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REVISTAViento
VIENTOS DE ESPERANZA PARA TIEMPOS DIFÍCILES

Teníamos muchas ilusiones puestas en 2013, pero nos

las han quitado. Necesitábamos ilusionarnos,  no nos han

dejado.  Era necesario creer en el futuro y debemos seguir

creyendo para conseguir mejorar una situación que ni los

más pesimistas del lugar auguraban. Nuestro trabajo, nues-

tra perseverancia, nuestra fe en nosotros mismos y una

gran dosis de ilusión y optimismo nos sacarán del profun-

do desánimo en el que estamos sumergidos. Vientos fres-

cos parecen soplar para este nuevo año; confiemos en que

no se tornen en huracanados.

Para Mafer y Punto Rep 2013 ha sido un año de nove-

dades. La más importante y destacable ha sido nuestra

colaboración con Euromúsica allá por el mes de abril. Esta

participación en esta gran empresa amiga, nos ha ayuda-

do a tener una posición mas fuerte y estable en el sector. Si la unión hace la fuerza, mucho más  necearía se hace

en tiempos difíciles como los que estamos atravesando. A pesar de que cada empresa sigue teniendo identidad pro-

pia,  el apoyo es total.

También las marcas que representamos han querido sembrar este 2013 de novedades. Selmer nos ha presen-

tado una completa remodelación en el clarinete Privilege, dotándolo de una nueva personalidad, un carácter muy

atractivo, una ergonomía y estética modernas y acordes con los tiempos actuales. En el campo de las boquillas tam-

bién ha habido novedades: Concept para saxo alto, clarinete bajo…

Vandoren, empresa innovadora por excelencia, ha sido muy productiva en este año que termina. Un nuevo

arnés, para saxofón,  completamente revolucionario, práctico y lleno de ventajas desconocidas hasta ahora por el

músico y reconocido por todos los que lo han probado como la solución a los problemas de espalda. Boquillas

para clarinete y saxofón (M30 para requinto, Masters CL6, Mastres serie 13, M30D y B40D).

Bach ha tenido uno de sus años más prolijos. Comenzó con la trompeta LR190/43B, primera trompeta que

fabrica con campana en bronce y posteriormente nos ha presentado el nuevo trombón Artisan, todo un descubri-

miento lleno de posibilidades y combinaciones que harán disfrutar a los trombonistas. 

PRM, nuestra marca, ha dado un salto de calidad presentando instrumentos de una calidad altísima, acompa-

ñados de accesorios de primera línea.

Todas estas novedades y otras muchas que llegarán a lo largo de 2014, junto con la colaboración con Euromú-

sica, especializada en el mundo de las flautas e instrumentos de estudio gama media/alta y accesorios de calidad,

nos animan a pensar en positivo de cara al futuro. Optimismo que os queremos transmitir, invitándoos  a conse-

guirlo junto a nosotros. Vuestra colaboración es preciosa y como tal la valoramos, juntos podremos estar más cer-

ca de conseguir los objetivos marcados para estos próximos meses.

El equipo Mafer, Punto Rep y Euromúsica Fersan(EMF) os desean todo lo mejor para este nuevo año que  comen-

zamos, tanto en lo profesional como en lo personal.

Un abrazo

Manuel Fernandez

Presidente



Reconocido por su gran 
flexibilidad y estabilidad;
los clarinetes Privileges
mejoran en estética, ergonomía
y afinación.

Un confort espontáneo

Las llaves, rediseñadas con
formas más generosas. 
La nueva orientación de las
llaves del dedo meñique  mano
derecha e izquierda y la mejora
en la respuesta mecánica, son
aportaciones tan importantes
que facilitan la adaptación del
clarinetista al Privilege. 

Una estabilidad y afinación
destacables

Los clarines Privileges son
excepcionalmente estables en
diapasón, se adaptan perfectamente a
todas las acústicas (opera, sinfónica,
banda, cámara, Studio) y empastan
fácilmente con otros instrumentos.
El registro medio está perfectamente
atemperado (mi, fa, fa#, sol) ganan en
luminosidad y timbre haciendo del
Privilege un instrumento
extremadamente homogéneo en toda
la tesitura. Además, la mayor parte de
las notas no necesitan digitaciones
correctoras para estar afinadas, ni
llaves adicionales para las notas
tradicionalmente delicadas en el
registro grave (mi y fa).

� Tonalid: Sib y La
� Diapasón universal 440,442 hz.
� Barrilete: 65,5 y 66,5mm.
� Palanca de mib. 
� Llaves en maillechort plateado.
� Anillos en latón cromado mate.
� Soporte del pulgar regulable.
� Zapatillas: cuero,  goretex y corcho 
� Muelles de aguja en acero inoxidables
� Boquilla de ebonita, Henri Selmer-Paris



Una madera seleccionada,
de gran calidad

La madera de ébano, en bruto, 
es seleccionada, trabajada
delicadamente, tratada por procesos
naturales, barnizada e hidrofugada
para una mayor protección y con una
terminación fuera de lo común.

Nuevo estuche PRISme

Una nueva generación de estuches
acompañan al nuevo Privilege, ofreciendo
una mejor protección gracias a los nuevos
materiales aislantes y resistentes a los
choques. Disponen de una funda opcional
que viene a completar este elegante
conjunto.

Ha sido a Philippe Berrod, primer clarinete
de la Orquesta de la Ópera de París y
profesor del Conservatorio Nacional
Superior de Música de Paris, a quién
Selmer ha confiado este proyecto. Ha
estado rodeado por un equipo de técnicos
experimentados  y músicos internacionales
como Jërôme Verhaeghe, clarinete solo en
la Orquesta de la Ópera de París y profesor
en el Conservatorio del XIII distrito parisino,
quién ha estado en el origen de los
clarinetes Privilege.  

Una elegancia a la altura 
de las prestaciones

Por primera vez en los clarinetes, finos
grabados adornan llaves y anillos con motivos
estilizados y elegantes. Los anillos cromados
en mate, se funden con el color del ébano
dotando así al clarinete de una línea muy
refinada. La terminación se completa con la
incrustación de una “S”, en alpaca, símbolo
mítico de la marca creada en 1885 por el
clarinetista Henri Selmer.

prestación y elegancia

Henri SELMER Paris - diseñador y fabricante de instrumentos de viento y de boquillas desde 1885 - 100% fabricados en Francia -www.selmer.fr
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Cuando tuve que decidir, después de terminar por fin mi

tesis que versaba sobre “La evolución histórica del saxo-

fón en España (1850-2000)” al redactarla nuevamente

para publicarla como libro, quién sería la persona más

idónea para prologar el libro, no tuve la menor duda.

Pedro Iturralde. Aparte de ser el decano de los saxofo-

nistas de nuestro país no me cabe duda alguna de que

es estimado y admirado por todos, y es que méritos no

le faltan.

Al contactar con él, aceptó encantado, lo cual me supu-

so una enorme alegría. Diversos motivos retrasaron el

prólogo, principalmente una bronconeumonía que indis-

puso al maestro unos dos meses. Pero la paciencia y la

determinación son grandes virtudes y ya se sabe “el que

la sigue la persigue, y el que la persigue la mata” y Pedro

como hombre de palabra no solamente prologó el libro

sino que me facilitó detalles e información que desco-

nocía sobre su larga vida profesional. En cada conver-

sación telefónica se manifestaba el gran amor de Itu-

rralde por la música a través del entrañable recuerdo

de sus vivencias que transcurrían por cada uno de los epi-

sodios que han marcado la historia de nuestro instru-

mento.

Conocí a Pedro en uno de aquellos primeros cursos de

perfeccionamiento que se organizaban en España.  Fue

durante el verano de 1982, por primera vez iba a ser

cursillista. El curso lo organizaba la Unión Musical de

Torrent, cuánto debemos a las bandas, nuestras viven-

cias han crecido en su seno. Por ser yo un crio en aque-

llos días, no sé por mediación de quien pero me des-

placé a Torrente con Vicente Merenciano, solista de

fagot de la orquesta de RTVE y catedrático en el con-

servatorio de Madrid que también era profesor del

Cursillo; quién iba a decirme que coincidiríamos como

compañeros en los atriles de la Banda Municipal de

Valencia donde se jubiló. Al llegar, avanzando por el

pasillo de un colegio de cuyo nombre no logro acor-

darme, oí el sonido cálido de un saxofón como nun-

ca había escuchado. Con asombrosa facilidad y sen-

cillez la música lo inundaba todo. Al abrir la puerta, lo

vi con los ojos entrecerrados, sintiendo la música den-

tro del alma, como podemos verlo en numerosas foto-

grafías, concentrado, “Carpe Diem” viviendo el

momento.

[…] entonces Iturralde, que cierra los ojos cuando entra en

comunión con sus instrumentos para ser uno solo con

ellos, desvelarles el alma y compartirla con sus oyentes1.  

Pasados los años supe que el nombre de aquel tema

era Tribute to Trane y que había sido compuesto por

Iturralde como homenaje al gran saxofonista de jazz

John Coltrane. Con el tiempo pasaron por mis sentidos

nuevas melodías de Iturralde; un desgastado casete,

que lamenté mucho el que me lo robaran, en el que

había grabadas unas canciones y temas famosos a la

manera de Fausto Papetti2 y que noche tras noche

escuchaba en el viejo Renault 5 pelando la pava con la

que hoy es mi mujer y madre de mi hijo. Después me

embelesó la película “Viaje a ninguna parte” de Fer-

nando Fernán Gómez, para la que Pedro Iturralde

compuso la banda sonora, donde  suena magistral-

mente su saxo, me cautivo el tema Elegy que tantas

veces he escuchado. Después con el Grupo de  saxo-

fones Edeta y con el Ensemble Nou Mileni, cuantas

veces tocamos Miniaturas, Suite de Jazz, Memorias,

Suite helénica… como nuestros recuerdos van unidos

a la  música. 

PEDRO ITURRALDE:
MEMORIAS DE UN
MÚSICO EJEMPLAR
por Miguel Asensio

1    Referencias de la Web Tomajazz con motivo del concierto en la VII Semana de Jazz de Caja de Ávila  22 de Noviembre de 2005. texto de David
Casillas.
2    Se trataba del disco titulado “Los ojos de Eva” lanzado al mercado en 1983  por hispavox (s. 60.744) con canciones tales como: Tema de Arthur,
Juntos, On my own, Lanza perfume, La gata bajo la lluvia, Hoy no me puedo levantar, etc.



Pedro Iturralde: Memorias de un músico ejemplar

3    El ideal. 16/4/2007.
4    Ibídem.
5   Referencia facilitada por Pedro Iturralde, en carta al autor
12/1/2013.

6    Asenjo, Gabriel. Diario de Navarra. 9/12/2004.
7    Noticias Indalia. Informa Ayuntamiento de Almería. Declaraciones
de P. Iturralde con motivo de su actuación en el XVI Festival Interna-
cional de Jazz de Almería. 2 de noviembre de 2006.

Aunque creo que  la trayectoria profesional de Pedro

Iturralde es ampliamente conocida, sirva el siguiente

texto, extraído de mi libro El saxofón en España (1850-

2000) como sincero homenaje y gratitud. 

Nacido en Falces (Navarra) en 1929. Lleva toda una

vida dedicada a la música. En él se plasma toda la

historia del saxofón en España. Sus comienzos en una

humilde y a la vez  grandiosa banda de música como

las de cientos de pueblos repartidos por toda la geo-

grafía española, y que han sido la fortuna de una

ingente cantidad de músicos que sin ellas posible-

mente hubieran tirado por otros derroteros sin dedi-

car su vida a tan noble fin. Su primera influencia fue

su padre, músico aficionado que tocaba el clarinete.

Comenzó a tocar con orquestas de baile a los 9 años

en las fiestas de los pueblos, amenizando posterior-

mente, ya con 18 años, noche tras noche, locales de

variada índole durante las bien remuneradas giras

por diferentes países, principalmente los del norte

de África. Por Europa también estuvo de gira unos

diez años. A su regreso, en 1964, completó su for-

mación estudiando en el Conservatorio superior de

Madrid. Aparte de saxofón, estudió también clarine-

te, piano, violín y armonía a pesar de poseer una sóli-

da y autodidacta formación, ganada con el oficio en

cientos de actuaciones. Compaginó los estudios tocan-

do todas las noches en el Whisky Jazz:

[…] sí, toqué en el Whisky Jazz durante muchos años. Lle-

gó a ser un santuario: enseñamos a la gente a escuchar,

porque muchos van a los sitios de jazz a tomar copas, a

hablar y a molestar3.  

Eran finales de los sesenta y se ganaba poco dinero

con las actuaciones, lo que obligaba a trabajar en

todos los ámbitos posibles, acompañando a cantan-

tes, en el cine, la Tv, etc. y en condiciones impensables

hoy en día: 

Por poco me quedo sin pulmones. Fui al médico y no

se creía que no fumara, el saxo estaba lleno de nico-

tina, casi me muero. En aquella época, en los años

60, trabajé muchísimo; por la noche en aquel club, por

el día en la televisión o grabando con Serrat, Mari

Trini, Raphael [...]4

Anteriormente, en los años cincuenta, había adquirido

experiencia como jazzista, siendo escuchado en otros

clubs de jazz como el Suevia y Dorian Club. En su épo-

ca del Whisky Jazz (1963-71) actuó con músicos tan

relevantes como Donald Byrd, Hampton Hawes, Lee

Konitz, Tete montoliu o Gerry Mulligan entre otros. Fue

en este escenario entre 1964-66 donde creó el Jazz-Fla-

menco. En estos años realizó algunas grabaciones para

el programa Club de jazz de Radio Nacional, que dirigía

Juan María Montilla, estas fueron difundidas por toda

Europa y como consecuencia  Joachim E. Berendt le

requiere para actuar en el festival de jazz de Berlín en

1967 compartiendo cartel con Miles Davis, Thelonius

Monk, Baden Powell, Sarah Vaughan, etc.  En su sexte-

to incluyó al guitarrista Paco de Lucia. Sobre este his-

tórico concierto comentó el prestigioso crítico Leonard

Feather:

Una fusión étnica bien concebida e interpretada con imagi-

nación fue la actuación del sexteto de Pedro Iturralde. Fue fácil

aceptar las notas del programa en las que se asegura que

Pedro Iturralde es el líder de los saxofonistas españoles5. 

En junio de dicho año grabó el primer volumen del dis-

co Jazz-Flamenco, y el segundo en enero de 1968. Ambos

pasaron al sello Blue Note y serían editados en España

en 1982.

Sobre esta cuestión dejemos las palabras al propio Itu-

rralde:

Mi idea era hacer jazz con espíritu de Andalucía. No lo llamaría

fusión, advierte6.  

Yo hice el flamenco-jazz, fue una idea mía y lo hacía sin gui-

tarra. No pretendía hacer flamenco puro, sólo llevar a cabo

una especie de andalucismo. Tocar jazz, pero en vez de hacer

‘standars’ americanos o composiciones mías. Empecé con

las canciones populares recogidas por García Lorca7.  

Continuando con la trayectoria de Pedro, diremos que

actuó asimismo en el Bourbon street, en casi todos los

colegios mayores y en el Jamboree de Barcelona. Su pres-

tigio como saxofonista de jazz le lleva a actuar  en Luga-

no y otros muchos festivales de jazz. También para la unión

europea de radio con la “All Star Big band” (integrada por
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una selección de músicos europeos) en el Play house the-

atre de Londres y en el Palau de la música de Barcelona, en

el Palais  Beaux arts de Bruselas con su cuarteto y en Hel-

sinki con la orquesta UMO The New Music Orchestra, inter-

pretando sus propias composiciones.

Después de haber sido elogiado en varias ocasiones en

revistas especializadas tan importantes como Down

Beat. En 1972 el Berklee collage of Music de Boston le

ofrece una beca para que amplíe sus conocimientos jaz-

zísticos. Allí estudia Arranging con Herb Pomeroi, armo-

nía avanzada e historia del Jazz. Durante su estancia

actuó con Gary Burton y varios grupos, como con el

quinteto de la facultad y con la All star Faculty big band

en los conciertos doscientos años de jazz en América. 

En esta celebración jazzística ha estado presente un músico

Español; Pedro Iturralde, que ha formado parte de una de las

varias orquestas que han dado vida a esta ambiciosa idea, sus-

tituyendo, nada más y nada menos que al clarinetista John

Laporta, pues se necesitaba no solo un buen clarinete, sino

un músico que, además, doblara otros instrumentos como

el saxo tenor, el saxo barítono y la flauta8.  

Pedro Iturralde ha desarrollado un estilo propio influen-

ciado por Stan Getz, con quien mantuvo una gran amis-

tad y John Coltrane en la línea del hard bop.

Paralelamente a su faceta como músico de Jazz, como

hemos visto en apartados anteriores, Pedro Iturralde ha

sobresalido y compaginado su trayectoria como intérprete

de música clásica colaborando con la orquesta sinfónica

de la RTVE y con la orquesta Nacional de España bajo las

batutas de Rafael Frühbeck de Burgos, Sergiu Celibida-

che, Igor Markevitch, Enrique García Asensio  y Jesús López

Cobos entre otros, actuando en el auditorio nacional y

realizando varias giras por Europa, dos en Japón y una

extensa gira por los EEUU en 1993. También actuó con la

orquesta de Asturias y la de Tenerife bajo la dirección de

Matthias Aeschbacher y con su cuarteto de jazz, en el Tea-

tro Real con la orquesta  de cámara de Víctor Martín. For-

mó, asimismo, un dúo con el pianista Agustín Serrano.

A instancias suyas es creada en 1978 la plaza de profe-

sor de saxofón en el RCSM de Madrid, siendo esta asig-

natura impartida anteriormente por clarinetistas. En

dicho año es contratado como profesor especial de saxo-

fón en el Real Conservatorio Superior de Música de

Madrid hasta 1982 en que pasa a ser profesor especial

numerario, jubilándose de la docencia el 30 de sep-

tiembre de 1994. Cuando se retiró de la enseñanza y

habiendo pasado por sus manos cientos de alumnos,

hoy excelentes profesionales, afirma:

Haber podido reencontrarse, por fin, con su propio proyec-

to musical […] su tiempo solo es ya, para crear su música, para

trabajar en lo que él desea. No cambiaría nada de lo que he

hecho durante tantos años de mi vida –decía ayer Iturral-

de–, pero quizás si empezase de nuevo, le dedicaría más

tiempo a tocar para mí9.

Dentro de su contribución pedagógica consta la publi-

cación de los siguientes libros para el estudio del saxo-

fón: “324 escalas para la improvisación de jazz” (Mun-

do Musical. Madrid. 1984), “Escalas, arpegios y ejercicios

diatónicos” y “Los armónicos en el saxofón”10 ambos

publicados por Musicinco en 1987. Ha sido solicitado

como miembro del Jurado en diferentes oposiciones y

concursos Internacionales de saxofón entre los que figu-

ra el I concurso internacional de saxofón de Paris (1989),

el concurso internacional de saxofón de Gap (Francia

1991) y el I concurso internacional de Dinant (Bélgica

1994), ciudad de nacimiento de Adolfo Sax.

En 1969 actúa en el Palau de la Música de Barcelona

con el Jazz Tet de Madrid, liderada por Juan Carlos Cal-

derón. En numerosas ocasiones reunió una Big Band en

Madrid, para presentaciones en TV y conciertos, actuan-

do en el Teatro Español, para el homenaje a Federico

García Lorca.

Las actuaciones de Pedro Iturralde se han prodigado,

aparte de por el extranjero, por los más variados esce-

narios de la geografía nacional siempre con grandes

éxitos, desde los clubs de jazz, con una presencia asi-

dua en el Café Central y Clamores, a las salas de con-

ciertos o festivales; cabe resaltar, por lo significativa, la

efectuada en el Teatro Real en mayo de 1988 clausu-

rando el X ciclo de cámara. Tanto el marco como el tipo

de público evidencian los logros que el saxofón va alcan-

Miguel Asensio
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8     Montes, Paco: Un español en Nueva York. El País. 
9     Declaraciones en un diario Gallego.
10   Primer método de estas características escrito en España que de manera magistral resulta una guía imprescindible para el trabajo de este recur-
so en el saxofón del que tan escasa bibliografía especializada existente.



zando gracias a la labor de músicos tan loables y tena-

ces como Iturralde. La prensa referencia esta situación: 

Plantado sobre las reales tablas del gran teatro de concier-

tos, los dedos de Iturralde no titubearon ni una nota a la

hora de pulsar ante un público tan heterogéneo y en un

lugar tan, por decirlo así, exótico y grandilocuente […] Pedro

Iturralde es todo un caballero del “Jazz”, baladista impeni-

tente y tenaz virtuosista de un instrumento que pasea por las

más variadas calles del “Jazz” moderno, llenándolo siempre

de un aire perezoso y zumbón y soplándolo con la libertad

de quien sabe jugar con todos los compases… El conocido

Wholetone 12 cerraba la actuación, con una ovación cerra-

da y los espectadores en pie, que hizo volver sobre sus

pasos primero a Iturralde y seguidamente a Icasto, Carli y

Merlo _ arrastrando este su pierna_ para regalar Round Mid-

night, justo cuando empezaba a entrar la noche, que llevó el

delirio a un clásico patio de butacas acostumbrado, sí, a

grandes éxitos, pero no de un sencillo saxofón de “Jazz”11.   

En la faceta de compositor, Pedro Iturralde ha enriquecido

enorme y significativamente el repertorio en diferentes

combinaciones tanto para saxofón y piano como para

cuarteto de saxofones, sexteto o ensemble, incluso con

acompañamiento de banda. Entre las composiciones más

conocidas están  “Pequeña czarda”12, “Suite Helénica”13,

“Aires Rumanos”, “Suite de jazz”14, “Miniatura”, “Memo-

rias”, “Old Friends”, “Influencias”, “Martinete”, “Recuer-

do a Turina”, “Veleta de tu viento”, “Zorongo Gitano”,

“Homenaje a Granados”, “Balada”, “El molino y el río”,

“Tribute to trane”16, “Toy”, “Balada Galaica”, “Miniatura

Impromptu” y “Saudade”, “Elegia” y  “Dixie for saxes”

que forman parte de la música compuesta para películas,

referidas en el capitulo anterior.

El reconocimiento tanto del público como de los profe-

sionales manifestado en distintos homenajes tales como

un concierto homenaje en Auditorio Nacional organi-

zado por la SGAE17,  Conservatorios Superiores de Anda-

lucía18 y otro del Real conservatorio superior de Música

de Madrid19 se ha visto reflejado en un amplio listado de

premios, que a continuación citaremos cronológica-

mente:

● Premiado dos veces  en el Concurso Internacional de

Composición de Temas de Jazz en Mónaco por Sus

composiciones “Like Coltrane” (1972) y “Toy” (1978).

● Premio Record World al mejor saxofonista del año (1975).

● Galardonado de “Berklee College of Music” de Boston por

su tiempo de vida dedicado al Jazz y a su enseñanza.

● Premio del Ministerio de Cultura a la edición más des-

tacada en la contribución a la pedagogía por su obra

“324 escalas para la improvisación de jazz”, editada por

opera 3 (1990).

Pedro Iturralde: Memorias de un músico ejemplar
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11   Villapadierna, Ramiro: Pedro Iturralde, un romántico soplador de
“Jazz” en el teatro Real. El País. 19/5/1988.
12  Una de la piezas más emblemáticas, compuesta en 1951, fue
estrenada por el autor con su grupo de jazz en el Hotel Plaza de
Madrid en 1953. Existen diferentes versiones editadas: Saxo alto y
piano (Real Musical. Madrid. 1983), Cuarteto de saxofones (Real
Musical. Madrid. 1997). Ha sido interpretada con acompañamiento
de banda y orquesta. Existe una excelente versión de la obra que con
el titulo orchestral Czardas, ha sido grabada por el saxofonista grie-
go Theodore kerkezos con la London Philarmonic Orchestra (Naxos 8.
557454) de la que dice el crítico Colin Anderson: Czardas de Iturral-
de (orquestada su hermano Javier) es una obra enorme que podría
haber sido escrita por un húngaro nativo.
13  Compuesta en 1980. Editada para cuarteto de saxofones por
Lemoine. París.1988 y para saxofón soprano y piano por la misma
editorial en 1994. 
14  Compuesta en 1970 para cuarteto de saxofones, está editada
por Lemoine. París. 2003. También existe versión para sexteto de
saxofones.
15  Compuesta en 1950, sus tres tiempos 1. Lisboa, 2. Casablanca, 3.
Argel. Responden a vivencias musicales del autor durante sus giras.
Como el autor ha manifestado en numerosas ocasiones es su obra pre-
ferida: Esta obra hace alusión a mí primera tournée como saxofonis-
ta con la orquesta de Mario Rossi por Lisboa, Tánger, Casablanca,
Orán, Argel y Túnez (1948-50). A mis 18 años, con la ilusión de ser
también compositor y los deseos de conservar las emociones de aque-
lla primera salida, tomé apuntes in situ para componer la obra.
Comienza con una introducción que describe mi salida desde la lúgu-

bre estación de Atocha y el lento arranque del tren Lusitania Expre-
so Madrid- Lisboa. Mí llegada a la capital lusa me inspira la compo-
sición de un fado portugués, donde se unen la nostalgia y el senti-
miento expresivo con saudade. Ya en Casablanca surge el Jazz de
moda en aquella época: el swing de la parte A (cuyo acompaña-
miento contiene una escala pentatónica- africana) y el Boggie-woo-
gie de la parte B. En Argel se despierta mí espíritu romántico y mi
gusto por la música clásica. Una cajita de música o despertador anun-
cia el regreso a mí tierra, el Retorno, que se produce impetuosa-
mente con unos arpegios del piano que recuerdan a Chopin. Nue-
vamente aparece el fado portugués y la obra concluye con una peque-
ña coda. Esta composición expresa mí dilema y pasión por la música
clásica, el jazz y la música popular. Notas Cd “Memorias” de Justo Sanz
y Sebastián Mariné. 
16  Editada por Mundimusica. Madrid.1988. Existen versiones para
diferentes formaciones.
17  Concierto Homenaje “Un músico completo en su 65 aniversario”
en el auditorio Nacional realizado el 1 de diciembre de 1994. Mono-
gráfico de P. Iturralde: primera parte para cuarteto y octeto de saxo-
fones, segunda parte para Big Band con los artistas invitado Dona
Higtower, Larry Monroe y Gregory Hopkins. Podemos ver las refe-
rencias a este homenaje en ABC. 3/12/1994.
18  Realizado el 14 de mayo de 2012, distintos ensembles de los con-
servatorios de Sevilla, Granada y Córdoba interpretaron su música
para estas formaciones.
19  Realizado el 4 de octubre de 2012 en el RCSM de Madrid para la
presentación del Cd Memorias del Dúo de clarinete y piano (Justo
Sanz y Sebastián Mariné) con música integral de P. Iturralde.



● Premio de la comunidad de Madrid  a la creación musi-

cal en noviembre de 1992. 

● Premio a toda una vida (Academia de la Música) XI edi-

ción Zahorí de Plata. Sociedad cultural de Navarra (1999).

● Premio Príncipe de Viana de la cultura (7 de junio de

2007). Concedido por el gobierno Navarro.

● Medalla de oro al mérito de las Bellas Artes. Santan-

der (2009).

Diremos, para concluir, que Iturralde es uno de los saxo-

fonistas españoles que cuenta en su haber con una

mayor discografía, imprescindible para los amantes del

saxofón. Añadimos las referencias a continuación:

● Bossa nova 430.909 ep (Philips)20.  

● Pedro Iturralde Quartet  featuring Hampton Hawes

(Hispavox), febrero de 1968 grabado de 3 a 6´30 de

la mañana. 

● Flamenco Jazz21 (1974). 

● Jazz Flamenco. Vol. 1 y 2 (Hispavox). 1968.

● No me vuelvo a enamorar. (Hispavox). 1982 vinilo 1 Lp

33 rpm.

● Los ojos de Eva.  (Hispavox) 198322. 

● Fabuloso. 

● Flamenco studio CBS (1975).

● El jazz y Donna Hightower

● Una noche en el Central, grabado en directo. (1994). 

● Pedro Iturralde & Modern Sax Quartet.

● Etnofonias. Grabado en directo  en el Jazz Club DADO

DADÁ de Santiago de Compostela (1999).

● Pedro Iturralde y Amalgama.

● Jazz en España. Pedro Iturralde. 2Cds. RTVE-Música

(2005).

Cabria añadir en este apartado el último Cd de Orsax-

cova23 titulado TRIBUTURRALDE24, que a mí parecer mere-

ce todo tipo de elogios, tanto por el gran trabajo reali-

zado como por su alta calidad musical. Este Cd es un

homenaje, un reconocimiento al gran saxofonista Pedro

Iturralde donde se recoge una parte de su música y de

su alma. Qué grande es Iturralde. No tengo palabras

para describir como le suena el saxo con sus 82 añitos.

La música suena joven, como el incansable Iturralde. La

pasión por ella se siente en estos temas propios adap-

tados y arreglados para la ocasión y para Orsaxcova. Un

ingente y meritorio trabajo donde podemos admirar no

solamente al Iturralde compositor, sino también su genia-

lidad como arreglador. Los temas suenan totalmente

frescos y nuevos. La mano del maestro se nota también

en la inspiración y los consejos a los demás solistas, que

adentrándose en el sensual y misterioso lenguaje del

jazz, se han marcado unas buenas improvisaciones. Vaya

temas, Old Friends o Tribute to Trane para doble ensem-

ble de saxofones, etc.

También el Cd Titulado MEMORIAS25 con música de Pedro

Iturralde en versión para clarinete y piano grabadas por

Justo Sanz y Sebastián Mariné, al respecto nos dice el pro-

pio compositor:

Y ¿por qué he reescrito mi música para clarinete y piano?

Aunque se me conoce internacionalmente como saxofonis-

ta, empecé con el clarinete, recibiendo mis primeras clases

de mi padre, molinero de profesión y músico aficionado.

Durante la época del Swing seguí tocando el clarinete, que

era el instrumento de moda, pero cuando llegaron el Cool y

el Bee-bop, no tuve más remedio que guardarlo en el estu-

che, porque el clarinete desapareció prácticamente del jazz.

Pero nunca lo abandoné y aún hoy sigo tocando en mis con-

ciertos el saxofón y el clarinete. Muchas de mis composicio-

nes fueron creadas originalmente para clarinete (Aires ruma-

nos, Memorias, Czardas) y las demás obras fueron fáciles de

adaptar al instrumento, especialmente porque iban desti-

nadas a Justo Sanz, gran artista, compañero de conserva-

torio y amigo sincero. A mis 83 años deseo que mi música en

versión para clarinete y piano sea del agrado de todos los cla-

rinetistas, a quienes envío un afectuoso saludo.

La vida de Pedro resulta ejemplar en la mejor acepción

del término. Lleva 74 años con la música, mostrando el

inconfundible sonido de su saxofón y ofreciéndonos sus

composiciones. Sería genial que aceptara mi Idea de

que escriba sus propias memorias, donde quedara plas-

mado el carácter íntimo y personal de su testimonio

vital.

Gracias por todo Pedro.

Miguel Asensio
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20   Estos 5 Eps fueron grabados entre 1962-63.
21   Parte de una serie del sello Alemán (MPS) titulado “Jazz meet the world”
grabado durante el Festival de Jazz de Berlín en 1967.  En España no se
publicó por problemas legales hasta 1974.
22   Temas instrumentales de canciones de  éxito de música pop del momen-
to (Mari Trini, Mecano, Paloma San Basilio, Rocío Dúrcal, Rod Stewart, etc...).

23   Orquesta de saxofones de la comunidad Valenciana.  http://orsax-
cova.blogspot.com.es.
24   Triburralde. La mar de grabaciones (2009).
25   Memorias. Un homenaje a Pedro Iturralde. M-47299 (2011).
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Al principio tenemos la boquilla en bruto, el boceto

resultante de un molde al que hay que dar forma. Este

boceto, generalmente en ebonita, porta ya en él mis-

mo los genes de la sonoridad ya que todos las partes

internas son modeladas siguiendo los caminos del

mandril,  minuciosamente diseñado y cromado. Estas

partes internas, realizadas en curvas y contra-curvas

son a veces tan complejas que no podrán ser trabaja-

das, incluso, ni con las máquinas más sofisticadas, ni

torneadas en otra materia que no sea la ebonita.

A continuación vienen las operaciones del torneado

pilotado por una máquina por control  numérico, puli-

do, pre-tablado y mentonerado que dotarán a la boqui-

lla de su bello aspecto exterior característico, siempre

con superficies esculpidas y cilindro-cónicas.

En este punto, todavía, la boquilla no es más que un sim-

ple trozo de ebonita sin personalidad, incapaz de hacer

vibrar una caña o de reproducir el más mínimo sonido.

Hay que dotarla de una identidad y sobre todo de la capa-

cidad de adaptar una caña. Esta es la finalidad del tabla-

do, un fresado de extrema precisión, con la ayuda de herra-

mientas en diamante natural que diseñan en la boquilla una

superficie de curvas sabiamente estudiadas y controladas

a 5 micrones aproximadamente la tabla de la boquilla, la

cuna de la caña.

A partir de ahí, la boquilla recibe un nombre, B45, 5RV

Lira, AL3, T7, …grabado para siempre abajo y a la dere-

cha de la tabla. A cada modelo de tabla le corresponderá

un tipo de expresión particular en función del tipo de

caña utilizada y de la embocadura del músico. Pero es

todavía demasiado pronto para entregar la boquilla al

músico, ya que esta, debe todavía pasar por  manos

expertas, las del finalizador de boquilla.

EL FINALIZADOR DE BOQUILLA, 
LA FORMACIÓN, LAS CUALIDADES 
REQUERIDAS
El finalizador de boquilla es un maestro-ajustador cuya

noble tarea es la de concluir la boquilla. Le da su forma

geométrica final con la ayuda de herramientas y de cali-

bres de control personalizadas, dotándola  igualmente de

su paleta sonora definitiva.

Heredero de un “savoir faire” único, cada finalizador está

formado por un experto durante más de un año antes de

poder aspirar a la obtención del título de finalizador. Varios

años de formación y entrenamiento cotidiano son necesarios

antes de poder abordar la totalidad de la gama de boqui-

llas, de la más pequeña, la de piccolo  a la más grande, la

boquilla de clarinete contrabajo, pasando por el amplio

abanico de clarinete y saxofón sin dejar de lado la boqui-

lla metal de tenor.

Con minuciosidad, rigor, calma y perseverancia, las muje-

res y los hombres de la terminación de boquillas, ejercen un

oficio único y exigente. 

LA TERMINACIÓN DE UNA BOQUILLA, 
LAS ETAPAS

Previamente al proceso de terminación, la boquilla se posi-

ciona sobre una base especial de madera (caballete) recu-

bierta de cuero. Este utensilio, personalizado, es la más fiel

herramienta del finalizador y lo acompañará durante largos

años.

La primera operación propiamente dicha, consiste en lim-

piar los contornos de la ventana eliminando las rebabas

del torneado que permanecen después del tablado. Esta

operación se realiza con la ayuda de una lima llamada

“soporte romo” con el final semirredondeado. Después,

con la misma herramienta, se equilibra la simetría de  los

laterales y los raíles. 

En las boquillas de clarinete, la rampa se ajusta con la

ayuda de una lima llamada “soporte fino”. A lo largo de

EL FINALIZADOR DE BOQUILLAS: 
un artesano ajustador de la forma y del sonido
Por Jean Rapenne, Director de producción en la fábrica Vandoren
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Jean Rapenne

toda la operación, la forma del trapecio (o paso del tala-

dro) se controla con la ayuda de un calibre específico. 

A continuación, el techo es devastado  con una lima

curva perfilada con sección redondeada, llamada lima

“salvia curvada” El manejo de esta lima tan particular,

requiere de largas horas de aprendizaje, especialmente

en su utilización en los ángulos.

Sobre las boquillas de clarinete, la parte baja de la ven-

tana se trabaja con una lima llamada “soporte fino”,

que permite perfeccionar los ángulos y simetrizar la par-

te baja de la ventana y la parte alta de la rampa.

A continuación viene la terminación con lija, con la

ayuda de herramientas especiales, comenzando por

los raíles y la parte baja del techo, después el cordón

y la parte alta del techo con la misma herramienta

que el cordón y la ayuda de una lija muy, muy fina. Esta

etapa es particularmente delicada y requiere una gran

precisión. El cordón debe ser perfectamente regular en

espesor  y con los ángulos bien marcados. En el trans-

curso de esta operación, la boquilla se retira con fre-

cuencia del caballete  para poder comprobar el resul-

tado en función de la orientación de la luz. Cada fina-

lizador presenta anualmente un lote de modelos vali-

dados, por su comprobación, para verificar la anchu-

ra del cordón que difiere según los parámetros. Final-

mente se controla la ventana con la ayuda de un cali-

bre. La cámara se impregna con aceite de parafina y

se limpia con una bayeta de lana para obtener una

superficie perfectamente homogénea. Ligeros reto-

ques, con la ayuda de la lima fina, son todavía posibles

en este punto para optimizar la terminación. 

Par terminar, el exterior de la boquilla, a excepción de la

tabla, se retoma para pulirla con cepillo suave y se lim-

pia cuidadosamente con una bayeta de microfibra, antes

de pasar al servicio responsable del control.

Cada boquilla es escrupulosamente revisada por un

operario experto: calidad del pulido, integridad de la

tabla y respeto a los parámetros de terminación. Los

probadores oficiales escogen al azar diferentes uni-

dades de cada modelo para comprobar las cualida-

des musicales.

TERMINACIÓN Y SONORIDAD

La terminación de una boquilla condiciona no solo el

aspecto sino también la sonoridad final de la boqui-

lla. La terminación del cordón es normalmente deter-

minante para la sensación de emisión (facilidad de

emisión, ataques, cambio de registro), mientras que  la

terminación de la parte alta del techo juega un papel

muy importante en la producción de armónicos. Esto

produce algunos matices en la sonoridad entre los

diferentes modelos de boquillas: más o menos redon-

do o cálido, aterciopelado, claro, con peso, timbra-

do…

El finalizador de boquilla es, no solamente un simple

ajustador finalizador, sino que ajusta igualmente la

sonoridad de la boquilla. Es un ajustador de la for-

ma y del sonido.

No obstante, las formas interiores de la boquilla son la

resultante del moldeado y la terminación cuidadosa-

mente controlados con la ayuda de calibres y modelos

certificados, estos matices en la sonoridad son ínfimos

en un mismo modelo de boquilla.

El nivel de calidad conseguido actualmente es tal, que

los finalizadores pueden garantizar una gran homoge-

neidad en el seno de un mismo modelo.

La “terminación manual” asociada a procesos tecnoló-

gicos de control muy sofisticados,  permite, por tanto,

asegurar al músico lo mejor de los dos mundos.
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XVI Curso y IV Concurso Internacional de Clarinete 

JULIÁN MENÉNDEZ 2013
Del 14 al 22 de julio, se celebró en su sede habitual de

Ávila, el XVIII Curso y V Concurso Internacional de Cla-

rinete "Julián Menéndez"  como  viene siendo tradicio-

nal a lo largo de los últimos años.

El grupo formado por 65 participantes llegados desde

Europa, América y Asia, dio vida a esta nueva edición. Ávi-

dos de conocimientos y deseosos de beber en las fuen-

tes de tan ilustres maestros, desde el primer minuto se

centraron en el trabajo y la máxima atención a los con-

sejos vertidos por los profesores.

El curso, siguiendo su patrón habitual, estuvo tutelado

por  6 profesores de clarinete soprano: Carlos Gil, Luis

Gomes, Matthias Müller, Justo Sanz, Hedwig Swim-

berghe y Dominique Vidal. El titular de la clase de clari-

nete fue Henri Bok, con Luis Gomes como asistente.

Introducción e improvisación al Jazz ha estado a cargo

de Philippe Leloup e Ignacio López como asistente. Fun-

damentos y mantenimiento del clarinete han sido impar-

tidos por Sebastién Fontaine (Selmer-Paris) y José Anto-

nio Zazo (Punto Rep, Selmer-España). Los pianistas acom-

pañantes, en esta edición han sido Martín Martín Ace-

vedo y Mónica Márquez. Las  actividades han estado

coordinadas por Esteban Velasco y Rubén Fernández y

la logística por  Héctor Fernández. La dirección artística

ha sido responsabilidad de Justo Sanz y la dirección téc-

nica  de  Manuel Fernández. Con estas mimbres ha sido

muy fácil hacer estos cestos. Hemos conseguido aunar

la experiencia con la profesionalidad y la capacidad orga-

nizativa con la calidad, lo que ha redundado en una edi-

ción fantástica.  

El riguroso y duro trabajo diario se lleva a cabo siguien-

do  la programación estipulada. Las clases individua-

les con el profesor asignado para ese día, comienzan

a las 9 y finalizan a las 14. Recuperamos la actividad

a las 16 para finalizar sobre las 19:30 desarrollando el

trabajo del  ensemble, dirigido por el maestro Hed-

wig Swimberghe. Los pianistas acompañan en las cla-

ses individuales, concurso y conciertos. 

A lo largo del curso tiene lugar una amplia agenda

cultural, en la que participan tanto los profesores

como los alumnos. Estas actividades, conciertos, semi-

final y final del concurso, están abiertas al público y

pueden disfrutar de ellas de forma gratuita.

En esta edición contamos como artistas invitados, con

el “Boreas Ensemble” formado por Esteban Velasco,

Edurne Zabalo, Luisa Peláez y Eneko Iriarte. El arte de esta

magnífico grupo contrastó con la sobriedad del lugar, el
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majestuoso patio renacentista del Palacio de Braca-

monte, sede del Servicio Territorial de Cultura de la Jun-

ta de Castilla y León, quién colaboró en la organización

del concierto. El patio, con condiciones idóneas para

este tipo de eventos, acogió a un numeroso público que

se entregó al buen hacer de los músicos desde la pri-

mera nota, desgranando un repertorio muy variado y

lleno de fuerza. Los profesores nos brindaron dos mag-

níficos conciertos, el 18, en el Auditorio de la Funda-

ción Caja Ávila, donde nos presentaron una actuación

"solo para clarinete" con obras de estreno mundial com-

puestas por ellos mismos e interpretadas de forma indi-

vidual, pequeños grupos y ensemble de todo el plantel

de profesores. El segundo concierto de profesores tuvo

lugar en el auditorio del palacio de Congresos "Lienzo

Norte"  donde volvieron a deleitarnos nuevamente, en

esta ocasión acompañados por los pianistas del curso.

El gran número de asistentes que arrastran las activi-

dades del Curso “Julián Menéndez” disfrutó de momen-

tos inolvidables con estos genios del clarinete en sus

dos actuaciones.

La semifinal del Concurso se celebró el día 17 y la final el

20. El 21 acogió el concierto de “Ensemble de alumnos”,

un emotivo y tradicional momento esperado por todos,

al pie de la muralla, con la historia como telón de fondo,

la cúpula de un cielo plagado de estrellas de una típica

noche veraniega y un público, que año tras año llena

ese mágico e improvisado auditorio de verano, disfru-

tamos del trabajo realizado durante la semana por los

alumnos participantes en el Curso. El “ensemble” lleno

de juventud y vida musical es sencillamente espectacu-

lar, en él escuchamos toda la familia del clarinete, desde

el pequeño requinto, consistente y con presencia hasta

el espectacular clarinete contrabajo. La dirección corrió

a cargo del maestrísimo, del genial Hedwig Swimberghe

que como cada año saca el máximo de cada uno de los

músicos participantes y se gana al público con su simpatía

y cercanía antes de subir al escenario. El repertorio fue

muy variado y no faltó el que ya se ha constituido en

himno de Ávila, “Aires Abulenses”. Este concierto se rea-

liza en colaboración con la Concejalía de Cultura del Exc-

mo. Ayuntamiento de Ávila y en él disfrutamos del sobre-

saliente trabajo realizado durante la semana por los

alumnos participantes en el Curso. Contamos también con

la colaboración de la Universidad Católica de Ávila, quien

ha incluido el Curso "Julián Menéndez" dentro de su ya

amplia oferta de cursos de verano,  apostando así por la

música en general y por el clarinete en particular. Además

del apoyo prestado, la UCAV  ha dado un valor añadido

a nuestro curso al dotar a  los participantes de un diplo-

ma de méritos con 6 créditos.
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Otro gran momento fue el vivido el día 22 en el con-

cierto de  alumnos que sirve de clausura al curso. Algu-

nos de los participantes, elegidos por los profesores,

nos emocionaron con sus actuaciones y nos dejaron con

ese buen sabor de boca que nos invita a comenzar a

trabajar para la siguiente edición. Con la entrega de

diplomas nos despedimos hasta la siguiente cita que

tendrá lugar, en las mismas instalaciones, del 20 al 28 de

julio de 2014. ¡Os esperamos!

V CONCURSO INTERNACIONAL “JULIÁN MENÉNDEZ”

A diferencia de ediciones anteriores, en las que convivieron

el “Concurso de jóvenes” con el “Concurso de mayores”, este

año se han separado. Esta V edición estuvo dedicada a los

clarinetistas hasta 30 años de edad. La VI estará destinada

a los jóvenes y tendrá lugar durante  la XIX edición del Cur-

so Internacional de Clarinete “Julián Menéndez”.

La semifinal se celebró el día 17, en el Auditorio de la Fun-

dación Caja Ávila (El Pasaje), teniendo como jurado a los

profesores del curso y como Presidente de este prestigio-

so jurado a Don Justo Sanz Hermida. Una peleada fase

que llevó a la final a tres de los participantes, el portugués

Vitor Trindade, el francés Geoffroy Peyssonneaux y el core-

ano Jun Hwa. 

La final tuvo lugar el día 20 en el Auditorio del Lienzo Nor-

te, con el mismo jurado que  en la semifinal. Los concur-

santes fueron acompañados por los pianistas Martín Mar-

tín Acevedo y Mónica Marquéz. Después de una ardua

deliberación, el jurado dio como ganador del primer pre-

mio a Vitor Trindade (Portugal) correspondiéndole un cla-

rinete Selmer modelo Privilege, donado por la casa Selmer-

Paris. El segundo fue para Jun Hwa (Corea), llevándose un

bono por valor de 600€ en material Vandoren y donado por

la casa Vandoren. El tercero recayó en Geoffroy Peysson-

neaux y le correspondió la beca para la matrícula de la

siguiente edición del Curso, donada por Mafer Música.

El Concurso fue patrocinado por Selmer-Paris, Vandoren,

Mafer Música y Punto Rep. 
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París bien vale una misa...
Visita a Selmer París del Conservatorio Profesional “Guitarrista José Tomás” de Alicante

El pasado miércoles 20 de febrero se visitó la fábrica

de Selmer París ubicada en la ciudad de Mantes la

Jolie, a unos 40 km de París. Esta visita fue el eje cen-

tral de una estancia de formación de los estudiantes

de saxofón y clarinete del Conservatorio Profesional

de Música “Guitarrista José Tomás” de Alicante. 

El lunes 18 emprendíamos nuestro periplo francés des-

de Alicante, en vuelo directo a París. La Ciudad de la

Luz, ciudad por antonomasia del arte y los movimientos

sociales tan comentados en nuestros tiempos, nos espe-

raba. El buen tiempo, despejado, con una temperatura

fría para nuestros gustos pero acorde con la época del

año en la que nos encontramos, nos permitió disfrutar

de toda nuestra estancia y aprovechar al máximo las

posibilidades que la ciudad nos ofrecía.

Esa misma tarde visitamos el Centre National d´Art et

de Culture Georges Pompidou1. Una visita de especial

importancia en nuestro itinerario ya que pone en valor el

arte actual, tan (desgraciadamente) olvidado en los cen-

tros de enseñanza de nuestro país (salvando honrosas

excepciones). Notre Dame, Pont Neuf, el Senna o el Hôtel

de Ville de París fueron algunos de los atractivos que

encontramos en nuestro transcurrir por las hermosas ave-

nidas de la ciudad y que a más de uno dejó boquiabier-

to por la espectacularidad de los mismos.

Nuestro segundo día de estancia lo dedicamos al CNSMDP2

con la idea de dar a conocer a nuestros estudiantes una

visión de futuro hacia unos estudios de alto nivel musi-

cal. Gran sorpresa nada más llegar a nuestra cita al ser

recibidos por Claude DELANGLE (prof. De saxofón del

CNSMDP), el cual nos brindó la posibilidad (que por supues-

to no desaprovechamos) de asistir por la tarde a su clase

aprendiendo de sus consejos y que, para todos los inte-

grantes del viaje, fue considerada como la guinda de ésta

“super” acogida que el Conservatorio nos dispensó. La

atención por parte de Mme. GIGON, la responsable de

coordinación de visitas, fue inmejorable, mostrándonos

las instalaciones del centro y explicándonos la filosofía de

trabajo así como el proyecto educativo que rige actual-

mente el centro. También asistimos a la clase de dirección

de orquesta y pudimos visitar la mediateca “Hector Ber-

lioz”3 del Conservatorio, templo documental de la histo-

ria de la música.

La tarde la dedicamos a la visita del museo Cité de la

Músique4 en el cual se alberga una espectacular colec-

ción de instrumentos de todas las época y culturas,

muchos de ellos desconocidos y sorprendentes para

nosotros, pos su sonoridad o por su construcción (deta-

lles, relieves, dimensiones...). 

Como colofón a la tarde, aún tuvimos tiempo de volver

al Conservatorio y disfrutar de un estupendo concierto

de la clase de dirección, donde se interpretaron piezas

de Varese, Stravinsky y Copland. 

Llegó el miércoles y ya a primera hora habíamos quedado

en la estanción de St. Lazare con Manuel FERNÁNDEZ

(Mafer Música), que nos acompañó junto a su hijo Rubén

FERNÁNDEZ en nuestra visita a la fábrica de Selmer5, a

los que agradezco enormemente su implicación, ya que

sin su ayuda no hubiese sido posible este proyecto. Sola-

mente las dimensiones de la fábrica, con más de 500

trabajadores, nos impresiona y nos ofrece una idea de

la magnitud de la firma. Pero la cantidad y la precisión

de los procesos mecánicos y la maestría y cuidado de

los artesanos en el montaje de las piezas hace que real-

ce, aún más si cabe, el valor que le otorgamos a nuestro

1    www.centrepompidou.fr
2    www.conservatoiredeparis.fr

3    www.mediateque.cnsmdp.fr
4    www.citedelamusique.fr
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instrumento. El proceso de fabricación de los clarinetes y

de las boquillas también ocupó parte de nuestro tiem-

po. La visita a Selmer la continuamos en las dependen-

cias en París (18 Rue de la Fontaine au Roi), donde pasa-

mos toda la tarde probando saxofones y clarinetes.  Los

diferentes modelos de instrumentos y materiales nos deja-

ron a más de uno con la miel en los labios y con la idea de

empezar a ahorrar para un próximo cambio de instru-

mento. Desde aquí mi agradecimiento a David LARA,

encargado de las relaciones con los artistas, quien estu-

vo entregado ayudándonos en todo aquello que necesi-

tamos y nos hizo pasar una tarde muy provechosa.

Ya para finalizar el día, nos dirigimos al monumento por

excelencia de París, la torre Eiffel. El frío amenazante

no nos amilanó y nos dirigimos arriba de la torre. Las vis-

tas que obtuvimos compensaron con creces el frío que

pasamos. Un paseo por la ribera del Senna para visitar

el puente de Alexandre III, el Grand Palais y los Champs

Élysées fueron el final de éste intenso día. 

Penúltimo día de viaje y otra de buena mañana estába-

mos todos juntos desayunando en el hotel y, a pesar de

los evidentes síntomas de cansancio y alguna que otra

ampolla en los pies, con ganas de seguir visitando la

ciudad. El primer punto de visita era la Basílica del Sacrée

Coeur y el barrio de Montmartre. Impresionante cons-

trucción en lo alto de la colina que nos permitió apreciar

nuevamente y, a la luz del día, la impresionante ciudad

y su Skyline. Continuamos por el barrio disfrutando de

sus callejuelas y sus plazas, famosas por sus pintores,

donde se ubican los domicilios de algunos de los artis-

tas más importantes del pasado siglo, como la de Van

Gohg.  Cuna de algunos de los mayores movimientos cul-

turales de la historia del arte, impregnó con su esencia

a todo el grupo y puso en valor ulteriores visitas.

La siguiente parada fue la visita a Vandoren6. Una

pequeña conferencia sobre la historia de la casa así

como del proceso de fabricación de cañas y su corres-

pondencia con las boquillas centró la visita. Posterior-

mente pudimos probar los diferentes modelos de cañas

y boquillas, al mismo tiempo que liquidamos el escaso

presupuesto que aún teníamos. Agradecer también a

J. Paul GAUVIN la paciencia que tuvo con nosotros en

el asesoramiento de boquillas. 

Sin tiempo que perder, y agotada nuestra estancia en tie-

rra de boquillas y cañas, nos dirigimos al Musée

D´Orsay7. Algunas de las obras expuestas recordaban la

visita vespertina a Montmartre, ya que recreaban esce-

nas de calles o patios de la zona. Una visita altamente

recomendable para todos aquellos que crean, como yo,

que el repertorio clásico de mayor calidad para el saxo-

fón está compuesto, sobre todo, por las obras impre-

sionistas de Debussy, Caplet o D´Indy, entre otros. Por

tanto, esta visita ayuda a que los alumnos encajen esta

música en su contexto artístico. Para finalizar el día, otro

“pequeño” paseo nos permitió descubrir el Louvre, la Pla-

ce de la Concorde, Place Vendôme o la Opéra Garnier,

dejándonos perplejos, una vez más, todo aquello que

pasaba por delante de nuestros ojos.

Viernes, día de regreso que nos despertó con una agra-

dable sorpresa, la nieve. Estupendo colofón a nuestra visi-

ta que nos permitió despedirnos de la ciudad con un

bello recuerdo. Antes de tomar el avión de regreso, aún

tuvimos tiempo de visitar la famosa rue de Rome, don-

de se ubican la mayor parte de tiendas de música (Flu-

te de Pan, Feeling, Musique et Art, etc.) y donde apro-

vechamos para realizar alguna compra de última hora.

En resumen, una fantástica y motivadora experiencia

para todos los componentes del grupo y especialmen-

te para los estudiantes, quienes se han sentido gusto-

samente atrapados por una vorágine formativa que les

ayudará tanto académicamente como de forma perso-

nal a desarrollarse en el campo del arte y particular-

mente de la música.

5    www.selmer.fr
6    www.conservatoiredeparis.fr
7    www.musee-orsay.fr



PARAÍSO, un nuevo 
lenguaje para el saxofón
Por Pedro Pablo Cámara Toldos

La frecuencia con la que un compositor decide dedicar un

ciclo completo al saxofón, entendido como instrumento

abierto a nuevas exploraciones sonoras, desgraciadamente

no es muy alta. El compositor afincado en la ciudad ale-

mana de Stuttgart, Matías Far comenzó el pasado 2011 ha

trabajar en un ciclo de cinco piezas denominado “Paraíso”.

Y es que realmente es una gran oportunidad para el saxo-

fón y para la música que artistas como Far emprendan un

estudio de tal envergadura.

Sí, es cierto, no existen muchos ciclos destinados al saxo-

fón, contamos con la obra del italiano Giorgio Netti, que

actualmente es uno de los mejores ejemplos del empleo

de nuevos lenguajes específicos para un instrumento, así

como la obra de Mauricio Sotelo o con los ya muy conso-

lidados “Estudios” de Christian Lauba, pero no poseemos

aún un grupo de obras pensadas como un todo, bajo la

misma concepción, eso sí enfocada de diferentes maneras

bajo la atenta mirada del saxofón. Un buen antecedente

lo encontramos en la serie “Zayin” para instrumentos de

cuerda del compositor español Francisco Guerrero.

Siempre llamaba la atención el gran interés del composi-

tor sobre las técnicas y las nuevas obras dedicadas al ins-

trumento, sobre todo su conocimiento de las piezas escri-

tas con un lenguaje tan propio como el de Alberto Posa-

das o Mauricio Sotelo; así como el seguimiento que tenía

sobre el trabajo de algunos saxofonistas y agrupaciones

centroeuropeas.La propuesta de escribir un cuarteto fue

inminente, la excusa compositiva era la de ser estrenado

en el congreso mundial que se celebró el pasado mes de

julio en Escocia. A raíz de ese primer impulso, tras empe-

zar a investigar y buscar una idea en la que fundamentar

su obra, Matías decide hacer una serie de obras que par-

tirían del cuarteto y nos llevarían hasta el solo pasando

por el trío, el dúo y una obra para una formación mixta (por

orden de creación).

El ciclo: “Paraíso”

� “Recuerdo sin saberlo (Metáforas de sombra del

paraíso) - Paraíso (I). Como componer un poema

en el margen de una orografía” para dos saxofones

altos (16'). Estreno previsto para el día 16 y 18 de mayo

en Basilea (Suiza). Con RahelKohler.

� “Paraíso (II)” para cuarteto (8'). Estreno previsto para

agosto por Art SoundQuartet.

� “Después que me he puesto en nada/ Hallo que

nada me falta.(Y en el Monte nada)- Paraíso(III)”

para trío (6'). No escrita.

� “Selva selvaggia I-Paraíso (IV)" para saxofón alto

solo (20'). Estreno previsto para noviembre en Fes-

tival de Música Contemporánea de Badajoz.

� “Selva selvaggia II-Paraíso (V)” para saxofón alto y

ensemble (dos violines, flauta y percusión). No escri-

ta. Estreno previsto para 2014 por Tamgram Project

en Palma de Mallorca.

Fragmento de “Ultimo a latto” de Giorgio Netti para saxofón
soprano solo.

Matías Far
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(Desarrollar) “alrededor de un tema central, adquirien-

do por trabado crecimiento la contextura y el límite

de un verdadero organismo”.

Con estas palabras el poeta Vicente Aleixandre en su libro

“Sombra del paraíso” pretende identificar ese “organis-

mo” al que hace referencia en la cita con la idea de para-

íso. Pero sería de un paraíso perdido en este caso, ya que

trata de lo que pudo ser y no fue, por las circunstancias

del momento que le tocó vivir. La cita hace referencia a

como el compositor entiende la construcción del ciclo,

cuyo idea generadora es “el cuerpo”, un material orgánico

ligado a la idea de desarrollo y transformación, dejar cre-

cer algo hasta convertirse en otra cosa. Para Matías todos

los organismos tienen una parte prevista (el ADN) y otra

que no lo es, sus experiencias. 

Cuando pienso en esa idea del "cuerpo" y todo lo que

concierne a él, no puedo dejar de echar la vista a atrás y

recordar como la materia se moldea para cambiar de

estados en la música del citado Guerrero, una transfor-

mación que hace que recordemos las palabras de Antoi-

ne Lavoisier, “la materia ni se crea ni se destruye, solo se

transforma”. El “hecho musical” está vivo, se puede sen-

tir y se puede palpar. Para el compositor el diseño sono-

ro está basado en la creación de una imagen sonora, lo

más original posible, siempre buscando la exclusividad. Tal

imagen sonora depende del instrumento, pero cómo

lograrlo, ahí es donde aparece la noción técnica del ins-

trumento, un fundamento teórico de cómo los diferentes

tipos de sonidos generados por el saxofón están conec-

tados, lo que nos da un número de rasgos tanto físicos

como psicológicos, los cuáles moldean la imagen sono-

ra de dicho cuerpo.

En cuanto al trabajo de la forma, Matías busca crear un

camino entre paraísos, un viaje a través del sonido. Des-

de el punto de vista formal, la obra no es una concep-

ción temporal para el receptor, sino la proyección temporal

de un organismo. Es muy importante entender que todo

sonido no se define solo por lo que nosotros percibimos,

sino lo que él llama su “relación inmediata”. La idea impor-

tante y última nivel intelectual del ciclo es concebir el

cuerpo como una temporalidad. En cierto modo es una

forma de huir del reconocimiento de cosas u objetos

sonoros,o pensando de una manera más actual, huir de

procesos y pasar a reconocer temporalidades biológicas

y orgánicas.

Las cinco piezas nacen de un par de ideas básicas, en pri-

mer lugar, tiene gran importancia los “mapas”. Éstos,

coordinan una orografía y su tránsito, tienen como fun-

ción orientar al explorador pero no detallan ni implican un

camino ni una forma de llevar a cabo la escritura. Pero,

¿qué aportan estos mapas? La posibilidad de escribir lue-

go la pieza, su tránsito. Como vemos en la imagen que des-

cribe el sueño de un delfín, el animal duerme con los dos

hemisferios independientes entre sí para de forma con-

ductual vigilar mientras descansa. La condición orgánica

del sonido nos ofrece ver el saxofón junto a sus posibili-

dades como un mapa. Donde el cuerpo estará o fuera o

dentro de una escala.



La idea de escala y sus cambios afectan a cómo o, mejor

dicho, con qué grado de precisión vemos el organismo

(cuánta distancia) incluso con qué forma (completo o

incompleto). Pero la escala también afecta a las leyes de

temporalidad y espacialidad en las que se mueve el orga-

nismo. Como ejemplo y esto nos lleva al otro gran mate-

rial del ciclo, pensemos en un párpado que cae como si fue-

se un elemento mayor, una montaña. 

El otro gran eje compositivo del ciclo es “la poética”, enten-

dida como condición sonora orgánica o molecular. Es lo que

nos lleva a interpretar el lenguaje como un códigos de sig-

nos. El compositor nos quiere transmitir que el cuerpo es

también un lenguaje, un lenguaje donde la lógica sonora

entra en competencia con su propio caparazón estético.

En el caso de “recuerdo sin saberlo”, el compositor se inte-

resa por la poética de Aleixandre,estudia como a partir

del paisaje y su orografía, el escritor consigue que se con-

vierta en expresión de lo poético.

Centrándonos más en aspectos de elementos interpreta-

tivos, lo más destacable es que Matías no ve el instru-

mento como una suma de técnicas o efectos, tampoco

por el contrario desde el balance de una serie de ideas y téc-

nicas, sino que para él, el instrumento es la idea. Es muy

reseñable el empleo totalmente novedoso del ruido de

llave, algo intrínseco y propio del instrumento, un ele-

mento con el que siempre contamos pero muy pocas veces

se trabaja como material sonoro con entidad propia. Le

interesan los tipos de sonidos que generan “las llaves”,

pero también, como la llave articula el sonido. El mismo

compositor dice en sus comentarios a las piezas: “Las lla-

ves siempre me han parecido una parte muy interesante

del material sonoro, porque son muy poco expresivas y

muy difíciles de utilizar por su extremada dificultad per-

ceptiva, luego un material virgen del saxofón y algo pare-

cido al trabajo de un escultor”.

Para conseguir el gesto de su música muchas veces hay que

entender el sonido ordinario o el soffio como resonancia

de ese ruido de llave. Pero es aquí donde situamos la fron-

tera entre si podemos denominarlo ruido o realmente nos

encontramos ante un material que por sí mismo es músi-

ca. Ciertamente el tratamiento de esta herramienta es

muy compleja de llevar a cabo con solvencia, algo que

resulta obvio ya que los intérpretes no estamos acostum-

brados a trabajar ese “ruido” como algo artístico. Para

que funcione el discurso en “Paraíso” hay que moldear  y

generar un relieve de “armonía de llave”. Esto es algo

genial y mágico cuando funciona pues es algo natural,

no se trata de un golpeo de las llaves del saxofón, sino de

una búsqueda del sonido idóneo para cada momento y

para cada llave, en función del carácter y del discurso ocul-

to que forma su resonancia, que este caso es el sonido

“normal”.

Es, por estos aspectos y algunos más,por los que en mi

opinión el ciclo adquiere una cierta importancia a nivel

compositivo. Existe una nueva utilización del instrumen-

to, un nuevo lenguaje al igual que ocurre conNetti o con

las obras de Aperghis, lo cual implica una dificultad aña-

dida, la de aprender a hablar ese lenguaje, ya que pue-

des tocar lo que hay escrito y no “sonar nada”, artística-

mente hablando. El intérprete debe investigar en los aspec-

tos técnicos del instrumento para poder llegar a la esen-

cia de su música. 
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Fragmento de “Ps” de Georges Aperghis para saxofón soprano solo.

A modo de anécdota, después de trabajar y pensar sobre

algunos de los pasajes del comienzo de la obra de dúo, hici-

mos una grabación casera y se la enviamos para que nos

diese su opinión, su respuesta fue que las diecinueve pri-

meras veces que lo escuchó no entendía nada pero a la

vigésima, sintió algo maravilloso, algo estaba ocurriendo

ahí dentro. Es aquí donde radica la dificultad y por lo que

es un trabajo precioso, hay investigación, aporte nuevo

al instrumento y es un reto para el intérprete.

Veamos algunos ejemplos. Uno de ellos lo podemos ver

en este fragmento de “Recuerdo sin saberlo (Metáfo-

ras)” donde las dos voces generan una melodía de

timbre, la cual se crea con alturas claramente defini-

das. En este caso se trata de golpear la llave “C5”

mientras tienes pulsada la nota que aparece con la

cabeza cuadrada, de forma que no el rebote que se

crea al pulsar la llave desaparezca.
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Éste siguiente fragmento diferencia muy bien cuando

una posición debe ser pulsada, generando su propio

sonido, y cuanto tiempo debe ser mantenida hasta que

levantas dicha posición y de esta forma resulta un nue-

vo sonido, diferente al de pulsar las llaves. Es algo con

lo que muy pocas veces se cuenta, con el sonido de las

llaves al levantarlas, que es menos evidente que al pre-

sionarlas, claro está. Pero por otro lado, también está

escrita su “resonancia”, en ocasiones no existe, única-

mente la propia de las llaves, pero en otras hay sonido

con soffio(entre aire y sombra de sonido), lo cual gene-

ra un discurso extremadamente rico.

En los pasajes de escritura más convencional como el

siguiente, con una escritura más “tradicional” no pode-

mos perder de vista ese fluir natural del susurro que la

llave genera, por lo que se crea un nuevo lenguaje, un

nuevo horizonte y una ventana de estudio abierta al

futuro del instrumento y de la música en cierta medida.



Como podemos ver en las líneas que siempre se sitúan

debajo del pentagrama la digitación está muy cuidada-

mente pensada, si nos fijamos bien el compositor siem-

pre busca conseguir los sonidos con posiciones bastan-

te cerradas, propias de multifónicos, aunque sin llegar

a que esos multifónicos aparezcan, lo cual origina un

sonido más denso y con una sombra espectral conti-

nua, muy rica en armónicos. El empleo de posiciones

demultifónicos es continuo pero nunca o casi nunca

está presente tal y como lo entendemos, es tratado

como algo que emana de otro sonido, como conse-

cuencia de algo pero nunca como mero efecto, sino

como espectros armónicos que las llaves hacen que se

definan o se disparen. El motivo es que para Matías es

una herramienta que si no se trata con cariño puede

ser un tanto cargante para el oyente.

A lo largo de ese “desarrollo del cuerpo”" las reminis-

cencias al arte son continuas, como encontramos en la

pieza para cuarteto, el compositor hace referencia a

“mitFriedund Freud fahrichdahin”, un coral utilizado por

Bach para su Cantata número 106, el cual inspira en

parte el título de una de las arias (ImParadies). Como

ustedes pueden esperar, el coral no está hecho de

notas, sino de “ruido y alturas de llaves”. Esta canta-

ta tiene un carácter fúnebre, donde el protagonista se

espera que suba al cielo. Todas las piezas del ciclo tocan

obras de otros autores que de un modo u otro hablan

del paraíso, porque todo paraíso implica un organismo

que quiere aspirar a ello. Otras “citas artísticas” por

llamarlo de alguna forma las encontramos en las con-

junciones entre versos (utilizada para generar ritmo y

unidad para el lector) del poema de Aleixandre sobre

el que se basa la pieza de dúo, “Recuerdo sin saberlo”,

de esta forma y a modo de repetición o porque no de

“leitmotiv” se consiguen dividir secciones poéticas y

musicales, como podemos ver en el siguiente frag-

mento:

Pedro Pablo Cámara
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Hay muchos recursos que pueden llamar la atención

al oyente, pero para ir finalizando, comentaré la uti-

lización del movimiento en la obra ya citada de dúo,

donde el compositor introduce información de la posi-

ción de las campanas con respecto al espacio, busca

esa circulación del sonido, el viaje del cuerpo en algu-

na medida. Con el movimiento se crea una estela de

sonido, una sombra, algo entremezclado en el texto de

Aleixandre, probablemente lo nostálgico. Se persigue

la nostalgia del sonido, unida a un cambio de escala

del mismo. Por lo que es aconsejable una sala con

cierta resonancia para que la distancia entre intér-

pretes sea lo más amplia posible y no por ello se pier-

da el efecto.

A falta de concluir el ciclo, de momento están comple-

tos el cuarteto, el dúo y se está trabajando en la obra a

solo, encontramos ya una línea clara, podemos discer-

nir una idea sólida, estamos ante una creación que bajo

mi punto de vista solo por el estudio humilde y detalla-

do de las posibilidades del instrumento merece ser obser-

vada con atención. Actualmente se han iniciado los trá-

mites con algunas instituciones suizas para hacer el ciclo

completo en varios festivales. Esperemos tener la opor-

tunidad de presentarla por la península muy pronto, ya

que es música para sentir y vivir en el momento, pues-

por muchas palabras que emplease en describir lo que

ocurre sería inútil,es imposible intentar explicar lo inex-

plicable.
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Entrevista a Andy Crowley

La mayoría de los trompetistas que conozco en algún

momento han experimentado con boquillas, tudeles,

campanas y distintos instrumentos. Nuestra "raza"

busca a menudo "lo mejor" y de vez en cuando, cree-

mos haber encontrado la trompeta perfecta. 

Desafortunadamente, este estado celestial siempre

dura muy poco! Al no ser yo una excepción a este

pasatiempo muy caro, puedo mirar atrás con más de

treinta años como musico profesional y sorprenderme

gratamente de que he vuelto al punto de partida con

mi nueva trompeta Sib Bach.

He oído varias veces cuando un trompetista vuelve a

descubrir su viejo instrumento Bach que había estado

guardado en el armario o incluso en la buhardilla: "Es

como volver a casa o como un viejo par de zapatos ", y

esto sin duda es cierto para mi. Aunque comprobar las

ventajas generales en comparación con un instrumen-

to de otra marca es difícil y, debido a que hay tantos

modelos en el mercado que son muy buenos, también

es bastante inútil. Para mí es una cuestión sentimental

y práctica que tuvo origen en 1977 cuando estaba apren-

diendo del maestro Ray Allen, en su casa de Becken-

ham.

Nacido en Londres, Andrew ha tenido una carrera musi-

cal muy activa y variada en los últimos 25 años. Ante

todo es un trompetista clásico, que ha actuado como

solista a nivel internacional y en el Reino Unido en

muchas de las principales salas y festivales con la English

Chamber Orchestra. También se ha especializado en la

interpretación musical contemporánea y con un ex

miembro de la London Sinfonietta, ha estrenado nume-

rosas obras y piezas como solista.

Además, es muy conocido por sus trabajos de graba-

ción ya que se puede escuchar en cientos de bandas

sonoras de varias películas como, por ejemplo, las cua-

tro últimas películas de James Bond.

Otras apariciones notables en diferentes géneros musi-

cales han incluido artistas como Quincy Jones, Ornet-

te Coleman y Sir Paul McCartney. En 2010 actuó en

París, Berlín, Londres, Montreal, Nueva York y Los

Ángeles, como trompetista principal del proyecto

“Scratch your back” de Peter Gabriel. Desde el año

pasado, 2013, está dando Master Class y recitales en

varios lugares : la Juilliard School en Nueva York,

WCMD, Cardiff y el Festival de Orlando. 

Como director del London Brass, ha abierto " La Nuo-

va Stagione Estiva" en Roma, con Pictures At An Exhi-

bition junto a la sección de viento metal y percusión

de la Accademia Nazionale di Santa Cecilia . También

dirigió la música antifonal en el Bath International

Music Festival 2009, con obras de Gabrieli y Birt-

whistle . En 2010 hizo su debut en la Royal Albert

Hall Promenade , dirigiendo música escrita por Toru

Takemitsu . Apareció el pasado mes de julio en Dublín

con Bono, dirigiendo la orquesta en honor y en fren-

te del líder de la oposición birmana, Aung Sang Suu

Kyi.

Es profesor en el Royal College of Music y actualmente

es el director de London Brass.



Recuerdo de Ray que un día, con su típica discreción,

me dijo que mi vieja trompeta Olds Super estaba en las

ultimas y que si tenía la intención de hacer una audi-

ción para el Royal Academy of Music en un par de años,

debería empezar a ahorrar y aspirar a comprarme una

trompeta profesional. La única que debería tener en

cuenta era una Stradivarius . Entonces tomé prestada su

(bastante decrépita ) 37, que he tenido hasta hace muy

poco y desde entonces estuve enganchado.

Para el uso diario, la trompeta en Sib ha sido extrema-

damente importante en mi carrera profesional de los

últimos veinte años. Aparte de la trompeta Piccolo, que

toco raramente, no utilizo otro instrumento con el Lon-

don Brass o en un estudio de grabación. Estaba con-

vencido para dejar mi Stradivarius con Campana 72,

pensando que era relativamente difícil de tocar en com-

paración con campanas más pequeñas y que no tenía

necesidad de producir un sonido de orquesta tan gran-

de para los proyectos en los que estaba trabajando.

De lo que me he dado cuenta ahora es que no se ha

inventado una trompeta que toque sola y que el sonido

tiene que tener mucho color y no muchos decibelios . Sin

embargo, necesito un instrumento que tenga fuerza,

que responda bien en entonación y timbre, que sea

vibrante y que pueda agarrar con confianza ; puede ser

desconcertante ir a las 10 de la mañana a Abbey Road

o a los Air Lyndhurst Studios listo para grabar y des-

orientado sobre las notas que tenga que tocar.

Más concretamente , la confianza que se gana en saber

cómo responde un instrumento en cualquier situación

se puede lograr tocando constantemente durante un

largo período de tiempo y apreciando las características

intrínsecas . La trompeta 43G reverse que uso actual-

mente , cubre perfectamente las necesidades expues-

tas anteriormente , grabando y proyectando en un con-

cierto como yo deseo. La sensación que me transmite es

de un instrumento de gran calidad; pistones fluidos,

sonido brillante y también oscuro cuando es necesario. 

Desde que conocí a Scott Lashbrook de Vincent Bach,

también estoy más informado sobre los últimos avances

que se han hecho en la producción de las trompetas

Bach, en particular desde la huelga de trabajadores en

2006. El punto principal es que, antes de la huelga, los

técnicos eran remunerados por cada instrumento pro-

ducido en un determinado plazo de tiempo , lo que

podría dar señales equivocadas a los trabajadores y en

algún caso de personas poco expertas, crear la percep-

ción de que había que probar un gran un lote de ins-

trumentos para encontrar uno realmente bueno. Esto no

quiere decir que haya que evitar las Stradivarius de antes

de la huelga (He tocado muchos ejemplares fantásti-

cos, incluida mi Mount Vernon). Pero sin duda, con el

nuevo método de trabajo (inspirado por los fabrican-

tes de automóviles Japoneses) donde los componentes

son juntados por un " montador " y luego el instrumen-

to pasa al siguiente trabajador en la célula que lleva a

cabo su tarea hasta que la trompeta ha sido montada

completamente, hay un notable incremento en la cali-

dad de la mano de obra y de la fiabilidad. En distintas eta-

pas cruciales del montaje, expertos probadores ponen

a prueba las trompetas . 

Al parecer, Vincent Schrotenbach llegó a Nueva York

desde Austria durante la Primera Guerra Mundial con

cinco dólares en su bolsillo y poco después se aseguró

un puesto en la Orquesta Sinfónica de Boston. Gracias

a su título de ingeniero , un par de años más tarde invir-

tió 300 dólares en la compra de un torno, alquiló una ofi-

cina en 204 E. 85th Street ( Nueva York) y pasó de repa-

rar y hacer boquillas a la creación de su primera trom-

peta Stradivarius. Por esto todos tenemos una razón

para estar agradecidos.



Gama 

PRM
CLARINETE | SAXOFÓN | FLAUTA | FLISCORNO | OBOE | FAGOT | TROMPETA | TROMBÓN DE VARAS

Tonalidad: Sib

Diámetro de tubo: 14,50mm
Afinación a 442
Suministrado con 2 barriletes: 64 y 65mm
Sistema Boehm tradicional de 17 llaves y 6
anillos
Barrilete, cuerpo y campana en granadilla
Reposapulgar ajustable
Llaves plateadas

Zapatillas de piel blanca
Muelles de aguja en acero

Boquilla Vandoren 5RV o similar
Estuche tipo mochila, cómodo y
práctico

Tonalidad: Do

Diámetro de tubo: 14,50mm
Afinación a 442
Suministrado con 2 barriletes: 64
y 65mm
Sistema Boehm tradicional de 17
llaves y 6 anillos
Barrilete, cuerpo y campana en
granadilla y ABS
Reposapulgar ajustable
Llaves plateadas
Zapatillas de piel blanca
Muelles de aguja en acero
Boquilla Vandoren 5RV o similar
Estuche tipo mochila, cómodo y
práctico

Requinto

Diámetro de tubo: 14,50mm
Afinación a 442
Suministrado con 2 barriletes: 64
y 65mm
Sistema Boehm tradicional de 17
llaves y 6 anillos
Barrilete, cuerpo y campana en
granadilla y ABS
Reposapulgar ajustable
Llaves plateadas
Zapatillas de piel blanca
Muelles de aguja en acero
Boquilla Vandoren 5RV o similar
Estuche tipo mochila, cómodo y
práctico

soprano

Tesitura desde Sib a Fa#
Tudel, cuerpo y campana en latón
amarillo
Terminación lacada con campana
grabada
Mecanismo: Fa# agudo, sistema
meñique mano izquierda de fácil
ejecución
Boquilla Selmer C*, abrazadera y
boquillero
Zapatillas “Deluxe” con resonador
metálico
Estuche seguro y práctico

alto

Tonalidad Mib
Fa# sobreagudo
Tornillo de regulación en la llave
del Do#
Zapatillas con resonador
metálico
Reposapulgar ajustable
Campana grabada
Lacado gold en llaves y
mecanismo
Boquillas Selmer C*
Abrazadera y boquillero
Grasa para corchos
Estuche de origen

tenor

Tonalidad en Sib
Fa# sobreagudo
Tornillo de regulación en la llave
del Do#
Zapatillas con resonador
metálico
Reposapulgar ajustable
Campana grabada
Lacado gold en llaves y
mecanismo
Boquillas Selmer C*
Abrazadera y boquillero
Grasa para corchos
Estuche de origen

Nueva gama de Instrumentos PPRRMM

clarinetes PRM

saxofones PRM



Campana en una sola pieza
3 Llaves de desagüe
Pistones precisos y de fácil
deslizamiento
Palanca de afinación en el 3er

pistón
Guías pistones alta resistencia 
Tudel receptor boquilla en
maillechort
Tubería principal en cobre rojo
Terminaciones en lacado o
plateado
Boquilla de origen
Estuche seguro y práctico

JUNIOR

Platos cerrados con nácares
incorporados
Sol desplazado 
Hasta Mib
Dobles ejes con sujeción a través de
pines
Fieltros silenciadores para establecer
alturas
Bisel ovalado de gran tamaño
Cabeza y codo desmontable
Ejes en acero inoxidable
Zapatillas PREMIUM
Muelles de acero en el mecanismo
Chimeneas extrusionadas
Estuche y vara de limpieza

SENIOR

Características similares 
al modelo “JUNIOR”
Flauta tamaño estándar con:

Cabeza curva y recta
Platos abiertos
Pata de Do
Estuche y vara de limpieza Sistema Conservatorio 

Semi-automático que incorpora:
Tercera llave de octava
Automatismo Mib / Do#
Automatismo Do# / Si# Sib
Automatismo Sol# / Fa#

Construido en resonite para un
mejor peso y eliminación completa
del riesgo de fisuras
Mecanismo plateado
Zapatillas en corcho hasta do grave
Estuche tradicional de oboe 
profesional con funda de cañas

ABS NEGRO Y MADERA DE ARCE

Construido con cuerpo ABS y
madera
Mecanismo plateado
Llave de Re agudo y trinos
Do-Do #
Campana Corta
2 tudeles
Accesorios: Funda dura, apoyo, lim-
piadores

Nueva gama de Instrumentos PPRRMM

flautas PRM

fliscorno PRM

Tonalidad en Sib
Instrumento flexible. Tubería ML
Campana de una sola pieza, de
124 mm
Taladro de 11,68 mm
Pistones de monel. Pulsadores en
nácar 
Llave de desagüe en la bomba
principal y tercera 
Anilla 3ª bomba ajustable
Gancho pulgar sobre 1ª bomba
Guías de pistones en...
Terminaciones: lacado y plateado
Estuche original, práctico y
resistente
Boquilla original BACH 1 1/2 C

trompeta PRM

Transpositores: Cónico (forma
Thayer) y cilíndrico
Respuesta inmediata
Buena afinación
Varas bien equilibradas y precisas
Horquilla de sujección en alpaca 
Terminaciones: Lacado y
goldmessing
Campanas grande y mediana,
fabricada en 2 piezas
Estuche original, práctico y
resistente
Boquilla original BACH 1 1/2C

trombón PRM

oboe PRM

fagot PRM



VI CONGRESO NACIONAL DE CLARINETE
POZUELO DE ALARCÓN (MADRID)

Del 6 al 8 de diciembre se celebró el VI Congreso Nacio-

nal de Clarinete, en la Escuela Municipal de Pozuelo de

Alarcón.

Clarinetistas nacionales, internacionales, compositores,

investigadores, ensambles de clarinetes, grupos de cáma-

ra, tribuna de jóvenes y expositores con las más presti-

giosas marcas mundiales relacionadas con el clarinete,

dieron vida a este fantástico evento, VI Congreso Nacio-

nal de Clarinete,  que viene organizándose en nuestro

país, por la Asociación para el Estudio y Desarrollo del

Clarinete "ADEC", cada 2 años.

Las modernas y fantásticas instalaciones de la Escuela

Municipal de Pozuelo de Alarcón permitieron que tan-

to los participantes activos, como los expositores, públi-

co en general y la organización, quedasen plenamente

satisfechos del resultado de este evento que contó con

más de 400 inscritos.

Selmer, Vandoren, PRM, Chedeville, Wiseman, SD.

Systems y Ton Kooiman brillaron con sus productos de

la mano de Mafer y Punto Rep. Especial repercusión

tuvo la presentación del renovado clarinete Privilege

que contó con un improvisado cuarteto para la ocasión,

formado por Matthias Müller, Ignacio López, Esteban

Valverde y Radovan Cavallin. Su presentación, tenien-

do como maestros de ceremonia a Stéphane Gentil y

Manuel Fernández, creó una gran expectación que no

defraudó a nadie. Los participantes en la presentación

y en el Congreso pudieron disfrutar de las excelencias del

nuevo Privilege, siendo el comentario general de grata

sorpresa por las cualidades, tanto desde el punto de vis-

ta de la construcción como de la sonoridad, afinación,

homogeneidad, mecánica y sensación de confort que

transmitía el instrumento al tenerlo en las manos. Otras

marcas como Júpiter, Hércules, Fzone y Forestone, de

la mano de Euromúsica Fersán también estuvieron pre-

sentes. Varias marcas importantes del sector acudieron

a esta cita para ofrecer a todos los participantes las exce-

lencias de sus productos.

Este VI Congreso se inauguró el viernes día 6 con la par-

ticipación del prestigioso comité de honor formado por

la Directora de la Escuela, Doña Avelina Tojo, D. Pedro Itu-

rralde, D. Luís de Pablo, D. José Ramón Encinar y D. Jus-

to Sanz. El concierto inaugural, en esta edición estuvo a

cargo de D. Juan Antonio Fenollar Sala, solista de la Ban-

da Municipal de Valencia. Fenollar puso el listón muy

alto, nos brindó un magnífico concierto lleno de gran-

des momentos, destacando el concierto para clarinete

y piano de D. José Alamá Gil, en el que estuvo acompa-

ñado al piano por el magnífico pianista Martín Martín

Acevedo.

La tarde comenzó con la misma intensidad que terminó

la mañana y el genial Michel Lethiec maravilló a los asis-

tentes con una atractiva conferencia que nos había pro-

puesto sobre “El cuarteto para el fin de los tiempos…la his-

toria de una obra milagrosa” de Oliver Messiaen. ¡Quién

mejor que el maestro Lethiec para hablarnos de Messiaen!,

personaje que conoció y con el que tuvo una relación

estrecha. El tiempo corrió demasiado de prisa pero eso

no fue óbice para que nos descubriera infinidad de deta-

lles desconocidos para muchos de nosotros sobre esta



maravillosa obra. La segunda conferencia de la tarde

corrió a cargo de Álvaro Herrera, el título era sugestivo,

“El clarinete Midi” y en verdad que nos dejó, como vul-

garmente se dice, “con la boca abierta”. Es tal el domi-

nio de Herrera de ese mundo que, a pesar de su facili-

dad para  explicarlo, algunos de nosotros nacimos un

poco pronto para entender muchas de las cosas que

para él eran normales. Fue fantástico ver cómo un tro-

zo de madera conectado a unos cables podía reprodu-

cir notas musicales.

Francisco Gil, fiel a la cita, nos brindó un magnífico con-

cierto, pleno de garra, originalidad y una gran musica-

lidad. David Mora nos sorprendió con una apuesta ori-

ginal haciéndose acompañar por un cajón flamenco,

un estreno absoluto que gustó mucho. ¡Bravo, David! 

Los ensembles de la Escuela Municipal de Música y Dan-

za de Pozuelo, dirigido por Javier Espejo – que llenó el

escenario de jóvenes clarinetistas, teniendo como solis-

ta a Luis Miguel Méndez– y el del Real Conservatorio

Superior de Música de Madrid, dirigido por Pedro Rubio,

nos hicieron disfrutar con  repertorios variados y cui-

dadosamente trabajados. Matthias Müller; acompaña-

do por el “Ensemble del RCSMM” y dirigidos por él mis-

mo y por Carlos J. Fernández Cobo, pusieron la nota

tecnológica en un vibrante concierto.

El portugués Vitor Matos, una personalidad dentro del

mundo del clarinete en su país, y con una gran proyec-

ción internacional nos brindó una actuación con un

repertorio variado pasando por Brahms y Sarasate. Su

control, musicalidad y elegancia no pasaron desaper-

cibidos al público. Estuvo acompañado al piano por la

francesa Marie Condamin. Otro joven que brilló a gran

altura fue el italiano Angelo Montanaro, sorprendió su

fuerza, su técnica y la facilidad para cambiar de registro

con sutileza y elegancia. Seguro que escucharemos

hablar de Montanaro en el futuro. Estuvo acompañado

al piano por Irene Alfageme. Estos dos conciertos fue-

ron patrocinados por Selmer.

La noche se cerró con dos actuaciones estelares. Pedro

Rubio, infatigable investigador y recuperador de obras

del pasado, interpretó piezas del repertorio español,

desconocidas para la mayoría de nosotros. Al piano

estuvo acompañado por Ana Benavides.

La guinda la puso el cuarteto MAD4Clarinets, formado

por Justo Sanz, Pablo Fernández, Salvador Salvador y

Josep Arnau. ¡A la segunda fue la vencida! Después de

verse obligados a cancelar su participación en la V edi-

ción, en 2011, este año pudimos disfrutar de las exce-

lencias de este magnifico ramillete de profesionales que

llevan trabajando juntos desde hace muchos años.

MAD4Clarinets, fiel a su propuesta innovadora y van-

guardista, trajo al auditorio obras que han sido encar-



gos o estrenos propios, como “The art of flamenco” de

Enrique Hernandis, o la nueva versión de “Homenaje a

Turina”, fantástica reelaboración de nuestro genial Pedro

Iturralde. Como no podía ser de otra manera, nos ofre-

cieron una magnífica actuación donde el empaste, la

sincronización, la musicalidad y el arte siempre estuvie-

ron presentes. 

Las conferencias tuvieron un lugar de privilegio en este

VI Congreso. El sábado 7 comenzamos el día con la con-

ferencia a cargo de Carlos Enguídanos: “Análisis de la vida

y obra de Julián Menéndez”. Jorge Gil presentó “El cla-

rinete en España en el  Siglo XVIII”y cerró el ciclo de

conferencias Carlos J. Fernández Cobo con una ponen-

cia sobre “La enseñanza de la música de vanguardia en

los conservatorios profesionales de la CAM”.

Los Ensembles también tuvieron un protagonismo espe-

cial en esta edición. Aparte de los ensembles de la Escue-

la Municipal de Pozuelo y del RCSMM, pudimos disfrutar

del trabajo de otros dos llegados, uno desde Murcia,

“Boehm Clarinet Ensemble” dirigido por Alfonso J. Alfon-

so González y otro desde León, “Ensemble de Clarinetes de

la provincia de León”, dirigido por el maestro Javier Cere-

zo Gil. Estas agrupaciones dieron una nota de frescura al

congreso e irradiaron entusiasmo, juventud e ilusión.

La “Leganés Big Band” puso la nota fresca y nos hizo dis-

frutar con su música llena de vida y color. Destacable fue la

actuación del joven clarinetista Víctor Muñoz con un trabajo

exquisito y un empaste con la Big Band dignos de resaltar

en su interpretación del concierto de Artie Shaw.

Los jóvenes también fueron protagonistas en este con-

greso.  El trío formado por la joven  granadina, Claudia

Reyes, Carlos Vesperinas al violoncello y Carlos Negro

al piano, nos demostraron una madurez y profesionali-

dad impropia de su edad. Claudia es una  clarinetista

que lleva brillando desde muy temprana edad y cuya

progresión es imparable. Su juventud contrasta con su

presencia y dominio del escenario, con su elegancia y

musicalidad. El dúo Karal formado por Carlos López

Oñate, clarinete y Álvaro Ortega, piano, nos dejaron

una fantástica impresión con obras del repertorio espa-

ñol como Yuste y Romero. 

Si de jóvenes hablamos, no podemos olvidar la “Tribuna de

Jóvenes” donde Jennifer Sanz, Alejandro Huertas, David

Gutierrez y Alejandro Arias acompañados al piano por Isis

Pérez, transmitieron ilusión y felicidad.

Original fue la apuesta del “Dúo Qitayes”, formado por

Rocío Campos, clarinete y Víctor Landeira, guitarra. El

“Dúo Arsis” formado por un asiduo del Congreso y espe-

cialista en clarinete bajo, Héctor Abella y la pianista Isis

Pérez, nos hicieron disfrutar de un repertorio lleno de

musicalidad, puesta en escena y empaste.

Keith Koons y “The Saphire trio” pusieron la nota ameri-

cana. Koons estuvo en la línea de la edición anterior, sobrio

y profesional en el escenario. “Saphire Trio” fue una agra-

dable sorpresa, formado por la clarinetista Maxime Romeo,

la violinista Margaret Balbridge y la pianista Jody Graves,

sorprendieron al público por su cuidadoso y profesional tra-

bajo camerístico y por la acertada elección de un repertorio

americano exquisito e infrecuente .

Vandoren, empresa colaboradora desde la primera edi-

ción, patrocinó dos conciertos. El primero, podíamos cata-

logarlo de nostálgico, puesto que dos viejos colegas de

V
ie

n
to

32



la época del conocido cuarteto francés “5RV” se volvían a

encontrar para formar un trío y dejarnos su impronta de

grandes músicos. Jean Louis René, actualmente desarro-

llando las funciones de asesoramiento e investigación en

el desarrollo de nuevos modelos de boquillas Vandoren, y

Christophe Courderot, integrado en el equipo de Punto

Rep como técnico, junto a la pianista Marie Condamin.

Puro espectáculo y arte. El maestro Michel Lethiec no qui-

so perderse esta oportunidad y ciertamente todos se lo

agradecemos por el gran momento que nos hizo pasar

con su magistral actuación. El clarinete en sus manos da

la sensación de ser algo muy fácil; no deja de sorprender-

nos gratamente este trotamundos que ha pasado por los

más grandes escenarios del mundo. ¡Bravo Michel! En

alguna de las obras estuvo acompañado por músicos con-

trastados como Justo Sanz, Isaac Rodríguez y Matthias

Müller. Lo acompañó al piano Marie Condamin.

Tres grandes clarinetistas, todos ellos muy ligados a Selmer

y Vandoren: Esteban Valverde, Isaac Rodrígez y Radovan

Cavallin, participaron en el VI Congreso acompañados al

piano por Martín Martín Acebedo.

Esteban Valverde, asiduo participante, con Romero y Bela

Kovacs nos hizo disfrutar del clarinete. Isaac Rodriguez,

joven consagrado en la elite nacional desde hace ya algún

tiempo, era muy esperado en esta su primera aparición

en  los Congresos Nacionales. Mereció la pena esperar

hasta esta VI edición para disfrutar de su musicalidad, su

elegancia y buen gusto. Interpretó una obra no muy cono-

cida, Sonata para clarinete y piano de Mieczyslaw Wein-

berg  que dejó huella entre los asistentes. Radovan Cava-

llin es sobradamente conocido por todos, uno de los mejo-

res clarinetistas que podemos encontrar hoy en día. Sus

actuaciones no dejan indiferente a nadie y en esta oca-

sión no fue diferente. Su técnica, su sonido, su musicalidad

y su facilidad para pasar del registro grave al agudo, hacen

que sea un clarinetista muy completo, un músico sin pro-

blemas al abordar cualquier tipo de repertorio.

Hubo muchas otras actuaciones interesantes como la del

belga Stephan Vermeersch, Presidente de la Asociación

Europea del Clarinete, Sancho Sánchez, Josep Fuster y los

portugueses Antonio Saiote y el quarteto AD Libitum.

El congreso se cerró con el ya tradicional concierto del

ensemble, constituido para la ocasión, y dirigido en esta

ocasión por el maestro Carlos J, Fernández Cobo, ante la

ausencia del impulsor de esta iniciativa, el maestro Llo-

rens, Don Vicente.

Mención especial merece la actuación de la Directiva de

ADEC: Justo Sanz, Víctor Fernández, Pedro Rubio, Mª José

San Martín, Salvador Marí, Héctor Abella, Carlos J. Fer-

nández y Álvaro Herrera . A pesar del gran trabajo que

requiere la organización del Congreso, de no disponer de

tiempo para ensayar, estos profesionales, en el más amplio

sentido de la palabra, no quisieron faltar a la cita. Gracias

compañeros, es un placer trabajar con un equipo tan pro-

fesional y responsable como el que formáis.

La próxima cita será en julio de 2015. Un evento que

será un hito en la historia del clarinete en nuestro país.

Por primera vez se organizará en Congreso Mundial de

Clarinete en España y la responsabilidad no debe recaer

solo en ADEC y su Directiva, todos debemos aportar lo

que esté a nuestro alcance para que esa cita sea inolvi-

dable para todos.  
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PIMPIN’ – JACOB TV*
por Joan Martí-Frasquier

JACOB TER VELDHUIS (Holanda, 1951) es uno de los

compositores más mediáticos del panorama musical

actual. El estilo de sus obras, una fusión entre la músi-

ca clásica y la moderna, combinada con textos muy crí-

ticos sobre temes de la actualidad, lo han conectado

con notable éxito con un público muy diverso.

Jacob TV tiene una extensa producción musical para

saxofón, aunque concretamente para el barítono sólo

ha escrito dos obras: The believer (2007) y Pimpin'

(2007-08). Esta última ha devenido una obra muy des-

tacada dentro del repertorio actual para saxofón barí-

tono y no es de extrañar que acabe incluyéndose muy

pronto en las programaciones de grado superior de

saxofón.

SIGNIFICADO Y ESTRUCTURA

PIMPIN', escrita entre 2007 y 2008 para saxofón barí-

tono y audio, está dedicada a dos saxofonistas buenos

amigos del compositor: Connie Frigo, de los EEUU, y

Willem van Merwijk, de Holanda. 

El audio contiene voces masculinas y femeninas, con-

trabajo, batería y sección de vientos. Hay una versión

disponible para cuarteto de saxofones (que se vende

con la partitura general) actuando el barítono como

solista. El CD contiene dos pistas per tocar en concierto

la versión que más convenga.

PIMPIN' es un funk trepidante de 8 minutos y medio de

duración con letras cantadas, rapeadas y habladas en el

argot propio de los proxenetas y prostitutas norteame-

ricanos. La letra refleja la vida y comportamiento de este

sector social. La obra está estructurada en seis secciones

que se interpretan ininterrumpidamente:

1. Mouth like an Uzi (c. 1 - c. 29) 

2. Charisma (c. 30 - c. 102) 

3. Why am I doing this? (c. 103 - c. 129) 

4. The full 100% (c. 130 - c. 193) 

5. Like Picasso (c. 194 - c. 243) 

6. Hahahaha (c. 244 - c. 297) 

Jacob Ter Veldhuis (Jacob TV)
Joan Martí Frasquier

(*)    Podéis leer este artículo ampliado en el blog de mi nueva página web: 
http://joanmf.com/es/2013/07/25/sobre-pimpin-de-jacob-tv/ 



CÓMO ABORDAR EL TRABAJO TÉCNICO

Para mí, la principal dificultad técnica de PIMPIN' es la

lectura  y la precisión rítmica. 

PIMPIN' contiene elementos de la música moderna como

el growl y el bend y está escrita en notación estándar.

Hay unos cuantos pasajes muy rápidos y otros con gran-

des saltos interválicos ligados, que piden un buen control

de velocidad de los dedos y del aire con el saxofón barí-

tono. Hay incursiones puntuales al registro sobreagudo:

SOL5 y SIb5 y, de manera opcional, DO6, RE# 5 y MI6. 

En la partitura se incluye la letra e indicaciones de cara a

la interpretación en concierto, por parte de Jacob TV, y

unos consejos para trabajarla, por parte de la saxofonis-

ta Connie Frigo.

Es muy importante (como remarca Connie Frigo) tra-

bajar minuciosamente la parte del saxofón barítono

antes de tocarla con el audio. El trabajo de conjun-

ción no es fácil, debido a los cambios de compases y

a los ritmos sincopados y los contratiempos. Para resol-

ver esta cuestión, el CD contiene seis pistas de traba-

jo (para cada una de las secciones) con la voz, el con-

trabajo y un metrónomo.  

CÓMO ABORDAR EL TRABAJO 
INTERPRETATIVO

Un inconveniente que te encuentras las primeras veces

que tocas PIMPIN' con el saxofón barítono es el can-

sancio. La obra es exigente técnicamente, pide mucha

energía interpretativa y mucha concentración duran-

te los 8'32" que dura... ¡¡y no hay tiempo para rela-

jarse!!

Yo considero que se necesita un buen bagaje en músi-

ca moderna. No hace falta ser un experto, pero sí

haber escuchado mucha música y entender su estilo.

Esto te ayudará a tener buenas referencias de los esti-

los que encontrarás dentro de PIMPIN' (funk, rock,

jazz...) y de las maneras de los instrumentos (voz, con-

trabajo, sección de vientos...) grabados en el audio. 

Muchas indicaciones de carácter no vienen indicadas

explícitamente en la partitura, con lo cual, el significado

de las letras y tu bagaje, junto a tu imaginación y cre-

atividad, serán decisivas para tocar PIMPIN' en públi-

co y con éxito. 

Joan Martí-Frasquier
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Imagen de PIMPIN’ (extraída de la web del compositor).
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NOVEDAD
boquilla de Saxofón Alto

Diseño & alta prestación acústica

Último nacimiento del “savoir faire” Henry SELMER Paris, la boquilla
Concept se beneficia de las nuevas tecnologías de fabricación. Aunando
facilidad, riqueza de sonido y una gran homogeneidad, la Concept es un
modelo de alta precisión acústica. Su diseño innovador y refinado traduce
perfectamente la filosofía  de Henry SELMER Paris que se implica, desde
1885, en la respuesta a las exigencias de todos los músicos.

Abertura: 0,0582 in. Largo de tabla: 0,944 in. Cámara redonda.
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4 comentarios sobre mi
SONATA A CUATRO

Tu Sonata a Cuatro no me ha decepcionado en absolu-

to. Muy al contrario, me ha impresionado tu erudición

y capacidad reflexiva. Enhorabuena de entrada por ello.

El estilo me parece más que indicado. Los viejos méto-

dos (como propusiera el maestro Platón con sus diálo-

gos) con la fórmula profesor-alumno, aquí los revitalizas

y adquieren aún un tono más animado en la versión de

cuarteto a la que añadir ese flash-forward al futuro del

penúltimo capítulo. ¡Acertadísimo!

Seguramente te tendrás más que leído la "Historia del

famoso predicador Fray Gerundio de Campazas, alias

Zote", donde el autor José Fco. Isla critica y se mofa de

los eruditos a la violeta y maestros que se sirven de lati-

najos y citas indiscriminadas. A mí me parecen fantás-

ticas y oportunas porque además se ven compensadas

con tanto refrán que harían las delicias de los sancho-

panceros. Posiblemente algún inserto podrá estar meti-

do con calzador, pero a mí me hace muy gratificante la

lectura y sobre todo, muy amena (eso sí la fórmula lite-

raria de que sea un diálogo a cuatro, te invitó a poner en

boca de unos alumnos a los que no se les presupone

esa formación, un elenco de frases y conocimientos des-

orbitados que restan contundencia y credibilidad a sus

asertos y afirmaciones, por muy interesantes y ciertos que

sean. Pero es lo que tiene la fábula).

Este libro contiene muchísimas informaciones -no sólo

saxofonísticas y musicales- y merece que lo cuides y revi-

ses para futuras ediciones. Sé que has puesto todo lo que

te apetece y atesoras (que por lo leído es muchísimo más

de lo que se presupone a un instrumentista: más bien es

digno de un intelectual y científico) y eso creo que te hon-

ra. En el libro hay mucho de compendio alla manera clá-

sica y ese espíritu enciclopédico está en contra de la aco-

tadísima y limitada forma de razonar e investigar que hoy

en día se tiene por norma.  Pero insisto que a mí, esta for-

ma de exposición completa, universal, me resulta muy

cara y la única que puede parangonarse con lo que enten-

demos por sabiduría. Dicho esto y con todo, creo que ese

afán divulgador y sin fronteras te debería haber invitado

a cribar varios párrafos, por muy de tu querencia que fue-

ran (ya se sabe que la mujer del César debe no sólo ser

honrada sino parecerlo; pues aquí, no sólo se debe pare-

cer sino ser). Entre las múltiples virtudes que destacas en

el maestro no pareces darle relevancia -por mucho que

cites a Vigotsky e indirectamente, a su "padre", la mayéu-

tica socrática- a la capacidad reflexiva y crítica del estu-

diante y que como tú muy bien sabes y vienes a declarar,

empieza por uno mismo. Hago referencia al innecesario dis-

curso de autonosuyas y autonomías y, especialmente, a la

descripción de la alumna Lydia. Ese tipo de discursos -

enmascarados en la técnica narrativa, de que sean los

otros zagales los que lo suelten-, no hacen más que restar

altura a un libro que se lo merece. Alegatos centralistas y

machistas no se corresponden con el alto contenido del

libro.

Aparte de estas acotaciones documentalistas, quiero rei-

terarte de nuevo mis felicitaciones por tu trabajo. Si todos

los profesores poseyeran esta erudición y actitud ejemplar

(me quedo con tu inusual comportamiento de invitar al

pupilo a acercarse a otras fuentes) la educación, lejos de

convertirse en un engranaje de la cadena productora y

reproductora de nuevos profesores, haría crecer la pro-

fesión y el arte (ya sabes cómo encabeza su tratado de

armonía Schoenbeg, denunciando a los maestros de músi-

ca y danza, por ser las especialidades en las que más daño

hacen a la propia carrera).

Un abrazo y felicidades. Gracias en nombre de la educa-

ción.

Carlos Galán, febrero de 2013

SONATA A CUATRO de Manuel Miján, por Carlos Galán, compositor.



4 comentarios sobre mi SONATA A CUATRO
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SONATA A CUATRO de Manuel Miján, por Fco. José Gil Ortiz, clarinetista.

Desde el primer momento que tuve conocimiento

de la obra literaria del Mtro. Manuel Miján Sona-

ta a Cuatro sentí curiosidad por su lectura. Pron-

to me hice con ella y me puse manos a la obra.

La obra, intitulada “Reflexiones pedagógicas”

es un vasto compendio de ideas del autor en

torno al saxofón, su técnica y su pedagogía; pero

no sólo eso, hay numerosas digresiones del tema

central tan importantes como él, que abordan sus

pensamientos generales sobre la música, sobre

su enseñanza, sobre la composición, sobre la

filosofía de la vida y la sociedad (y esto es lo que

empieza a sorprender), sobre sus vivencias, etc.

El libro se plantea como una especie de “acta” de

las clases en conjunto de tres alumnos (Doryan,

Frigio y Lydia) con el maestro don Manuel Miján

-de ahí el título del trabajo-, cuatro “modos” o

estereotipos de personalidades, que guiados por

las exposiciones del maestro dialogan acerca de

los diferentes aspectos del instrumento en un

tono coloquial, con abundantes referencias per-

sonales de cada uno de ellos.

El texto se sustenta con numerosas citas de

muchas obras pedagógicas que le dan un gran

rigor investigativo, a la par que con una gran

cantidad de reflexiones personales del autor

sobre el hecho de la enseñanza-aprendizaje. Para

mí, ha sido un gran placer y alegría el ver algu-

nas ideas propias plasmadas en papel y de la

pluma (en estos tiempos ya “teclado”) de una

personalidad tan importante como el Sr. Miján,

ideas que a veces uno piensa, pone en práctica

porque es lo que considera en el momento, pero

que realmente ha ido aprendiendo con la prác-

tica y reflexión personal, no leídas o aprendidas

en manuales pedagógicos. Aunque constante-

mente se menciona al saxo, la gran mayoría de

“reflexiones” pueden ser aplicables a todos los

instrumentos, por ejemplo cuando se habla de

articulaciones, de los consejos para estudiar…;

pues algo interesante tendrán que aprender de

los vientos, por ejemplo, la cuerda, a colación

de la respiración y el fraseo. Y, por supuesto, que

diría lo mismo si fuese al contrario.  Recuerdo

al Mtro. Vicente Peñarrocha decir de Menéndez

que siempre le comentaba que “saber sólo de

clarinete no vale”, y no puede ser más cierto,

además en un mundo como el de hoy que, aun-

que buscamos la especialización en un campo

determinado, es imprescindible una cierta cultura

general, porque la vida no son compartimentos

estancos, sino que todo está relacionado en

mayor o menor medida. Y este libro, en cierto

modo, va por esos derroteros. Habrá cosas que

sólo interesen a saxofonistas, a priori, como

cuando se habla del repertorio español, de los

análisis de algunas obras talismán del repertorio

saxofonístico, pero no será desaprovechable por

otros instrumentistas, ya que la cultura y el cono-

cimiento aun cuando no creamos que nos pue-

da interesar, siempre es para bien. 

Otra característica importante de Sonata a Cua-

tro es el lenguaje con el que está escrito. Con-

forme uno va leyendo descubre en su autor a

un filólogo con un impresionante conocimiento

de latinajos, que mezclados con un lenguaje, en

ocasiones “gongoresco”, nos dan una particular

forma de escritura del catedrático saxofonero -

si se me permite decir- curiosa y estimulante.

Aderezada con una buena cantidad de dichos

populares, refranes y comidillas (“manchegui-

cos”) que hacen su lectura muy amena y diver-

tida. Y cuando digo divertida, me refiero a que

en varias ocasiones he llegado al punto de reír a

carcajadas con los chismorreos de los cuatro pro-

tagonistas.

Me es grato el recomendar la lectura de este

libro a todo aquél, instrumentista de viento o

no, que desee aproximarse a reflexionar sobre

música -desde la articulación al miedo escéni-

co, desde la Suite nº 1 de Bach a las vivencias

de “el Machaca”, de los sonidos resultantes al

cognitivismo… y tantos otros aspectos tratados

en el book-, siempre desde un tono jovial, inclu-

so paternal por parte del autor, y que creo que

no defraudará al ávido de hablar de música.

Fco. José Gil Ortiz, abril de 2013
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A TODOS LOS PROFESIONALES DE LA MÚSICA, Y

ESPECIALMENTE A LOS DEDICADOS AL SAXOFÓN

El saxofonista Manuel Miján, Catedrático duran-

te muchos años del Real Conservatorio Superior

de Música de Madrid en la especialidad del Saxo-

fón, ha escrito y editado recientemente un Libro

magnífico sobre la Enseñanza y Estudio del mis-

mo: Sonata a Cuatro -Reflexiones Pedagógicas. Es

un Libro que merece la pena leer y releer y del

cual se pueden aprender muchas cosas intere-

santes sobre nuestra querida y amada profesión:

LA MÚSICA, especialmente, aquellos que están

dedicados a la Enseñanza y por supuesto los que

enseñan ese instrumento aún hoy desconocido

para muchos, que es el Saxofón. Lo he leído y lo

estoy releyendo de nuevo, y además de confir-

marme muchas de las experiencias propias vividas

a lo largo de mi vida profesional, siempre encuen-

tro algo que me parece que es la primera vez que

lo leo. ¡¡Fantástico!! 

¡Enhorabuena, querido amigo!

José Susi, febrero de 2013

La primera sensación que percibí al leer el libro de Manuel

Miján Sonata a Cuatro fue la de pensar que semejante

trabajo ímprobo a qué pudo deberse; qué se pretendía

con ello. Finalmente, llegué a la conclusión de que sim-

plemente lo escribió porque… le dio la gana y que, en

realidad, no iba dirigido a ningún tipo de lector en con-

creto pero, a la vez, podría disfrutarlo cualquier perso-

na que sintiera curiosidad por el tema aunque si ésta

fuera músico con más razón. 

Son muchas las sensaciones que me han embargado al

leerlo y algunas me han proporcionado un sabor agri-

dulce. Siento que oscila entre el atrevimiento de permi-

tirse escribir lo que le da la gana como le da la gana

(casi de una manera altanera y sin circunscribirse a una

política correcta o los criterios caprichosos de un edi-

tor) con el hecho de que, en el fondo, sabe que le asis-

te toda la razón. 

No es exactamente una novela, un tratado pedagógi-

co o unas memorias, pero sin embargo, lo es todo a la

vez. Es un libro totalmente ecléctico e iconoclasta. Leer

este libro es viajar en un péndulo que lleva, desde ima-

ginar al autor en sus veredictos sobre los atrevidos jui-

cios de valor que hace, a la ingente sabiduría que arro-

ja sobre los distintos temas; de un estilo coloquial y des-

enfadado a un estilo docto y esmerado; de una innu-

merable profusión de refranes y chascarrillos a frases

hechas extraídas de los best-sellers universitarios; de

estar leyendo una novela ligera a tener entre las manos

un tratado de pedagogía; de tener que soportar a unos

personajes cliché que a menudo sacan de quicio, a los

momentos brillantes que pone en su propia boca; de la

profusión de extranjerismos de los que continuamente

abusa a un esmerado uso del castellano. Desde luego no

cabe duda de que es un libro distinto y con el que el

lector puede divertirse muchísimo (especialmente si ha

tenido la suerte de conocer personalmente al autor).

Aunque es un libro que puede leer cualquier aficionado

a la música y aparentemente podría estar orientado

hacia los saxofonistas, en realidad es un tratado común

a cualquier especialidad instrumental (salvo en algún

momento concreto que se orienta específicamente hacia

el saxofón) y puede ser de una gran ayuda para cual-

quier músico por la brillantez y concisión pedagógica

de los distintos capítulos teóricos. Especialmente inte-

resantes son las sistematizaciones que el autor hace

sobre los distintos aspectos técnico-musicales (insisto,

comunes a cualquier especialidad instrumental) única-

mente posibles en un maestro de tan amplio bagaje

docente y profesional como es Manuel Miján.

José Carlos Martín, abril de 2013

SONATA A CUATRO de Manuel Miján, por José Carlos Martín, violinista.

SONATA A CUATRO  de Manuel Miján, por José Susi, compositor.

Para su adquisición, dirígete a PUNTOREP, llamando al 920 25 68 08 o en la direccioón sandra@puntorep.net
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El saxofonista Pedro Pablo Cámara, 
ganador del tercer premio del 
prestigioso Concurso “Orpheus” de Suiza

EL músico toledano junto a la pianista de origen ale-

mán Camilla Köhnken se hicieron el 12 de octubre de

2013 con el tercer premio en el concurso anual de músi-

ca de cámara "Orpheus", celebrado durante esa semana

en Basilea, Suiza.

Este concurso, uno de los más prestigiosos a nivel euro-

peo, contó con la participación de 25 grupos proceden-

tes de diferentes partes de Europa, todos residentes en

el país helvético. La competición tiene un carácter muy

clásico en cuanto a repertorio, motivo por el que adquie-

re más mérito si cabe el premio por parte de esta for-

mación, ya que el saxofón por si invención más reciente

consta con un corpus de obras más actuales que otros ins-

trumentos participantes como el violonchelo, violín, pia-

no o clarinete. Esta edición destacó por el gran nivel

interpretativo demostrado por los participantes, algu-

nos de ellos grandes solistas del panorama actual. El dúo

formado por Cámara y Köhnken, además de una impe-

cable ejecución y su capacidad para interpretar obras

tanto románticas, neoclásicas o contemporáneas, die-

ron un carácter muy personal a la música, llenándola de

fuerza y emoción, lo que les hizo diferenciarse clara-

mente del resto. 

El premio aparte del galardón en metálico, está dotado

con conciertos en el Festival de Adelboden y el encargo

a un compositor por parte de la fundación Pro Helvetia

para la creación de una obra para dicha formación, labor

ésta, la de la creación contemporánea a la que Pedro

Pablo dedica gran parte de su tiempo.

Residente en la actualidad en la ciudad de Basilea (Sui-

za) por motivos profesionales, donde finalizó el pasado

mes de junio los estudios de "Master Musikalische Per-

formance" en la clase de Marcus Weiss con la más alta

calificación. Pero el músico manchego no solo tiene en

mente su instrumento, sino persigue la búsqueda de

otros fines artísticos, como lo prueban sus estudios en

"Ciencias e Historia de la Música" y su colaboración con

varias revistas de música como redactor. Como intér-

prete es asesorado en estos momentos por músicos

como Sergio Azzolini, Claudio Martínez Mehner, Eva

Furrer, Petra Hoffmann, Jean Marie Londeix, FelixReng-

gli, Thomas Demenga, Ernesto Molinari o Claudio M.

Mehner, entre otros.

En estos momentos se encuentra inmerso en cuatro vías

de trabajo, que son por un lado, la inquietud por el des-

arrollo del lenguaje del instrumento, de donde nace el

proyecto junto al compositor Matías Far, "Paraíso", que

consta de 5 obras para diferentes formaciones inclu-

yendo el saxofón en cada una de ellas, donde la bús-

queda de un nuevo horizonte para el instrumento y la

música es la meta de ambos. Asimismo ha realizado

estrenos de Eun-Ji Lee, Juan Gonzalo Arroyo, Jeff Brown,

por citar algunos, y está trabajando en nuevas obras

con Jose Pablo Polo, Abel Paúl, William Dougerthy, Eun-

Ji Lee y Javier Quislant para los próximos meses. Asi-

duamente realiza colaboraciones con "ZoneExperimen-V
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Concurso “Orpheus” de Suiza

tile" y "Ensemble Diagonal" y participa en numerosos

festivales como el de "Impuls" en Graz.

Otra de sus "áreas de trabajo" es la música de cámara

donde mantiene una muy viva y apasionada trayecto-

ria junto a Art SoundQuartet, con los que ya ha grabado

un CD, recibido más de diez premios y realizado mul-

titud de proyectos de toda índole, como es la recién

estrenada "Art SoundAcademy&Sanchéz-Verdú"; y por

otro lado, el más emergente pero muy ilusionante Tam-

gram Project, ensemble dedicado a la música con-

temporánea basado en la percusión, piano y saxofón

pero abierto a otras formaciones, junto a los que rea-

lizará una gira por España y Suiza con sus espectácu-

los "Sakura" e "In/Outside".

Por otro lado, se encuentra su proyecto junto a la pia-

nista Camilla Köhnken, con el fin de trabajar a fondo

el repertorio tradicional para saxofón y piano, así como

la búsqueda de adaptaciones de otros instrumentos.

Fruto de este trabajo minucioso se espera para el año

que viene que vean la luz dos grabaciones digitales,

una de ellas dedicada a las sonatas francesas y alema-

nas entorno a la 2GM; y la otra dedicada a adaptacio-

nes de obras de Robert Schumann.

Por último, remarcar su intensa actividad pedagógica

dentro del Aula de Música Cueva (Toledo) de la que él

mismo es asesor musical y mediante la cual pretende

dar a conocer y resaltar el valor y el talento de los

jóvenes en nuestro país, a la vez que ofrecer una visión

pedagógica nueva, adaptada a estos tiempos. Por

supuesto, la ya consolidada Art SoundAcademyde El

Escorial que cada vez tiene más adeptos y cuenta cada

año con grandes solistas del saxofón. Para finalizar

citar las colaboraciones por invitación que ha realiza-

do en el Conservatorio Superior de Jaén y los recien-

tes compromisos para el próximo mes de abril y mayo

con la finalidad de realizar clases y conciertos en el

Conservatorio Victoria de los Ángeles (Madrid), C.

Manuel de Falla (Cádiz), Burgos (a determinar) y Con-

servatorio Superior de Castellón (También habrá con-

ciertos en Alcalá de Henares, Basilea y Valencia.

Más información en:

www.pedropablocamara.com
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ABSTRACT

La Ansiedad Escénica (AE) es uno de los mayores pro-

blemas que afectan a los músicos. Conocer sus causas,

formas y tipos es el primer paso para poder controlar-

la. Entender los procesos atencionales y su relación con

el estado de activación adecuado, nos permite mante-

ner los niveles de concentración máximos en los momen-

tos difíciles. Aprender a estudiar todos los aspectos que

no son puramente técnico-instrumentales de una par-

titura y de una actuación ante el público, es entrenarse

para afrontar la situación real del concierto, oposición

o examen. Valorar adecuadamente los logros y las decep-

ciones, requiere un entrenamiento que evite tanto los

pensamientos de sobrevaloración como los catastrofis-

tas. Aprender a mantener una relación sana y realista

entre el yo instrumentista y el yo crítico que todo músi-

co posee, es fundamental para poder mantener una

vida privada feliz. Conseguir que en las actuaciones en

público o bajo presión se pueda disfrutar, es algo que

requiere un trabajo previo basado en estudios realizados

con poblaciones de músicos profesionales. Saber enfo-

car todos estos elementos en el estudio diario, permiti-

rá ser mucho más eficiente y aprovechar mucho mejor

el tiempo que podemos dedicar a nuestro trabajo, ser un

músico. 

INTRODUCCIÓN

La Ansiedad Escénica (AE) ha sido definida por  Van Son,

Van Kemenade & Van Heesch, 1999 (citado en Marinovic,

2006, p.2) como “El miedo o la angustia irracional que apa-

rece antes o durante la presentación ante público”.

Dentro de la psicología actual, la AE ha sido clasificada

como un tipo de fobia social:

Según Dalia  (2004) la AE es “un tipo de fobia social

específica, siendo el estímulo ansiógeno lo que pode-

mos entender como escenario”.

El acto del concierto implica que el intérprete sale al

escenario con la intención de ser visto, de ser escu-

chado y de comunicar una idea, es decir, transmitir a

una audiencia su interpretación o recreación de una

obra. 

En general la AE es el problema más denunciado por

los músicos profesionales, junto con los problemas

osteo-musculares  (Fishbein, Middlestadt, Ottati,

Strauss &  Ellis, 1988). Una encuesta realizada a través

de la Internacional Conference of Symphony and Ope-

ra Musicians (ICSOM) a 2212 músicos de 47 orquestas

de Estados Unidos, indicó que el 24% calificó su AE

como problema y el 16% como “problema severo”. 

En esta misma línea, el estudio realizado por la Fede-

ración Internacional de Músicos (Ian, 1997) entre los

miembros de 56 orquestas de Europa, Australia, Amé-

rica del Norte y Japón, pone de manifiesto  que el por-

centaje más elevado de incidencia de la AE en músicos

correspondía a Japón con un 84%.

En los procesos de ansiedad musical performativa (AE)

aparecen tres componentes:

1) Fisiológicos (como palpitaciones, temblores, sud-

oración o sequedad de boca).

V
ie

n
to

46

Mantener la atención durante la
actuación en público, como 
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2) Cognitivos (como la autoconfianza, los pensamientos

catastrofistas...).

3) Conductuales o de comportamiento (como problemas

técnicos del instrumento o conductas de evitación). 

Clasificación de la Ansiedad Escénica

Según cuando se manifiesta, la AE se clasifica en:

� Ansiedad Escénica Anticipatoria: es la que se manifies-

ta antes de la actuación musical.

� Ansiedad Escénica Durante la Actuación Musical: es la

ansiedad percibida a lo largo de toda la actuación sobre

el escenario.

� Ansiedad Escénica Posterior a la Actuación Musical: es

la ansiedad manifestada una vez concluida la actua-

ción.

Estos tres tipos de AE están relacionados con las cua-

tro fases de la activación de la AE (según G. Dalia):

1) Fase Inicial: comienza en el momento en que el

músico comienza a sentir o generar ansiedad res-

pecto a una futura actuación en público. En esta

fase la ansiedad puede llegar a desaparecer y vol-

ver a aparecer varias veces. Puede sufrirse incluso

meses antes de la actuación.

2) Fase de Activación Continuada: es el momento en

que la respuesta de activación se pone en marcha.

Suele permanecer activa hasta el final de la actua-

ción ante el público. Varía completamente de un

músico a otro.

3) Fase de Máxima Intensidad: es el momento en que

la ansiedad percibida alcanza su mayor intensidad.

Su duración e intensidad varían totalmente de un

músico a otro, pudiéndose sufrir durante segun-

dos, minutos o toda la actuación.

4) Fase final: es el tiempo que transcurre desde que la

ansiedad percibida comienza a disminuir, hasta que

el músico alcanza un estado de calma o tranquili-

dad normal para él. 

Formas de Ansiedad Escénica

Existen varias formas de AE reconocidas por diversos

autores. Se distingue entre AE positiva o adaptativa y

AE negativa, debilitante o inadaptativa (Arcier 1988,

citado en Marinovic, 2006, p. 2; Hallam 1998, citado

en Miller, 2002).    

La AE adaptativa suele desaparecer rápidamente una

vez concluye la actuación. Nos ayuda a conseguir un

mejor rendimiento en nuestras interpretaciones. 

La AE negativa, inadaptativa o debilitante, provoca un

estado de ansiedad o excitación en el intérprete que

interfiere negativamente en el resultado de su actua-

ción. No es útil para el músico ni le ayuda a conseguir sus

objetivos.

Algunos autores distinguen entre tres tipos de AE: ansie-

dad escénica reactiva, debida a una preparación inade-

cuada; la adaptativa y la inadaptativa (Swenney &

Horan,1982, citados en Marinovic, 2006, p.2). 

Esta diferenciación entre A.E. reactiva y A.E. debili-

tante se basa en la objetividad  de los hechos que

las causan. Aunque ambas restan confianza al intér-

prete, la A.E. reactiva lo hace por un hecho real y obje-

tivo, como es la falta de preparación de la obra o actua-

ción que va a realizar. Este tipo de AE es puntual, con-

creta; tiene un motivo real y objetivo que hace descon-

fiar al intérprete del resultado que va a obtener. Un

músico que no sufra nunca de AE desadaptativa puede

sentir un grado alto de AE en estas circunstancias.

Nivel de activación en músicos

Según Doron y Parot (Diccionario AKAL de Psicología,

pag.19) la activación es: “El Aumento de la excitabili-

dad del sistema nervioso central, del que es una de las

propiedades, que acarrea una elevación del nivel de

vigilancia, de los estados de alerta, de la atención. Más

que un estado o un nivel, es un proceso dinámico cons-

tituido por el paso de un nivel a otro según un continuum

que va desde los diferentes estados de sueño hasta los

numerosos estados de vigilia……”

En el ámbito de la interpretación musical, el nivel

de activación se movería en un proceso que iría de la

calma total o relajación absoluta hasta el pánico

escénico o excitación máxima.

Un músico debe reconocer in situ cual es su nivel de

activación ya que la relación entre el nivel de activación

o ansiedad percibida y el resultado de la calidad de la

interpretación conseguida, cumple con la ley de Yerkes-

Dodson (Wilson, 1994,1997; Steptoe & Fidler, 1987;

López de la Llave y Pérez LLantada, 2006). Esto signifi-

Ansiedad Escénica (I)
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ca que los niveles extremos de activación o AE (calma total

en un extremo o pánico en el contrario) interfieren nega-

tivamente en la ejecución musical, perjudicando el resul-

tado obtenido en la misma. Mientras que los niveles inter-

medios proporcionan un nivel de activación que suele ayu-

dar a obtener mejores resultados, e incluso a disfrutar de

la actuación. Según esta ley, una moderada cantidad de

tensión o ansiedad otorga al intérprete un grado de acti-

vación óptimo, que le permite alcanzar las mejores con-

diciones físicas y psíquicas en el momento de su actua-

ción. Por encima o por debajo de ese grado de activación

óptimo, el artista se ve perjudicado en su rendimiento.

ESTADOS DE FLUJO EN MÚSICOS

Un aspecto crucial que demuestra la relación entre el

disfrute del músico en su actuación y la desaparición

de la sensación de AE negativa del mismo, lo proporciona

el estudio sobre estados de flujo en músicos, llevado a

cabo por Bloom, & Skutnick-Henley (2005). 

En su estudio, los autores investigaron entre 90 instru-

mentistas clásicos adultos, con una edad media de 59

años, con una dedicación a la música de 36 años y que

seguían tocando siete horas a la semana. Se basaron, entre

otros, en las investigaciones sobre estados de flujo de Csik-

zenntmihalyi, (1979), según citan Bloom, & Skutnick-Hen-

ley (2005, p.1).

Csikzenntmihalyi (1979), utilizó el término estado de flu-

jo, para denominar “un estado de concentración máxi-

ma - una mezcla de acción y atención - en que la con-

ciencia, la mente y el cuerpo funcionan coordinada-

mente, sin indecisión ni ansiedad”.

Los autores citan una serie de condiciones generales que

Csikzenntmihalyi sugiere para que una tarea favorezca

alcanzar este estado. Entre éstas, la actuación musical

cumple con las siguientes:

1) La actividad requiere una concentración por encima

de la media (media-alta).

2) Los niveles de desafío (habilidad requerida para rea-

lizar la tarea) y la destreza del actor de la tarea (habi-

lidad o técnica que posee el músico que va a inter-

pretar la obra) están equilibrados. De esta forma no

aparece el aburrimiento durante la ejecución si la

tarea es demasiado fácil, ni aparece el temor si la

obra es demasiado difícil para el nivel técnico del

músico.

3) La actividad se escoge libremente.

4) Los objetivos a alcanzar durante la actuación están cla-

ros.

5) Los medios y los métodos para alcanzarlos son claros

y accesibles. 

6) La evaluación del resultado es inmediato y se puede

observar directamente.

Observaron que existían al menos cinco factores, que

permitían prever los músicos que podían alcanzar con

más facilidad estados de flujo durante sus actuaciones.

Estos eran:

1) Autoestima y confianza en las capacidades propias.

2) Deseo de experimentar la música como expresión y

vivencia de sentimientos.

3) Tener metas claras prefijadas.

4) Capacidad de concentración musical.

5) Capacidad de tocar sin hacer auto-crítica durante la

interpretación.

Los autores indican que la duración media de estos esta-

dos fue de 27 minutos, “y la mayoría (62%) no se die-

ron en actuaciones”. Los 6 temas que los músicos res-

pondieron, como responsables de haberles llevado a

este estado de flujo, en orden de importancia y fre-

cuencia eran:

1) Amor a la música ( “el fantástico poder de la obra en

sí”).

2) El estar familiarizado con la música (“La preparación

de la obra, su conocimiento”).

3) Motivos emocionales (“sensaciones físicas y emotivas

que la obra provoca en el músico”).

4) Dejarse llevar (sentirse cómodo, relajado, sin estar

controlado por nada).

5) Conexión (sentirse conectado con alguien en un pla-

no excepcionalmente elevado, sea este miembro del

grupo instrumental o no) .

6) Concentración/enfoque (focalizar nuestro deseo,

capacidad de concentración en lo que deseamos rea-

lizar durante la interpretación).

Entre las conclusiones de los autores, cabe destacar que

las experiencias de estados de flujo en músicos son com-

plejas y van más allá de una concordancia entre la

destreza del intérprete y la requerida por la música.

Los autores opinan que niveles altos de atención en los

músicos pueden favorecer los estados de flujo. Por

ejemplo “acompasar emociones con sensaciones físi-

Juan Carlos Báguena Roig
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cas, con sentimientos, ideas, imágenes o sonidos”. Estos

estados pueden darse potencialmente con la misma

facilidad tanto en profesionales como en estudiantes. El

objetivo del músico, para poder vivir su profesión de

manera positiva y no sufrir innecesariamente ante sus

actuaciones en público, debe estar enfocado al disfru-

te durante sus interpretaciones.  Este estudio es crucial

para entender toda la parte de preparación y estudio,

de las obras que vamos a interpretar. Muestra el

camino que une los altos niveles de atención duran-

te la interpretación, con alcanzar estados de flujo

durante la actuación.  

Pero para completar el viaje, debemos entender otra

parte del funcionamiento de nuestro cerebro. Pensamos

correctamente antes, durante y después de nuestra

actuación en directo?

PENSAMIENTOS O IDEAS IRRACIONALES

El DR. Louise Montello, director ejecutivo de la revista

Musicians Wellnes, Inc. de New York, en su intervención

de 1988 para la Conferencia Internacional de Músicos

de Orquestas y Cantantes de Ópera, hace referencia a

la importancia de la relación entre el músico y su “Yo

crítico interno”. 

Según el autor, los estudiantes de música deben cono-

cer el hecho de que sus pensamientos y creencias cre-

an su propia realidad. De esta manera, deben entender

que ellos pueden tener un control sobre sus propios

pensamientos, sensaciones emocionales y sobre sus

sensaciones corporales.

Este mismo planteamiento, de la relación entre el músi-

co y su crítico interno, lo desarrolla  Mauricio Wein-

traub (2004) en su libro ¿Por qué no disfruto del esce-

nario?

En esta obra, el autor nos muestra al músico dividido

en dos facetas:

1) Como persona.

2) Como músico: que a su vez se dividiría en intérpre-

te o recreador de la obra que va a interpretar, y el crí-

tico de sí mismo y de esa interpretación que realiza.

Para el autor, el ejecutante o recreador de la obra

sería el alumno del crítico interno, que adoptaría el

papel de maestro o profesor interno del ejecutante.

se distinguen dos tipos de relaciones entre ambos:

� Relación Funcional: Es aquella en que el crítico

guía ayuda al ejecutante o músico a conseguir

su meta u objetivo.

� Relación disfuncional: Es aquella en la cual el crí-

tico guía muestra una serie de sentimientos nega-

tivos hacia el ejecutante (lástima, enojo, menos-

precio) y que perjudican o no ayudan al ejecu-

tante a conseguir sus objetivos.  Este tipo de sen-

timientos, negativos o positivos, que un músico

puede decirse a sí mismo, otros autores los des-

criben como autoinstrucciones o pensamientos

distorsionados.

Según Dalia (2004, p.121), la autoinstrucción es

aquello que nos decimos y la forma en cómo nos

lo decimos. Son frases, instrucciones o consejos,

que nos damos a nosotros mismos y que pueden

tener diversas finalidades. Pueden ser de varios tipos

y dirigirse hacia distintos objetivos como  tranquili-

zarnos, activarnos para hacer algo, evaluarnos de un

modo racional, reforzarnos o controlar alguna con-

ducta impulsiva o que nos cuesta manejar, intentan-

do hacerla más consciente.

Temporalmente este tipo de autoinstrucciones se pue-

den clasificar según este autor en autoinstrucciones

realizadas antes de una actuación musical, durante la

actuación y después de la misma. Para el autor es

importante que cada persona utilice su propio len-

guaje para realizarse sus propias autoinstrucciones.

Hay que saber utilizarlas en el momento adecuado y

deben entrenarse correctamente. De este modo podrán

automatizarse, de forma que su utilización en los

momentos de máxima tensión o dificultad nos resul-

te fácil y estemos acostumbrados a ellas.

Para López de la Llave y Pérez-LLantada  (2006, p.82)

“La respuesta emocional, la respuesta de estrés, es

una consecuencia de nuestros pensamientos. Los suce-

sos son interpretados, juzgados y etiquetados de for-

ma que a cada uno le corresponde inevitablemente

su respuesta emocional particular…… 

Son estos pensamientos automáticos los que licitan

la aparición de las manifestaciones fisiológicas y pue-

den cerrar el círculo vicioso que cronifique la ansiedad

como respuesta establecida e incontrolable”.

Según McKay, Davis & Fanning (1981),  citados en

López de la Llave  y Pérez-LLantada (2006, p.82 y 83),

Control de la ansiedad escénica
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estos pensamientos automáticos tienen las siguien-

tes características:

1) Son concretos y específicos. 

2) Se cree en ellos aunque sean irracionales.

3) Parecen espontáneos.

4) Se formulan como obligación, deber. 

5) Tienden a ser dramáticos.

6) Son particulares de cada persona.

7) Son difíciles de <<quitar de la cabeza>>.

8) Son aprendidos.

Para Dalia (2004) estos pensamientos automáticos

que surgen en los músicos que sufren AE son irracio-

nales. Entre las ideas o pensamientos irracionales más

comunes en los músicos están algunas como: “segu-

ro que meto la pata”,  “todo me sale mal”, “yo no sir-

vo para esto”, “debería dedicarme a otra cosa”, “no

puedo dominar mis nervios”, “me juego todo mi futu-

ro en esta actuación”…

El autor propone  el seguimiento de un entrenamien-

to en reestructuración cognitiva basado en la Terapia

Racional Emotiva de Albert Ellis. Muestra una serie de

técnicas que permiten al músico combatir esas ideas

irracionales y cambiarlas por ideas racionales que le

ayuden a conseguir sus objetivos. 

Cómo conclusión de esta primera parte del estudio

sobre la Ansiedad Escénica, vemos que la preparación

y estudio de una obra (tanto como solista o como inte-

grante de una orquesta o cualquier otra agrupación

musical) debe de abordarse desde un punto de vista

global, no solo desde un punto de vista técnico-musical.

La parte psico-cognitiva y emotivo-conductual que vamos

a necesitar controlar durante la actuación en directo de

esa obra, merece el mismo nivel de preparación que la

parte técnico-musical propiamente dicha. Esto no impli-

ca que requieran la misma cantidad de tiempo de estu-

dio, pero sí la misma importancia en su planteamiento

y en la dedicación que requiera. Impedir que pensa-

mientos intrusivos nos distraigan y puedan llegar a impe-

dir una atención activa y adecuada, debe ser un objeti-

vo tan importante como limpiar cualquier pasaje de una

obra. De hecho, sin una preparación global adecuada,

un pasaje perfectamente estudiado desde el punto de vis-

ta técnico-musical puede no ofrecernos garantías de

solvencia ante un examen o una oposición.

Juan Carlos Báguena Roig
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Teléfono ......................................................................................................................... e-mail.....................................................................................................................................................................................

Concertista Profesor Estudiante Otro (Marque con una X)

Instrumento: ......................................................................................................................................................................................................................................................................................................................

Enviar a: MAFER MÚSICA, S. L. · Apdo. 248 · 20305 IRÚN (Guipúzcoa). Síguenos en 

Encuentro de trompeta
Córdoba, marzo 28, 29 y 30.
Info: www.alnafir.es

Congreso de flautas
Sevilla, 25, 26 y 27 de abril.
Info: www.afe.com

Encuentro europeo de saxofón
organizado por la Asociación de
Saxofonistas Españoles
Del 1 al 4 de mayo. Info:
www.worldsax.eu

Andorra SaxFest
Del 7 al 11 de mayo. Info:
www.andorrasaxfest.com

Curso Julián Menéndez
Ávila, del 20 al 28 de julio
Info: www.mafermusica.com;
www.puntorep.com

CONCURSOS

Concurso de saxofón de
Andorra, del 7 al 11 de mayo.
Info: www.andorrasaxfest.com

Concurso Internacional de
Clarinete Julián Menéndez, Ávila
del 20 al 28 de julio.
Info: www.mafermusica.com;
www.puntorep.com

CDs y libros recomendados



Distribuidor en España:
MAFER MÚSICA

www.mafermusica.com


