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RESUMEN 

En esencia mi trabajo final explora el uso del minimalismo en la instrumentación e 
interpretación para expresar un punto o un sentimiento con la intensidad de los cantantes de los 
que he aprendido durante estos años. Me motiva ver a cantantes, comúnmente afroamericanos, 
interpretando géneros como el blues, el soul y el RnB. Tienen una manera muy propia de 
utilizar voz de pecho y mezclada en estos géneros. La forma en la que sacan la voz va más allá 
de la técnica, pues existe debido a un fuego interno que puede remontarse en la historia al 
nacimiento del blues, cuando los afroamericanos cantaban en medio de la esclavitud, el 
agotamiento y la injusticia. El canto es un arte corporal a muchos niveles y la energía que llena 
sus cuerpos cuando se expanden para cantar, es parte de lo que me llena al momento de 
escuchar e interpretar dichos géneros.  
Palabras clave: minimalismo, expresividad, intensidad, blues, soul, R&B, injusticia, corporal, 
expandir, interpretar. 
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ABSTRACT 

In essence my final work explores the use of minimalism in instrumentation and performance 
to express a point or a feeling with the intensity of the singers I have learned from over the 
years. It motivates me to see singers, often African American, interpreting genres like blues, 
soul and RnB. They have their own way of using chest and mixed voice in these genres. The 
way they deliver their voices goes beyond technique, as it exists because of an internal fire that 
can be traced back in history to the birth of the blues, when African-Americans sang in the 
midst of slavery, exhaustion, and injustice. Singing is a body art on many levels and the energy 
that fills their bodies when they expand to sing is part of what is so fulfilling to me when 
listening to and interpreting these genres. 

Keywords: minimalism, expressiveness, intensity, blues, soul, R&B, injustice, corporeal, 
expand, interpretation. 
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INTRODUCCIÓN 

El género de la música soul surgió de una combinación de música gospel, rhythm and 

blues y R&B. Aunque el gospel había inspirado la música negra secular durante un largo 

período, la transformación de una canción góspel 'My Jesus Means The World To Me' a un 

cántico secular ‘I Got A Woman’ de Ray Charles – en cooperación con Ahmet Ertegum, el 

propietario de Atlantic Records: estableció la 'música soul' como un tipo distinto de género 

musical. 'Southern Soul' es el punto de partida del género. Southern Soul lleva el nombre del 

área geográfica donde se desarrolló por primera vez, el sur de los Estados Unidos, donde el 

jazz, el blues el rock 'n roll también tienen sus orígenes. A diferencia del soul clásico, el neo 

soul no tiene un lugar de origen específico dentro de los Estados Unidos.   

El neo soul es un género musical relativamente nuevo. Es una mezcla de R&B 

moderno, hiphop y soul clásico. Artistas como Erykah Badu, Angie Stone y Lauren Hill son 

algunas de las artistas femeninas más populares dentro de este género. El nombre ‘neo soul’ 

fue presentado en los años noventa por Kedar Massenburg, el presidente del sello 

discográfico Motown. Neo soul existe desde hace unos 20 años en este punto y hay una 

generación completamente nueva.  

Pienso que al aprender de otras culturas podemos entendernos a nosotros mismos y al 

mundo entero de mejor manera, y dentro de mi concepto expreso la importancia de entender 

que otro ser es simplemente uno mismo en otras circunstancias, y no tiene que ser ajeno y 

juzgable por ser de diferente nacionalidad, género o incluso por estar en un menor punto de 

conciencia en el momento. 
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DESARROLLO DEL TEMA 

Con esta información presente es que he decidido que el concierto parta del blues 

clásico y aterrice en lo que hoy en día se puede considerar como neo soul. Un género de estos 

que ha atravesado por muchas líneas de tiempo es el soul, y se manifiesta de manera sutil a lo 

largo del concierto.  

Aprovecho esto para enlazar la evolución de los sonidos con la evolución generacional 

de lo que es el amor. 

Para el desarrollo de mi concepto, comienzo con la canción más antigua y clásica, que 

habla del amor como lo podía ver mi abuela en su tiempo y desde su perspectiva, y mientras 

avanza el concierto en un sube y baja constante de emociones, se va viendo como la perspectiva 

en cuanto al amor evoluciona y los sonidos en la música también se tornan más modernos.  

En cuanto a técnica, intento llevarlo desde lo más crudo del blues clásico hasta sonidos 

más versátiles, que incluyen voz mezclada y melismas. Pretendo analizar la apertura y la 

expansión en la técnica que he podido observar en cantantes específicos y generar empatía en 

cuanto a lo más interno, que influye directamente en el sonido ejecutado. En lo personal, he 

encontrado satisfacción al empujar mis límites cuando practico voz de pecho y voz mixta, pues 

me ayuda a abordar un montón de estilos que me llaman la atención y siento que es muy 

importante en géneros musicales que tienen relación con el blues. 

En cuanto a la música, el tema de los line clichés es un tema que se repite en más de 

una canción para apelar fuertemente al oído jazzero, mientras se encuentra un balance al jugar 

con el ritmo, y el uso de acordes y melodías que en teoría rompen reglas comunes pero ante el 

oido funcionan.  
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Propuesta de repertorio 

1. Black Coffee (Sonny Burke, blues, aprox. 4 minutos, 60 bpm). 

2. In A Sentimental Mood (Duke Ellington, balada jazz, aprox. 5 minutos, 65 bpm) 

3. Cry Me A River (Arthur Hamilton, balada jazz y luego swing, aprox. 5 minutos de 80 

bpm) 

4. Red Room (Hiatus Kaiyote, neo-soul, 4:00 minutos, 81 bpm) 

5. Capillary (Human Bloom, soul-jazz-fusion, 3:30 minutos, 96 bpm)  

6. Vaya Con Dios (Kali Uchis, balada, aprox 2:40 minutos, 66 bpm)  

7. Nah It Ain’t The Same (Greentea Peng, neo-soul, aprox. 4:10 minutos, 84 bpm)  

Músicos  

● Voz: Siboney Rodríguez 

● Piano: Andrés Arauz  

● Bajo: Damián Palacios 

● Batería: Daniel Moreta  

● Guitarra: John Álvarez 

● Trompeta: David Caiza 

● Scratch: Luis Ligna 

● Guitarra acústica y segundas voces: Emilio Dávila 

● Voces adicionales: Paula Ramón, Ana Julia Segovia 

Rider técnico  

● Una batería (2 toms, 1 floor tom, 1 bombo, 1 snare, 1 ride, 2 crash, 1 hi-hat). 

● Un amplificador de bajo (por caja directa). 

● Un contrabajo, amplificador. 

● Un teclado. 

● Un amplificador para guitarra eléctrica y uno para guitarra acústica. 
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  Scratch Trompeta 

Percusión  Batería Bajo/ 
contrabajo 

Teclad
o 

Segunda 
voz 2 Micrófono 

voz principal 

● Un micrófono para voz principal. 

● Dos micrófonos para voces adicionales.  

● Un micrófono para trompeta. 

● Micrófonos para percusión: caja, conga, wind chimes, shaker. 

● Cuatro stands porta-partituras. 

Ubicación en escenario   
 

 
                                                                
                                                             
                                                                 
                                           
                                                                                        
     
                   
        
                      
                                                                                                                
                                                                   
 
 
 
 

Frente del Escenario 

Figura #1. Ubicación del escenario. 
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CONCLUSIONES  

Una de las primeras dificultades que tuve fue con hacer particellas para explicar a mis 

músicos mis ideas. Generalmente las veces que me senté frente al ordenador para escribir, 

siento que me esforcé de más, porque es ahí cuando sobre-pienso cómo escribir las cosas, y me 

demoré mucho, cuando hubiese sido mejor empezar a ensayar antes; además, no era la forma 

más facilitadora para ellos. Pienso que para el futuro debería intentar no complicarme tanto en 

eso y buscar más formas de expresarme, como por ejemplo, grabar mis ideas. 

Algo que me llevo de enseñanza es que es muy importante para mí, y para sacar un 

buen sonido en general, que haya comunicación clara entre los miembros de la banda, ya que 

de esta manera se evita perder el tiempo en ensayos y se logra conectar mejor. 

  Pienso que esto también va de la mano con que la banda pueda disfrutar la ejecución, 

que aunque no suene serio, es lo primordial cuando se hace música y es la misma razón por la 

que quise estudiar en primer lugar. Al inicio estaba desconectada de esta parte, porque estaba 

estresada desde el inicio y lo veía más como un deber, pero debí haber estado más lista para 

crear un ambiente que me permita a mí y a mis músicos realmente estar presentes. En cuanto a 

esto también, creo que hubiese sido mejor empezar a ensayar más temprano, para no estar con 

contratiempos. 

 En general, puedo decir que este trabajo me ha hecho dar cuenta de muchas trabas 

personales al momento de trabajar con otras personas, pero creo que he crecido y estoy más 

lista y motivada para sacar adelante mis proyectos personales. 
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ANEXO A: IN A SENTIMENTAL MOOD 
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ANEXO B: CRY ME A RIVER 
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ANEXO C: CAPILLARY 
 

 


