprensible para un músico pues la idea no ha cambiado. 

La larga duración del código es determinada por el carácter constante de 

sus elementos  estructurales fundamentales y por el dinamismo interno, por 

la capacidad de cambiar, conservando al mismo tiempo el recuerdo de los 

estados precedentes, y por consiguiente la autoconciencia de la unidad.69 

Para hacer un análisis semiótico se debe tener en cuenta el contexto histórico en 

que el documento fue creado. La semiótica cultural consiste en la relación entre el 
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signo y la signicidad. A finales del siglo XIX y principios del siglo XX se desarrolló 

la actividad semiótica artistica. La cultura del arte, también, tiene un subsistema 

signico para comprenderse, es decir es un sistema semiótico único. La humanidad 

reconoce su propia presencia gracias a una memoria  es decir la humanidad se ha 

hecho receptora de información, con esto se debía tener una actualización del la 

codificación de nuevos sistemas signicos. “La necesidad de autorrenovación 

constante, sin dejar de ser uno mismo,  constituye uno de los mecanismos de 

trabajo fundamentales de la cultura”70 

La doble naturaleza de la cultura humana es la base real de los dos 

enfoques semióticos de su historia. La cultura puede ser considerada en su 

dinámica lineal como un constante relevo de las viejas estructuras por 

nuevas, como se hace en la ciencia histórica tradicional. Tal modo de ver 

alumbrará la ininterrumpida formación de nuevas formas que relevan y 

echan a un lado las viejas. Sin embargo, en la historia de la cultura muchas 

veces se han formulado también concepciones cíclicas que veían la 

dominante en el relevo de estructuras que se repite. Esta cuestión podría 

ser resuelta señalando que las repeticiones pertenecen a la lengua de la 

cultura, y la diversidad dinámica, a su habla.71 

Se dice que para comprender un signo se debe hablar la misma lengua y saber 

utilizar el mismo código, en este caso se debe saber leer notas musicales para 

comprender las partituras, poderlas analizar semióticamente y darles una 

interpretación.”No existe razón que nos impida considerar al objeto artístico mismo 

como un mensaje (que tiene, naturalmente, un significado propio)”72 

La finalidad de la cultura consiste en estructurar el mundo que nos rodea ya que la 

cultura sirve para dar una construcción social alrededor de la vida humana en su 

contexto social; el arte y la música se pueden considerar comunicativos ya que  la 

persona que los produce, lo hace con la intención de transmitir algo a través de su 
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producto artístico, aunque para significar alguna obra artística se deba de usar 

diferentes códigos de los ya establecidos. 

La música transmite y genera emociones, y la manera en que se compone una 

partitura depende mucho de la intención que se quiere transmitir.La forma de 

comunicar de una obra musical depende a la manera en cómo se acomodan los 

signos dentro de la partitura, por eso es necesario entender de como está 

compuesta una partitura para poder avanzar al análisis. 

Como se puede ver la música está llena de signos que en conjunto con otros 

signos que representan algo y tienen un significado que se puede traducir 

directamente  en la manera en que se ejecuta un instrumento,los signos también 

representan a una sociedad y una ideología por eso en el siguiente capítulo se 

abordará la música como parte de la sociedad de aquel tiempo. 
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Capítulo 2 

El entorno de J.S.Bach 

Sin música la vida sería un error, Friedrich Nietzsche 

 

2.1 Orígenes de la música 

Cada una de las civilizaciones del mundo tuvo música de algún tipo. El primer 

instrumento del que se tiene registro fue una flauta hecha de huesos de ala de 

buitre encontrada en el noreste de Francia, inclusive antiguas civilizaciones como 

la Egipcia y Sumeria dejaron muchas imágenes de personas cantando y tocando 

instrumentos representando rituales religiosos. 

 

Los griegos fueron los pioneros en dar nombre a los conceptos de música que 

actualmente se utilizan, ellos también dieron los patrones de pensamiento y 

sociedad. Su organización fue muy diferente a la de otras civilizaciones. La cultura 

musical de esta época estaba basada principalmente en la memoria y la 

improvisación. La música tenía funciones sociales importantes pues amenizaba 

las bodas, los banquetes, los funerales y marchas. La música griega, fue en gran 

parte monofónica (consiste en una sola línea melódica). Los griegos 

aparentemente no cultivaron la música polifónica o de algún otro tipo. Otro imperio 

que aportó grandes conceptos a la música fue el imperio romano, los romanos 

absorbieron varias cosas de los griegos; se sabe  por escritos que la música jugó 

un rol muy importante dentro de la vida romana. 

 

...las actitudes de los antiguos griegos y romanos hacia la música ha 

ejercido una influencia continua en el pensamiento occidental sobre el 

arte hasta el día de hoy. Muchas de estas actitudes y creencias 

han encontrado su expresión  en el mito. Otros aspectos de las 

perspectivas antiguas hacia la música se pueden extraer de la filosofía, el 

teatro, la poesía y por medio de escritos que atañen directamente a la 

música en sí.73 
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En Francia, también se llevaron grandes aportes a la música, uno de los más 

importantes fue el de los trovadores (trouvéres), se les llamaba así a los poetas-

compositores-intérpretes que crearon nuevos textos y melódias, ellos escribieron 

en francés medieval o en occinato, que es una lengua relacionada con el francés y 

el español. Se han preservado un total de 2,100 canciones de trovador. Ellos 

tuvieron su presencia en el siglo XII y XIII. Su repertorio incluye canciones de 

amor, lamentos, pastorales y diálogos. 

 

...algunos trovadores pertenecían a la nobleza, la mayoría no, y éstos 

tendían a ser un montón itinerante. Uno de los más famosos y prolíficos de 

todos los trovadores  fue Bernart de Ventadort desterrado a partir de  que 

dos tribunales diferentes lo acusaran de  llegar a ser demasiado ligado  

a las damas de los tribunales, pasó los últimos años de su vida en un 

monasterio.74
 

 

Otro movimiento musical que llamó mucho la atención fue el de las cantigas 

(canciones) que se desarrollaron en la península Ibérica (actualmente España y 

Portugal), sólo dos fuentes transmitieron la poesía con melodía. Una de éstas fue 

la de un conjunto de seis canciones de Martin Codax y el otro fue  un largo y 

suntuoso manuscrito ilustrado que contiene más de 400 Cantingas de Santa 

María, en honor, obviamente a la virgen María. Su poético y musical estilo era 

diferente a todo lo que se había hecho,  los textos de las Cantigas fueron escritos 

en el idioma Gallo-Portugués y la mayoría se establecen silábicamente  en forma 

estrófica con estribillo, es decir con un adorno. 

 

Hasta ahora, sólo se ha hablado de la música de una manera monofónica, pero en 

el siglo VIII y IX la polifonía comenzó a emerger, la polifónica se refiere a dos o 

más melodías que suenan al mismo tiempo. La primera referencia a alguna 

composición polifónica en la época medieval apareció en un manuscrito conocido 
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como Música enchiriadis (Musical de libro) que fue escrito en la mitad del siglo IX 

por un autor desconocido, este escrito es un manual con instrucciones para tocar 

lo que hoy conocemos como órgano con el propósito de tocar dos melódias al 

mismo tiempo. Así se pudo crear nuevos órganos uno de los primeros fue del de 

Notre Dame que fue hecho exclusivamente para la iglesia de Notre Dame con 

nuevas medidas adaptándose al espacio que requería. 

 

El órgano de medida requería un nuevo tipo de notación, que 

podría demostrar la relación temporal de las distintas voces. Este nuevo 

sistema de modos rítmicos hacía que los compositores pudieran distinguir 

entre las notas largas de anuncios breves en varias 

combinaciones. Cualquier voz dada tiende a permanecer dentro de 

un modo rítmico único para un período de tiempo bastante largo. 

 

Vemos como aquí se encuentra el inicio de lo que es la música y como todo lo que 

vimos tendrá influencia dentro de la vida y la música de Johann Sebastián Bach, e 

inclusive vemos cómo el órgano llegó a transformarse llegando así a Bach. 

 

2.2 El siglo XVIII y su influencia en J.S.Bach 

Resulta necesario, conocer cuáles son los factores sociológicos que llevaron a 

Johann Sebastián Bach a componer Tocatta y Fuga y darle a los signos cierto 

enfoque,  las partituras tienen  características que nos dan el concepto de signo; 

por lo tanto debemos conocer en qué época se desarrollaron esos signos y como 

influyó el contexto histórico en su composición. 

El siglo XVIII, entre 1700-1750, es también llamado el Siglo de las luces, debido al 

movimiento intelectual conocido como “Ilustración” se le llama así porque se 

rompieron con muchos de los problemas del conocimiento como la ignorancia, la 

superstición, entre otros, a través de la razón. Este siglo es fundamental para 

conocer todos los aspectos relevantes de hoy porque muchos de los 

acontecimientos políticos, económicos, sociales y culturales han tenido influencia y 

han traspasado el paso de los años teniendo impacto en la actualidad. 
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En esta época ocurrieron poderosos e intelectuales acontecimientos, 

prevaleció el uso de la razón, y los primeros filósofos empezaron a 

demostrar sus ideas tales como Immanuel Kant, John Locke, entre otros, 

estos filósofos harían el cambio en aquella época al empezar a poner en 

duda la monarquía, la iglesia y la religión 75 

En la época de apogeo de Johann Sebastián Bach, cuando aproximadamente 

tenía entre 23 y 30 años, en el mundo se llevaron a cabo varios acontecimientos, 

sociales, políticos y culturales, en el siglo XVIII. Los cambios políticos que 

ocurrieron en esta época son innumerables, por ejemplo en Europa la guerra y la 

diplomacia eran las principales preocupaciones, se llevaron distintas reformas, 

entre las que se encuentran el reconocimiento de los derechos individuales y 

reformas liberales.  

El emergente del concepto de ciudadano fue acompañado por la creencia 

de que el Estado tenía la obligación de fomentar el bienestar público. Y en 

ningún lugar se mostró más claramente que en el campo de la educación.76 

Los nuevos campos en los que se desarrolló la actividad estatal fueron la salud 

pública y la higiene, se pavimentaron, limpiaron e iluminaron las calles. 

Contrariamente al esplendor que se vivía; Europa estaba envuelta en una serie de 

interminables guerras. Entre los conflictos bélicos encontramos la guerra de 

sucesión española, polaca  y austriaca que es donde  se tratan los problemas de 

un gobierno monárquico, la guerra de los siete años, esta guerra fue una serie de 

sucesos bélicos  para tener el control sobre Silesia y la supremacía colonial sobre 

América del Norte y la India, por una parte estaban Prusia, Hanover, Gran Bretaña 

y Portugal contra Sajonia, Austria, Francia, Rusia, Suecia y España. Los tratados 

de Paz pusieron fin a la guerra de los siete años dejando a Inglaterra como 

ganador.  
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En Francia se vivían las consecuencias de la revolución francesa, los resultados 

fueron inimaginables y el estado se encontraba en situaciones deplorables. Como 

consecuencia de todos los cambios sociológicos, económicos y políticos que trajo 

consigo los conflictos bélicos se inició la revolución industrial cambiando el 

sistema socioeconómico, tecnológico y cultural,  gracias al ferrocarril, el comercio 

se extendió a lugares inimaginables para esa época, así como el aumento de la 

producción en menos tiempo del utilizado anteriormente. Aunque Europa estaba 

en medio de varias guerras los gobiernos prepararon varios planes de desarrollo 

para obtener dinero del pueblo y de otros estados monárquicos. 

...la vida política de esos países no debería interpretarse siempre en 

términos de conflicto. Los parlamentos nacionales o los estados 

provinciales no sólo podían compartir la carga de la administración, sino 

también crear un clima de confianza inapreciable a la hora de aumentar los 

impuestos y pedir préstamos.77 

Dentro de lo social, las consecuencias de la revolución industrial fueron varias 

entre ellas  que las nuevas máquinas manufactureras fueron más eficientes y 

económicas por lo tanto sirvieron de reemplazo para el hombre, “las máquinas 

obligaron a que el hombre hiciera en la fábrica el trabajo que antes hacía en casa, 

crecieron las ciudades, bajo el nivel de vida, se crearon más enfermedades como 

el cólera, la tuberculosis, y la tifoidea.”78 

Las consecuencias sociales que tuvieron los cambios del  Siglo XVIII tales como el 

crecimiento demográfico, es estado centralizado y el capitalismo, el crecimiento 

desacelerado de la población provocó muchos conflictos sociales, el dinero 

empezó a dirigir a la sociedad. Los cambios económicos del siglo XVIII, no sólo 

tuvieron que ver con la revolución industrial, sino que también se logró un gran 

avance en la agricultura. La agricultura tenía gran repercusión dentro de la 

económica europea y la sociedad, pues muchas de las personas eran 

campesinos. 
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Entre 1700 y 1800, la agricultura vio cambios mucho mayores que la 

industria, de manera que se considera a este siglo como el de la “revolución 

agraria”. Pero esta revolución como la industrial, se concentró en ciertas 

económicas europeas.79 

La expansión económica de Europa y la creciente clase media contribuyó a la 

creciente demanda por música nueva. Directamente e indirectamente, la música 

se benefició con las ideas nuevas del siglo XVIII. En el arte, se estaban dando 

manifestaciones nunca antes vistas, en la arquitectura empezaron a crearse los 

primeros edificios con un estilo neogótico,  este estilo se refiere a  la imitación de 

la arquitectura gótica medieval. 

Dentro de la literatura, aparecen las primeras manifestaciones de novelas en el 

Reino Unido. En Alemania se da un avance literario muy importante con sus dos 

principales exponentes hasta la fecha: Goethe y Schiller, por otro lado Kant 

escribe una de sus obras más importantes: La crítica de la razón. 

En la pintura se dieron grandes expositores como Antoine Watteau, Francoise 

Boucher, Francesco Guardia, Pietro Longhi, pero quizá uno de los mejores 

pintores de aquella época fue el español Francisco de Goya. Goya pintó obras con 

un estilo psicológico y político, entre las que se encuentran “la maja desnuda” y “la 

maja vestida”. 

El sistema político era monárquico, eso afectó a la música de manera que se 

empieza a usar como un signo de nivel económico alto, y prestigioso, se usó la 

música para que se diferenciara a los reyes y la aristocracia del pueblo. Por el 

poder que se le dio  de despertar emociones, se usó en aquella época, para 

despertar sentimientos lo que llevó al origen de la música religiosa. 

Musicalmente los avances  ideológicos y tecnológicos impulsaron la 

creación de enciclopedias que hacían un compendio de conocimientos. Los 

avances tecnológicos también ayudaron a la eficiencia en las publicaciones 

de la música. 
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También la tecnología ayudó a nuevas técnicas para la producción de 

instrumentos, como el piano.80 

En Francia, debido al peso de las instituciones reales en todas las manifestaciones 

de la vida publica, fue el país europeo donde el mecenazgo real fue más 

determinante incluso en la aparición de las primeras salas de concierto de música 

instrumental abiertas a un público más amplio que el restringido público de la corte 

del rey, los conciertos se convirtieron en una institución estable y se mantuvieron 

hasta la revolución francesa. La revolución francesa marcó un nuevo capítulo en el 

uso de la música por el estado, los ideales de revolución fueron un llamado para 

hacer de la música un bien esencial público y humanitario. 

En Italia las academias fueron el lugar preferente para la organización 

estable de actividades como conciertos, mientras los “collegia”, música 

alemana, se consolidaban como espacios de conciertos, ligados a 

universidades, tanto en Alemania como en Suiza, uno de los más celebres 

fue el “collegia” de Hamburgo, donde se crearon unos conciertos públicos 

cuyas reputación se extendió más allá de las fronteras alemanas.81 

Alemania fue pionero en las nuevas formaciones instrumentales, gracias al 

ejemplo del conjunto orquestal de Mannheim, los alemanes fueron también los 

primeros en constituir orquestas con un número fijo de músicos. En las artes en 

general se da la fase final y más importante del barroco y el clasicismo, el barroco 

se transforma en el Rococó, musicalmente llega el Barroco tardío teniendo de 

principales exponentes  a Bach, Handel, Vivaldi, Scheidet. El arte del contrapunto 

se populariza por toda Europa gracias a Johann Sebastián Bach. Después del 

periodo Barroco, se dejó una renovación en la música alemana. 

Gracias a los factores culturales del siglo de las luces, Johann Sebastián Bach 

compone de acuerdo al entorno en que vivió y la forma en que se desarrolló 

educativamente. La manera en que vemos a la música forma parte también de  la 
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historia en general y, no sólo tiene que ver con el arte sino que ha dejado su huella 

en la vida social, política, tecnológica y económica en toda Europa. 

 

2.3 El barroco. 

La época Barroca en la música coincide con lo que se solía llamar el “Año del 

absolutismo”, durante el cual en muchas ciudades de Europa la monarquía era la 

autoridad. La aplicación del termino “Barroco” empezó en el siglo XVII y los 

primeros años del Siglo XVIII,  los historiadores consideran al barroco una era de 

decadencia entre el Renacimiento y la era clásica.  

En Alemania en el Siglo XVIII, el movimiento artístico estaba influido por Inglaterra, 

España, Italia y Francia y alcanzó su momento más brillante con Bach, debido al 

sistema político monárquico, mucho reyes contrataban a los mejores artistas e 

hicieron de sus ciudades centros artísticos e intelectuales. Esto dio paso al estilo 

barroco que se había desarrollado del renacimiento francés e italiano y en 

Alemania desarrolló un estilo exagerado. 

El término barroco se puede traducir como desmesurado, recargado e 

irracional, proviene de Portugal y significa “perla de forma irregular” o “joya 

falsa”, el  adjetivo barroco estaba usado principalmente para describir lo 

grotesco o distorsionado. Musicalmente el barroco comienza desde el 

nacimiento de la ópera en el siglo XVI hasta la mitad del XVIII con la muerte 

de Johann Sebastián Bach.82 

El compositor francés Jean-Jaques Rosseau en su diccionario de música 

publicado en Paris en 1768 declaró: “La música Barroca es aquella donde la 

armonía es confusa, cargada de modulaciones y disonancias, la melodía es cruda 

y poco natural, la entonación es difícil y el movimiento no es delimitado” 

Su característica dentro de la música, es: 
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El bajo continuo,  y el desarrollo de la armonía tonal, y esto provoca que se 

diferenciara de  los anteriores géneros. El bajo continuo se refiere a cuando el 

compositor no especifica el contrapunto y lo deja a cargo del intérprete, puede ser 

ejecutado por uno o varios intérpretes. El bajo continuo comenzó en los 1600 

cuando los compositores empezaron a escribir solos para instrumentos y voces. 

En palabras de Bach: 

  “El bajo continuo es el fundamento más perfecto de la música, se toca 

con ambas manos, de tal modo que la mano izquierda toca las notas 

escritas y la derecha toca sobre ellas consonancias y disonancias para 

producir una armonía agradable para honra de Dios y al mismo tiempo 

deleite del animo y, como en toda música, tampoco el bajo continuo 

debe tener más principio y fin que la honra de Dios y la recreación del 

animo. Cuando esto no se tiene en cuenta, no hay verdadera música, 

sino tan sólo un endiablado griterío y alboroto” 

 La coexistencia de viejos y nuevos estilos, el nuevo estilo de monofónico 

no suplanto el tradicional polifónico, el contrapunto persiste en el barroco 

en todos los géneros de música, vocal e instrumental, sacra y secular. 

 Un cambio del modal a tonal escritura, al final del renacimiento, y a 

través del siglo XVII, compositores y teoristas seguían escribiendo y 

pensando en términos tradicionales, en el 1700, estas construcciones 

dieron un tipo de escalada diatónica, con medios pasos entre las 

escalas, y eso hizo que se distinguiera la época barroca. 

 Un cambio de forma intervalica a armonía coral, en el renacimientos 

muchos compositores concibieron la armonía como el producto del 

contrapunto. 

 Una gran libertad de rítmica, uno de los más controversiales puntos de 

la música barroca fue la libertad en los ritmos, músicos e instrumentistas 

pudieron ser llamados para cantar o elaborar complejos ritmos que 

cambiaban brutalmente. 

 Un magnifico subsidio de virtuosidad, las oportunidades para que los 

músicos demostraran sus talentos, creció en la época Barroca. 
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 La creciente diferenciación entre el estilo vocal e instrumental, el estrés 

en la virtuosidad impulsaba a los compositores a escribir diferentemente 

las voces e instrumentos. 

 La creciente importancia de los instrumentos y música instrumental, en 

la época barroca fue la época dorada de la construcción del órgano y 

violín, el periodo vio grandes técnicas para su ejecución. 

 La cultivación de timbres contrastantes, el timbre ideal en la música del 

renacimiento era una mezcla de sonidos esenciales, como voces de 

coro (soprano, alto, tenor, bajo) , los músicos del la era barroca y 

audiencias valoraban los contrastes, por ejemplo de melodía de 

acompañamiento, voces instrumentales, alto y bajo, solos etc.83 

 

En el barroco, la música instrumental tomaba formas muy complejas y muy 

estructuradas, después de 1720 las obras instrumentales se hicieron más largas y 

abstractas. Los compositores trataban de escribir del lado viejo y los nuevos 

estilos de acuerdo con las circunstancias de la mano, los músicos de la época 

barroca estaban comprometidos a representar la pasión a través de la música, 

estás pasiones no debían entenderse de manera personal, sino, significativamente 

como creadoras en la mente y el espíritu de los escuchas a los que va el estado 

emocional, como buenos actores, los principales músicos de aquella época fueron: 

Claudio Monteverdi, Francesco Cavallo, Mare´Antonio Cesti, Alessandro Scarlatti, 

George Friederic Handel, Johann Adolph Hasee y por supuesto Johann Sebastián 

Bach. 

 “La música instrumental del Barroco es fruto del mecenazgo activo de la 

aristocracia, que contribuyó a definir en buena medidas las condiciones 

materiales en las que habría de desenvolverse esta actividad. Así, los 

espacios que acogían los instrumentos eran salones de música situados en 

edificios palaciegos o eclesiales; no se construyeron auditorios o salas de 

conciertos propiamente dichos antes del siglo XVIII. Del mismo modo, los 
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instrumentos evolucionaron durante el periodo barroco hasta alcanzar una 

sonoridad rica y plena, aunque  fueron concebidos para adaptarse a las 

reducidas dimensiones de unos espacios que, además, no estaban 

acondicionados para responder a los requerimientos acústicos de toda 

actividad musical”.84 

Una de las formas de componer de Bach, que fue de gran importancia en el 

barroco, fue la melodía diatónica, por ejemplo el movimiento contrario después de 

un salto, semitono en la misma dirección después de una quinta. En la época 

barroca la forma en que se hacía música tuvo lugar la tradición no escrita en las 

calles, cafés, y tabernas, casas privadas, iglesias, cortes y casas de opera. Este 

repertorio es difícil de reconstruir, por la improvisación de los músicos de aquel 

tiempo. Muchos instrumentos, definieron, no sólo la música sino que son un signo 

de lo que fue la época barroca, incluyendo el violín, la viola y el cello, el clavicordio 

y muchos instrumentos de viento y de latón. 

El Barroco no sólo fue un término para la música, sino también, para la 

arquitectura del siglo XVII y siglo XVIII, la época Barroca fue tan importante que 

define lo que se vivió en aquel tiempo y Johann Sebastián Bach fue un exponente 

tan influyente que al morir él murió la época barroca. 

2.4 Vida de Johann Sebastián Bach vida 

Durante 1550 y 1700 las condiciones de la iglesia hacía sus músicos fueron 

moldeando las obras de muchos compositores, a los que se orilló a componer de 

cierta manera en específico desarrollando, así, “música hecha para ser aprendida 

y cantada por las multitudes “Desde los quince años hasta los últimos momentos 

de su vida Johann Sebastián Bach compuso a la manera en que la iglesia lo 

pedía. 

La época en que se desarrolló Bach como músico queda entre dos maneras 

de entender la relación entre el compositor y el intérprete, a lo largo de su 

carrera Bach trabajó al amparo de la iglesia y conoció los limites del 
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mecenazgo de la nobleza, no supo lo que era crear música en el marco 

liberal.85 

Johann Sebastián Bach es el menor de ocho hijos, nació el 21 de marzo de 1685 

en Einsenach, Alemania, gracias a la época en que nació se desarrolló en distintas 

escuelas de música. A los 15 años, en 1700, Bach partió a Lüneburg , donde se 

inscribió en el coro de la iglesia a cambio de recibir clases de música y así 

completar sus estudios. 

Al terminar estos estudios, encontró un trabajo en Arnstadt, en 1703, como 

afinador y renovador de las tres iglesias de la ciudad y poco tiempo después fue 

responsable del órgano de la iglesia Neue Kirche. A pesar de que su trabajo sólo 

consistía en hacerse cargo de los órganos, Johann Sebastián Bach, siguió 

componiendo, aunque de alguna manera, la influencia de su trabajo y su cercanía 

con un instrumento como el órgano tuvo gran importancia a la hora de componer 

sus obras musicales. 

En 1707 Bach ocupa un puesto en la iglesia del templo de San Blas de 

Mühlhausen, en esta ciudad su estancia fue de tan sólo nueve meses eso le 

permitió familiarizarse con la sensibilidad pietista, que es cuando se da más 

importancia la experiencia personal religiosa que a lo formal y se ponía mucho 

interés en la lectura de la biblia,  esto sería de gran influencia en sus futuras obras 

musicales. 

Después se trasladó a Weimar, donde trabajó directamente a las órdenes del 

duque Wilheim Ernst, donde permaneció hasta 1717; en estos años completó 

Tocatta  y Fuga en Re menor y Passacaglia y fuga en Do menor.Al terminar su 

etapa en Weimar, Bach logró un puesto estable de maestro de capilla en la corte 

del príncipe Leopoldo de AnhaltKöthen; la corte de Köthen era de confesión 

calvinista, que es un sistema teológico que pone a Dios sobre todas las cosas, los 

calvinistas mostraban poco interés por la música sacra. 
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El príncipe Leopoldo era un hombre joven con gran interés de las costumbres y los 

gustos musicales de la época, con Bach desarrolló una gran relación, Bach no 

podía haber escogido mejor lugar para poner a prueba su capacidad musical en la 

composición e interpretación de obras no sacras. En este tiempo Bach se 

encargaba de la organización de conciertos y la composición de obras para el 

conjunto orquestal de la capilla de la corte. Durante este periodo, fue capaz de 

organizar, dirigir e intervenir en la interpretación de conciertos casi a diario; 

además de componer obras nuevas con las que el príncipe pudiera deleitar a sus 

anfitriones, curiosamente, compuso exclusivamente música instrumental y 

cantatas seculares, destacando sus Conciertos de Brandenburgo. 

El príncipe Leopoldo tenía una gran orquesta de quince músicos, veinte en 

ocasiones especiales, incluyendo, violinistas, violonchelistas, un fagot, un oboe, un 

par de flautistas, tres trompetistas y un timbal; para esta formación compuso los 

Conciertos de Bradenburgo, una de las obras más celebres de la música barroca. 

Estos conciertos son la prueba, por primera vez en la música, de la preocupación 

por el color y el timbre de los instrumentos. 

J.S.Bach pudo aplicar todos los conocimientos adquiridos en sus etapas 

anteriores, en Weimar había escrito todas sus obras sacras, en su nuevo destino 

sería la música puramente instrumental y orquestal. Al estar a la orden de maestro 

de capilla de Köthen, se le obligaba a Bach a componer cuatro cantatas al año y 

una obra instrumental, generalmente aumentaba la planilla de músicos 

contratando músicos y cantores de otras cortes, en una ocasión se contó con la 

joven cantante Anna Magdalena Wilcken, la bella voz de la joven llamó la atención 

de Bach; contrajeron matrimonio en 1723. 

A pesar de ser ya la esposa de Bach, Anna siguió con su trabajo como cantante 

en la orquesta que dirigía su esposo, gracias a eso, un número considerable de 

partituras manuscritas de las obras subsiguientes de Bach, fueron inscritas por su 

esposa. En 1723 el compositor se trasladó a Leipzig, allí fue nombrado cantor y 

maestro de música de la iglesia de Santo Tomás, y dirigió el Collegium Musicum. 

En Leipzig, Bach, compuso las obras que representan la cima de su carrera 
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musical: la Misa en Si menor y las tres pasiones-de las cuales sólo han 

sobrevivido dos: La pasión según San Juan y la Pasión según San Mateo-, el 

Oratorio de Navidad, las Variaciones de Goldber y el arte de la fuga.86Debido a la 

manera en que Johann Sebastián Bach vivió, influyó en cómo compuso algunas 

de sus obras y en cómo se definió su música para la posteridad. 

2.5 Composición 

En la época Barroca existieron diferentes tipos de géneros, como el concierto, la 

sonata y suite que fueron los géneros de música más importantes. El termino 

Sonata fue usado en la época temprana del Barroco y no fue, hasta el siglo XVIII, 

que se especializó. En italiano el término sonata se refiere a “lo que suena” es 

decir hace referencia al sonido de los instrumentos. 

El concierto tuvo también gran importancia en el barroco, se aplica para trabajar 

en cualquier combinación o diversidad musical que trabajan juntas. El número de 

movimientos en una suite es variable, la mayoría consiste en de 4 a cinco bailes 

de tiempo variable. Bach repitió reelaboraciones de su propia música, lo cual hace 

pensar que sus actitudes en las composiciones y sus procesos en la época 

barroca se diferencian tajantemente del modo en que muchos compositores 

trabajan hoy en día, muchos compositores del siglo XVIII prestaron temas 

musicales y algunas veces piezas enteras de otros, y todos los compositores en 

algún punto reciclaron un trabajo en una nueva composición. Bach reelaboró 

Stabat mater de Pergolesi dentro de un motete (Tilge, Höchster, Meine Sünden); 

él, también, refundió nuevos movimientos de su propio secular de cantatas dentro 

de movimientos para cantatas sacras. 

Johann Sebastián Bach no se limitó a ejercer su maestría en los principales 

géneros instrumentales de su época, el concierto, la sonata, la suite y la 

partita, sino que logró componer un conjunto de obras en las que explotó 

hasta su últimas consecuencias todos los recursos formales de cada uno de 

ellos, llevo a un punto insuperable las potencialidades instrumentales 
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conocidas en su tiempo. Así compuso seis sonatas para violín, seis sonatas 

para violonchelo y sonatas para clavecín concertante y violín.87 

Aunque Bach abundó en todos los géneros excepto la ópera, no fue un músico 

especializado en la música orquestal, en total de número de sus obras sólo una 

pequeña parte es orquestal, entendiéndose como música orquestal por lo que hoy 

es música de cámara. 

“De sus 1, 800 composiciones conservadas, 524 son vocales, 470 para un 

instrumento de teclado y sólo 86 de cámara y orquestales, estas a su vez 

se dividen en conciertos, con o sin solista, y oberturas o suites, a ellas aún 

pueden añadirse las oberturas y fragmentos orquestales que presentan sus 

cantatas”.88 

En conclusión Bach cultivó poco la música de orquesta, pero las obras que ha 

dejado constituyen un legado de su arte por su capacidad de remitirnos al pasado 

y mirar al futuro al mismo tiempo, el pasado nos hereda la tradición, y nos hace 

pensar en su originalidad y fantasía cuando escribía. Durante su carrera Bach 

trabajó bajo las órdenes de la iglesia luterana y conoció las posibilidades y 

limitaciones que se tenían componiendo para la nobleza, no supo lo que era crear 

su música libremente Debido al gran auge musical dentro de la corte de Leopoldo, 

se cree que es en este contexto donde se debe situar para su plena comprensión, 

la obra de Johann Sebastián Bach, y de la manera en cómo se va a recordar su 

obra para siempre. 

“En su obra Pasión según San Mateo, Bach les escribió a los campesinos y 

artesanos del sur de Alemania, que se habían convertido a la religión 

protestante  como un medio para liberarse de las penalidades de sus vidas, 

Bach refleja en sus obras a los distintos grupos sociales con los que tuvo 

algún tipo de relación”.89 

                                                           
87

 ibidem, p.30 
88

 ibidem, p.34 
89

 ibidem, p.32 



56 
 

En la época barroca, uno de los géneros sacros más importantes fue el oratorio 

que ofrecía una contraparte de lo que era la ópera. Los compositores alemanes 

fueron especialmente determinantes para las narrativas Góspel de la pasión de 

Cristo a la música, el coro jugó un importante rol en estas composiciones, Johann 

Sebastián Bach y su Pasión según San Mateo y Pasión según San John, son en 

efecto oratorios Luteranos, combinaban un narrador (el evangelista); las arias da 

capo y coros,  incorporando melodías corales protestantes. Bach nunca escribió 

una ópera, pero sus oratorios dieron una idea de lo que Bach haría en una ópera y 

cómo hubiera sonado. 

En la época Barroca, el término cantata era aplicado a muchos diferentes 

tipos de trabajos vocales, desde el sacro al secular, la palabra viene de la 

forma italiana cantare  y se usa para detonar “pequeñas-y largas-escalas” 

rango de un solo de cantante con bajo continuo a un largo ensamble de 

coros, solistas e instrumentos. Muchas cantatas son trabajo de Johann 

Sebastián Bach, de hecho Bach uso el termino de cantata solamente para 

sus cantatas. 90 

2.6 Bach y el órgano 

El órgano es un instrumento musical 

caracterizado por tener un teclado, el 

sonido del órgano se debe al aire que 

pasa por los tubos que tiene, estos tubos 

van desde tamaño milimétrico hasta 

varios metros, es un instrumento de aire, 

cuando hablamos del órgano el manual 

es el teclado que se toca con las manos 

(como un piano), los pedales que es un 

teclado que se toca con los pies y los 

registros que son palancas o botones 

que ayudan a seleccionar el sonido y 
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timbre deseado, una de las obras musicales más importantes de la época barroca 

que utilizó el órgano fue “Tocatta y Fuga”. 

Una de las características más importantes de la música de Johann Sebastián 

Bach es la manera virtuosa de tocar y componer piezas musicales para el órgano 

y el desarrollo de nuevas técnicas para tocar, en el uso de las manos y el uso del 

pedal. Bach no sólo componía y tocaba el órgano sino que conocía bien este 

instrumento creando nuevos diseños y construcciones. J.S.Bach tuvo contacto con 

el órgano desde muy pequeño, ya sus familiares eran organistas. 

Cuando Sebastián tenía tres años de edad, su segundo hermano mayor, el 

quinceañero Baltasar, que había alcanzado cierto nivel de pericia musical, 

entró como aprendiz de su padre. Sebastián pudo, de este modo, observar 

a su padre y a su hermano mayor en el trabajo. Las numerosas actividades 

musicales de los miembros de la familia y los aprendices impregnaban la 

vida de la casa del padre de Bach.91 

Bach no tuvo una enseñanza real del órgano hasta que tuvo la oportunidad de 

aprender gracias a Christoph Bach, quien era primo de su padre. Christoph era 

organista municipal, él sirvió como modelo para Bach en cuanto a música se 

refiere, pues aún siendo niño, Chrsitoph fue el primer modelo de compositor que 

conoció. Otro de los maestros importantes de Bach fue su hermano mayor 

llamado, también, Christoph, pues él favoreció el aprendizaje musical de Bach en 

sus primeros años de vida, esto ayudaría a Bach a desarrollar mayor interés en el 

teclado y el órgano. Su experiencia en el órgano se debe a que desde niño pasaba 

horas agachado al lado del órgano de su padre, reparándolo y afinándolo. 

En el momento que J.S.Bach inició su preparación musical estuvo como asistente 

de uno de los mejores organistas de Lüneburg: el señor Böhm, quien se dice fue 

uno de los organistas que tuvieron más influencia en la enseñanza de Bach, 

aunque tuvo muchos profesores, Bach avanzaba por si solo de una manera 

impresionante. “...era el amor y la aptitud por y para la música como un regalo de 
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la naturaleza lo que había llevado a Bach más allá de los límites establecidos por 

otros”92Bach continuo viajando por el norte de Alemania visitando diferentes 

iglesias y capillas lo que le permitió conocer distintos tipos de órganos pero sólo el 

órgano de Santa Catalina tuvo un impacto en la vida de Bach y en su desarrollo 

educativo. 

El órgano de Santa Catalina era el instrumento más famoso, hermoso y 

grande del norte de Alemania, con cincuenta y ocho registros para cuatro 

manuales y pedalero. Bach nunca olvidó la impresión que el órgano de 

Reinken causó sobre él. Su estudiante Johann Friedrich Agrícola luego 

rememoraría que Bach se sentía incapaz de alabar suficientemente la 

belleza y variedad de aquellos tubos tan altos.93 

A lo largo de su carrera Bach logró ser profesor y organista de muchas capillas, 

uno de los trabajos más importantes fue el de  organista titular de la corte de 

Weimar, aunque sólo tenía 18 años logró impresionar a la corte de Weimar pues 

tenía un gran conocimiento sobre la tecnología del órgano, este conocimiento lo 

adquirió estudiando el manual de Andreas Werckmeister, Erweiterte und 

verbesserte Orgelprobe (Órgano ampliado y mejorado de la muestra), al que le 

hizo una renovación con ideas que a él se le habían ocurrido mientras componía, 

Bach fue un experto en el órgano aunque nunca tuvo el título profesional. 

 2.7 Tocatta y Fuga 

Johann Sebastián Bach escribió “Tocatta y fuga” entre 1703 y 1707 es una de las 

obras más famosas escritas para órgano. La época Barroca se distingue 

especialmente, por ser una era asociada al uso de instrumentos de teclas y los 

géneros eran la tocata, canzona, fantasía y preludio, y los géneros imitativos más 

importantes eran ricercar y fuga. 

En 1703 Johann Sebastián Bach ya era un organista, este conocimiento sobre el 

órgano le permitió convertirse en un temido experto gracias a que no sólo conocía 
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cómo se tocaba el órgano sino también, su construcción y también propuso 

muchas formas de mejorarlo. Esto afectó sus futuras composiciones en el arte de 

la fuga. La palabra “Tocatta” viene de tocare, desde el punto de vista de Bach 

proviene de la improvisación técnico-virtuosistica  

Parte del legado de Bach se encuentra en la forma en que compuso fugas y 

tocatas que demuestran no sólo el género musical sino, también, se deja en claro 

el por qué del barroco. La Fuga emergió en el Siglo XVII como un género del piano 

en donde una simple idea  que está sujeta a imitar el tratamiento para todo el largo 

de una obra.  

La Fuga se compone de un tema que se entrelaza con un segundo o un 

tercer tema que pueden ser interpretados al mismo tiempo, hay una voz 

principal que a su vez espera la respuesta de otra voz, y la pieza musical se 

trata de las respuestas de ambas voces. También encontramos el fugato o 

fughette que es una pequeña fuga con menos voces94 

En conclusión, la música ha influido en la vida diaria de Europa y ha formado parte 

del mecenazgo histórico, no sólo hay que considerarla como parte del arte, sino la 

forma en que se organizó la vida social a su alrededor. Por lo tanto, la música se 

ve como un arte complejo que comunica a través de las notas que emite y los 

sentimientos que evoca. Por eso es importante conocer cómo está formada la 

música y cuáles son los signos que la componen. 

A través de las partituras se conoce el lenguaje de la música a través de los 

signos que se  presentan en las partituras y cómo leer los signos que se 

encuentran en ellas, esto aunado a lo que vivió Johann Sebastián Bach y su 

desenvolvimiento social que influyó para plasmar a través de signos en una 

partitura lo que se convertiría en una pieza musical como Tocatta y Fuga. 

Se puede asegurar que el lenguaje que Bach creó en ese tiempo, a lo que se 

nombró Barroco, es parte de la historia de Alemania y de la música. El contexto 
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histórico en que se desarrolló “Tocatta y Fuga”  ayuda a comprender más de su 

composición, pues es una época en donde el barroco está en auge, entonces se 

sabe que es una obra escrita con muchas notas, es decir algo recargado, aunado 

al hecho de que, también, el barroco se distingue por el uso de teclas, en este 

caso la pieza musical esta hecha únicamente para ser tocada en órgano. El 

órgano es un instrumento de capilla, lo que también da información de que  

J.S.Bach, compusó para la iglesia. 
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Capítulo 3 

Análisis Semiótico 

 

La música es la aritmética de los sonidos, como la óptica es la geometría 
de la luz. 

Claude Debussy  

 

3.1 Tocatta, Fuga y Bach 

 

La música es un lenguaje y depende de la sociedad en que se desarrolle para ser 

entendido, es decir al escuchar la música, cada grupo social le da el significado 

del contexto social en el que se encuentre, también, para ser entendido dependerá 

de la forma en cómo está estructurado el mensaje, es decir según el entorno 

social en el que el humano se encuentre dará una interpretación de la música. 

La música y el lenguaje están estrechamente vinculados desde un punto de vista 

semiótico, si consideramos a la música un sistema de signos. El lenguaje es un 

conjunto, finito o infinito, de frases, de cada una las cuales tiene una extensión 

finita y se construye por concatenación a partir de un conjunto finito de 

elementos”95 , en este caso se puede aplicar teniendo en cuenta que la obra 

musical “Tocatta y Fuga” es la frase de la que se habla 

Es por eso que el análisis de Tocatta y Fuga dará las pautas para entender a la 

partitura como un conjunto de signos, la pieza musical de “Tocatta y Fuga” es un 

signo primario ya que la función de comunicar no es primaria, es decir, los signos 

primarios no se producen con la intención de comunicar algo; contrariamente a los 

signos secundarios que se hacen con la única función de comunicar. Es por eso 

que se conocerán los tonos, los ritmos, las notas, los silencios, entre otros, que 

componen la partitura de Johann Sebastián Bach, para saber cuál es su intención. 

El término Tocatta, se refiere a la manera virtuosa y la destreza de tocar 

algún instrumento, en este caso el órgano, generalmente presenta corridas 
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rápidas y arpegios, en las partituras de Johann Sebastián Bach, la Tocatta 

es usada como un preludio a la Fuga96. 

Las Tocattas de Johann Sebastián Bach son composiciones muy improvisadas 

seguidas de algún movimiento de Fuga. En dichos casos la Tocatta es usada 

como preludio. 

La fuga es una forma contrapuntística, el contrapunto se refiere a cuando 

en la melodía se escuchan dos voces o notas independientes, cuando se 

escucha la fuga se oyen notas y escalas de arriba para abajo que algunas 

veces obtienen respuestas de otro instrumentos.97 

En otras palabras la fuga se refiere a dos o más melodías que tratan de destacar  

de la otra y parece que tratan fugarse de la melodía, como si fuera un músico 

queriéndose lucir más que otro. En conclusión, se analizarán los códigos de la 

partitura “Tocatta y Fuga” para saber cómo comunican, ya que cada nivel de la 

partitura cumple una función complementando la obra musical y  la manera en que 

Bach compuso y cómo es un signo del barroco. 

Los signos musicales ahora serán explicados de manera que puedan ser 

entendidos para saber la manera en cómo se utilizan en la música y por qué se 

utilizan, es decir con qué sentido se presentan. Ahora vemos que una partitura 

tendrá signos musicales agudos y signos musicales graves, los signos agudos 

servirán para darle a  la canción un sentido alegre mientras que los graves le 

darán un sentido más triste y/o sombrío, o al revés todo depende de el conjunto de 

signos y el manejo que se le de a las notas musicales. 
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            98 

En la imagen superior podemos ver que los signos graves comienzan por “Do”, es 

decir, en una partitura sabemos que es grave por la colocación del signo musical 

en las líneas, si el signo se encuentra más arriba irá subiendo de tonalidad a un 

sonido más agudo, la variación entre agudo y grave va a depender del instrumento 

que se esté tocando. 

Suponiendo que la canción va lenta, se usarán signos que alarguen la nota, por 

ejemplo un redonda o una blanca,  y en las canciones más alegres se forman de 

negras, de una corchea, semicorchea, etcétera, (ver capitulo 1)En muchos casos 

se combinan notas redondas y blancas, aunque la canción vaya muy rápido, o 

lento, dependiendo de la intención que se quiera dar, por ejemplo una canción 

puede ir rápido pero al finalizar se baja la velocidad con redondas y/o blancas lo 

que dará la idea de que es el final. 

Otra forma de reconocer si la canción es lenta o rápida, y saber cuál es su 

intención es ver cuántos tiempos se van a tocar en un compás, por ejemplo si se 

tocan 2 notas en cuatro tiempos la canción es lenta, pero si se van a tocar 32 

notas en cuatro tiempos la canción irá rápidamente. Cuando se agrupan más 
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notas se logrará un sonido más rápido que logrará un sonido diferente y 

apresurado dependiendo de las notas que se estén tocando. 

99 

Muchas veces la intensión y el sentimiento con el que se toque una canción, 

también transmitirá muchas emociones, no es lo mismo escuchar una canción en 

la radio que verla en vivo. Los matices en las canciones también nos ayudan a 

reconocer cuál es el sentido de la música, cuando la canción baja el sonido a 

suave se usa el pianissimo o piano, cuando es un término medio se usa mezzo 

forte y cuando se sube el volumen de la canción se usa forte y fortissimo. 

Una de las maneras más importante de saber la velocidad y el tiempo que lleva 

una pieza musical es el tempo, el tempo es: “la velocidad con que debe ejecutarse 

una pieza musical100, por tradición histórica todo el tempo va a ir indicado por 

palabras italianas. 

Los movimientos de menor a  mayor velocidad son: 

 Larghissimo: muy muy lento; usado en raras ocasiones.  

 Largo: muy lento. 

 Lento moderato. 

 Lento: lento. 

 Grave: lento y solemne. 

 Larghetto: más o menos lento. 

 Adagio: lento y majestuoso. 

 Adagietto: un poco menos lento que el Adagio, poco usado.  
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 Tranquillo: tranquilo.  

 Tranquilamente.  

 Andante: al paso, tranquilo, un poco vivaz. 

 Andante moderato: con un poco más de celeridad que el Andante.  

 Andantino: más vivo que el Andante moderato. 

 Moderato espressivo  

 Moderato: moderado. 

 Allegretto grazioso.  

 Allegretto: un poco animado; en algunas piezas, sin embargo, se toca como 

Allegro y en otras como Andante.  

 Allegro moderato.  

 Allegro: animado y rápido.  

 Vivace: vivaz.  

 Vivo: rápido y vivaz  

 Allegrissimo: más rápido que el Allegro. Poco usado  

 Presto: muy rápido  

 Vivacissimo:  

 Vivacissimamente.  

 Prestissimo: muy muy rápido.  

Estas son algunas de las consideraciones que se toman en cuenta para analizar la 

intención con la que se ha compuesto una canción, y lo que le da el sentido para 

comunicar, ya que los signos se vuelven en códigos que se transforman en un 

mensaje que transmite una idea. 

3.2 Criterios para la construcción de un método de análisis semiótico 

Para la construcción del modelo de análisis semiótico se deberá tener en cuenta 

cuál es el papel de la música donde se  tratará de reemplazar signos musicales 

dándoles significado. Las melodías unidas a algún género musical, en este caso el 

barroco, pueden referir a cierto lugar, época, etcétera.  

“Tocatta y Fuga” es considerada un sistema semiótico estructurado, que está 

compuesto por varios signos  que se pueden considerar unidades mínimas. Para 
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analizar dos dimensiones de la partitura se contrastará por un lado el número de 

signos que hay en la introducción, el clímax y el final para saber en qué parte hay 

más exageración de notas que sería un ejemplo del barroco, y por otro lado si son 

notas agudas, que exteriorizan alegría o notas graves que son más sombrías. 

La partitura como una parte del arte depende del creador para darle alguna 

significación, es decir de lo que comuniquen los signos que la contienen, ésta 

debe comprender nuevos sistemas sígnicos a los que pertenecen. En este 

capítulo se desarrollará la forma en cómo comunica el arte a través del análisis 

semiótico de  una partitura haciéndolo de una manera más profunda y menos 

evidente que las verbales. Las partituras están formadas por signos a lo que el 

músico les da un significado es decir, traducen esos signos de manera que al 

tocar el instrumento suene una melódia, se podría decir que el signo musical es un 

signo humano,  social, intencional y gráfico. 

Greimas aporta varias ideas para poder realizar un análisis semiótico por ejemplo, 

pide que se consideren los elementos de lo que se va a analizar separadamente y 

por niveles, pero estableciendo una correlación entre cada uno, esto aunado a la 

idea de análisis de Levi-Strauss que propone tres etapas en su método: 

(1) Definir el fenómeno en estudio como una relación entre dos o más 

términos reales o supuestos. 

(2)  Construir una tabla de permutaciones posibles entre estos términos; 

(3) Tomar esta tabla como el objeto general de análisis que, en este nivel 

sólo puede producir conexiones necesarias.101 

Levi-Strauss habla de una separación aislar algunos fenómenos, y agruparlos 

entre sí para hacer de ellos “signos diagnósticos”, es decir que la partitura se 

analizará separando los signos y los diferente niveles para poder “diagnosticarla”, 

podría decirse que la música clásica es resultado de la evolución social, en este 

caso “Tocatta y Fuga” es el resultado de todo un proceso donde la música 

evolucionó y ese proceso ayudó a Bach a componer. 
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Para comprender la partitura, se debe separar en una especie de categorías, 

niveles y grupos, es decir la forma en que la partitura se va a ordenar, a partir de 

aquí se podrá ver su significación de acuerdo al papel que estén desempeñando 

las notas musicales en la partitura, también se reconocerá la función que 

corresponde a cada una de las notas, de los silencios. La organización de este 

análisis, se llevará a cabo por distintas partes de cada parte de la partitura, es 

decir por la introducción, el clímax y el final. Para cumplir con este objetivo, se 

necesita conocer los códigos musicales de los que está compuesta la partitura de 

“Tocatta y Fuga” y su estructura y aplicar un método comparativo para explicar  en 

un conjunto lo que significa la partitura. El método comparativo que se aplicará 

será conocer cada una de las partes por separado y al final comparar esas partes 

analizadas. 

Para hacer el análisis semiótico según el modelo dado por Levi-Strauss  se llevará 

los siguientes pasos, primero se identificarán los signos para definir el fenómeno 

en estudio, que es la partitura, los términos reales y supuestos serán las notas 

graves y agudas. Las notas graves y agudas serán elementos reales y los 

supuestos serán los significados que se les dan, es decir que las notas graves son 

sombrías y/o tristes y que cuando encontramos notas agudas la partitura se 

tornará alegre. 

Después se identificará la relación entre los signos construyendo una tabla de 

permutaciones que nos permita conocer la relación entre los signos agudos y 

graves y entre los distintos niveles de la partitura (introducción, clímax, final), 

tratando de conocer cuáles son los niveles más sombríos y alegres. 

Por último, se harán varias gráficas dónde se reconocerán los signos, el modelo 

se podría traducir como la representación de la organización de algo, en este nivel 

se reconocerán las conexiones necesarias para significar la partitura como un todo 

en general. 

3.3 Análisis semiótico 

3.3.1 Identificación de los signos 
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Inicio 

El primer paso será definir el fenómeno en estudio, que es la partitura de “Tocatta 

y Fuga”, para eso, se separarán los signos que componen en la partitura y se 

explicará cómo es que la pieza crea sentimientos de miedo, persecución, 

desesperación, tristeza, etcétera, también, se reconocerán los signos agudos y 

graves para identificar cuáles son los elementos reales y supuestos, tomando en 

cuenta que los elementos reales serán las tonalidades agudas y graves, mientras 

que los supuestos serían la significación que crean, alegría cuando hay notas 

agudas y sombrías cuando hay notas graves. 

Inicio de la partitura. 

La partitura que se presentará a continuación fue tomada de un sitio de internet 

especializado en  música clásica, llamado “La nota divina” (Ver pie de página). Al 

inicio de la partitura se encuentra la estructura de cómo se va a introducir a la fuga 

a través de la Tocatta. En esta parte se ve el nombre de la obra musical que 

originalmente es “Tocatta et Fuga” y de lado derecho siempre encontraremos el 

nombre del autor que la escribió en este caso las iniciales J.S. Bach. 

102 

Como se ha mencionado, la partitura fue hecha para órgano por eso al inicio de 

ésta se encuentra que dice “Manuals” que serían los dedos y “Pedals” que serían 
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los pedales que se van a pisar, los pedales en el órgano es un teclado que se toca 

con los pies. 

Cuando se toca clave de sol (signo rosa) quiere decir que se toca la parte aguda 

del órgano, y cuando se toca en clave de fa (signo rojo) se toca la parte grave. Al 

inicio de la obra musical, nos encontramos con el calderón (signos grises)  

provoca que la canción de la sensación de alargamiento y lentitud, esa fase sería 

la Tocatta que nos  introduciría  a la fuga. Los signos rosas no son signos que se 

toquen de manera lenta pero gracias al calderón se extiende su duración; vemos 

que la primera parte termina en una larga nota que dura 4 tiempos, (sígnos 

morado y verde), también se inicia la utilización de los pedales, dándole así 

profundidad esto sirve de preparación para el siguiente movimiento que es más 

rápido. Los silencios, color café, hace que se de paso a otras notas como forma de 

presentar lo que se va a tocar simultáneamente en los dos pentagramas, vemos 

que se hace lenta la canción. 

Inmediatamente después se inicia la fuga poco a poco con unos tresillos (símbolo 

verde agua) los tresillos, son notas que tienen acento en el primer nota musical, 

suenan como la palabra “música” pero como si la separáramos de esta manera: 

mú-si-ca-mú-si-ca.Se aumenta la velocidad, aunque también al escucharla da la 

sensación de curiosidad sobre que algo más grande viene después,  el inicio de la 

Fuga no es tan rápido como  los demás. 

Al incio de la partitura se comienza con un tono agudo que se va transformando en 

grave dando una sensación de temor. Distinto a las demás canciones, cuando 

comienzan los trisillos es interesante que una melodía toca los sonidos graves y la 

otra los agudos y así se van encontrando las dos melodias como si estuvieran 

peleando. El uso de graves y agudos en una misma partitura es un ejemplo del 

contrapunto. 
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103 

Aquí se acelera un poco el ritmo, pero en esta parte se acentúan las notas lo cual 

quiere decir que se tocarán de una manera forte, ésto hará que el sentido de la 

pieza musical resalté de lo demás, lo cual es importante porque vemos que aquí 

es un ejemplo de lo que es la fuga pues en los dos primeros pentagramas vemos 

como ya son dos melodías que van a la par y parte del  pentagrama uno resaltará 

más porque tiene los acentos.Aquí los pedales no cumplen una función especial 

porque se llenaría de sonidos y entonces la fuga no se entendería. Se deja la fuga 

para los dos movimientos principales. 

En el pentagrama de hasta arriba, se ve como en escalas bajando y subiendo de 

tonalidades, el sonido y el pentagrama dos sigue un mismo movimiento con una 

misma tonalidad, lo que le da un efecto de protagonismo al primer movimiento 

pero también ese sentido de fuga y persecusión.Aquí la partitura es más alegre 

porque sólo hay signos agudos  
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104 

En la segunda hoja de la partitura, se va realizando la fuga, en el primer compás 

se escucha una sola melodía, con dos notas (fa y do) esto es la fuga, al final del 

compás vemos una escala (signos color café) subiendo y bajando de tono. El uso 

del pedal comienza aquí, serán tres melodías sonando al mismo tiempo dándole 

profundidad a la fuga, cabe señalar que el sonido del órgano es característico 

gracias a los pedales es por eso que esta pieza musical es tan importante porque 

conocemos más de lo que hacia Bach en el órgano, ya que  el órgano fue el 

instrumento donde se desarrollo más, musicalmente.    

Podría decirse que esta parte de la partitura es bipolar porque contiene notas 

graves y agudas, entonces es sombría pero también alegre, lo que le da un halo 

de misterio a la pieza musical, también hay corridas que ayudán a que se le de a 

la obra arreglos que hacen que no se pierda la atención. 
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105 

 

En esta parte de la introducción de la canción volvemos a encontrar los tresillos 

(signos azules), se va llevado a cabo los movimientos al mismo tiempo lo que nos 

da señal de que es una fuga pues las dos melodías suenan y si escuchamos la 

pieza musical de “Tocatta y Fuga” de Johann Sebastián Bach, se nota como van 

“peleando” entre ellas para sobresalir, esta parte de la partitura es un claro 

ejemplo de lo que es la Fuga. 

Los silencios, (signos verdes) en la parte de los pedales dejan ver el sentido 

protagonista de la fuga, la utilización de signos bemoles (amarillos) y signos 

sostenidos (morados) corresponden a una regla de composición para hacer que 

las tonalidades de la partitura combinen de manera que la pieza musical se 

escuche bien. 
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Aquí los tresillos, de los dos pentagramas, van al mismo tiempo y en la misma 

tonalidad en tonalidades graves y agudas, aumentando el volumen del sonido pero 

con diferencias que hacen que vuelva a su sentido original de fuga. A pesar de 

que aquí es completamente aguda, se tienen pocos signos graves que ayudarán a 

darle profundidad a la partitura. 

106 

Llegamos a la parte final de la introducción, podemos observar como se va a dar 

protagonismo a las notas rojas en la fuga, pues en los cuatrisillos de arriba ,(notas 

azules) se ve que hay un silencio (signo verde), lo cual significará que las notas 

rojas seguirán tocando y resaltarán en la pieza musical. Además, cuando vemos 

las partituras, las notas rojas van más juntas en los compases que las azules, esto 

quiere decir que son más por lo tanto van más rapido que los de clave de sol. 

Los cuatrisillos azules, es lo que harán que la pieza tenga el sentido de fuga 

porque a pesar de que son más lentos y se notarán menos, no desaparecen y 

vemos también como se encuentran dos melodías tratando de resaltar. 

Esta parte es una variación melódica entre lo agudo y lo grave, creo que aquí 

Bach trataba de resaltar el hecho de que es una fuga, y que su composición a 
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pesar de ir rápida tiene una buena estructura y logró que se escuchará bien. De 

nuevo, aquí encontramos que la obra tiene notas graves y sombrías al mismo 

tiempo esto hará que la canción tenga dos melodías peleando por destacar. 

Clímax  

107 

 Johann Sebastian Bach compusó la fuga para que, conforme vaya transcurriendo, 

cada parte tenga su protagonismo.En el primer compás vemos que la fuga 

empieza más rapida en el movimiento de arriba y abajo solo se ponen unas notas 

para recordar que se trata de una fuga y que hay dos melodías que compiten, ya 

en el segundo compás se le da protagonismo al primer movimiento, y para darle 

más realismo el segundo compás de la clave de fa hay silencios (signos verdes). 

No sólo el primer movimiento tiene su protagonismo aquí podemos analizar que 

sigue un patrón para pasar el protagonismo a otro movimiento, a la parte grave 

que es la clave de fa, ya que aunque en el primer pentagrama no se acaban las 

notas si son más lentas que en el segundo. 
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Las notas verdes son más lentas que las notas azules y rojas, que se encuentran 

abajo, la rapidez de las notas da el protagonismo al segundo movimiento, aunque 

cabe resaltar que aquí el primer movimiento no queda en silencio completamente, 

aunque las notas bajan de velocidad y de ritmo siguen ahí recordandonos que es 

una fuga. Aquí comienza alegre por las notas pero poco a poco se va 

entristeciendo porque las notas se vuelven graves. 

108 

Vemos, el “amonotonamiento” de notas que es la idea del barroco y de la fuga que 

son dos melódias compitiendo una con la otra, la idea de esta parte es que 

compitan todos agudos y graves por igual. Aquí se llega al punto más fuerte de la 

fuga pues las cuatro melódias se escuchan al mismo tiempo, también vemos el 

amontonamiento de notas. La mayoría de esta parte está compuesta por 
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cuatrisillos, los silencios ayudan a que no se escuche amontonada la obra y se le 

de un espacio a cada una de las notas para sonar. 

Las tonalidades aquí van de agudo a grave, esta parte se oye como si la canción   

se fuera deprimiendo poco a poco. Es como una conmoción de notas  agudas a 

graves que van subiendo como en una escalera y en unas partes parece que se 

tocarán las notas al azar, pero no, todo es parte de una estructura bien compuesta 

para que se escuche así. 

            109 

En la parte media de la composición Johann Sebastián Bach le da protagonismo a 

la clave de sol, lo que hace que ésta sea una Fuga pero transformándose en una 

tocatta por la manera tan virtuosa en que se debe tocar.Obviamente aquí, como 

vemos, ya no se está tocando una Fuga, es por eso que la canción se llama 
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Tocatta y Fuga porque por pequeñas partes Bach entrelazó el estilo de Tocatta 

con el de la Fuga y aquí vemos cómo lo hizo. 

El ritmo del sonido es muy rápido, dieciseis golpes en cuatro tiempos, al principio 

las tonalidades van ascendiendo de agudo a grave, esto hace la pieza más 

melancolica y despúes conforme la composición va sucediendo, todas las notas se 

tornan agudas lo cual hace que la canción sea más alegre, pero en el último 

compás vuelve a la parte grave del inicio, esto se puede escuchar de manera 

triste, esperanzadora en el medio y al final se vuelve a la parte interesante del 

inicio. 

110 

Aquí, la obra de “Tocatta y Fuga” se pasa el protagonismo al segundo movimiento, 

es decir a la clave de fa, la parte grave del órgano. Vemos que para finalizar el 

protagonismo del primer movimiento se baja la velocidad, y se va de una escala 

aguda a grave.Cuando se resalta el segundo movimiento, es curioso, que se va de 
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escalas que van subiendo y bajando de tono de agudo a grave, de grave a agudo, 

se escucha un sonido que quiere escapar de arriba y de abajo a arriba. 

El sonido sube y baja en un compás, esto hace que la canción de la impresión de 

ser más rapida de lo que ya es.Las notas verdes, dan el sentido de Tocatta por la 

forma en que se encuentran y la dificultad para tocarla.En el clímax de la obra 

musical, se hace presente el uso de los pedales, aparte de que aparecen unas 

escalas (signos grises) dándoles rapidez y elegancia a la estructura de la pieza 

musical. 

Es interesante que las escalas dan la bienvenida al uso de los pedales que harán 

que la canción sea de tres voces y no de dos como había estado transcurriendo, 

aunque la primera voz tienen pocas notas musicales que va ligadas( signo 

naranja, gris, y lila) hace que de esta manera esas notas queden como base lo 

que le da profundidad a “Tocatta y Fuga”.Esta parte es diferente porque ya no sólo 

hay cuatrisillos (signos azules) sino que hay escalas, trisillos y demás tipo de 

ritmos diferentes que le dan el clímax a la Fuga y le quitan lo monótono. 

Vemos aquí el desarrollo del contrapunto; el contrapunto es el uso de dos o más 

voces y aquí se tocan tres voces al mismo tiempo, al escuchar la canción las tres 

voces transcurren de manera que el sonido se escucha en un conjunto y no como 

si estuviera amontonado. 

 Final  
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111 

La parte final de la obra musical, también es un movimiento de escalera de arriba 

abajo, de grave a agudo.Observarmos que lleva un ritmo rápido y la parte de los 

pedales baja la velocidad para salir delicadamente, en el pentagrama uno, clave 

de sol, vemos como el movimiento sube y baja de tonalidades. 

A los dos se les da protagonismo pero al mismo tiempo tratan de escapar uno del 

otro. Básicamente se empieza a bajar la velocidad para pasar a la parte de salida 

de la pieza musical, las notas ya no van pelelando dentro de la fuga, se vuelve a 

usar el pedal, pero ya no de manera rápida, sino para darle profundidad a la pieza 

musical. 

112 

Vemos que se va bajando y subiendo de tonalidad ,esto es muy representantivo 

de la fuga porque  es como si el sonido quisiera escapar corriendo de arriba 

abajo.La salida de la partitura va bajando la velocidad y el número de notas que 
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hay en cada compás, si lo comparamos con las partes anteriores, va 

disminuyendo. 

Aquí se vuelve al concepto de “Tocatta” porque vemos que las notas ya no tratan 

de destacar sino que forman una armonía, ya no van peleando las dos 

melodías.Los signos azules son notas de un  tiempo, éstas logran destacar de las 

demás, porque da la ilusión de una pausa ya que se encuentran en medio de 

notas que van rápidas y juntas. 

Al inicio se usa el calderón,(signo gris) para que se de la impresión de que es más 

largo, y el silencio de treintadisavos , (signo azúl marino) prepara al público para el 

final que son los cuatrisillos que forman pequeñas escalas que van de lo agudo a 

lo grave y regresando. 

113 
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Esta es la parte final de la pieza musical de “Tocatta y Fuga”,  para tener un buen 

desenlace en el primer compás comienza con cuatrisillos , (signos azules) se 

detiene la velocidad, pero aún así se siguen escuchando las mismas notas que 

ayudan a que el final se le de profundidad porque se tocan los dos compases. 

La canción se va deteniendo poco a poco, se va bajando la velocidad y el número 

de notas que encontramos en cada uno de los compases, pero la fuga no cesa  

pues vemos que se aumenta al final el uso del pedal, pero ahora ya no van 

peleando es como si ahora fueran cumpliendo su misión cada una para hacer de 

la partitura y de la canción extraordinarias. 

Al final el calderon indicará que se debe tocar más de cuatro tiempos, esto 

anuncia el final porque en la canción no hay nota más larga que ésta, 

precediéndoles una  nota  negra que es un tiempo.La mayoría de las imágenes de 

la partitura de “Tocatta y fuga” son la perfecta representación de la época barroca, 

porque se refiere a un estilo de música que se caracteriza por el contrapunto, dos 

melodías que suceden al mismo tiempo. 

El “amontomaniento” de los signos es parte un símbolo de la época barroca, la 

definción del termino significa recargado, y aquí vemos eso.En general a lo que 

nos evoca esta pieza musical es a la persecución el ir y venir de las notas de 

arriba abajo y el amontonamiento de las notas genera una sensación de 

curiosidad, y/o terror debido al uso  y el tiempo que se le da a las notas graves. 

La pieza cae en un ir y venir pero cada parte de la canción tiene una intención, es 

decir, al transcurrir la obra musical nos va contando una historia con una 

introducción, un clímax y un final, pues, al inicio nos presenta un poco de como 

será la música, en el clímax se da la fuga el ir y venir de notas y al final vemos 

como una a una las notas se van apagando para dar paso a la salida.Reiteramos 

como la partitura es una gran símbolo de la época barroca, la  manera en que las 

notas se juntan, la manera en cómo forman una obra musical le da atemporalidad 

y actualmente sigue causando emociones. 
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El contrapunto es una parte fundamental del barroco y aquí en la pieza musical,los 

dos sonidos se escuchan la mayoría del tiempo , otra parte clave del barroco es la 

dificultad en tocar cada una de sus obras, y aquí no es la excepción, es una de las 

obras de J.S.Bach más difíciles.En conclusión la partitura “Tocatta y Fuga” es una 

obra llena de emociones distintas y un símbolo de la época barroca que no ha 

perdido su importancia con el tiempo, es un vistazo a la vida de Bach y a la época 

en que fue hecha. 

3.3.2 Tabla, relación entre los elementos. 

El número dos del método de análisis que utilizaremos para realizar el análisis 

semiótico es conocer la relación entre los supuestos reales y supuestos, para esto 

contaremos cuántas notas hay en el inicio, clímax y final, para saber cuál es el 

momento dramático y dónde hay más amontonamiento de notas, porque como se 

sabe la Fuga es la pelea entre dos o más melódias por lo tanto si hay más notas 

sabremos que hay más melódias. 

También se  analizará las partes más “alegres” y las más “sombrías”, tratando así 

de conocer qué es lo que significa, ya que debido al matiz dependerá del color de 

la partitura, por eso en cada parte se cuentan cuántas notas agudas y graves hay, 

la tabla se construirá a partir de los términos reales y supuestos, que como vimos, 

los reales son las notas agudas y graves y los supuestos el significado que se les 

da. 

  Los agudos y los graves con la presión del aire ayudan a crear una onda sonora 

diferente. En los humanos, el aparato auditivo puede aislar estos tonos y hacer 

diferenciaciones. Cuando dos o más tonos se tocan a la vez los sonidos se 

decodifican en distintos tonos. 

Por último, la obra música “Tocatta y Fuga” está compuesta en Re menor, que es 

la tonalidad de la pieza musical, sus notas son re, mi, fa , sol, la, si bemol, do y re, 

cómo es menor, ésta evoca a la tristeza. En la edad media re menor era 

considerada como la tonalidad de la tristeza, cuando escuchamos “Tocatta y 

Fuga” puede que al inicio se sienta un halo sombrío pero conforme la escuchamos 
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pensamos en otra cosa, por eso contaremos cuáles son las notas que más se 

repiten y le daremos una interpretación, de manera que podamos traducir esas 

notas en algún sentimiento. 

Tabla de notas y tonalidades. 

La siguiente tabla tiene como objetivo organizar la partitura y conocer cuáles son 

las tonalidades y notas que predominan en el inicio, clímax y final. En esta tabla se 

encuentra lo que son las notas y después se puede ver cuántas notas hay en el 

inicio, clímax y final y cuáles son esas notas, al final de la tabla se ve cuántas 

notas agudas y graves  hay en el inicio, clímax y final, y por último el total de notas 

que hay en el inicio, clímax y final. 

Relación entre los elementos. 

Notas Inicio Clímax Final 

 Clave sol 

(Agudos) 

Clave fa 

(Graves) 

Clave sol 

(Agudos) 

Clave fa 

(Graves) 

Clave sol 

(Agudos) 

Clave fa 

(Graves) 

Do/Dob/Do# 

 

54 15 52 37 31 20 

Re/Reb/Re# 

 

37 26 60 40 17 11 

Mi/Mib 

 

67 22 80 19 30 11 

Fa/ Fab/Fa# 

 

53 20 69 19 26 19 

Sol/ 

Solb/Sol# 

 

90 19 70 37 29 21 

La/Lab/La# 63 25 63 24 28 35 
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Si/Sib 

 

25 19 48 28 15 17 

 389 146 442 204 176 134 

Total  535 646 310 

 

La tabla demuestra que predomina el número de notas agudas por lo tanto 

“Tocatta y Fuga” es una pieza musical alegre, aunque las notas graves, aunque 

son menos no desaparecen. En el clímax de la obra musical hay más notas por lo 

tanto hay una representación de lo qué es el barroco, que sería la exageración de 

notas y es el punto más dramático. 

3.3.3 Gráficas 

A partir de la tabla se harán las conexiones necesarias para conocer dar para dar 

significación a la partitura, a continuación se representará con unas gráficas los 

resultados que se obtuvieron a partir de la tabla, este método semiótico buscan 

representar cómo está organizada la pieza musical de “Tocatta y Fuga”. 

En primer lugar se conocerán los puntos dramáticos es decir, donde hay más 

notas, que sería un ejemplo de lo que es el barroco es decir la exageración de 

notas, la segunda gráfica será para saber si la partitura tiene más notas graves o 

agudas y así conoceremos si es alegre y/o triste, por último, se conocerá cuál es 

la nota que más se repite en la partitura y qué es lo que quiere decir. 

La fuga: Puntos dramáticos. 
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En la gráfica de arriba nos explica dónde se encuentran los puntos dramáticos de 

la fuga, es decir donde hay más notas. El clímax de la obra es dónde hay más  

notas y más melodías tratando de destacar entre sí, pero lo curioso es que 

podríamos decir que la fuga se mantiene entre el inicio y el clímax, porque aunque 

en el inicio hay menos notas que en el clímax, no es mucha la diferencia. 

En el final si se nota una gran diferencia entre el número de notas que al inicio y 

en el clímax, por eso Johann Sebastián Bach supo darle una salida a su pieza 

bajando el número de notas como si la obra musical se fuera apagando poco a 

poco, el punto dramático ya no es el mismo y es ahí cuando entra la Tocatta como 

vimos entra al principio y al final, siguiendo una misma estructura para iniciar y 

finalizar. En general la obra tiene un clímax muy interesante pues es cuando se 

intensifica la pieza musical. 
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Tocatta y Fuga, ¿alegre o sombría? 

 

En si la obra musical no es alegre ni sombría, sino que tiene de las dos partes lo 

que la hace más interesante, en el inicio se ve como hay una dualidad entre las 

notas graves y agudas es decir habrá dos emociones encontradas entre lo alegre 

y sombrío, ya en el clímax será más agudo, más alegre y con más movimiento y 

notas, como vimos anteriormente. 

Al final, las notas agudas disminuyen, el final será más sombrío, más triste porque 

habrá menos notas y los sonidos se irán apagando, en general es una pieza 

musical paradójica porque creará dos emociones totalmente contrarias, en un 

espacio diferente pero en la misma obra. Si se tuviera que elegir por el número de 

notas que predominan si es alegre y/o sombría, al final la pieza música de “Tocatta 

y Fuga” es más alegre. 
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Otra forma para describir a los signos es saber cuál es la nota que más se repite y 

arle una significación gracias a la herencia musical  que con el tiempo nos ha dado 

un concepto de lo que significan las notas musicales. Se hará a continuación una 

gráfica cuáles son las notas que más predominan en la partitura de “Tocatta y 

Fuga”. 

 

 

 

 

 

 

 

 

 

Se ve como la mayoría de las notas se repiten casi el mismo número de veces 

menos Si, las que más se repiten son Sol y La. Sol es considerada la nota de la 

bendición es decir es una nota muy angelical, muy de iglesia, lo cual es cierto ya 

que Johann Sebastián Bach compuso para la iglesia toda su vida, como se vio en 

el capítulo dos, además de que Tocatta está compuesta en un órgano y éste sólo 

se usaba en capillas e iglesias, también esta nota es considerada como la nota de 

la “trágica consumación” es decir algo así como dramático de mucha tensión como 

es la fuga de la pieza musical. 

En segundo lugar se encuentra la nota de La se dice que esta nota es tranquila, es 

una nota para hacer declaraciones de amor inocente, lo cual puede llegar a verse 
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al final de la partitura o en medio de todo el embrollo de la fuga , se puede utilizar 

como la parte tranquilizadora. También se dice que cuando esta nota se combina 

con otras da un efecto triste, es decir, esta nota se puede escuchar al inicio y al 

final en las partes sombrías. 

3.4 Interpretación 

Se ha visto que la música es un lenguaje distinto y usa códigos especiales para 

ser comprendida, la música es un fenómeno social, pero también, la música, como 

cualquier tipo de arte, no tiene la intención de comunicar. 

Debido a que la pieza musical está compuesta en un inicio en tonos graves alude 

a lo tenebroso, cuando tocan varias notas graves al mismo tiempo eso ayuda a 

dar salida a la “Tocatta”. Después de que acaba la “Tocatta” la pieza se acelera y 

comienza a haber más notas, y se pueden percibir otro tipo de sensaciones, como 

movimiento y rapidez, pero tiempo después vuelve a sentirse sombría, y regresa a 

ser tenebrosa debido a que siempre habrá una dualidad entre las notas graves y 

las notas agudas. En seguida empieza la fuga se puede imaginar una escalera 

con personas subiéndola y bajándola. 

La pieza musical puede tornarse monótona por su duración o el repetir de varias 

notas de arriba para abajo, esto es la fuga y también da la sensación de una 

persecución es por eso que  podemos imaginar una escalera, a alguien corriendo 

o una persecución policiaca. Puedo imaginarme a las melódias peleando tratando 

cada una de destacar. También, al momento de escuchar la obra musical me 

recuerda muchas cosas por ejemplo al fantasma de la ópera, debido a que están 

compuestas de manera similar, también me recordó a una iglesia, a Alemania y a 

una película llamada “Los guerreros”. 

Cuando es el clímax de la fuga, se interpreta como una comunión entre las dos 

melodías, ya no se están peleando entre sí, sino que cada una hace el papel 

adecuado para que la obra suene bien, además ya no hay sólo dos melódias las 

que se escuchan, sino que ahora son cuatro, lo cual le da profundidad a la pieza. 

También, hay un momento en el que sólo se escucha una melodía subiendo y 
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bajando de notas, aquí da la sensación desesperación por algo que no se puede 

tener. 

Hay una parte donde la música puede provocar relajamiento  al escuchar la 

música y la manera en cómo se acomodan las notas para darle cierta entonación y 

ritmo, también el sonido del órgano es algo muy peculiar pues es un sonido de 

viento y debido al tamaño de los tubos puede tener sonidos muy agudos y muy 

graves. Un momento antes del final se van apagando las notas pero la manera en 

que se acomodaron los ritmos no nos hace pensar que es el final pues siempre 

deja ese aire de curiosidad y de expectativa a lo que sigue en la pieza. 

Antes de que acabe por completo la pieza, Bach da como un último momento para 

que la “Fuga “luzca y de esa manera pone varias notas como si fuera fuga pero 

sólo por un segundo a modo de termino suben y bajan las notas para terminar con 

varias notas graves tocadas al mismo tiempo, dando así espacio al final de la 

pieza musical 

Al final, cuando los sonidos se van apagando, da tristeza porque parece que la 

canción se va muriendo poco a poco, hace recordad a una personas 

convaleciente, porque va bajando la velocidad y las notas son más largas, hay un 

adorno al final en forma de escalera que me tranquiliza pues utiliza puros agudos y 

la pieza musical se escucha más alegre, pero es sólo por un minuto y vuelve a 

caer en ese momento de tristeza, donde se va apagando la música. 

Lo más importante de todo esto es el significado que se le da, pues ha dependido 

de la historia social y/o cultural que se ha  tenido e inclusive los recuerdos de vida  

se han asociado muchas cosas al haber escuchado esta pieza musical con 

anterioridad. El conjunto de signos musicales, fue lo que dio forma a cómo es la 

partitura, a cómo va a sonar y a lo que va a significar, se usa la semiótica al darle 

el significado a la música, por lo tanto cuando se les da significado y percibo que 

emoción  trasmite, en este caso serían los signos musicales, que al ser tocados 

forman una melodía que nos infunde alguna emoción. A partir de las tres gráficas 

que se analizaron, la pieza musical es una obra alegre, aunque, al inicio y al final 

se pueden escuchar partes sombrías que introducen a la fuga, debido a que 
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J.S.Bach es uno de los representantes más importantes del barroco, la pieza es 

una representación de éste, por eso es la exageración en el número de notas que 

hay en el clímax, también, las notas que predominan como sol y la, son un 

ejemplo de significación, sol es una de las notas que representan algo religioso, 

como la iglesia, y la es una nota tranquilizadora y cuando se combina da tristeza. 
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Conclusión 

 

Cuando se habla de la música se trata siempre de significar lo que nos expresa, 

por lo tanto el acercamiento a la música es importante para conocer parte del 

mundo que nos rodea, ya que  la persona que la compone lo hace con la intención 

de crear emociones en el oyente, es esto es una de las formas más importantes 

de distinción que tiene el ser humano. 

 

El tratamiento que se le da al análisis semiótico de la música es muy diferente al 

que se le podría dar al cine o  la literatura, para conocer el papel de los signos de 

la obra musical “Tocatta y Fuga”, fue necesario aplicar la teoría de Umberto Eco, 

Claude Levi-Strauss y Ferdinand de Saussure, así como darle un significado a lo 

que es la comunicación, el signo lingüístico, la semiótica y la semiótica de la 

cultura, entre otros conceptos, dando paso a un poco de teoría musical, lo que 

ayudó a conocer mejor de cómo está compuesta la música y qué es lo que 

significa cada uno de los signos. 

 

Para analizar la pieza musical de “Tocatta y Fuga” semióticamente se tuvo que 

tener en cuenta que ésta es un lenguaje gráfico y su forma de comunicar no es 

verbal y que los  códigos que utiliza son diferentes a los que se usan en la vida 

diaria. Para entender a la música como un signo, se deben ver estos desde un 

conjunto, es decir no tratar de entender que es un Do, sino qué melodía forma un 

Do si lo combinamos con un Si# o un Re, y si ese Do es agudo o grave. 

 

Los métodos utilizados en el trabajo responden a la necesidad de adaptar las 

teorías semióticas para saber cómo comunica la partitura de “Tocatta y Fuga”, la 

pertinencia de usar a Ferdinand de Saussure es para poder combinar la teoría 

sobre los signos y el lenguaje, el lenguaje musical. Debido a que ninguna de las 

teorías semióticas sirven para poder descifrar lo que es la música se combinó la 

teoría de Ferdinand de Saussure y el sistema de análisis semiótico de Claus Levi-

Strauss, uno de los problemas fue tratar de adaptar la idea de música y lenguaje, 
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así como tratar de adaptar el modelo de Claude Levi-Strauss para tratar de llegar 

al objetivo. 

 

Se descubrió que  los signos que conforman “Tocatta y Fuga” son parte de la 

herencia de la época barroca, la pieza musical en sí, es una de las más 

importantes pues es un referente de la carrera de Johann Sebastián Bach, ya que, 

como gran organista, esta pieza musical es muy compleja y generalmente se toca 

en el órgano. El contexto histórico fue parte importante de esta investigación 

porque conocimos que la época barroca, la iglesia y el órgano, fueron factores que 

llevaron a Bach a componer “Tocatta y Fuga”. La fuga es uno de las principales 

ejemplos de lo que es el barroco, pues cuando hablamos de barroco  hablamos de 

algo que es recargado, exagerado y rebuscado .La cultura que se desarrolló en el 

Siglo XVIII ayudó a entender cómo se desarrollaba el mundo y cuáles eran los 

ideales de aquella época. Es por eso que cuando escuchamos la pieza musical 

nos dan sentimientos de hostigamiento  por la fuga. Pero también los sentimientos 

de curiosidad, miedo, terror, entre otros son parte de la forma en que se compuso 

esta obra, la manera en que están acomodados los signos definen el sonido, el 

ritmo, la tonalidad entre otros aspectos que hacen que una pieza musical sea 

rápida, lenta, alegre, melancólica, etcétera. 

 

Los humanos nos hemos desarrollado ampliamente dentro del ámbito 

comunicativo, tanto que no sólo nuestro propio lenguaje nos da significados, sino 

también las imágenes, los olores y la música  significan algo. Se sabe que la 

música tiene un concepto, este significado dependerá del humano y del contexto 

histórico, cultural y social en el que se encuentre. 

 

Entonces, ¿cuál es el papel de los signos de la obra musical Tocatta y fuga?, el 

papel de los signos es formar un sistema de comunicación que trasmita ciertas 

emociones. Es formar una pieza musical, con ciertas características, la manera en 

qué se acomodan los signos dentro de la partitura hará que evoquen cierta 

emoción, sentimiento, recuerdo, objeto, entre otros,  en este caso los signos de la 

fuga, que van yendo y viniendo incitan un impacto de persecución, sentimientos de 
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curiosidad, miedo, angustia, o evocan cosas como terror, personajes terroríficos, 

miedo o desesperación. 

 

Por lo tanto, todos los silencios, notas agudas, notas graves, corridas, están 

englobados en un sistema que es la obra musical de “Tocatta y Fuga” la estructura 

de ésta, sirve para ser reproducida dentro de la sociedad. Es decir, todos los 

signos que la contienen,  tienen un significado, que forma la pieza musical y se 

reproduce como música, soundtracks. 

 

El papel que juegan los signos dependerá de la composición y de la manera en 

que se ejecuten las notas, pues como se ha visto, éstas provocarán alguna 

emoción dependiendo de los silencios, los tiempos, y la forma en que se 

encuentren en el pentagrama, su papel es provocar emociones. Es decir, que la 

partitura de “Tocatta y Fuga y gracias a sus características es un sistema 

semiótico estructurado, demostrando que las notas agudas y graves tienen una 

significación y el barroco es parte de ese sistema semiótico. 

 

Se aprende, nuevas formas de interpretar los signos en la música, por ejemplo 

que lo signos agudos serán más alegres que los graves, también conocimos 

cuáles son las características de la Tocatta, la Fuga y el barroco y que la música 

se puede considerar un lenguaje que utiliza códigos exclusivos para su 

entendimiento y lectura de las partituras. También sabemos que “Tocatta y Fuga” 

es un  signo lingüístico y como todo signo tiene su propia historia, interpretación y 

contexto cultural. 

 

Considero que la música como lenguaje es difícil de entender, pero al final 

siempre nos dejará una lección sobre lo que significa, a mi parecer la música es 

un lenguaje que depende del escuchante porque no todos pensamos ni 

percibimos igual, es decir al escuchar una pieza la interpretación se dará de 

manera individual. No es lo mismo las personas que escuchan música clásica en 

la sala Nezahualcóyotl que las personas que escuchan música en un velorio. 
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En un futuro, sería interesante poder analizar a cada compositor de música 

académica para conocer cómo es que cada uno componía, y qué emociones 

querían evocar dependiendo de la época y del compositor, esto ayudaría a 

entender mejor a la música, y a la historia. 

 

Podemos entonces entender que “Tocatta y Fuga” es parte de la historia general, 

y que entenderla es conocer lo que sucedió en el siglo XVIII, pues ha dejado un 

mecenazgo histórico, para aprender de ella debemos considerarla por las partes 

en las que está compuesta, es decir escucharla con la idea de que es un cuento y 

que, como en cada cuento, está contada con una introducción, un clímax y un 

final, también hay que considerarla como un símbolo de la época barroca, en 

cuanto a música se refiere, pues el amontonamiento de notas y melodías, el ir y 

venir de las notas y la exageración, son algunos de los sinónimos que se 

utilizarían para describir el concepto de “Barroco”. 
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