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RESUMEN 

 

Este documento es parte del requisito para optar al título de Magister en Dirección Sinfónica de 

la Universidad Nacional de Colombia. Contiene elementos históricos acerca de la vida y obra del 

compositor Yasuhide Ito, así como la contextualización del momento en el cual se basó el 

argumento del poema Sinfónico Gloriosa, se efectúa un análisis de la historia que se describe a 

través de las notas musicales y de los elementos estructurales que componen la forma de la obra, 

así como se hace mención de los aspectos musicales más relevantes para tener un conocimiento y 

criterio técnico para la interpretación de la obra. 

Palabras Clave: Gloriosa, poema sinfónico, Yasuide Ito, análisis, interpretación.  
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ABSTRACT 

 

This document is part of the requirements for the degree of Master on Symphonic Conducting at 

the National University of Colombia. It contains historical elements about the life and the work 

of the composer Yasuhide Ito, as the contextualization of the moment which the argument of the 

Symphonic Poem Gloriosa is based, it make an analysis de la story that describes behind of the 

musical notes and the structural elements that compose the form of the piece, as it make a 

mention of the most relevant musical issues in order to have a knowledge y and a technical 

thinking in order to make the performance of the piece. 

Key Words: Gloriosa, Symphonic Poem, Yasuide Ito, analysis, performance.   
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INTRODUCCIÓN 

 

Este documento presenta un estudio del Poema Sinfónico Gloriosa del compositor japonés 

Yasuhide Ito, en el se expondrá la vida y obra del compositor así como se citarán detalles acerca 

del contexto histórico de la obra y del argumento de esta tanto socialmente como culturalmente 

dando importancia a los elementos nacionalistas que la componen y que nutren el discurso 

musical y organológico. 

 

Por esta razón se realiza un análisis fenomenológico y estructural dando realce a los elementos 

más importantes en cada aspecto, para tener una mejor comprensión, el lector debe acompañar su 

proceso con la partitura general de la obra y la visualización del vídeo adjunto, en el que se podrá 

observar el montaje realizado por la Banda Sinfónica del Conservatorio de Música de la 

Universidad Nacional de Colombia, bajo la dirección de Diego Armando Castro, autor del 

presente documento. 

 

Se busca que con este documento el lector pueda realizar una correcta preparación de la obra en 

los aspectos antes nombrados, de esta manera pueda comprender la visión del autor, sus 

motivaciones personales y el profundo argumento que encierran los aspectos musicales del 

poema sinfónico, así pueda tomar decisiones asertivas para la ejecución y desarrolle un discurso 

musical funcional. 
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JUSTIFICACIÓN 

 

     En la práctica musical del ejercicio de dirección de Bandas Musicales en Colombia, ha 

sido muy importante la búsqueda de repertorio original para Banda, debido a que en nuestro país  

ha tenido una muy fuerte tradición de ejecución de transcripciones de música de Orquesta 

Sinfónica y se ha trabajado con una fuerte  influencia de las tradiciones italianas no solo en el 

repertorio si no también en la plantilla y en la orquestación. 

 

     Debido a esto ha sido necesaria la búsqueda de repertorios originales para banda en donde 

se ha concebido esta agrupación como un ensamble con identidad propia y con una sonoridad 

distinta a la de la tradición clásica, que aporta elementos tanto en el rango dinámico de la música, 

sino que también muestra una cantidad de posibilidades en los colores a través de las distintas 

mixturas que se logran. 

 

     En el desarrollo bandistico a nivel mundial, hay muchos procesos musicales de gran éxito 

que han desarrollado distintas formas de ver el ensamble y que han creado movimientos 

artísticos que no solo han trabajado en la búsqueda de un ideal estético, sino que también han 

aportado a la banda como eje de educación musical y de salvaguarda de tradición cultural. 

Siendo estos los más importantes Norte América más específicamente Estados unidos, Holanda, 

Bélgica y España en Europa y Japón en Asia. 
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     En el caso de Japón, este país ha mostrado un sistema efectivo que no solo comprende una 

buena apropiación del concepto de banda como ensamble independiente si no que ha mostrado 

una apropiada evolución de su concepto de sonoridad al fusionar el ensamble de instrumentos 

estándar con instrumentos autóctonos y de esta manera lograr nuevos colores y mayor 

expresividad a su discurso musical. 

 

     La producción musical para banda en Japón ha sido rica y ha tomado importancia a nivel 

mundial, colocando muchas de sus composiciones originales para banda como obras de gran 

envergadura obligadas en todas las programaciones de temporada de las grandes bandas o 

ensambles de vientos a nivel mundial y obras de competencia para los diferentes certámenes 

tanto de ejecución como de dirección. 

 

     El poema sinfónico Gloriosa, ha sido una obra de gran reconocimiento a nivel mundial 

ejecutada en los más grandes certámenes de bandas como lo son Kerkrade, Valencia y Altea y 

que no solo muestra la música tradicional japonesa en un formato sinfónico, sino que también 

nos da la posibilidad de explorar diferentes colores y sonoridades nuevas a través de un discurso 

musical claro y  una orquestación totalmente acorde a los posibilidades instrumentales de cada 

elemento de la banda. 
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     El poema sinfónico Gloriosa no solo conlleva un reto para la banda en su ejecución al tener 

un discurso ajeno a las realidades de nuestro país, puesto que la música tanto en su concepto 

armónico y melódico es muy diferente, sino que además es un reto para el director quien debe 

mostrar a través de su gesto y su preparación todos los elementos de la historia que es narrada en 

los sonidos y un sin número de dificultades técnicas que se ven en los diferentes cambios de 

métrica y planos sonoros. 

 

     De esta manera, al realizar una correcta preparación de esta obra tenemos la posibilidad de 

empezar a comprender la realidad del movimiento japonés de bandas, una orquestación 

particular que nos muestra una gama más amplia de mixturas y de fusión de estas con las 

articulaciones, un uso diferente de la percusión no temperada que muestra un carácter melódico y 

aporta a los diferentes colores logrados en las mezcla de timbres instrumentales. 

 

    En la parte técnica del director, nos ayuda a la evolución de esta puesto que hay múltiples 

cambios de compas, cambios muy interesantes en la articulación tanto en secciones de cámara 

como de bloque y pasajes de gran expresividad donde se puede mostrar a través del gesto los 

diferentes cambios de ánimo  de la música y donde no es suficiente un marcaje claro si no que se 

debe llegar a una conexión más profunda y de esta manera el público pueda percibir claramente 

la historia de la obra. 
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     Finalmente para la formación de un director profesional, es importante asumir distintos 

lenguajes y hacerlo de la manera más profunda para así llegar a los instrumentistas y público, y 

la obra Gloriosa representa la apropiación tanto para la banda como para el director de obras 

originales para este formato y la necesidad cada vez ejecutar más obras de este tipo que le 

permitirán a la banda seguir su camino como agrupación independiente en la música de nuestro 

país. 
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OBJETIVOS 

 

           OBJETIVO GENERAL. 

 Preparar la interpretación del Poema Sinfónico Gloriosa del Compositor Yasuhide Ito. 

 

           OBJETIVOS ESPECÍFICOS. 

 Investigar la biografía del compositor Japonés Yasuhide Ito. 

 Investigar acerca del contexto histórico y social del Poema sinfónico Gloriosa. 

 Analizar morfológicamente la obra. 

 Analizar los aspectos fenomenológicos de la obra. 
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BIOGRAFÍA DEL COMPOSITOR 

 

     Yasuhide Ito profesor del Senzoku Gakuen College of Music, ha Ganado fama 

internacional por logros en Composición. Sus más de mil obras incluyen más de 90 obras 

completas para Banda. “Gloriosa” (1990 Ongaku no Tomo Sha, Bravo Music, distribuidor 

internacional) es uno de sus trabajos maestros que con más frecuencia se interpretan en el 

mundo, con la distinción de aparecer en los libros de texto de secundaria en Japón. Sus “Festal 

Scenes” fue estrenada en Estados Unidos bajo su dirección y de esta forma marcando su primera 

aparición internacional en la convención conjunta ABA-JBA de 1987. (ITO, 2014) 

 

     El talento compositivo de Ito cubre una variedad de posibilidades musicales. Su serie para 

piano Guru-guru piano (Ongaku no Tomo sha, 8 volúmenes) amplia el alcance de la 

interpretación a 4 manos. Su ópera del año 2001 “Mr. Cinderella” recibió gran aclamación de la 

crítica e impacto en gran medida la escena de opera japonesa. A petición de su ciudad natal de 

Hamamatsu compuso la música para la canción oficial de la ciudad. En el año 2007 en honor a 

los afectados por el trágico terremoto del este de Japón, Ito colaboró con el famoso poeta 

Ryoichi Wago, ofreciendo canciones de regalo y oración. Su generosidad a través de la música 

ha tocado muchas vidas. (VILAPLANA, 2014) 

 

      La distinguida carrera musical de Ito incluye el haber sido invitado a dirigir la Tokio 

Kosey Wind Orchestra para su “Asian Concert Tour 2002” en representación del maestro 
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Frederick Fernell, y la Orquesta Internacional de Vientos Juveniles en la WASBE 2005 en 

Singapur. El tiene una alta demanda como director invitado, tallerista, conferencista y formador 

en países asiáticos como Taiwán, Hong Kong, Corea y Singapur y dicta talleres para WASBE y 

otros festivales de bandas en todo el mundo. (ITO, 2014) 

 

     Ito nació en Hamamatsu, Prefectura de Shioka, Japón en 1960. Su carrera musical 

comenzó con sus lecciones de piano en la niñez  y posteriores estudios de composición mientras 

estaba en la secundaria. Se graduó de la universidad de Bellas Artes y música de Tokio con una 

Licenciatura en Música con grado en Composición. (ITO, 2014) 

 

      El talento musical de Ito ha sido reconocido con premios en el concurso de música de 

Shizuoka (piano, primer lugar, 1980), Japón Music Competition (composición, tercer lugar, 

1982), la competencia de música para saxófono (1987) y La sociedad académica de maestros de 

banda de Japón (El premio de la academia 1994 y el premio de investigación 2012). “Yasuhide, 

2014”. (ITO, 2014) 
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POEMA SINFÓNICO GLORIOSA 

 

     LA OBRA: CONTEXTO HISTÓRICO 

 

     El poema sinfónico Gloriosa fue comisionado por la Japan Maritime Self-Defence Force 

Sasebo of Kyushu Band, ubicada al sur de Japón en el año de 1989 y fue estrenada el 16 de 

febrero de 1990 por el director Iwashita Shoji. Este poema sinfónico consta de tres movimientos 

y se basa en canciones relacionadas a los cristianos japoneses en el periodo Edo y su lucha por 

mantener vivas sus tradiciones e ideas. En esta obra se rinde un poderoso homenaje al las 

primeras expresiones cristianas en el Japón antiguo mostrando estados anímicos profundos y 

elocuentes en este cruce cultural que generan un conflicto y posterior resolución. (ITO, 2014) 

 

     La obra está inspirada en las canciones de Kakure-Kirishitan (cripto-cristianos) de Kyushu 

que continuaron practicando su fe y creencias pese a la prohibición del cristianismo, este había 

sido introducido a esta región por el misionero católico San Francisco Javier(1506-1552) en 

1543 a mediados del siglo XVI y trajo consigo ritos de adoración que estaban conformados por 

música occidental. (ITO, 2014) 

 

     En 1612 el Cristianismo fue proscrito por la autoridad del Shogunato Tokugawa en Edo 

(hoy Tokio) así llegaron los años oscuros del cristianismo, Kakure-Kirishitan continuó con sus 
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prácticas religiosas disfrazando las canciones y los sermones. De esta manera las canciones 

propias del canto gregoriano debían ser “Japonesizadas”. Un ejemplo de esto es la palabra 

originaria del Latín Gloriosa que es adaptada al japonés donde se cambia a Gururiyosa. 

(VILAPLANA, 2014) 

 

      En el año de 1622 se produce el famoso evento del martirio Yuan que tiene lugar en 

Nagasaki debido a que este lugar fue el sitio de desembarque de muchas culturas extranjeras y el 

lugar donde la mayoría de los cristianos vivían. Yuan fue un gran evento en donde muchos 

misioneros españoles fueron martirizados. En Japón y Corea muchos cristianos fueron 

decapitados y quemados en la hoguera constituyendo esto un terrible Genocidio. Las victimas 

incluían mujeres y niños. Después de este incidente el shogunato mejoró aún más su persecución 

hacia el cristianismo. Este evento de mártires en Japón es famoso como un evento cruel de 

persecución religiosa. (ITO, 2014) 

 

     Esta adaptación que se hizo de la liturgia para la supervivencia de las creencias cristianas 

inspiro a Ito para la composición de esta pieza para de esta forma develar este misterio cultural 

único. En palabras del compositor Yasuhide Ito “El distrito de Nagasaki en la región  de Kyushu 

siguió aceptando la cultura extranjera incluso durante el periodo de aislamiento, como la única 

ventana de Japón al mundo exterior”. (ITO, 2014) 
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     Después de la proscripción del cristianismo, la fé fue preservada y trasmitida en secreto en 

las áreas de Nagasaki y Shimabara de la región de Kyushu.   “Mi interés se despertó por la forma 

en que las palabras latinas de los cantos gregorianos fueron gradualmente Japonesizadas 

durante los 200 años de práctica oculta de la fe cristiana. Esa música es la base de Gloriosa” 

(ITO, 2014) 

 

     En abril de 1989 encargada por la Orquesta de Vientos de la marina de Autodefensa 

Sasebo se comisiona la composición de la Obra Gloriosa y el año siguiente el 16 de febrero, es 

estrenada con el debut del virtuoso flautista de Ryuteki Yuko Iwakame, en el año de 1987 se 

había expresado la idea de una obra llamada Nagasaki y con esta idea se dio nacimiento al 

poema sinfónico Gloriosa. 

 

     Ito personalmente en el programa del estreno escribió lo siguiente: “Aunque la obra usa 

material folclórico de Nagasaki, la región de Nagasaki ha recibido la cultura occidental desde 

la antigüedad y allí fue el primer lugar donde el cristianismo fue arraigado. Esto despertó mi 

interés y des esta forma he creado esta mezcla entre el estilo folclórico y occidental en la 

música. Por lo que tengo un sentimiento Nagasaki Chowder” (ITO, 2014) 

 

     En su proceso de creación Ito había pensado en escribir una obra acerca de los cristianos 

ocultos, esto lo llevo a tener una comprensión acerca de los procesos musicales que se dieron en 

esta era, en ese momento se introduce la música occidental a través de la religión, incluso sin 
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tener una comunicación de medios masivos como en la actualidad, este proceso se desarrolla con 

fuerza antes de la promulgación de la orden de prohibición. 

 

      Aunque la música occidental traía una gran variedad de música no solo llego con Bach y 

la música del periodo clásico, fue mucho más alla y llego con himnos que venían del canto 

gregoriano des esta forma los occidentales traían melodías particulares que estaban dispuestas a 

integrarse a la cultura para formar una música más compleja. Por otro lado los cristianos ocultos 

desesperados por salvaguardar la música y al mismo tiempo unirse a las tradiciones del estilo 

japonés decidieron deliberadamente cambiar las palabras. El resultado es crear una nueva obra 

con base en el canto gregoriano. (ITO, 2014) 

 

     Letra del inicio del primer movimiento se traduce del latín directamente de la siguiente 

forma: 

Tabla 1 

ぐ る り よ ざ, ど ー み の O gloriosa Domina, 

い き せ ん さ, す ん で ら, し ー で ら Excelsa súper sidera, 

き て や, き や ん べ, ぐ る ー り で で Qui te creavit provide, 

ら だ す て, さ ー く ら, を ー べ り Lactasti sacro ubere. 

(Reader.roodo.com, 2015) 
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FORMATO INSTRUMENTAL DE LA OBRA 

 

      El poema sinfónico Gloriosa tiene el siguiente formato: Flauta 1 y 2, Flauta Piccolo, 

Oboe, Fagot, Clarinete Piccolo, Clarinete Soprano 1,2y 3, Clarinete Bajo, Saxofón Alto 1 y 2, 

Saxofón Tenor, Saxofón Barítono, Corno 1,2,3 y 4, Trompeta 1,2 y 3, Trombón 1,2 y 3, Eufonio, 

Tuba, Contrabajo, Timbal y Tres líneas de Percusión.  Yasuhide Ito hace algunas 

recomendaciones para la ejecución de la obra, el indica que las tres voces de clarinete deben ser 

ejecutadas por tres instrumentistas y las líneas de Eufonio y Tuba deben ser ejecutadas por dos 

personas cada una para sumar 4, en el caso de los otros papeles deben ser ejecutados por una sola 

persona. De esta manera tendríamos un total de 38 personas para el espectáculo.                    

(ITO, GLORIOSA, 1990) 

 

      También es importante un instrumento especial que aparece en el segundo movimiento, la 

flauta tradicional japonesa Ryuteki propia de la corte japonesa (Gagaku) es un instrumento 

musical único mide aproximadamente 16 pulgadas, en su largo es similar a una flauta Piccolo 

por lo tanto en ausencia de este se recomienda el uso de la flauta Piccolo. Aun así son muy 

diferentes puesto que la Flauta Ryuteki puede usar micro tonos. 

 

      En la línea de percusión se deben tener 2 cosas en cuenta. En primer lugar al inicio del 

segundo movimiento, el vibráfono debe ser ejecutado con un arco de contrabajo el cual debe 
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rozar el extremo externo de la placa dando ese sonido aflautado y de timbre agudo.   En segundo 

lugar al final del segundo movimiento aparece (Gyoban) el cual tiene un aspecto de pez de 

madera y que se ejecuta con un martillo de madera, pero en caso de no contar con este 

instrumento se puede reemplazar con un pedazo de madera dura. (ITO, GLORIOSA, 1990) 
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ANÁLISIS FENOMENOLÓGICO 

 

      Gloriosa es un poema sinfónico compuesto en tres movimientos, el primero Oratio que 

significa Oración, el segundo Cantus que significa Canto y el tercero Dies Festus que es un 

festival; el  precursor de este concepto de poema sinfónico fue el pianista y compositor húngaro 

Franz Liszt (1811-1886), quien en contraste con las ideas del pasado, propuso un desarrollo de 

los motivos y centrando la narrativa del poema sinfónico a través de las ideas musicales.  

También es importante nombrar a un gigante de la opera como Richard Strauss (1864.1949), 

quien establecería las características únicas para la elaboración de los poemas sinfónicos. 

(Reader.roodo.com, 2015) 

 

     El primer movimiento Oratio, es una venerable Chacona, la cual se introduce con una 

variación del tema. El uso de esta forma musical recuerda la obra de Gustav Holst para la banda 

moderna en la primera suite, en donde la Chacona también se usa como una variación.  El tema 

(re-la-sol, tres sonidos) se muestra de una forma lenta y tranquila en el Glokenspiel y las placas 

al inicio del movimiento, como un narrador cuenta un historia de Erase una vez lento y tranquilo 

pero con una fuerte persuasión; después de esto el tema es presentado a través del canto, en este 

caso se sugiere que solo lo hagan las voces masculinas, ya que se quiere mostrar el elemento del 

canto gregoriano. (Reader.roodo.com, 2015) 

 



18 

 

      En este movimiento, Yasuhide Ito describe la fricción y el conflicto que se general cuando 

el cristianismo es introducido a la cultura japonesa, es constante en la obra escuchar grandes 

características en la armonía y en los colores de la orquestación del carácter Qian Lie, como 

símbolo de resistencia que se dio en la primera expansión del cristianismo en Japón.  

 

     Por ejemplo, en la octava variación en donde los vientos maderas tienen una gran 

importancia, se hace un juego contrapuntístico con el xilófono en grupos de notas rápidas y con 

melodías complicadas en la figura del Stretto. Este recurso está presente en muchas de las 

variaciones dando gran importancia al contrapunto imitativo entre las diferentes secciones de la 

Banda Sinfónica. Después de las variaciones, el tema onírico aparece ejecutado en el oboe, esta 

aparición es desarrollada en la orquestación pero esta idea es truncada por el elemento rítmico de 

Qian Lie, de esta forma se propone de nuevo el debate con el uso de la temática similar de las 

variaciones dando un extenso uso de contrapunto imitativo. 

        

       Al final de este desarrollo tenemos la aparición de clusters y un clímax del tema que 

concluye con un estridente acorde por segundas en los clarinetes y una fuerte ruptura rítmica que 

nos llevara a una gran pausa en la figura retórica de la aposiopesis, representando la muerte, 

luego de esto las placas nos dan una pacifica interpretación del tema como se había hecho al 

inicio de este movimiento. (Reader.roodo.com, 2015) 
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      El segundo movimiento (Canto), representa a los cristianos ocultos ejecutando la pieza 

vocal Sheng Huang (canción de San Juan). En este sección Yasuhide Ito usa un instrumento 

tradicional japonés llamado Ryuteki, este instrumento único es una flauta larga la cual nos cuenta 

una historia de dolor y tragedia ambientada por instrumentos de percusión y el vibráfono 

ejecutado con un arco de contrabajo. 

 

      La Flauta Ryuteki como un narrador, nos cuenta una historia de muerte y de dolor donde 

más adelante aparecen clusters en los clarinetes que recrean a través del desarrollo armónico la 

fuerte situación vivida por los cristianos ocultos. Cornos y otros instrumentos representan la 

intención trágica desarrollando tema en la tonalidad de Fa e interactúan con la Flauta Ryuteki 

para reafirmar la idea expuesta por la flauta. (Reader.roodo.com, 2015) 

 

      El final del movimiento es recreado a través de la flauta quien melodiosamente cuenta la 

historia acompañada por algunos instrumentos de la sección de maderas, quienes en acordes 

sostenidos representan el ambiente trágico y este es interrumpido abruptamente por el 

instrumento en forma de pez Gyoban. 

 

      El tercer movimiento (Dies Festus) se basa en la canción tradicional japonesa “Nagasaki 

Bura - Bura” como base para generar los elementos del desarrollo, la obra tiene un carácter muy 

fuerte el cual es la característica más importante del movimiento y donde los tambores son 

grandes protagonistas en la parte instrumental y en el concepto de la orquestación.  Este 
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movimiento inicia con un gran unísono por parte de la banda y con un ritmo muy distintivo de 

fuerte personalidad, un unísono rotundo, timbales atronadores generando un crescendo en la 

línea de tambores que nos llevara a una segunda oleada de clímax.  (Reader.roodo.com, 2015) 

 

      El tema es presentado por los bronces bajos, en este caso los trombones y en este punto 

escuchamos la canción Nagasaki Bura – Bura, que seguirá apareciendo a través de los diferentes 

cambios logrados en las modificaciones de orquestación y ritmo. En segundo lugar aparecen la 

madera y el corno francés para mostrar el tema principal, en esta ocasión el tema se muestra con 

variaciones dando mixturas que generan nuevos colores y variaciones en el ritmo. 

 

      Después en el estallar de toda esa energía acumulada y la explosión en el clímax, 

escuchamos el tema del primer movimiento “Chacona”, esta vez en las trompetas y los 

trombones a manera de cuarteto ejecutando el tema onírico, esta sección de solistas es la más 

impresionante y emotiva del movimiento. El siguiente estado de la obra es de carácter trágico y 

heroico, cuenta a través de la música los diferentes obstáculos que el cristianismo y la cultura 

japonesa tuvieron que enfrentar en ese momento de la historia. 

 

      Después de esta sección, escucharemos de nuevo el tema introducido anteriormente por el 

trombón que desembocará también en un clímax de toda esa energía acumulada y que es 

fuertemente acompañada por los tambores con un ritmo de carácter fuerte y enérgico, este clímax 

nos llevara a una fuga en donde el sujeto es introducido por el primer saxofón y el clarinete. 
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      Aquí, Yasuhide Ito usa la forma más popular de composición instrumental del periodo 

barroco tomando como base una canción tradicional japonesa que unido a su gran estilo de 

composición único la llenan de gran dificultad, pero que a su vez crea un efecto muy adornado y 

nos da una experiencia muy agradable al oírla. El final es el tema del primer movimiento del 

canto gregoriano en un magnifico gesto de grandeza donde muestra el nacimiento de una nueva 

fuerza cultural. Aquí el cristianismo se mezcla de forma perfecta con la cultura japonesa donde 

hay un gran triunfo hacia un futuro brillante, Ito dijo: “muchos cristianos que sufrieron 

alcanzaron finalmente la salvación” en Japón muchas personas hacen el paralelo con el final de 

la quinta sinfonía de Dimitri Shostakovich donde al final llega la alegría. (Reader.roodo.com, 

2015) 
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ANALISIS ESTRUCTURAL 

 

     ORATIO 

 

     El poema sinfónico gloriosa está conformado por 3 movimientos, cada uno de ellos 

contrastante entre sí, el primero de ellos Oratio, evoca la forma de Chacona para establecer un 

tema y variaciones como elemento de desarrollo del argumento de la obra y crear la primera 

atmósfera dentro del poema sinfónico. 

 

     La chacona nos mostrará una forma donde evidenciaremos 13 variaciones sobre el tema 

original y subsecuente desarrollo de este tema, de esta forma no solo basa las diferentes texturas 

en el argumento, si no que va más allá usando las células melódicas resultantes de la inversión y 

retrogresión del tema sin desarrollar como también desarrollado dando uso al intervalo como 

elemento de cohesión.  

 

     Tema 

 

     El tema está conformado por tres notas (Re-La-Sol), donde tiene vital importancia el 

intervalo de 5 ascendente en la línea melódica, al igual que como intervalos armónicos el 

intervalo de quinta Re-La y de cuarta r}Re-Sol, no solo mediante el uso de estos recursos se crea 
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la atmosfera de canto gregoriano sino que también establece como primer centro de jerarquía el 

modo de Re dórico. 

 

      Se establece la jerarquía con el uso de un pedal en la nota Re, no solo en las dos notas de 

las placas, sino también en la entrada del timbal sinfónico, estableciendo esta como la nota 

finalis o las más importante del modo y el uso siguiente de la nota La o nota de repercusión para 

el desarrollo de la salmodia, al igual que el Sol tercera nota en importancia puesto que esta a una 

cuarta de la nota principal, en el desarrollo melódico posterior del tema aparecerá la nota fa 

como recurso de expansión de la idea melódica y permitiendo que se le de carácter conclusivo. 

 

    Variación I 

 

     Esta variación inicia con el uso de un recurso muy interesante por parte del compositor en 

donde utiliza las voces masculinas de los vientos de la banda para recrear el gregoriano, la 

cabeza del tema con el intervalo de quinta se mantiene pero este aparece ornamentado mediante 

el recurso de figuración melódica y sigue manteniendo en la primera frase el final sobre la nota 

Sol al igual que el tema original. 

 

     En la construcción melódica cabe resaltar el uso de la nota Si natural en el movimiento 

melódico ascendente como es propio del modo dórico, en esta variación tenemos cuatro frases 
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claramente marcadas con los calderones y en el caso de la última esta inicia en la nota La dando 

el carácter conclusivo. 

     

      En la orquestación solo se usan las voces masculinas y tenemos solamente el uso de un 

instrumento, el  cual es el timbal sinfónico con un pedal en redoble sobre la nota Re manteniendo 

la jerarquía y la sensación del órgano, contribuyendo de esta manera a dar una sensación 

medieval y estableciendo la jerarquía del modo. 

 

    Variación II 

 

     En esta variación el tema que antes habíamos escuchado en las voces ahora aparece en los 

trombones y los eufónios en el mismo registro, pero en este caso son acompañados con una 

contra melodía que mantendrá una relación de cuarta arriba sobre las notas principales del tema 

ya desarrollado. 

 

     La contra melodía en su construcción melódica mantendrá también la relación de quinta 

ascendente lo que hace que al inicio escuchemos el tema en los cornos en los compases 21 y 22, 

al final de la cuarta frase los vientos terminan en la misma nota lo que da paso al tema en su 

forma original ejecutado en las placas a manera de reminiscencia y que da carácter de cohesión a 

la obra. 
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     Variación III 

 

     En este caso, el tema es expuesto en la línea de bajos de la familia de las maderas, con el 

cambio de métrica se siente una expansión del tema, pero es compensado por el cambio de 

tempo, de esta manera el tema mantiene un carácter cantábile.  

 

     En la sección de la madera alta tenemos una figuración melódica que construye el 

contrapunto, dentro de este elemento de figuración tenemos también imitaciones que le dan 

variedad y construyen el desarrollo de la textura, un elemento semántico dentro del discurso es el 

tema de conexión que aparece en los clarinetes I en el compas 34 el cual se repite al final de cada 

frase y además se muestra con imitaciones y texturización por cuartas. 

 

     Este elemento representa el llamado a la puerta por parte del ejército que iba en busca de 

los cristianos japoneses, y se muestra también en las trompetas, eufónio y cornos mostrando 

diferentes timbres pero a la vez construyendo con la adición de instrumentos a la ejecución del 

tema un gran crescendo, de esta manera dando el carácter a esta variación de sección de 

desarrollo. 
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     Variación IV 

 

     El tema ahora se transporta a la línea de medios de la banda sinfónica, en este caso la 

mixtura de Cornos y Saxofones, así aparece texturizado por terceras y cuartas, el contrapunto 

pasa entonces a la sección de bajos se hace a través de una figuración melódica y esta tiene 

además una  articulación corta que genera contraste con el tema que se muestra con unas 

ligaduras bastante amplias. 

  

     El elemento semántico del llamado a la puerta sigue apareciendo en los metales y también 

aparece este crescendo por adición en la orquestación, pero ahora se llega a un punto más grande 

puesto que interviene toda la banda hacia el final de la variación y el tema logra un gran tutti al 

pasar a los instrumentos agudos en articulación pesante y con el uso de trémolos y trinos sumado 

a nuevos timbres en la percusión que le dan mayor dramatismo al final de esta variación. 

 

     Los últimos dos compases tiene una textura coral en donde intervienen todas las secciones 

de la banda y en este punto hemos llegado a una dinámica forte y una articulación unificada que 

de no solo genera dramatismo si no un ambiente de grandioso a esta variación.    
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     Variación V 

 

     La quinta variación inicia con Stretto entre la línea de Bajos de la Banda y una mixtura de  

trompetas y cornos en un carácter pesante, de nuevo tenemos un contrapunto basado en el 

elemento de figuración melódica ejecutado en las maderas, cada vez aumentando la densidad de 

la sección. 

 

     Los últimos 3 compases de la variación tienen un cambio de articulación en las líneas que 

participan del Stretto, donde pasan a Martellato Largo, además tenemos un alargando que da 

dramatismo y prepara el cambio de tempo de la siguiente variación. 

 

     Variación  VI 

 

     Esta Variación tiene un cambio de tiempo y de métrica acá pasamos a un tempo más 

rápido, en él se utiliza el elemento del primer salto que tiene la construcción melódica del tema 

un intervalo melódico de quinta justa, este elemento construye una imitación en diferentes 

entradas con la articulación de acento, dando de esta manera la impresión de campanas. 

 

     Estas entradas se dan entre metales (trompetas y cornos) para posteriormente añadir 

madera alta, luego de esto tenemos una construcción melódica que da coherencia a la frase con la 

respuesta de las secciones restantes de la banda, esta respuesta se elabora con un tresillo de 
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corcheas, dos negras y la cola de la frase en el tiempo fuerte, dando a esta variación un carácter 

marcial dentro de una signatura de tres cuartos.   

 

     Variación VII 

 

     En esta variación vamos a tener un Stretto de tres líneas en donde inicia con los eufónios y 

trombones, posteriormente cornos y finalmente trompetas, las entradas nos muestran la primera 

frase del tema y las maderas y bajos van a tomar el elemento marcial del la cola de la melodía de 

la anterior variación como célula rítmica del acompañamiento. 

 

      De esta forma de va a reforzar el carácter marcial de esta sección, a partir del compas 96 

el tema va a estar en los bajos y va a tener un carácter desarrollativo generando una transición 

hacia la siguiente variación, el Stretto se mantiene con los trombones y en los 2 últimos 

compases se unen dando una texturización a esta melodía de transición.  

 

      Variación VIII 

 

      Aquí tenemos un cambio de métrica, el acompañamiento de carácter marcial se mantiene 

a manera de Emiola, la melodía se construye con la forma inversa del intervalo inicial, de esta 

manera aparece una cuarta descendente, tenemos ahora el Stretto entre la maderas y las placas y 

el acompañamiento se queda en los bajos y metales. 
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     Al tener este cambio de métrica a dos cuartos tenemos una reducción de la melodía y 

sentimos un ambiente de micro polifonía en las maderas de va a desembocar en un puente que 

inicia a partir del compas 110, a partir de este compas vamos a tener un desarrollo con elemento 

de figuración melódica en Stretto, imitación y movimiento contrario de las voces que aumenta se 

densidad con las diferentes entradas. Sumado a esto tenemos el Stringendo que aumenta la 

tensión de la sección y esta desembocará en el final de la variación en un unisonó, construyendo 

un movimiento melódico en versión invertida de nuestro intervalo inicial.  

 

      Variación IX 

 

      Esta variación inicia con un intervalo de cuarta descendente en donde las trompetas 

entregan el sonido al oboe usando un recurso de crescendos y decrescendos entre estos 

instrumentos, la dinámica ha bajado tenemos una textura coral que inicia en las maderas muy al 

estilo barroco dando un contraste a todo lo visto en las anteriores variaciones. 

 

      El carácter totalmente cantábile deja los solistas y pasa al tutti a partir del compas 129 y 

cuenta con timbres cálidos desde la percusión con el uso del triangulo, las frases se marcan 

además en una dirección clara apoyada desde el uso de los crescendos y decrescendos al final de 

cada frase. 
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       Variación X 

 

       Esta variación es la expansión en orquestación de la variación anterior, además de un 

desarrollo más elaborado de las melodías, cabe resaltar dos elementos muy importantes, la 

variación inicia con una cuarta descendente al igual que la variación anterio,r de esta manera se 

unifica el concepto general de la obra. 

 

     El segundo aspecto a tener en cuenta es la aparición de un tema disonante en carácter 

marcial y articulación opuesta al resto tanto en el compas 132 como en el 137, este es el 

elemento semántico del toque a la puerta pero ahora tomando el carácter marcial del tresillo 

expuesto anteriormente. Con el uso de este elemento nos va trasportando de nuevo a este carácter 

marcial y épico que habíamos experimentado antes generando un desarrollo en esta variación 

con la lucha de estos dos temperamentos en la obra. 

 

     Variación XI 

 

      Esta variación constituye un puente de retorno al carácter primario de obra, inicia con el 

intervalo descendente a manera de inversión del intervalo inicial del tema, tiene dos frases 

claramente marcadas y de carácter rítmico, muestra la versión máxima del tema marcial como 

elemento semántico del llamado a la puerta. Y la construcción melódica de la primera frase es 

una variación de la melodía principal de la textura coral de las dos variaciones anteriores. 
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     Aquí tenemos la aparición de los Toms en la percusión elemento que veremos con más 

fuerza en el tercer movimiento de la obra, la segunda frase inicia en el compas numero 154 y esta 

es una variación de nuestro tema inicial en su versión desarrollada, en su última frase se da el 

puente a este nuevo ambiente más épico. 

 

     Variación XII 

 

      Esta variación se construye con un Stretto de tres entradas elaborado con la cabeza de 

nuestro tema inicial teniendo una variación intervalica donde pasamos de quinta justa a quinta 

disminuida, la entrada se da en los metales desde bajos, a medios y terminado en las trompetas. 

La percusión interviene con variaciones entre timbal sinfónico y Toms del obstinato inicial, pero 

a su vez ellos desarrollan un Stretto de los temas que cada uno ejecuta, en los dos últimos 

compases entra la sección de maderas generando un crescendo y dando más tensión a esta 

variación. 

 

     Variación XIII 

 

     Esta variación inicia con el intervalo de quinta justa inicial y un Stretto de carácter marcial 

reforzado por la percusión, todo este desarrollo desembocara en el compas 174 donde el tema se 

muestra claramente en los metales con una articulación fuerte como lo es el Martellato, la 
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madera mantiene el carácter con un contrapunto basado en la figuración melódica de 

movimientos contrarios y de carácter marcial. 

   El clímax del movimiento se da en el compás 181 con el unísono en la cabeza del tema de la 

variación y el grito representado en la madera alta seguido de la figura retórica de la aposiopesis. 

Aquí se representa la muerte y el final del movimiento llega a través de un eco lejano del inicio 

ejecutado en las placas de la misma forma en la que inicio la obra. 

 

    CANTUS 

 

     Este movimiento describe una forma tripartita (forma binaria circular), en la cual tenemos 

una sección A representada en el solo de la flauta Ryuteki y una sección contrastante en el tutti 

de la banda la cual tiene un carácter desarrollativo, no solo en la textura sino también en el 

discurso armónico. 

 

      El movimiento finaliza con una reminiscencia A’ en la cual la madera acompaña a la 

flauta solista, con acordes de carácter triste y con adiciones de notas las cuales crean disonancias 

que nos transportan a un ambiente de melancolía y tristeza. (GREEN, 1979) 
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    Sección A 

 

     Esta sección inicia con la ejecución de la flauta solista en un estilo de recitativo evocando 

melódicamente los cantos de los cristianos japoneses de la época, todo este uso de material 

preconcebido mas escrito en un instrumento tradicional folclórico y el uso de técnicas extendidas 

asociadas a la interpretación estilística hace que la obra tenga una clara orientación nacionalista. 

 

     Hacia el compas numero 16 vamos a tener la entrada de accesorios de la sección de 

percusión que añaden timbre y nos ayudan a recrear el ambiente de la época, muy importante es 

la entrada del vibráfono el cual mantendrá un obstinato a manera de Emiola de las 3 primeras 

notas de nuestro tema principal en la obra. 

 

     De esta manera no dejan de estar conectados los movimientos y se mantiene una unidad 

melódica dentro de todo el poema, al final de la sección escucharemos el final de la frase original 

del tema de primer movimiento en el vibráfono, esta ejecución melódica se muestra menos 

evidente gracias a la técnica extendida en la ejecución del instrumento, puesto que se hace con 

un arco de contrabajo el cual emite armónicos superiores y da un timbre aflautado a esta 

ejecución. 
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     En el compás 26 vamos a tener un bello recurso de orquestación con la entrada de los 

clarinetes realizando por adición clusters que nos muestran una tendencia hacia La eólico, que ya 

se había evidenciado con la exposición del tema en el vibráfono, hacia el final de la sección 

tendremos el paso hacia nuestra nueva área modal desde la entrada el timbal sinfónico. 

 

     El carácter de la sección evoca un ambiente meditativo, rico en generación de armónicos 

gracias a una expendida orquestación que de la manera más sutil añade timbres y logra crear un 

acompañamiento tenue para que no se pierda el carácter recitativo de la flauta solista, la textura 

es Homofónica en la jerarquía de la flauta y la armonía es estática en su discurso pero rica en su 

color. (GREEN, 1979)   

 

     Sección B 

 

      En esta sección vamos a tener el paso de la melodía por diferentes estados, en donde el 

discurso armónico cada vez será más elaborado con la adición de mas notas en los acordes y con 

un final dentro del recurso de la poli modalidad y poli tonalidad, es importante resaltar que esta 

melodía surge como un desarrollo melódico de un elemento del primer movimiento, que 

habíamos descrito como un elemento semántico. 
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      Basado en este elemento Ito crea una melodía más elaborada de carácter dramático y que 

contrasta con la sección más tranquila expuesta por la Flauta, en este caso se mantienen el uso de 

los acentos en la melodía y se contrasta con acompañamiento en textura coral en diferentes 

mixturas instrumentales, el cual mantiene esa intención de color en la orquestación que vimos en 

la primera sección. 

 

      Iniciamos en el compás 35, la melodía es expuesta en los cornos quienes muestran un 

carácter bastante dramático en su registro y construcción melódica, el elemento del llamado a la 

puerta es evidenciado de nuevo al final de la frase en el compas numero 39,  nos encontramos 

sobre el área de Fa eólico a relación de mediante cromática de la sección inicial. 

 

     A partir del compás 40, vamos a tener una sección de transición, donde el elemento del 

llamado a la puerta constituirá el recurso de desarrollo, la dualidad con el uso de emiolas de dos 

cuartos dentro de la sección de tres hace que este elemento semántico sea más notorio, el carácter 

de desarrollo se acentúa en el compas 43 con el crescendo apoyado desde la percusión. 

 

     Toda esta sección donde la tensión crece cada vez mas desemboca en el unísono,  algo que 

ya habíamos visto en el primer movimiento, y a partir del compas 46 el desarrollo melódico 

recaerá sobre las maderas y de nuevo la ejecución de la flauta, los cornos se encargan entonces 

de representar el llamado a la puerta en los finales de cada unas de las frases, creando una 
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dualidad entre una melodía de carácter dramático pero cantábile y un elemento contrapuntístico 

recurrente que cada vez se hace más presente generando tensión. 

 

   A partir del compás 55 los metales retoman la melodía y esta vez lo hacen para desarrollar 

hacia el clímax de la sección, la orquestación aumenta y la variación que se consiguió del 

elemento del llamado a la puerta es cada vez más recurrente acumulando tensión y ahora 

expuesto en madera alta, trompetas y medios de la banda generan la sensación de tensión 

acumulada que desembocara en el compas 60. 

 

     El compás 60 constituye el clímax de la sección, alcanza su máxima intensidad dinámica 

con un fortísimo en tutti, además tenemos un cambio de tempo con el Meno mosso y se logra 

mas dramatismo con el Stentando que además acentúa la nota más aguda de la melodía, de esta 

manera nos muestra un clímax dinámico, en la orquestación y en el desarrollo melódico. 

 

     Sumado a esto, el discurso armónico nos muestra una disonancia construida con el recurso 

de poli acordes y regiones poli tonales mientras la melodía no deja Fa eólico, el acompañamiento 

se mueve sobre La y Re, esta tensión solo se reserva para esta sección lo cual hace notar aun mas 

su carácter climático. 

 

     La sección va poco a poco bajando su intensidad y establece su jerarquía tonal, el elemento 

del llamado a la puerta es evidente en el final de la sección e incluso en el último momento se 
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hace un expansión en la línea de los bajos, este uso de elementos semánticos en la sección A y 

Sección B es muy similar a los Liet Motiv que caracterizan a diferentes personajes y logran dar 

al poema sinfónico y a su argumento unidad estructural y coherencia en el discurso. (GREEN, 

1979) 

 

      Sección A´ 

 

      En esta sección volvemos al recitativo expuesto anteriormente por la flauta, el 

acompañamiento ahora en acordes sostenidos por la madera nos lleva a un ambiente melancólico 

y triste, el inicio es esta vez con un intervalo de cuarta descendente, a manera de inversión del 

intervalo del tema de quinta ascendente. 

      

     La percusión se hace presente aportando timbres y colores de la misma forma que en la 

primera sección, pero en este caso la sección finaliza con el uso de otro instrumento propio de la 

cultura japonesa como lo es el Gyoban, el cual rompe abruptamente el ambiente meditativo y nos 

trasporta a lo que será el tercer movimiento. (GREEN, 1979)      
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     DIES FESTUS 

 

     El tercer movimiento describe una forma tripartita (forma binaria circular) con 

introducción y coda, está lleno de mucho carácter y expresividad enmarcado en un ambiente 

épico nacionalista que busca dar una conclusión simbólica y profunda al poema sinfónico, sin 

dejar de lado elementos de cohesión que permiten ver toda la obra como una gran idea y un gran 

discurso bellamente desarrollado. 

 

     La sección de la coda es una obra maestra donde desarrolla las ideas de una forma brillante 

y que nos regala al final un magnifico grandioso en textura coral que da a la obra una conclusión 

lleno de emotividad en el que los colores de la banda y la fuerza expresiva de la agrupación 

exaltan el espíritu de oyentes e intérpretes y lo elevan tal como es el significado de la visión de la 

vida eterna para los cristianos. (GREEN, 1979) 

 

     Introducción 

 

     Es sección inicia con el unísono que habíamos visto en el clímax del final del primer 

movimiento en el compas 181, allí toda la banda en articulación Martellato y con dinámica 

fortísimo ejecutaban un unísono de carácter agresivo basado en el tema inicial en su tercera frase 

de su versión desarrollada, allí la melodía inicia con un intervalo de tercera. 
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     En el inicio del tercer movimiento, Ito nos muestra esta melodía en  una variación rítmica 

con carácter épico que da inicio a la sección de la percusión, a partir del compas 3 entran los 

diferentes tambores, se inicia con los  Timbales, luego los Toms y finalmente el Bombo ellos 

ejecutan ritmos con carácter marcial que a su vez dan el toque nacionalista por el uso de 

tambores con carácter melódico y que constituyen el desarrollo de la introducción que 

desembocara en el compas 11. 

 

     Sección A 

 

     El tema es expuesto en los trombones a manera de canto dramático y nos deja escuchar la 

canción Nagasaki Bura – Bura con la cual se construirá esta sección, además es acompañado por 

el timbal con un ritmo de carácter marcial que nos muestra la presencia épica del movimiento, la 

madera construye un contrapunto imitativo al final de cada frase con la intención de eco, en la 

tercera frase se unen mas instrumentos creando un crescendo por adición que desembocara en la 

cola del unísono de la introducción. 

 

     A partir del compás 22 el tema pasará a las maderas y cornos texturizado con voces 

añadidas y entradas que dan color a la sección, en la percusión entran los Toms y el Bombo, 

tenemos también imitaciones en los metales graves y mixturas entre madera alta y metales graves 
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que con las entradas de los diferentes instrumentos construyen un crescendo que al igual que 

antes finaliza con el unísono basado en el tema rítmico del inicio del movimiento. 

 

     En el compás 42 tenemos el inicio del final de la sección y se  muestra con una entrada en 

campanas con elementos del tema inicial del movimiento que además construyen un crescendo y 

que alcanza su punto máximo en el compas 45 generando una tensión que aun no encontrará su 

resolución.  Tenemos luego un puente que inicia en el compás 46 en  donde la madera ejecuta 

nuestro tema principal de la obra con un carácter de transición y variaciones basadas en la 

figuración melódica en una textura coral, la percusión ejecuta respuestas al final de cada frase de 

la misma forma que en el primer movimiento se llamaba a la puerta, pero en este caso tiene más 

un carácter de reminiscencia que de desarrollo. (GREEN, 1979) 

    

     Sección B 

 

     Esta sección inicia con el desarrollo melódico que vimos en la variación 9 del primer 

movimiento pero esta vez en una sección de cámara en los metales, esto se da a partir del compas 

63 la textura es coral y la interpretación de solistas que llegara a un gran clímax expresivo hace 

de esta sección la más expresiva de todo el poema sinfónico. 

 

      En la sección los diferentes instrumentos de la banda se añadirán al grupo de cámara poco 

a poco generando el desarrollo tanto melódico como textural de la obra, tendremos imitaciones 
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de la melodía principal pero aun así se mantiene la textura coral en las diferentes entradas y 

mediante la adición de instrumentos y variaciones en la melodía se construye un crescendo. 

 

     La sección desemboca en un grandioso de textura coral en el compas 84, las frases son 

largas y de gran expresividad mantienen la idea de crescendos y decrescendos de la variación 10, 

en el compas 93 tenemos una acción de retracción en el desarrollo apoyada en la orquestación 

pero de esta manera se acentúa mas la intención de crescendo para lograr el final de la sección, la 

cual se da de forma dramática al usar el alargando y el crescendo. (GREEN, 1979) 

 

     

   Sección A` 

 

    En esta sección tenemos una muestra un poco más corta de la sección A,  aquí vamos 

directamente a un desarrollo más rápido de la orquestación mostrando la sección desde nuevas 

mixturas y un desarrollo más eficaz hacia el forte. Los elementos de imitación y textura coral se 

repiten. 

 

      Tenemos en el compás 128 la entrada por campanas pero en este caso toda la energía 

acumulada buscara resolución en la fuga de la coda, el uso del tema inicial del tercer movimiento 

es recurrente y en el final de esta sección encuentra en énfasis en la dinámica fortísimo de las 

trompetas. (GREEN, 1979) 
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     Coda 

 

     La sección de la Coda tiene dos secciones pequeñas la primera de ellas la Fuga, toma 

elementos del tema del tercer movimiento para construir el sujeto, el contra sujeto es de carácter 

melódico y la respuesta pasa a ser ejecutada en instrumentos más agudos en el compas 138 el 

sujeto pasa a los instrumentos graves y en el compás 144 tendremos el Stretto que se desarrollara 

hasta el inicio del Maestoso. 

 

     En el compás 152 en los instrumentos graves tenemos una extensión del tema del primer 

movimiento, de esta forma en la fuga se da una lucha entre los dos temas, así como en el 

argumento del poema esa lucha es constante, esta lucha se acentúa con la aparición del 

acompañamiento en carácter marcial como lo habíamos visto en el primer movimiento en el 

compas 158. 

 

     El uso del Stretto, la imitación y el carácter marcial en el acompañamiento acumulan 

tensión y unifican criterio pues eran elementos del primer movimiento de la obra, toda esta 

tensión desembocara en el Maestoso, esa tensión se venía acumulando durante todo el 

movimiento y cada vez quedaba inconclusa con los cambios súbitos de carácter. 

 



43 

 

     En el compás 166 tendremos el Maestoso en donde veremos una expansión de textura 

coral del tema del primer movimiento el cual usando la orquestación y aprovechando lo mejor de 

los registros de caca instrumento logra una expresividad de grandioso enfocada a mostrar toda la 

tensión no resuelta durante la obra. 

 

      Las frases son claramente demarcadas y de la manera más simple a partir del compas 181 

el desarrollo melódico se centra solo en las notas originales del tema principal, al final del 

compás 189 escuchamos en los cornos el tema semántico del llamado a la puerta, en el contexto 

aumenta el dramatismo dentro del carácter majestuoso de la sección. 

 

     La obra finaliza con un gran crescendo sobre una nota larga que al igual que la quinta 

sinfonía de Shostakovich da la conclusión de un final etéreo donde la felicidad para los cristianos 

japoneses estuvo en el encuentro final con Dios.  (BATTISTI & GAROFALO, 1990) 
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CONCLUSIONES 

 

     Luego del análisis de la obra se concluye que el compositor ha realizado una perfecta 

hibridación de los elementos folclóricos japoneses con el lenguaje de la música académica del 

siglo XX para Banda Sinfónica, logrando no solo nuevos colores dentro del formato con la 

inclusión de instrumentos como la flauta Ryuteki, sino además un discurso musical variado que 

da completa cohesión al argumento y a través de una correcta instrumentación del formato que 

refuerza la capacidad expresiva de cada uno de los instrumentos. 

 

El poema sinfónico Gloriosa es una de las obras más importantes del repertorio para Banda a 

nivel mundial, puesto que no solo nos muestra una obra bien concebida para el formato sino que 

además nos permite ver toda la profundidad expresiva de las grandes obras del repertorio 

sinfónico, en un formato relativamente nuevo como lo es la banda de vientos, a través de cada 

nota nos  muestra la claridad del argumento y explota el rango dinámico y la capacidad de 

articulación de cada sección acentuando de esta manera el carácter dramático de la historia. 

 

Las diferentes secciones de la obra tienen  un carácter contrastante pero el uso de elementos 

semánticos y la continua búsqueda de unidad dentro del discurso, hace que los tres movimientos 

tengan una hilaridad natural que nos lleva a sentir la construcción de la historia y su majestuoso 

desenlace, la obra sin lugar a duda se ha ganado su lugar en el repertorio bandistico y llama 
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poderosamente la atención de públicos e intérpretes, es un reto a nivel técnico y para su montaje 

es exigente en la búsqueda de la cohesión grupal, es ideal para agrupaciones universitarias y 

profesionales. 
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