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Relación entre voz, cuerpo e imaginación a través del  proceso 

creativo en el músico 

                                                                              Karla Figueroa Guzmán 

Benemérita Universidad autónoma de Puebla (México) 
 

Introducción  

La pedagogía,  ciencia que estudia la educación,  ha alcanzado a través de  muchos 

estudios, investigaciones, publicaciones, congresos etc., un desarrollo importante y ha 

dejado abiertos caminos o líneas formativas por las cuales  nuestro ejercicio 

profesional como docentes, puede ser guiado. Dichas posturas obligan a tener una 

constante actualización y modernización del ejercicio educativo, ya que el acontecer 

diario, sugiere un amplio estudio del campo de trabajo para la aplicación o adaptación 

de éstas. 

Con el devenir del tiempo, la mayoría de los seres humanos perdemos la 

capacidad de sorprendernos, de crear o de imaginar, como cuando fuimos niños. 

Relegamos aquella inocencia de disfrutar y aprender de las cosas sencillas y que  

ahora nos resultan insignificantes. Dentro de la práctica docente, el uso y desarrollo 

de estas capacidades, debe ser parte imperante en el ejercicio pedagógico. 

Frega ȋʹͲͲͶȌ, afirma que “una de las bases para que los seres humanos seamos 

capaces de superar la adversidad es sentir que podemosǳǡ para ello, es necesario estar 

preparado y  enfrentar las cosas o situaciones con el mayor conocimiento posible y de 

la manera más adecuada. Los constantes cambios de la  actualidad exigen 

renovaciones o adecuaciones de los currículos escolares. En las artes, es una 

necesidad apremiante, ya que la formación de las nuevas generaciones de creadores 

escénicos debe ser una propuesta integral, viable y sustentada en la calidad de la 

enseñanza. 
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Para la Dra. Ana Lucia Frega, El ±xito de la enseÓan�a del arteǥ est� en relaci×n 

directa con la calidad de la enseñanza (Frega, 2004.) Esto viene a puntualizar  la 

necesidad de reajustar, reafirmar o en algunos casos, reconstruir,  los conocimientos 

del docente, lo cual significaría no solo formar profesionales, sino seres humanos 

creativos, formales, llenos de valores, comprometidos con su medio, pero sobre todo, 

capaces de imaginar.  Para ello, contamos con la pedagogía y sus disciplinas, en 

específico la didáctica, que se entiende por el  grupo de técnicas o herramientas que 

favorecen el aprendizaje.  

1. La teoría y la práctica  

La teoría sin una verdadera práctica es insuficiente, es necesario comprender 

que la única manera de que la educación funcione, es incluyendo a ambas. Keith 

Swanwick (2000) afirma que la teorÀa no es lo contrario de la pr�ctica sino su baseǥ 

Las reflexiones sobre la práctica sólo se pueden intercambiar mediante una red de ideas 

compartidasǡǥ  

En el caso específico de la música, muchas veces el docente se centra en 

demasiada práctica o demasiada teoría. La desvinculación que existe entre materias 

de “corte teórico” y las que son de “corte práctico”, no permite al estudiante entrelazar 

redes de conocimientos entre ambas, situación ésta, que limita un verdadero 

aprendizaje. 

Los conocimientos prácticos, en su mayoría se vinculan con el aprendizaje de la 

técnica de un instrumento,  sin embargo existen otras materias como solfeo, 

introducción a la música, etc., en donde explorar con la práctica un ejercicio teórico 

puede resultar mucho más benéfico que el saber de memoria una definición de un 

diccionario.  En este caso la Dra. Frega (2004) hace una aclaración acerca de lo que 

debe hacer un artista que ejerce la docencia:  ArtistaȀdocenteǥ No se trata de trasmitir 

una t±cnica con mayor o mejor juste�a o precisi×nǥǤ Se trata de que el alumno  descubra 

Ȃ en material a su alcance y en progresivos niveles de dificultad- cuánto puede 
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expresarǥ Se trata de enrique�ca su caudal expresivoǥǡ lo anterior no solo resulta 

aplicable a un instrumentista, sino también al profesor teórico.  

 

2.- Entendiendo el cuerpo y sus posibilidades 

La mayoría de las veces el músico no entiende la relación que existe entre el 

cuerpo, la voz  y la imaginación, por lo que el proceso de creación, se concibe como 

una representación de algo establecido,  truncándose así, el sustento teórico con  la 

imaginación. La creación se ve limitada a una copia o sugerencia de lo que conoce. 

La conciencia de nuestro cuerpo debe comenzar con entender  su fisiología. 

Para un músico es importante contar con una capacidad auditiva superior, la cual se 

ve disminuida muchas veces por la contaminación sonora a la que nos enfrentamos 

día a día. Los docentes de música pretendemos que el alumno sea capaz de reconocer 

y entonar notas,  intervalos, escalas, acorde, etc., sin tomar en cuenta que, la 

discriminación sonora debe comenzar con una “limpieza auditiva”.  Murray Schafer 

(1998) denomina Soundscape (paisaje sonoro) al entorno acústico o campo sonoro 

total. Schafer afirma que este paisaje está cambiando constantemente y en él los 

sonidos se multiplican con rapidez, lo que ha producido un entorno ruidoso en el que 

los seres humanos están ensordeciéndose. La propuesta de  Schafer (1998) para 

mejorar el paisaje sonoro es aprender a escuchar, sensibilizando el oído al mundo 

sonoro que nos rodea. 

Partiendo de estas concepciones, el principio de la educación auditiva  en 

músicos, debería ser el de sensibilizar el oído a nuestro medio, comenzar  

disciplinándose con la escucha atenta. A partir de lo que escucho poder comenzar a 

imaginar, perseguir los sonidos y localizarlos, saber que el propio cuerpo produce 

sonidos, para, después de una concientización, poder crear intentando agruparlos en 

tiempos, alturas, ritmos, etc. 
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Ejercicios propuestos para el Módulo I Creación y expresión 

del Diplomado en Didáctica de la Música, parte correspondiente a 

Música. 

Para comenzar con el trabajo, era necesario calentar el cuerpo y la mente, por 

tal motivo se utilizó algunos ejercicios planteados por Ibarra (2005) en el libro 

Gimnasia cerebral,  cuyo objetivo es lograr las condiciones necesarias que permitan 

acelerar el aprendizaje. Según Ibarra (2005) el movimiento es una parte indispensable 

en el aprendizaje y pensamiento… los movimientos activan las redes neuronales a través 

del cuerpo haciendo que éste se conforme como instrumento del aprendizaje…  

Se tomaron ejercicios establecidos por Ibarra y se adaptaron para una mayor 

eficacia. 

Tema 1. Gimnasia Cerebral ȋ“calentamiento” cerebral antes de trabajarȌ 

Actividades sugeridas por Ibarra Adaptación  Karla Figueroa 

Lectura de abecedario con movimiento con 

movimientos de manos D (derecha), I 

(izquierda) y J (juntas) 

- Lectura de secuencias de notas 

musicales con movimientos de manos 

D (derecha), I (izquierda) y J (juntas)  

- Entonación de secuencias de 5notas 

con movimiento 

- Entonación de secuencias de escalas 

con movimiento,  ajustándose a lo que 

sugiere Willems (1966) y reafirma 

Chapuis(1992), cantar secuencias 

completas adaptando el cambio de las 

octavas cuando es necesario. 

- Variante para niños pequeños ( utilizar 

imágenes de animales para nombrar y 

reforzar con figuras de manos: la 
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derecha, la izquierda y juntas) 

-  

Gateo Cruzado: en cámara lenta, en posición 

de firme tocar con el codo derecho 

“doblando el brazo” la rodilla izquierda 

“levanta y dobla la pierna” y vicerversaȌ  

Propuesta de Música: Vangelis Soundtrack 

“ͳͶͻʹ, Conquist of Paradise” 

Ejercicios de Atención (pronunciar la letra y 

levantar las extremidades de la siguiente 

manera:  p “pierna izquierda”; d “brazo 

derecha: q “pierna derecha” y b “brazo 

izquierdo”  

Escuchando Música 

Sugerencia:  Rameau “la gallina”, Daquin “El 

cucú”, Neri per Caso “What a fool believes” 

 

Schafer (1998) para lograr una limpieza auditiva, sugiere hacer a los alumnos 

algunas interrogantes, tales como: ¿Qué es sonido? ¿Qué es lo que escucho? ¿Cuáles 

son los sonidos que naturalmente tienden a ser prioritarios y cuáles secundarios? 

¿Cuál fue el primer sonido que escuché hoy? ¿Cuál fue el último que escuche ayer? ¿Mi 

cuerpo produce sonidos?  ¿Qué significa el silencio?  Y completar la siguiente 

expresión, el silencio es… 

Tema 2. Escucha consciente y reflexiva del mundo sonoro (interpretación)  

Se planteó que los ejercicios se hicieran con ojos cerrados, con el refuerzo de una 

mascada o pañuelo. Esto permite que se agudice más el sentido auditivo. 

Tabla 1.  

1ª. Realizar una lista con los sonidos percibidos 

Clasificar los sonidos en: fuertes, suaves: 

Humanos, Naturales, Tecnológicos 

Actividades 

- Realizar una lista con 4 columnas y 

agrupar los sonidos que se escuchan 

 - Intentar reproducir los sonidos 

Categorización de sonidos  - Sonidos estacionarios 
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 -  En movimiento, ȋque tú mueves “voz, 

zapatos, ropas, joyas, etc.”Ȍ 

 

Para el siguiente apartado,  se debe seleccionar del grupo de alumnos a dos 

personas (A y B) que puedan hablar mientras caminan alrededor de sus compañeros, 

previamente el docente decidirá qué mano utilizaran los alumnos para localizar tanto 

al compañero A como al B. 

Tabla 2.  

2a.-  Diferenciar los Sonidos Móviles  (aquellos que no son estáticos) 

Voces habladas Actividades 

- 2 voces diferentes. 

- 4 voces, dividir el grupo  en dos partes 

iguales, a cada uno de ellos les 

corresponde señalar  2 voces.  

- Reconocer que tipos de objetos trae, de 

que material es su ropa, zapatos. 

Juego de voces  

 

- 4 grupos: caballos, vacas, lobos y gallos 

se separar al grupo en 4  y asignarles un 

sonido de X animal,  la actividad 

consisten en localizar el grupo al que se 

pertenece y unirse a él. 

- Variante: 4 con notas musicales 

diferentes. 

Voces cantadas - Grupal: 2 notas distinguir y localizar en 

donde se encuentran. 

- 2 grupos: 2 notas diferentes a cada 

grupo o algún acorde con 7ma menor.  

 

Tabla 3.  

3a.- Discriminación de timbres 

Objetos cotidianos Actividades 
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- llaves, lápices, monedas, etc. 

 

Voces - determinadas personas del grupo. 

 

Tema 3. Entendiendo los valores de las notas con el cuerpo 

De acuerdo a lo que plantea Dalcroze (1967)  acerca del trabajo con el cuerpo y 

el movimiento, el cual concibe como un medio para la sensibilización y la 

experimentación musical. Para ello, se realizó la adaptación de los ejercicios de 

reacción rápida y autodominio, así como algunos ejercicios de conjunto. 

Tabla 1. 

Actividades 

Marcar con el cuerpo  

redondas, blancas y negras  

- con un pulso determinado 

-  cambiar  de figura siguiendo la 

indicación  

- llevar el compás con una mano y con 

ambas 

Marcar los diferentes compases de 

2, 3 y 4 tiempos con ambas manos 

- mano derecha 2  Mano izquierda 3 

                            4                                  4 

- hacer cambio de compas con la 

indicación 

- llevar el pulso con los pies con un leve 

balanceo 

- con desplazamiento 

o ojos abiertos 

o ojos cerrados 

- mantener el pulso y el compás 

escuchando diversas melodías                          

Ejercicios de Euritmia Independencia y 

coordinación 

Ejercicio de rítmica propuesto en el curso 
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por Kodály  

 

 

 

Tema 4.  Creación 

Los ejercicios anteriores, sirvieron para tomar conciencia del cuerpo y las 

posibilidades de trabajo con sus diferentes  partes.  Y el último tema permitió al  

asistente explorar la creación e imaginación utilizando elementos como máscaras y 

colores. 

Este tema se dividió en 2 partes, la primera de ellas cantada, a manera de 

quodlibet1 y  canon;  y la segunda actuada crear un personaje del cual ya se tiene 

información, en este caso un animal.  

Con la ayuda de una máscara y colores, cada uno de los asistentes pintó los 

rasgos del animal de su preferencia intentando traer a su mente toda la información 

acerca del mismo, imaginar su movimiento. Una vez concluida la creación de la 

máscara, colocársela y  desde el suelo renacer, convirtiéndose en ese animal.  

El objetivo de este ejercicio fue, representar e interpretar un papel, 

reflexionando sobre el papel el momento de la creación  tal como lo hace el concertista 

cuando está en el escenario o el docente frente a grupo. 

Tabla 1. 

Parte Cantada Parte actuada 

Quodlibet “ la orquesta” 

 Din don, din don Ȃ Camerún 

-    Personificar un animal 

-    Moverse de acuerdo a la música  

                                                           
1 Quolibet: es una pieza de música  en la que se combinan  diferentes melodías, en forma de contrapunto.  
Se les denominó así a las composiciones musicales que no eran concebidas en movimientos determinados y que 
generalmente eran vocales. http://etimologias.dechile.net/?quodlibet 
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 “El carnaval de los animales”, Camile 

Saint Saens 

 

 

 

Conclusiones 

La música, es considera una de las artes con las que mayor comunicación se puede 

entablar entre el público y el artista. Por tal motivo el músico debe poseer conciencia plena de 

sus habilidades y de los recursos que tiene para hacer una buena interpretación. Los docentes 

encargos de guiar la carrera de los futuros artistas debemos  tratar de desarrollar al máximo 

sus capacidades.  Willems (1966) dice que la enseñanza musical contribuye al desarrollo 

sensorial, afectivo, mental y espiritual del ser humano, favorece el desarrollo de estas 

facultades, y a armonizarlas entre sí, y ayuda al desenvolvimiento de la personalidad humana.  

La toma de conciencia del cuerpo y sus posibilidades, facilitará al estudiante una 

asimilación  rápida de los elementos de la música y en consecuencia la  comprensión 

permanente de estos conocimientos.  

Swanwick (2000Ȍ dice…No es posible construir una teoría sólida de la educación 

musical sin  hacer un análisis riguroso de la música como un hilo esencial en la trama de la 

experiencia humanaǥ El hecho de entender a través de la experiencia con el cuerpo, las 

duraciones de las figuras, las alturas de los sonidos, etc. permite vincular la teoría con la 

práctica añadiéndole un extra, que forma resulta placentera y divertida. 

El adquirir conocimientos musicales de forma lúdica, rompiendo con  el estereotipo de 

la clase teórica de dictados, lectura y procedimientos de las formas musicales en un salón de 

clases “tradicional” con bancas y en donde el alumno no tiene contacto con la práctica 

corpórea, hace que la experiencia sea enriquecedora, integral y significativa. 
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Expresión corporal 

Roberto Cruz Romero 
Benemérita Universidad autónoma de Puebla (México) 

 

Introducción 

 

El lenguaje corporal es una actividad inherente en todos los seres vivos del 
planeta por medio del cual se comunica o manifiesta específicamente algo. 

 

LENGUAJE: Conjunto de sonidos articulados con los que el ser humano manifiesta lo 
que piensa o siente. Facultad de comunicarse a través de estos sonidos. Idioma 
hablado por un pueblo o nación. Conjunto de señales que dan a entender una cosa. 
Medio por el cual el ser humano comunica algo objetivo, concreto y claro. Etc. 

EXPRESIÓN: Aspecto del semblante que traduce un sentimiento, pensamiento o deseo. 
Capacidad de manifestar intensamente sentimientos. Medio por el cual el ser humano 
comunica algo subjetivo, abstracto y que va más allá de lo cotidiano, corriente, y 
burdo. 

 

La Expresión Corporal en el ser humano  de cierta manera organizada abarca el 
desarrollo de la sensibilización y la concientización de sí mismo, (desde una 
perspectiva de un ser humano integral), física, química, emocional, mental, y 
espiritual, tanto para las posturas, actitudes, gestos y acciones cotidianas en  las 
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necesidades de expresar, comunicar, crear,  compartir e interactuar con la sociedad en 
que vivimos. 

Harf R., dice; ǲSin el cuerpo el hombre no existe como talǡ valoramos el cuerpo en 
la medida en que contemplamos al ser humano como una entidad que debe 
desarrollarse como una estructura integrada en movimiento”. 

La Expresión Corporal es un arte, pues está integrada al concepto de la danza. 
El arte según mi opinión es para hacer visible lo invisible dentro de una experiencia 
intuitiva. 

 El cuerpo deja entrever todo cuanto somos, no miente. 

 

 

 ¿Cómo surge el arte de la expresión corporal, el arte de la danza? 

Así como los mantrams están en el origen del canto, los mudras están en el 
origen de la expresión corporal , de la danza. 

 

MANTRA: man= pensar, tra= liberarse. A través del verbo. 

MUDRA: sello, actitud, gesto, símbolo, posición, movimiento: manos, dedos,  ojos, pies, 
piernas, brazos, cabeza  y total del cuerpo. 

 

Los mudras son actitudes que producen aquello que los mantrams pueden 
alcanzar; en lugar de la voz se trata aquí del cuerpo. La práctica de los mudras es un 
proceso para activar el efecto de las realizaciones mediante la canalización de los 
fluidos según un proceso conocido. 

Sabemos que cada parte del cuerpo está bajo el efecto de un magnetismo 
especial según la porción delimitada, aún las más pequeñas articulaciones y músculos 
están bajo una fuerza fluídica particular, y cuando, según un procedimiento conocido 
en mudra-yoga y practicado especialmente en hatha-yoga (vía de reintegración 
mediante el ejercicio, es la yoga física, la acción, el control del cuerpo y del espíritu), 
estas fuerzas se despliegan al máximo. 
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Existen 25 mudras principales que generalmente son practicados con las 
asanas y este conjunto de movimientos y posturas forman las primeras ejecuciones de 
la expresión corporal, de la danza. 

Tenemos que ver aquí con un arte que no es permanente como la escultura o la 
arquitectura, el  artista no fija nada; nada quedará de él mismo; es solamente una 
presentación ante una audiencia y no quedará más que el recuerdo, o, para los más 
sensibles, una vibración que llevarán consigo habiendo comprendido que este arte no 
es simplemente una manifestación pública por la necesidad de una exteriorización, 
sino una hazaña de la Iniciación Antigua que producía cantos (mantrams) y danzas 
(mudras), no sólo para obtener el favor de los dioses (arte degenerado más tarde 
cuando esas prácticas fueron expuestas públicamente) sino para ofrecer una vibración 
constante hacia el Altísimo, para identificarse (YUG) con el Cosmos, para producir un 
magnetismo en un mundo en donde algunos tienen esta misión de velar por el 
equilibrio electro magnético de la humanidad en marcha. 

 

La expresión corporal es un tipo de arte fugitivo. No perdamos de vista que 
cada vez que este arte quiere manifestarse debe repetirse de nuevo; en efecto, un 
poema, la música misma queda escrita pero la expresión corporal la danza debe 
rehacerse cada vez ante la audiencia, la cual espera la misma calidad artística que ha 
sido elogiada en sus méritos previamente por algunas personas y ello, sin embargo, 
está sujeto al estado de salud, humor y estímulos diversos. 

El teatro además de la expresión corporal  está incluido en este dominio; la 
acción que comprende también a la pantomima y la elocución y naturalmente la 
música ejecutada también entra en este cuadro. Hay que destacar, además, que en 
estas artes la idea no es parte del mismo artista, no hay una originalidad en cuanto a la 
iniciativa, si se puede decir así, sino simplemente la ejecución de un arte realizado por 
otros con anterioridad y generalmente es una copia a la que el artista no puede dar de 
sí mismo sino la manera de interpretación, los sentidos dentro de la expresión. 

Un actor, un músico, traduce simplemente lo que es ofrecido a su 
interpretación y ensaya ¡lo mejor posible para llevarlo a cabo!. La expresión corporal y 
o la danza es un poco diferente existe casi siempre la interpretación personal, es 
habitualmente espontánea. 

La expresión corporal de nuestros días puede ser definida simplemente como 
una moción ágil y rítmica del cuerpo. 
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Según Adam Smith, la expresión corporal sería mucho más comunicativa que la 
música ȋ“Essay on Imitative Arts”Ȍ; sin embargo,  señala en efecto, una degeneración 
en la expresión corporal  como en las demás artes y, se sobreentiende, que hay 
igualmente una pérdida de la significación. 

El minueto, por ejemplo, en el cual la mujer pasa y vuelve a pasar varias veces 
delante del hombre y en seguida le da sus manos (primero una, la otra y luego las 
dos), es el origen de la danza mora que caracterizaba la pasión del amor. 
Naturalmente había algo más profundo que la significación que le damos actualmente. 

He visto la representación de los actores indos; los ojos, los labios, los rasgos de 
la fisonomía de acuerdo al papel a desempeñar; esta parte del arte es justamente un 
entrenamiento debido a los mudras, de los cuales hemos hablado antes, Hay que ver a 
los danzarines hindúes dando la muestra en sus ejecuciones, cada uno de los dedos de 
las manos, cada uno de los ortejos de los pies toma parte en la ejecución, no es 
solamente el cuerpo el que imita a una serpiente que se eleva o una mujer que se 
acerca a un río inclinándose para beber, sino las manos, los brazos que ondulan para 
personificar una flor que nace o el agua que habla simbólicamente, etcétera. 

La expresión de los mudras es, por cierto, muy importante y ofrece un 
simbolismo que sería muy útil estudiar a fondo y enseñarlo particularmente a los 
alumnos de las clases de arte. 
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