










Carlos Aransay 
director coral

Tras realizar los graduados de Composición, Teoría (Premio Extraordinario de Armonía) y Piano en el Real 
Conservatorio Superior de Música de Madrid, y de estudiar Canto en la Escuela Superior de Canto de 
Madrid, obtuvo en Londres los títulos de maestría de Composición, Piano y Dirección de orquesta en el 
Royal College of Music, y en la Universidad de Sheffield (GB) el posgrado en Psicología de la música. 
Estudió Dirección de orquesta en la República Checa, y en Viena con Jacques Delacôte, quien lo invitó a 
ser su asistente en la producción de Carmen de Bizet en Múnich, Berlín y Zúrich, y maestro de coro 
asistente del Ambrosian Opera Chorus. En 1995 fundó el Coro Cervantes en Londres, dedicándose a la 
investigación y divulgación del repertorio ibérico y latinoamericano, plasmado en cinco discos CD 
presentándose en México, España, Rusia, Inglaterra y Holanda. Ha dirigido el Coro Nacional de España, 
Coro de RTVE, Coro de la Comunidad de Madrid, Coro del Festival Campos de Jordao de Brasil, Coro Joven 
de Andalucía, y en México el Coro de la Ópera de Bellas Artes y el Ensamble Escénico Vocal. Fundó el 
London Lyric Chorus con el que grabó un CD junto a la Philharmonia Orchestra de Londres. Además, ha 
dirigido la London Symphony Orchestra (grabación para el Sello Autor), las Orquesta Nacionales de Cuba, 
Perú, Costa Rica y Panamá, Orquesta del Sodre de Uruguay, Orquestas Sinfónicas de Falcón (Venezuela) 
y Trujillo (Perú) y Orquesta de la Radio de Pilsen (República Checa). En México ha dirigido la Orquesta de 
Cámara de Bellas Artes, la Orquesta Típica de la Ciudad de México y Antiqva Metrópoli, además de haber 
sido maestro de coro en conciertos de la Orquesta Sinfónica Nacional y la Orquesta Juvenil Eduardo Mata, 
Freiburger Barockorschester y Orquesta de la Universidad Sorbonne de París. En Londres estudió 
pedagogía vocal con Janice Chapman, y formó parte de su equipo pedagógico. Ha impartido cursos y 
clases de dirección coral, de orquesta y de pedagogía vocal en España, Francia, Italia, Alemania (con el 
Coro de la RTV de Hamburgo), Países Bajos, Reino Unido, México, Costa Rica, Panamá, Trinidad y Tobago, 
Cuba, Perú, Uruguay, Argentina, Brasil y Ecuador. Durante 17 años fue director y jurado del Concurso 
Internacional de Canto de Trujillo (Perú), y ha sido jurado de los concursos de canto María Callas de São 
Paulo, Teatro Maestranza de Sevilla, Internacional de Rosario (Argentina), Nacional de Canto de Trinidad 
y Tobago, Linus Lerner (Brasil y México), Nacional de Canto Carlo Morelli y de Ópera Irreverente. Durante 
seis años fue profesor del Jette Parker Young Artist Programme de la Royal Opera House de Londres, ha 
colaborado como profesor de técnica vocal con el EOBA en México, y entre sus alumnos hay jóvenes 
cantantes de los estudios nacionales de ópera de Londres, París, Múnich, Zúrich y Ámsterdam. En Londres 
fundó el Festival de Canción Española y Zarzuela, e impartió clases de repertorio español en la Guildhall 
School of Music and Drama. Fue productor de la grabación de la ópera Juan José de Pablo Sorozábal en 
España, y como coach de las sopranos Patricia Petibon y Pumeza Matshikiza, para los sellos Deutsche 
Grammophon y Decca, respectivamente. Desde 2018 es profesor de técnica vocal de la Academia de 
Musique Baroque de Périgord Noir (Francia) y director artístico titular del Coro de Madrigalistas de Bellas 
Artes. Carlos está celebrando este año 25 años de presencia en México, tras su debut en el Festival 
Internacional Cervantino de Guanajuato en octubre de 1998. 



Manuel M. Ponce 

Chapultepec

 Primavera
 Nocturno
 Canto y danza

La placidez sonora del tríptico sinfónico Chapultepec 
de Manuel M. Ponce nos informa, más allá de toda 
duda, que esta música se refiere a un Chapultepec 
que hoy existe sólo en la memoria, debido a los 
cambios radicales que ha sufrido la enorme, 
anárquica ciudad que lo rodea, y que han influido 
directamente en la vida del milenario bosque, casi 
siempre para mal.  Los primeros apuntes para esta 
obra orquestal fueron realizados por Ponce hacia 
1922, pero el compositor no escuchó los frutos de su 
trabajo sino hasta el 25 de agosto de 1929, cuando 
Chapultepec fue estrenada por la Orquesta Sinfónica 
de México. Ese mismo año, Ponce había sido 
nombrado por la Secretaría de Educación Pública 
como su representante en los Festivales Sinfónicos 
Iberoamericanos en Barcelona y, aprovechando la 
ocasión, el compositor hizo tocar Chapultepec en la 
capital catalana. Ambas ejecuciones fueron 
realizadas a partir de la primera versión de la 
partitura, que estaba dividida en la siguiente forma: 
Hora matinal, Paseo diurno y Plenilunio fantástico. 
Desde el estreno mismo de la obra, sin embargo, 
Ponce ya trabajaba en la revisión de estos tres 
bocetos sinfónicos. Cambiando el orden de los 
movimientos, la estructura de la obra y una buena 
parte de la orquestación, Ponce dio a Chapultepec su 
forma definitiva, que consta de estas tres partes: 
Primavera, Nocturno, Canto y danza.





El primero de los tres bocetos sinfónicos es de un carácter 
bucólico ligero, sin complicaciones formales ni 
orquestales. Su impulso rítmico de tipo rústico, hasta cierto 
punto nervioso, está acentuado por un empleo de las 
maderas muy al estilo de la música francesa de aquel 
tiempo. El segundo movimiento de la obra es 
contemplativo, pero no carece de su propia energía 
interna, y en él son más claras aún las referencias que hace 
Ponce al impresionismo. Finalmente, la tercera parte de 
Chapultepec parece hacer una clara alusión a la historia del 
bosque durante la época prehispánica, a través de la 
sugerencia del Canto de la Malinche dentro del contexto 
melódico de la pieza. Si este detalle apunta hacia una 
posible vertiente nacionalista, no está de más recordar que 
en el Nocturno el compositor cita una antigua canción 
mexicana titulada Marchita el alma. La tercera sección de la 
obra finaliza con una interesante dinámica basada en 
ritmos binarios y ternarios alternados, que conducen a 
Chapultepec a una coda brevísima y enérgica.

La revisión de la partitura de Chapultepec estuvo lista en 
1934, y la nueva versión fue estrenada el 24 de agosto de 
ese año en el Teatro Hidalgo, con la Orquesta Sinfónica de 
México dirigida por Carlos Chávez. El propio Chávez, en un 
texto sobre Ponce escrito en 1952, hace este comentario:

Hasta 1921 ó 1922, diez años después de iniciada su obra 
‘nacionalista’, fue cuando Ponce al fin escribió una obra 
orquestal ‘mexicanista’, el poema sinfónico Chapultepec.

El programa del estreno de Chapultepec incluyó también la 
Sinfonía Pastoral de Ludwig van Beethoven (1770-1827), el 
poema sinfónico Caminos de Silvestre Revueltas 
(1899-1940), la suite de El amor por tres naranjas de Sergei 
Prokofiev (1891-1953), y la fascinante pieza de realismo 
socialista Fundición de acero del compositor soviético 
Alexander Mosolov (1900-1973). Ese mismo año, 
Chapultepec fue interpretada en Filadelfia y Nueva York, 
bajo la batuta de Leopold Stokowski.



Diego Adrián 
Jiménez Villagrana 

Sed de mar

Originario de Querétaro, Diego Adrián Jiménez Villagrana encaminó sus estudios instrumentales primero 
a la guitarra y más tarde al piano. Además de abordar materias complementarias en jazz, medios, 
producción y nuevas tecnologías, hizo su licenciatura en composición en la Facultad de Música de la 
UNAM, y participó en un intercambio académico en la Universidad de Bristol, Inglaterra. Su trayecto 
académico está marcado por la obtención de becas de estudio, y entre otros reconocimientos adicionales 
ha recibido premios y menciones en el Concurso de Composición Orquestal de la UNAM y en el Concurso 
de Composición Arturo Márquez para Orquesta de Cámara. En el ámbito de la producción musical, 
Jiménez Villagrana es ingeniero de grabación, mezcla y masterización, operador y director de sonido, 
productor, y una buena parte de su trabajo en estos rubros ha estado asociado con las artes 
representativas y los medios audiovisuales. Además, realiza una continua labor docente.

Respecto a su producción, cabe señalar que Diego Jiménez Villagrana inicia formalmente su catálogo en 
el año 2011 con la composición de sus Dos valses para piano. Una revisión más atenta de la lista de sus 
composiciones permite descubrir algunas cosas interesantes; por ejemplo, que además de piezas de 
concierto ha escrito música para el cine y para el teatro, y que algunas de sus obras existen en versiones 
y dotaciones alternativas. Su primera obra sinfónica, Paumanok, data de 2015, y desde entonces hasta la 
fecha (verano de 2025) ha realizado otras piezas orquestales: Cuatro preludios (2016) (originales para 
piano), Tema y variaciones (2017), Revueltas (2018) (música cinematográfica), Énklima, la Reina de Micenas 
(2021). Este rubro de su catálogo culmina precisamente con la versión sinfónica de Sed de mar, concebida 
originalmente por Jiménez Villagrana en 2018 como una obra para soprano y piano.

La intención de componer Sed de mar surgió del primer encuentro de Jiménez Villagrana con la cantante 
Jacinta Barbachano, en el contexto de las labores académicas del compositor. Una vez tomada la decisión 
de componer un ciclo de canciones, ella se convirtió en su guía y tutora en el oficio específico de la escritura 
para voz. A los recuerdos de Jiménez Villagrana de los años de infancia que vivió junto al mar (y rodeado 
de música viva) se une la recomendación de su padre para la lectura de la novela corta Sed de mar de Esther 
Seligson. El compositor lee el libro, sí, en una playa, y su fascinación con los estados de ánimo de Penélope 
(y los del mar, también) lo conduce a elegir esas palabras como su texto; la lectura lo lleva a una apreciación 
particular del modo fluido y torrencial de pensar/escribir que se conoce como stream of consciousness 
(torrente de conciencia), definido principalmente por los escritores modernistas del inicio del siglo XX. La 
elección puntual del material textual recae en algunos fragmentos del primer capítulo, titulado Penélope, 
del libro Sed de mar.





Tras cuatro años de arduo (e interrumpido) 
trabajo, Diego Jiménez Villagrana concluye Sed de 
mar, en siete movimientos, para soprano y piano. 
En esta versión original, el ciclo se estrena el 6 de 
octubre de 2018 en la Facultad de Música de la 
UNAM, con la voz de Jacinta Barbachano y Diego 
Sánchez Villa al piano. Un dato significativo: Sed 
de mar se convierte en la materia de estudio y 
análisis de las respectivas tesis de licenciatura de 
Jacinta Barbachano y Diego Jiménez Villagrana. 
Después de los primeros intentos de orquestar la 
obra realizados en 2018 y 2020, la maduración 
progresiva del compositor le permite llegar al 
resultado final de la segunda versión en los 
primeros meses de 2025. Salvo algunas cambios 
mínimos y necesarios, la versión orquestal de Sed 
de mar se apega con rigor al original con piano. El 
compositor hace esta observación puntual sobre 
el proceso de orquestación:

Desde la versión de piano escuchaba arpas… hay 
varios pasajes para el piano que desde que los ves, es 
absolutamente evidente que están gritando “arpas” 
por todos lados. Precisamente por esto, la versión 
orquestal lleva 2 arpas que están ubicadas en 
oposición y en el centro del escenario, y que, sin 
querer queriendo, son la columna vertebral de 
muchas secciones. Con la orquesta trato de sacar el 
mayor jugo a las texturas que vienen implícitas en el 
piano.

Por lo demás, Jiménez Villagrana emplea una 
orquesta de dotación tradicional, para la que 
solicita en su partitura una colocación especial, 
acorde con sus necesidades acústicas. Y puesto 
que la concepción y creación de la obra están 
indisolublemente ligadas a Jacinta Barbachano, 
le he solicitado un breve testimonio al respecto. 
He aquí sus  palabras:

Sed de mar es una obra que me ha marcado tanto en 
lo personal como en lo profesional. Es compleja y 
desafiante, pero eso mismo la hace profundamente 
motivadora. Tiene una fuerza expresiva enorme, con 
atmósferas, contrastes y una continuidad entre 
movimientos que mantiene siempre viva la emoción. 
Lo más maravilloso es ver cómo llega al corazón del 
público; lo hemos comprobado en muchos 
conciertos, y creo que eso es, al final, lo más hermoso 
que puede lograr la música.

La versión orquestal de Sed de mar, de Diego 
Adrián Jiménez Villagrana, tiene su estreno 
absoluto el 12 de septiembre de 2025, con la 
soprano Jacinta Barbachano y la Orquesta 
Sinfónica Nacional dirigida por Ludwig Carrasco.



Blas Galindo  

Sones de mariachi

Al ir manejando por el notorio Eje Central de la desordenada geografía urbana de la capital mexicana, uno 
llega al llamado Primer Cuadro (o Centro Histórico) y pronto deja atrás la Torre Latinoamericana. Poco 
más adelante pasa junto al Palacio de Bellas Artes (llamado Teatro Blanquito por los bromistas) y casi de 
inmediato está el Teatro Blanquita. Es en esta zona donde a casi todos los capitalinos (y a no pocos turistas) 
nos ha ocurrido una experiencia singular. El pasar al volante de un automóvil frente a la famosa Plaza 
Garibaldi nos ha expuesto una y otra vez a ser abordados con vehemencia por unos extraños personajes 
vestidos con rústicos uniformes, que nos hacen toda clase de proposiciones, algunas más decorosas que 
otras. Entre las ofertas está, claro, la de pasar al Tenampa o al Plaza Santa Cecilia o a algún otro lugar de 
esos donde, además de escuchar música típica, podemos rociar las penas del día con tequila de diversa 
procedencia  y muchas otras bebidas espirituosas de dudosa pureza y altísimo octanaje. (La birria y demás 
antojitos son extra, se entiende). Ante la insistencia de los personajes en cuestión sólo hay dos respuestas 
posibles: la primera consiste en detener el vehículo donde se pueda y aceptar la invitación (que acabará 
por costar bastante cara) o acelerar con rumbo al Paseo de la Reforma para dejar atrás la tentación. Esta 
es, al menos en la gran ciudad, la expresión más conocida de la actividad del mariachi, y mientras uno 
huye apresuradamente del lugar, se puede poner a considerar algunas cuestiones interesantes sobre esta 
peculiar expresión de la música vernácula mexicana.

De entrada, está la controversia sobre el nombre, en la que dos bandos se disputan la razón. En esta 
esquina, los que afirman que mariachi es una corrupción del término francés mariage, usado porque los 
mariachis solían tocar con especial frecuencia en las bodas de pueblo. En la otra esquina, quienes dicen 
que mariachi es una síntesis del nombre María, abundantísimo en las letras de los sones de mariachi, y el 
sufijo náhuatl chi, que es como un diminutivo. Dejemos, pues, que los dos bandos diriman su controversia 
a balazos, en el más puro estilo del mariachi bronco, para explorar otros asuntos, entre los cuales está el 
hecho de que el mariachi es el conjunto musical típico de la urbe mexicana en lo que se refiere a la 
interpretación de sones. En su forma original, el mariachi estaba compuesto por dos violines, vihuela o 
guitarra de golpe, jarana y arpa. (Si alguien ha visto recientemente un mariachi con tal dotación, favor de 
avisar de inmediato, antes de que desaparezca por completo.) En pleno siglo XX, la dotación del mariachi 
cambió y se sustituyó el arpa por el guitarrón, y hacia la  década de 1930 se añadieron las dos trompetas 
que hoy son indispensables en cualquier mariachi que se respete. (Hay pocas cosas más tristes que 
escuchar un mariachi moderno con una sola trompeta.) Fue por esos años que la música de mariachi se 
hizo muy popular en las ciudades, sobre todo gracias al cine, la radio y los discos. Este tipo de conjunto  
musical, hoy día tan popular, nació en la región del estado de Jalisco situada al sur de la ciudad de 
Guadalajara, y aún es posible encontrar mariachis con la dotación original mencionada en las costas del 
estado de Michoacán.





Así que, si algún compositor estaba destinado a poner sones de 
mariachi en orquesta sinfónica, tenía que ser Blas Galindo, músico 
nacido en San Gabriel, Jalisco, y muy cercano a las músicas 
populares de su estado natal. Después de participar activamente 
en la revolución (o irse a la bola, como se decía entonces) cargando 
un fusil en una mano y una guitarra en la otra, Galindo regresó a 
su pueblo y al paso de los años se empapó de las cadencias y las 
melodías de los sones de su tierra. En 1940 Galindo compuso la 
que al correr del tiempo sería su obra más popular, Sones de 
mariachi, concibiéndola primero para una pequeña orquesta 
mexicana conformada por dos flautas, un oboe, dos clarinetes, un 
fagot, una trompeta, un trombón, timbales, percusión, vihuela, 
guitarra sexta, guitarrón, arpa y cuerdas. Esta primera versión de 
los Sones de mariachi fue estrenada en el Museo de Arte Moderno 
de Nueva York en mayo de 1940, bajo la dirección de Carlos 
Chávez, con motivo de una exposición titulada Veinte siglos de arte 
mexicano. Así como José Pablo Moncayo utilizó tres huapangos (o 
sones jarochos) como materia prima de su Huapango orquestal, 
Galindo cimentó su partitura sobre tres conocidos sones de su 
tierra: El zopilote, Los cuatro reales y La negra.  De este último 
Galindo enfatizó, sobre todo, las brillantes intervenciones de las 
trompetas. Poco después del estreno de la versión original 
Galindo realizó a petición de Carlos Chávez la transcripción de la 
obra para orquesta sinfónica, que fue estrenada en México por el 
propio Chávez al frente de la Orquesta Sinfónica de México, el 15 
de agosto de 1941, en el marco de un programa dedicado por 
entero a la música mexicana. En la versión sinfónica, además de 
aumentar la dotación orquestal, Galindo omitió los instrumentos 
tradicionales.

Ahora sí, habiendo escapado del acoso de los modernos 
mariachis de la Plaza Garibaldi, y casi para llegar a Paseo de la 
Reforma, uno puede preguntarse, mientras espera el cambio de 
luz en el semáforo: ¿por qué no se interpreta con frecuencia la 
versión original de estos Sones de mariachi, con su dotación que se 
parece más al mariachi que la de muchos mariachis que andan 
sueltos por ahí?  Y también esta otra pregunta: ¿existirá alguna 
grabación formal de esa  versión original?.



Daniel Ayala
Suite Veracruz

 Danzoneta
 Nocturno
 Baile

El gran compositor hispano-cubano Julián Orbón 
(1925-1991) mantuvo una estrecha relación con 
México, donde vivió de 1960 a 1963 gracias a su 
cercanía personal y profesional con Carlos 
Chávez (1899-1978), quien lo invitó como 
profesor del Conservatorio Nacional de Música. 
Al paso del tiempo, la música de Orbón en 
nuestro ámbito cultural tendría su máximo 
promotor en Eduardo Mata (1942-1995), alumno 
predilecto de Chávez. En una carta fechada el 31 
de agosto de 1960 en La Habana, Orbón le 
agradece a Chávez sus atenciones para él y su 
esposa, menciona su nostalgia por México y le 
comunica su intención de volver a nuestro país 
ese mismo año. Uno de los párrafos de esa carta 
dice así:

Ayala nos atendió espléndidamente en Veracruz; en 
el Conservatorio mantiene una clase de música y 
danza folklórica purísimas, actividad que me pareció 
extraordinaria; sería bueno y le halagaría mucho que 
le hicieras unas líneas.

Con estas breves y sencillas palabras, Orbón 
describe de un plumazo a Daniel Ayala como 
músico nacionalista, como promotor del folclore 
nacional, como educador y, finalmente, como un 
hombre hospitalario. Como es lógico suponer, 
una parte sustancial de su producción como 
compositor lleva la marca de la cultura autóctona 
yucateca, tanto en los títulos de muchas de sus 
obras como en el contenido musical mismo. 

Escribe el musicólogo Dan Malmström sobre la 
música de Ayala:

Como es fácil colegir por los títulos de sus obras, 
Ayala, quien tiene sangre india, es un nacionalista 
enraizado en la cultura maya. Típicos rasgos 
nacionalistas son el uso de instrumentos indígenas y 
de palabras en lenguas indias en alguna de sus 
composiciones.

La conexión específica del yucateco Ayala con 
Veracruz se explica con este dato: el Instituto 
Nacional de Bellas Artes le encomendó la 
fundación del Instituto Veracruzano de Bellas 
Artes, encargo que Ayala cumplió puntualmente 
el 13 de abril de 1955. Además de fundador, Ayala 
fue también director de la institución; es claro que 
estas labores desarrolladas en Veracruz sirvieron 
a Ayala de inspiración para la creación de la Suite 
veracruzana, que data de 1957 y que, según el 
catálogo de sus obras compilado por Gabriel 
Pareyón, fue su última obra orquestal.

Entre los muchos tesoros de la historia de la 
música mexicana que resguarda el CENIDIM se 
encuentra el Archivo Gerónimo Baqueiro Fóster, 
que contiene numerosos documentos relativos al 
músico, cronista y crítico campechano, 
importante testigo de una parte sustancial de esa 
historia. La carpeta 3225 de ese archivo contiene 
correspondencia diversa entre Baqueiro Fóster 
(1892-1967) y Daniel Ayala. Algunas de las cartas 
están en manuscrito, pero la mayoría fueron 
escritas a máquina. Una copia al papel carbón de 
uno de estos mecanoscritos es una escueta pero 
muy completa nota de programa sobre la Suite 
Veracruz de Ayala, redactada por el propio 
compositor. Transcribo aquí el interesante 
documento, intentando preservar al máximo las 
características de su formato.



SUITE VERACRUZANA.
Para orquesta sinfónica.

Por Daniel Ayala Pérez.

I DANZONETA – II NOCTURNO – III BAILE

“¡El alma de un país está a veces en las calles, en una aldea, en los ojos de sus 
mujeres, en una piedra, en una canción, en una palabra, en una flor……!”

MATILDE SERAO
                                                                                                                                                 

En la presente obra musical, se pretende reflejar parte del alma de un pueblo noble 
como Veracruz, provincia de México. Como en toda obra, modestamente el autor piensa 
que quizá pudiera encontrarse “algo bueno” en ella, basándose en lo dicho por Plinio 
el Joven: “No hay libro, por malo que sea, que no tenga alguna cosa buena”.

I – DANZONETA. – Primer Tiempo - Con sus ritmos márcase la influencia de la música 
negra ejercida sobre la de México. El uso del güiro, de las claves, y la manera de 
tratar los timbales, es peculiar de la música que con esta influencia se produce en 
Veracruz, como una de las más representativas de la música popular en México.

II – NOCTURNO. – Segundo Tiempo – “La Antigua”, es una pequeña aldea de origen 
colonial, lugar de uno de los primeros asentamientos de la Villa Rica de la Veracruz, 
cuando Cortés pisó playas mexicanas y en donde surgió una de las primeras “capillas” 
de la nueva religión; el ambiente de misterio, la vida sencilla de un pueblo pescador 
símbolo de la humildad, remembranzas fusionadas del pasado con  el presente y la 
brisa nocturna en diálogo con el mar, inspiraron este movimiento.

III – BAILE – Tercer Tiempo – El espíritu ancestral de España cuya feliz simiente al 
germinar en el suelo mexicano produce un nuevo y rico fruto, así en los ritmos como 
en las frases de variedad melódica, imperan en este movimiento “la euforia y 
exuberancia tropical” nativa de algunos rincones mexicanos por excelencia, admirados 
gratamente por propios y extraños…………

H. Veracruz, Ver. México.
Noviembre de 1957



Al escuchar esta pieza de Ayala se percibe claramente que, si bien los materiales sonoros específicos son 
claramente distintos, es posible encontrar en la Suite Veracruz de Ayala algunos gestos rítmicos y 
armónicos que también son perceptibles en el ubicuo Huapango (1941) de José Pablo Moncayo 
(1912-1958). Y si bien el son jarocho está presente con claridad en la obra, el oyente conocedor podrá 
detectar también las alusiones al danzón y a otros aires populares, con la presencia indispensable e 
inconfundible de la clave.

Un par de observaciones finales. Matilde Serao (1856-1927), autora del epígrafe colocado por Ayala en su 
nota de programa, fue una escritora y periodista greco-italiana, nominada seis veces para e Premio Nobel 
de Literatura. Y para quienes no lo saben, el CENIDIM arriba mencionado es el Centro Nacional de 
Investigación, Documentación e Información Musical, fundado en 1974 y dependiente del Instituto 
Nacional de Bellas Artes y Literatura.

SUITE VERACRUZANA.
Para orquesta sinfónica.

Por Daniel Ayala Pérez.

I DANZONETA – II NOCTURNO – III BAILE

“¡El alma de un país está a veces en las calles, en una aldea, en los ojos de sus 
mujeres, en una piedra, en una canción, en una palabra, en una flor……!”

MATILDE SERAO
                                                                                                                                                 

En la presente obra musical, se pretende reflejar parte del alma de un pueblo noble 
como Veracruz, provincia de México. Como en toda obra, modestamente el autor piensa 
que quizá pudiera encontrarse “algo bueno” en ella, basándose en lo dicho por Plinio 
el Joven: “No hay libro, por malo que sea, que no tenga alguna cosa buena”.

I – DANZONETA. – Primer Tiempo - Con sus ritmos márcase la influencia de la música 
negra ejercida sobre la de México. El uso del güiro, de las claves, y la manera de 
tratar los timbales, es peculiar de la música que con esta influencia se produce en 
Veracruz, como una de las más representativas de la música popular en México.

II – NOCTURNO. – Segundo Tiempo – “La Antigua”, es una pequeña aldea de origen 
colonial, lugar de uno de los primeros asentamientos de la Villa Rica de la Veracruz, 
cuando Cortés pisó playas mexicanas y en donde surgió una de las primeras “capillas” 
de la nueva religión; el ambiente de misterio, la vida sencilla de un pueblo pescador 
símbolo de la humildad, remembranzas fusionadas del pasado con  el presente y la 
brisa nocturna en diálogo con el mar, inspiraron este movimiento.

III – BAILE – Tercer Tiempo – El espíritu ancestral de España cuya feliz simiente al 
germinar en el suelo mexicano produce un nuevo y rico fruto, así en los ritmos como 
en las frases de variedad melódica, imperan en este movimiento “la euforia y 
exuberancia tropical” nativa de algunos rincones mexicanos por excelencia, admirados 
gratamente por propios y extraños…………

H. Veracruz, Ver. México.
Noviembre de 1957



Salvador Contreras
Corridos

 La indita
 Las dos Marías
 Romance de Román Castillo
 Los Dorados

El corrido es uno de los géneros más arraigados, y más interesantes, de la música vernácula 
mexicana. Entre sus características principales, la más destacada es probablemente su 
carácter narrativo. Casi sin excepción, el texto de un corrido cuenta una historia. Casi sin 
excepción, esa historia se refiere a una gesta épica y/o heroica, aunque también hay corridos 
de carácter más íntimo y personal. Casi sin excepción, las historias que cuentan están 
cimentadas en el imaginario y el paisaje del México rural. Casi sin excepción, la narración de 
los corridos tiene como centro la presencia de un personaje o un grupo de personajes, a 
veces históricos, a veces legendarios. En ocasiones, tales personajes son héroes admirables; 
a veces, son forajidos y malvivientes. Casi sin excepción, esos personajes son seres humanos; 
lo menciono porque ¿cómo olvidar el emblemático Corrido del Caballo Blanco?

Una de las mejores maneras de acercarse a los corridos del compositor guanajuatense 
Salvador Contreras es leer con atención (o al menos hojear selectivamente y con 
conocimiento de causa) el libro titulado Salvador Contreras: Vida y obra, uno de los varios e 
importantes textos musicológicos surgidos de la pluma del compositor y musicólogo Aurelio 
Tello. En la primera parte de su muy completo libro, Tello coloca a los Corridos de Contreras 
en la segunda de sus cuatro etapas creativas, aquella comprendida entre 1949 y 1945 y 
dedicada, según lo señala el investigador, a crear sobre todo música orquestal con una clara 
orientación nacionalista.

Una de las mejores maneras de acercarse a los corridos del compositor guanajuatense 
Salvador Contreras es leer con atención (o al menos hojear selectivamente y con 
conocimiento de causa) el libro titulado Salvador Contreras: Vida y obra, uno de los varios e 
importantes textos musicológicos surgidos de la pluma del compositor y musicólogo Aurelio 
Tello. En la primera parte de su muy completo libro, Tello coloca a los Corridos de Contreras 
en la segunda de sus cuatro etapas creativas, aquella comprendida entre 1949 y 1945 y 
dedicada, según lo señala el investigador, a crear sobre todo música orquestal con una clara 
orientación nacionalista.





Los cantos populares que Contreras utilizó como materia prima para sus corridos 
se encuentran en la obra Romance y corrido compilada por Vicente T. Mendoza. La 
indita es una pieza michoacana tradicional; el texto de Las dos Marías fue escrito por 
Alfonso del Río; el Romance de Román Castillo es una versión local anónima de un 
viejo romance español; Los Dorados de Pancho Villa debe su texto a José Uribe. En la 
redacción de esta interesante partitura sinfónico-coral, Contreras utiliza un 
lenguaje musical sencillo y directo, anclado en un manejo tradicional de la 
armonía. La escritura orquestal es eficaz y brillante, mientras que la escritura coral 
es directa y sencilla. Después de dos breves corridos brillantes y extrovertidos, 
Contreras introduce un elemento de contraste en el lánguido y sentimental 
Romance de Román Castillo (popularizado en otro ámbito por el notable cantautor 
mexicano Óscar Chávez), en el que introduce algunos gestos sonoros que remiten 
claramente al origen español de la canción. Después de que la soprano entona las 
coplas dedicadas a Román Castillo, el coro retoma su protagonismo para cantar, 
entre gritos, silbidos, exclamaciones e interjecciones, los breves versos de corte 
macho-militarista en los que un soldado de Pancho Villa canta sus propias loas. 
Escuchemos la lúcida voz crítica de Aurelio Tello:

Los Corridos, como el Huapango (de Moncayo) y los Sones de mariachi (de Galindo) son 
piezas de fácil audición, muy gustadas y que consiguen el aplauso fácil, pero no por ello 
son lo mejor o lo más logrado de la producción de estos compositores. Así lo estimaba el 
propio Salvador Contreras al afirmar que estas obras no pueden ser consideradas 
expresiones auténticas del nacionalismo musical mexicano, porque son simples arreglos 
para orquesta que sólo demuestran la pericia de los compositores. 

La partitura de los corridos de Salvador Contreras está fechada en 1941. La obra se 
estrenó el 15 de agosto de 1941 en el Teatro de Bellas Artes, con la Orquesta 
Sinfónica de México dirigida por Carlos Chávez en el marco de un concierto de 
música tradicional mexicana para el cual la OSM le había encargado a Contreras la 
composición. En su ejemplar texto sobre Contreras, Aurelio Tello da noticia de que 
existe una transcripción de los corridos para banda, realizada por Estanislao Mejía.

Para los interesados (ojalá sean muchos), va el dato de que existe una grabación 
de los Corridos de Salvador Contreras, con la soprano María Luisa Tamez, el Coro 
Nacional de México y la Orquesta Sinfónica Nacional, bajo la batuta de Enrique 
Arturo Diemecke. Este CD contiene también los Sones de mariachi de Blas Galindo 
(1910-193), Amatzinac de José Pablo Moncayo (1912-1958), Sensemayá de Silvestre 
Revueltas (1899-1940) y la Quinta sinfonía de Carlos Chávez (1899-1978).

Juan Arturo Brennan



O R Q U E S T A  S I N F Ó N I C A  N A C I O N A L

Concertino: Shari Mason, William R. Harvey | Violines I: Mykyta Klochkov*, Isabel Arriaga, Karina 
Cortés, Nancy Cortés, Mario Escoto, Moisés Laudino, Pablo Martínez, Cuauhtémoc Morales, Elisa Nivón, 
Francisco Pereda, Olga Pogodina, Abel Romero, Igor Ryndine, Isaac Martínez del Ángel*** | Violines II: 
Marta Olvera*, Omar Guevara**, Enriqueta Arellanes, Andrés Castillo R., Emilio Cornejo, Ana María 
Ezaine, Frangel López, Maria Camila Florez, Alberto Gamboa, Lina Vázquez, Laura Ramírez, David 
Anthony Ramos, Arturo Rodríguez, Alejandra Reyes | Violas: Alena Stryuchkova*, Nikolay Dimitrov***, 
Emilio Ahedo, César Bustamante, Luis Antonio Castillo, Mauricio Chabaud, Jorge Delezé, Laura Loranca, 
Judith Reyes, Bogdan Zawistowski, Jorge A, Sabino***, Mauricio Alvarado | Violonchelos: Vitali 
Roumanov*, Miguel Ángel Villeda**, Alejandra Galarza, Gustavo González, Salomón Guerrero, Iván 
Koulikov, Sona Poshotyan, Pablo Rainier Reyes, María Valle, Jairo Ortiz, Iván Levi Fernández | 
Contrabajos: Jesús Bustamante*, Eugenio Machetto***, Víctor Arámburu, Vicente Castro, Alejandro 
Hernández, Mario Hernández, Enrique Palma, Álvaro Porras, Armando Rangel, Fredy Hernández | 
Flautas: Julieta Cedillo*, Evangelina Reyes*, Luis Ernesto Diez De Sollano**, Horacio Puchet | Flauta y 
piccolo: Luis Ernesto Diez de Sollano**, Rodrigo Cortez López** | Oboes: Alejandro Tello*, Luis 
Delgado*, Norma Puerto de Dios | Oboe y corno inglés: Rolando Cantú**, Carlos Felipe Rosas** | 
Clarinetes: Eleanor Weingartner*, Luis Arturo Cornejo*   | Clarinete y Clarinete requinto: Rodolfo 
Mojica** | Clarinete y Clarinete bajo: Jorge J. Domínguez** | Fagotes: Cecilia Rodríguez*, Rocío 
Yllescas Jacobo*, Carolina Lagunes | Fagot y contrafagot: Ernesto Martínez** | Cornos: Carlos 
Torres*, Gerardo Díaz Arango*, Javier León**, Artemio Núñez, David Antonio Velásquez P., Martín 
Durán | Trompetas:  Edmundo Romero*, Josué Olivier Sánchez** | Trombones: Fernando Islas*, 
Alejandro López Velarde* | Trombón bajo: Misael Clavería** | Tuba: Roberto Garamendi* | Timbales: 
Julián Romero* | Percusiones: Esteban Solano Casillas**, Alejandro Reyes, José Eduardo Chávez | 
Piano y celesta: Argentina Durán* | Arpa: Baltazar Juárez*.

Principal*   Principal Adjunto**   Periodo meritorio***



Director ejecutivo: Oscar Arévalo | Subdirector de producción y operación: 
Benito Alcocer | Jefa del departamento de enlace artístico: Roxana Acosta | 
Jefa del departamento de personal: María del Carmen Juárez | Jefe del 
departamento de difusión: Izkrah Pinto | Jefe del departamento de recursos 
financieros y materiales: Horacio Téllez | Jefe del departamento de biblioteca: 
Rodrigo Villaseñor

A P O Y O  A D M I N I S T R A T I V O

Dirección ejecutiva: Guadalupe de la Rosa | Departamento de enlace artístico: 
Emanuel Bórquez, Silvia Arriaga, Víctor Uribe | Departamento de personal: Dora 
Sosa, Luis Gabriel Chávez | Departamento de difusión: Georgina Muñoz, 
Fernanda Mondragón | Departamento de recursos financieros y materiales: 
Laura Hernández, Yolanda Torres, Karla González, Bryann José Carlos Quiroz, 
Mariana Salas | Departamento de biblioteca: Jessika García, Apolonia López | 
Archivo: Joanna Ortega | Comisión sindical: Gabriela León Fuentes, Roberto 
Lescas Sumano | Asistentes teatrales: Arturo Sosa, Misael Torres, Arturo 
Serrano, Sergio Ángeles 



G E R E N C I A  D E L  P A L A C I O  D E  B E L L A S  A R T E S

Coordinador de administración: Jesús José Sánchez Herrera | Coordinadora de programación y 
proyectos especiales: Mariana Hernández Hernández | Coordinador editorial y de difusión: José 
Rojas Patiño | Coordinador técnico: Federico Emery Othón | Coordinadora de control de 
espectáculos: Silvia Gil Rivera | Coordinador de conservación y obras: José López Quintero | 
Coordinadora de relaciones públicas: Martha Marlenne Chávez Brizuela | Coordinadora de acervo 
histórico: Beatriz Maupomé Corona | Coordinador de seguridad y vigilancia: Arturo Ricardo Murguía 
García

C O O R D I N A C I Ó N  T É C N I C A  D E L  P A L A C I O  D E  B E L L A S  A R T E S

Jorge Peláez y Esparza, jefe de foro | Taller de traspunte: Cristopher Arturo González Flores, jefe de 
taller. Sinohé Martínez Paredes | Taller de tramoya: Julio César Guerra Picazo, jefe de taller. Jesús 
Dionisio Salinas del Castillo, Gabriel García Hernández, Sergio Meléndez Ensástiga, Luis Alejandro 
García Herrera, Daniel Samaniego Alvarado, Karla Magali Gutiérrez Cervantes, Carlos Flores López, 
Héctor Reyes Montero, Carlos Jafeth Campos Lara, Ricardo Lugo Acevedo, Felipe Sosa Rodríguez, 
Emerson Escander Guerrero Peña | Taller de maquillaje: Dolores Amparo Vargas Ayala, jefe de taller. 
Azalea Martínez López, Bibiana Eva Vázquez Rivera | Taller de vestuario: Ernesto Farías Pérez, 
encargado de taller. Elvia Patricia Aceves García, Ricardo Castro Carrasco, María de los Ángeles Vargas 
Arellano, Fortino Pinzón Herácleo, Erik Daniel Ramírez Aceves, Laura Cedeño Castro, Fernando Aguilar 
Gutiérrez, Miriam Regina Legorreta Soria, Elvia Paola Andrade Márquez | Taller mecánico: José Amado 
Castillo Barreto, jefe de taller. Javier Márquez Bernabé, José Luis Olivares Aguirre, Luis Alfredo 
Alejandro Durán Alvarado, Julián Gerardo González Contreras, Sergio Armando Pérez Velazco | Taller 
de iluminación: Roberto Carlos Arellano Ramos, jefe de taller. José Aníbal Castro Reyes, David Méndez 
Cruz, Juvenal Orozco Medina, Félix Jesús Galván Alonso, César Jesús Salinas Hernández, Joseline 
Hurtado Olivera | Taller de audio: Martín Fernando Jiménez Páramo, jefe de taller. Julio Cárdenas 
García, José Luis Román Pedraza, Saúl Martínez Cadena | Multimedia: Viridiana González Vázquez | 
Taller de utilería: Luciano Noé Alarcón Estrada, jefe de taller. Miguel Gustavo Andrade Márquez, 
Mariana Fernández Sánchez, Rubén Martín Sánchez Reyes, Federico Flores Fuentes | Atención 
artística: José Joel García Maldonado, encargado de área. Jorge Mejía Nieto, Guadalupe Cejudo 
Sánchez, Martín Antonio Alarcón Hernández, Patricia Sandoval Sotelo, Elena del Carmen Briseño Gómez 
de la Llata, Sandra Rodríguez Maturano, Janeth López Rosado.



Septiembre
Sala Principal de Palacio de Bellas Artes

“ F R O N T E R A S ”
Concierto Mexicano, 2a parte

Ludwig Carrasco, director artístico

• Luis Mario Ruelas (1992), Fantasía-Tumbao*
• Silvestre Revueltas (1899-1940), Sensemayá** 
• Gina Enríquez - (1954), Marfil
• Gerónimo Baqueiro Foster (1882-1967), Suite veracruzana*** 
• José Pomar (1880-1961), Huapango
• José Pablo Moncayo (1912-1958), Huapango

*estreno mundial
**estreno de nueva edición a cargo del CENIDIM
***reestreno en tiempos modernos

Viernes 19 de septiembre, 20 h
Domingo 21 de septiembre, 12:15 h
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Directora General
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