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1. INTRODUCCION 
 
 
 

Desde la antigüedad el hombre ha querido encontrar un sentido a su vida, y la 
música ha sido una forma de poder expresar sus mas profundas emociones, 
desde la melancolía hasta la euforia, y lo mejor de todo es que la música ha dado 
al hombre la capacidad de transmitir y contagiar al público con sus emociones. 
 
 
Esto es una magia que sólo los músicos poseemos y cada uno en diferente forma, 
porque cada músico es único e irremplazable. Cualquiera puede plagiar una obra 
o tal vez tratar de interpretarla igual a otro tomando en cuenta hasta el mas 
mínimo detalle pero jamás se podrá copiar, plagiar, o reproducir la esencia que 
fluye desde lo mas profundo del alma.  
 
 
En mi caso, Dios me ha regalado un instrumento que con el tiempo se ha 
transformado en una extensión de mi cuerpo, una parte de mi que es un desfogue 
para exteriorizar todo lo que sueño, anhelo y siento, ya que soy hombre de pocas 
palabras… ese artefacto maravilloso es: mi trombón. Cada vez que dejo que una 
porción de mi aire, de ese mismo aire que también me da vida y oxigena mi 
sangre, se vaya por la boquilla de mi trombón, por la campana fluye como el 
torrente de un río una parte de mi vida, una parte de mi alma. 
 
 
En las obras que interpretaré en mi concierto de grado, intentaré mas que cumplir 
simplemente un requisito para recibir mi título universitario en música, dejar una 
parte de mí en el legado del arte, en el corazón de cada persona allí presente y de 
la facultad de música UNAB. 
 

 
 
 
 
 
 
 
 
 

 
 

 
 
 



2.  OBJETIVOS 
 
 
 

 Mostrar parte del repertorio para trombón incluyendo obras de diferentes 
periodos. 

 
 

 Dar a conocer los aspectos técnicos e interpretativos que deben ser 
tomados en cuenta para la interpretación de obras de diferentes estilos y 
épocas. 

 
 

 Destacar la participación del trombón en la música experimental actual. 
 
 

 A través del análisis de las obras conocerlas a profundidad. 
 
 

 Hacer un reconocimiento a algunos de los autores que han escrito para 
trombón, ya que las obras originales para éste son un poco escasas. 

 
 

 Dejar este material al alcance de estudiosos que en el futuro quieran 
continuar esta investigación. 

 
 

 Dejar ver la influencia en las obras de compositores contemporáneos, de 
grandes maestros como J.S. Bach. 

 
 
 
 
 
 
 
 
 
 
 
 
 
 
 



 
3. LISTADO GENERAL DE REPERTORIO 

 
 
 

 „SONATA‟ Hermann Ambrosius. 
 
 
 
 

 „AL ESTILO DE BACH‟ Eugene Bozza. 
 
 
 
 

 „PRELUDIO‟ Sergei Rachmaninov. 
 
 
 
 

 „MELANCOLIA A 3‟ Diego F. Manosalva A. 
 
 
 
 
 
 
 
 
 
 
 
 
 
 
 
 
 

 
 
 
 
 
 



 
 

4. RESEÑAS BIOGRAFICAS. 
 

 
Después de una investigación exhaustiva en diferentes medios y fuentes 
sobre la vida y obra del compositor Hermann Ambrosius pude recopilar muy 
pocos datos, a continuación expongo los resultados que arrojó dicha 
investigación. 
 
 
HERMANN AMBROSIUS: Nacido en Hamburgo, Alemania el 25 de julio de 1897, 
estudió musicología y matemáticas en Leipzig, después de su participación en la 
primera guerra mundial, realizó sus estudios en composición a partir de 1923 en 
"Akademie der Küste" de Berlín bajo la tutoría de Hans Pfitzner, desde 1926 
empezó a desarrollarse como ingeniero de sonido en "Mitteldeutscher Rundfunk", 
y como profesor de el "Landes-Konservatorium für Musik", se hizo Korrepetitor en 
el teatro Neuen de leipzig. En 1945 en la época de la posguerra  comenzó a 
trabajar como artista individual y director coral dentro de sus trabajos se 
encuentran sinfonías y otros trabajos orquestales para variados instrumentos y 
formaciones orquestales de cámara y obras corales. Muere el 25 Oct de 1983 en 
Engen am Hegau, Alemania. 
 
 
EUGENE BOZZA: compositor, violinista y director, nacido en Niza, Francia en 
1905, Realizó sus estudios en el conservatorio de París donde se destacó como 
un estudiante brillante y se hizo acreedor a múltiples reconocimientos como 
violinista, compositor y director. Se hizo famoso principalmente por sus trabajos 
para conjunto de cámara de diferentes formaciones instrumentales principalmente 
de viento, dentro de sus trabajos mas famosos encontramos: „En foret‟ para corno 
y piano, „Al estilo de Bach‟ para trombón y piano, „Capricho‟ para trompeta y piano, 
„Aria‟ originalmente para saxofón pero que también ha sido transcrita para 
trompeta y clarinete también se incluyen dentro de sus trabajos cinco sinfonías, 
diversas operas como „Leonidas‟ (1947), ballet como „Jeux de plage‟ (1950) y 
trabajos sinfónicos y corales de gran escala, sus obras han sido incluidas dentro 
del repertorio Standard de diferentes instrumentos. Muere en Valenciennes, 
Francia en 1991. 
 
Imagen 1. Eugene Bozza. 
 
 
 
 
 
 



 
 
SERGEI RACHMANINOV: Compositor, pianista y director ruso, nacido en 
Semionovo el 1º de abril de 1873, sus composiciones son consideradas como la 
ultima expresión musical del romanticismo, ya que se caracterizo por no 
abandonar las convenciones tonales y formales de la música del siglo XIX. Estudió 
piano en Moscú con Piotr Illich Tchaikovski y Aleksandr Siloti quien le transfirió la 
influencia de quien había sido su maestro Frank Lizst. Entre sus composiciones se 
cuentan obras tan importantes como su opera „Aleko‟ (1893), esta fue estrenada 
cuando el tenia tan solo 20 años esta le valió la reputación de gran compositor.  
 
 
Aunque la gran mayoría de sus obras son para piano, también podemos encontrar 
sinfonías por ejemplo la „No 2‟ en Mi menor (1900) y la „No 3‟ en LA menor (1909), 
también dentro de sus obras el poema sinfónico „La Isla De Los Muertos‟ (1909) y 
„Rapsodia sobre un tema de Paganini‟ (1934) para piano y orquesta, en 1917 se 
traslado a EEUU donde vivió el resto de sus días, durante su estancia en América 
compuso relativamente poco pero siguió desarrollándose como concertista. 
 
Imagen 2. Sergei Rachmaninov. 
 
 
 
 
 
 
 
 
 
 
DIEGO F. MANOSALVA AISLANT: Nacido en Barrancabermeja el 16 de 
septiembre de 1981, recibió sus primeras clases de música de su padre de una 
manera muy básica, desde los 11 años inicio estudios en guitarra con maestros 
particulares como Daniel Gutiérrez y Aris García, de manera autodidacta aprendió 
a tocar el bajo eléctrico. Durante sus años de estudiante de bachillerato en 
Barrancabermeja  fundó y participó en diversas agrupaciones de rock. En el año 
2000 inicia sus estudios en la facultad de música de la Universidad Autónoma De 
Bucaramanga en el énfasis de instrumento, en el año 2002 junto a Sergio Téllez 
funda la agrupación LA PESKA en donde se desarrolla actualmente como 
compositor, arreglista, director y trombonista. Además de esto se encuentra 
trabajando en un proyecto en solitario de música experimental y fusión.  
 
 
 
 



 
5. SERGEI RACHMANINOV. PRELUDIO 

 
 
 

COMPOSITOR: Sergei Rachmaninov. 
NOMBRE: Preludio. 
INSTRUMENTOS: Trombon y Piano. 
OPUS: 23 No. 10. 
TONALIDAD: Gb mayor (original), Eb mayor (version para trombon y piano). 
GENERO: Preludio. 
FORMA: Libre. 
TEMPO: Largo q = 50. 
METRO: 3/4. 
ESTILO: Post-romantico. 
 
DESCRIPCION: 
 
El preludio en Gb mayor, Opus 23 No. 10, de Sergei Racmaninov, es una pieza 
escrita originalmente para piano, esta fue escrita en 1903. la version para trombón 
y piano fue una adaptacion hecha por el mismo Rachmaninov, esta version se 
transpuso a Bb mayor buscando proporcionar una tonalidad mas comoda para el 
trombón. El carácter de la obra es bastante melancolico y logra reflejar el 
sentimiento de un compositor que añora con tristeza su tierra natal, ya que 
Rachmaninov se traslado a EEUU desde 1917 hasta el fin de sus dias, y durante 
su estancia alli anhelaba con gran pasion regresar algun dia a rusia.   
El desarrollo melodico de la obra es  bastante interesante, y el acompañamiento 
es fasinante. 

 
 
 
 
 
 
 
 
 
 
 
 
 
 
 
 

 



6. H. AMBROSIUS. SONATA PARA TROMBÓN Y PIANO 
 
 
Sonata como género y forma. Una breve descripción de la evolución. 
 
 
El término “sonata” define tanto a una pieza instrumental para solista o pequeño 
conjunto instrumental que se compone de varios movimientos como una forma 
musical de tres secciones con dos temas contrastantes (exposición), su desarrollo 
y su reexposición. La estructura de la forma sonata (o “principio de sonata”) puede 
considerarse una expansión de la forma binaria, familiar en las danzas del 
Barroco, aunque en su desarrollo también incidieron otros géneros, entre ellos el 
aria y el concierto. 
 
 
En el siglo XVI “sonata” solo era uno de tantos términos existentes para indicar 
una pieza instrumental. Hacia referencia a una pieza tocada y no cantada (que se 
llamaba “cantata”).  Al principio la forma se reducía a un solo movimiento o era de 
varias secciones como la forma de “canzona” (o canción). Pero para la época de 
Corelli (1653-1713) la sonata empezó a separarse en varios movimientos. Corelli 
fue el compositor que más contribuyó con la organización de los movimientos en el 
orden de lento-rápido-lento-rápido; así se escribían los movimientos de la “Sonata 
da chesa” (o “sonata de iglesia”). El orden de los movimientos de la “Sonata da 
camera” (o “sonata de cámara”) estaba menos normativizado, pero muchos 
ejemplos se ajustan al orden de las cuatro danzas principales de la suite barroca: 
alemanda, courante, sarabanda y giga.  
 
 
En el Barroco tardío se definió tanto el ciclo como los movimientos individuales y la 
forma ABA. Al respecto de los instrumentos, el tipo principal barroco era la sonata 
trió. 
 
 
En cuanto al número y el orden de los movimientos, no hay en la historia de la 
sonata una tendencia única. Predominó la sucesión de tres movimientos (rápido-
lento-rápido), pero también era frecuente un cuarto movimiento de carácter y 
colocación variables. 
 
 
En las sonatas clásicas el primer movimiento se escribía comúnmente en forma 
sonata. El movimiento lento de estas puede también aproximarse a dicha forma, 
aunque por lo común tiene menor desarrollo y una estructura más sencilla en sus 
frases. Otras formas corrientes de la época  para el movimiento lento son ABA o 
estructuras en AB, rondós, variaciones y fantasías libres. Entre las formas usadas 



para los movimientos medios y finales son típicos el minueto o el  scherzo, el 
rondó (o la sonata-rondó) y las variaciones. 
 
 
Las sonatas del Romanticismo (c.1790 - c.1915) muestran la rica variedad de los 
estilos nacionales y personales que caracterizaron esta época musical. 
Observando su estructura y su concepto básico se pueden agrupar en dos 
categorías. La primera amplía la forma tradicional sin modificarla. La segunda, que 
es un grupo más reducido, agrupa aquellas que experimentan con la estructura.  
 
 
Aunque la estructura tradicional de la sonata sigue siendo utilizada por muchos 
compositores, lo más distintivo de este género casi ha desaparecido. El nombre no 
ya implica una obra de varios movimientos con uno o más de uno en forma sonata 
y para piano solo o con otro instrumento.  
 
 
Análisis de la Sonata para trombón y piano. 
 
 
La Sonata para trombón y piano de H. Ambrosius consta de cuatro movimientos 
independientes. El orden y la indicación de tempos es la siguiente: 
 
 
I.  Allegro moderato 
II.  Allegro giocoso 
III.  Adagio 
IV.  Rondo – Vivace 
 
 
Forma, características y descripción de los movimientos. 
 
 
La característica de la música de la primera mitad del siglo XX es la fusión del 
lenguaje moderno e innovador con los recursos y elementos de las épocas 
anteriores. La sonata de Ambrosius es un ejemplo de la modernización de la 
sonata como género y forma. A pesar de que ninguno de sus movimientos está 
escrito en forma sonata como tal, el concepto del contraste se conserva en 
muchos aspectos. Como, por ejemplo, en el ciclo de cuatro movimientos con el 
segundo y el tercero contrastantes y el primero y cuarto relacionados a través de 
la unidad temática, típico de la sonata barroca.  
 
 
El primer movimiento (Allegro moderato) combina la sencillez de la forma con una 
elaborada mezcla de elementos a nivel melódico. Está escrito en forma ternaria (A 



A1 B A2) que por la repetición del A en la primera sección podría anotarse de la 
siguiente manera: ||:A:|| B A1. 
 
Figura 1. Sonata para trombón y piano. Esquema de la forma del primer 
movimiento. 
 

Seccione
s 

I II III 

Esquema 
de la 
forma 

A Puente A1 Puente B Puente A2 

a b a1 b1 c Puente c
1 

a2 b2 

Cantidad 
de 
compase
s 

4 10 3 4 10 7 5 6 5 5 4 16 

Estructur
a media 

Período 
asimétrico 

 Período 
asimétrico 

     Período 
asimétri

co 

Plan tonal F F-Am Am Am-C C C-F F 

No. de 
compás 

1 5 14 18 22 31 38 42 4
9 

53 59 63 

 
El contraste de temas que es la característica más importante del primer 
movimiento de una sonata clásica, pierde su importancia y aparece como 
contraste a nivel melódico entre los instrumentos. El tema principal expuesto por el 
trombón contiene movimiento melódico por intervalos de segunda y cuarta y 
valores rítmicos de negra con puntillo – semicorchea – negra seguida de síncopas 
de negra – blanca – negra y corchea – negra – corchea (véase Figura 2) que en 
conjunto le dan un carácter heroico y optimista pero a la vez los intervalos de 
segunda y tercera y la dinámica piano le añaden suavidad y lirismo. 
 
Figura 2. Sonata, primer movimiento. El tema principal, compases 1-4. 
 

 
 
Al principio el tema es acompañado por el piano con mucha suavidad y la misma 
dinámica pero en el puente entre las secciones A y A1 (cp. 14-17) mientras el 
trombón permanece en silencio el piano adquiere la libertad que parece estaba 
esperando para expresar su propia naturaleza: mucho más lirica y femenina que 



se expresa a través de las mismas entonaciones de cuarta pero en ritmo 
constante de corcheas. Es la primera vez que aparece la característica del 
“personaje” del piano. Más adelante el motivo se desarrolla mucho más y suena 
hasta el final del primer movimiento uniendo las dos características contrastantes 
de los instrumentos: la solemne en el trombón y la suave en el piano. Este es el 
contraste que reemplaza al tradicional de los dos temas principales de una sonata. 
 
Figura 3. Sonata, primer movimiento. Puente, compases 14-17. 
  

 
 
La siguiente parte (A1) es una reexposición de la primera (A). La repetición de la 
parte del trombón es exacta, mientras la del piano tiene un poco más de desarrollo 
ya que mezcla el acompañamiento con las entonaciones del puente y ésta es 
reforzada por contracantos que le dan más variedad. 
 
Figura 4. Sonata, primer movimiento. Sección A1, compases 18-21. 
 

 
 
El puente que une la primera sección con la segunda es modulante (de fa mayor a 
la menor). Éste es un poco más largo y le permite al piano mostrar nuevamente su 
carácter.   
 
 
El tema B está en la menor. Este tipo de modulación no es común entre los temas 
principales en una sonata clásica (que modulan a tonalidad de dominante o 
relativa) pero la modulación al tercer grado si lo es en la música romántica. El 
contraste de este tema con el anterior no solo es de tonalidad. La línea melódica 
del trombón está basada en el material del tema A pero el resultado es tan 
diferente que parece ser un tema completamente nuevo. Lo que hace recordar 



que es el mismo material es el acompañamiento de piano y las entonaciones de 
cuarta.  
 
Figura 5. Sonata, primer movimiento. Tema B, compases 38-41. 
 

 
 
Además de los contrastes ya mencionados, con un poco más de insistencia se 
puede notar los sutiles contrastes en la estructura y la construcción melódico-
rítmica. Por ejemplo, se podría comparar el primer compás del tema A con el 
primer compás del tema B. A nivel rítmico se ve claramente la ausencia del primer 
tiempo en uno de los dos instrumentos. El instrumento que marca el primer tiempo 
en el tema A es el trombón, mientras en el tema B es el piano. 
 
Figura 6. Sonata, primer movimiento. La comparación de los primeros compases 
de los temas A y B. 
 

       
 
El Puente que une la Sección II con la Sección III es modulante (do mayor – fa 
mayor). Se parece a los Puentes entre los temas A - A1 y A1 - B. De hecho los 
primeros dos compases son el mismo material pero en otra tonalidad. 
 
 
El tema A2 es la reexposición del tema principal en la tonalidad principal (fa 
mayor). Es expuesto por el piano mientras el trombón hace una melodía 
contrapuntística. La característica de este tema es el acompañamiento que lleva el 
piano (la mano izquierda) que se ha desarrollado a través de todo el movimiento. 



Ahora aparece arpegiado en corcheas. El final conserva el distintivo del 
movimiento: el silencio en una voz mientras la otra marca el tiempo fuerte. 
 
Figura 7. Sonata para trombón y piano. Final (últimos dos compases) del primer 
movimiento. 
 

 
 
El segundo movimiento (Allegretto giocoso) está escrito en forma ternaria 
compuesta (ABA). El esquema de la forma es el siguiente: 
 
Figura 8. Sonata para trombón y piano. Esquema de la forma del segundo 
movimiento. 
 

Seccion
es 

A B A 

Esquem
a de la 
forma 

||: a 
:|| 

b a1 ||: c :|| c1 Puen
te 

c D
A
 
C
A
P
O 

Cantida
d de 
compas
es 

8 13 12 8 9 1 8 

Estructu
ra 
media 

Forma ternaria simple Forma ternaria simple 

Plan 
tonal 

Dm Dm–Ab–Dm–
E–Dm 

Dm Am–Ab–Em–
Eb 

G/Gm-
Em-E 

Db-
Am 

Am–Ab–
Em–Eb 

No. de 
compás 

1 9 22 34 42 51 52 

 

La combinación de tonalidades con la misma tercera (Am-Ab y Em-Eb) es común 
en la música del siglo XX.  
 
 
Por su carácter ligero y juguetón recuerda un scherzo. El staccato, el glissando (en 
crescendo) y el sforzando lo resaltan mucho más (véase Figura 9). 
 
 
El tercer movimiento (Adagio) es lírico y contrasta con los otros movimientos. 
Tiene una forma ternaria simple con coda. 



Figura 9. Sonata para trombón y piano. Segundo movimiento. El tema A. 
 

 
 

Figura 10. Sonata para trombón y piano. Esquema de la forma del tercer 
movimiento. 
 

Esquema de 
la forma 

Introducción ||: A :|| B A1 Coda 
(B1) 

Cantidad de 
compases 

1 6 6 6 6 

Plan tonal C C-Am Dm-
Am-Em 

C 

No. de 
compás 

1 2 8 14 20 

 
En todo el movimiento el piano mantiene un ostinato rítmico-armónico mientras el 
trombón ostenta una línea melódica expresiva, desarrollada libremente lo que la 
asemeja con las arias y la escuela barroca. 
 
Figura 11. Sonata para trombón y piano. Esquema de la forma del cuarto 
movimiento. 
  

 RONDÓ 

Secciones Estribillo 1er 
episodio 

Estribillo 2do episodio Puente Estribillo 3er 
episodio 

Estribillo  

||: a :|| b a1 c d c1 d1  a b1 a2 

 TERNARIA COMPUESTA 

Secciones ||: A :|| B A1 C Puente A B1 A2 

Cantidad  
compases 

6 8 8 8 4 8 5 4 6 9 8 

Estructura 
media 

Período 
indivisible 
modulante 

Desarro- 
llo de A 

Período 
indivisible 
modulante 

 Período 
indivisible 
modulante 

Desarro- 
llo de A 

Período 
indivisible 
modulante 

Plan tonal F-C F-Dm-F F-Gm-F F-
Cm-
Eb 

Eb-
G 

G-
Dm-

F 

F-
Dm 

Dm-F F-C Gm-F F 

No. de 
compás 

1 6 14 22 30 34 42 47 50 57 67 



El cuarto movimiento (Vivace) es un rondó. La forma de este rondó no se limita a 
la repetición de la fórmula A B A C A D A, es mucho más compleja. Posee dos 
planteamientos. Uno es Rondó con tres episodios y la otra es ternaria compuesta. 
Los musicólogos del siglo XX la definen con el termino ternaria-rondó (véase 
Figura 11). 
 
 
Como es de esperar el Estribillo posee el carácter típico para el Final. Evoca el 
carácter encendido de una Giga o Tarantela.  
 
 
Temáticamente este movimiento es una síntesis de recursos utilizados en los 
movimientos anteriores. Se puede ver en los primeros compases la relación con 
los temas principales del primer (los intervalos de segunda y cuarta) y del segundo 
movimientos. Más adelante los saltos en la línea melódica del trombón relacionan 
el material con el tercer movimiento.   
 
 
El tema A no es muy elaborado dinámicamente. El tema B de este movimiento es 
un desarrollo del tema A, por consiguiente tampoco hay mucho contraste. El tema 
C tiene un buen contraste rítmico, temático y dinámico con relación a los temas 
anteriores.  
 
 
La tonalidad principal de este movimiento (fa mayor) es la tonalidad del primer 
movimiento, lo que forma un arco tonal y cierra el ciclo de 4 movimientos.  
 
 
La cantidad de movimientos de esta obra plantea el regreso a las sonatas 
barrocas (de 4 movimientos), suites y conciertos. La armonía y el plan tonal junto 
con la forma en la que se manejan los elementos (se conserva el concepto pero se 
elimina las bases) es la huella del período contemporáneo. Esta obra es la 
aleación de estas “capas históricas”. 
 
 
Dificultades técnicas. 
 
 
Frases largas y expresivas que requieren un buen dominio de la columna de aire. 
Notas agudas que normalmente son difíciles de ejecutar con valores rítmicos 
cortos y saltos que hacen un poco mas difícil los pasajes. Ligaduras que son por 
naturaleza de difícil realización en el trombón, ya que tienden a glisar los sonidos.  
 
 



En el caso especifico del cuarto movimiento en el cual es necesario tocar con 
mucha ligereza en el ataque, esto cuesta pues hay que lograr esto pero a la vez 
hacer que todas las notas suenen con buena entonacion y claridad. 

 
 
 

7. E. BOZZA. “AL ESTILO DE BACH” PARA TROMBÓN Y PIANO 
 

 
En el siglo XX fue común el regreso a los modelos musicales de épocas anteriores 
(formas, instrumentación, principio de concierto,   estilo de escritura, etc.). Esta 
obra es un ejemplo de ello. 
 
 
Independientemente de las épocas, todos los compositores tienen formas 
particulares de representar carácteres con formulaciones rítmicas, armónicas, 
melódicas y tímbricas propias (estilo personal). En el caso de J. S. Bach se 
pueden reconocer diferentes modelos que fueron su sello personal y que 
determinaron las características de sus obras, las cuales se puede agrupar de 
acuerdo con sus géneros (de cámara, conciertos, etc.). Es importante tener esto 
en cuenta al analizar la pieza “Al estilo de Bach” escrita por el compositor francés 
Eugene Bozza donde se puede encontrar diferentes manifestaciones del estilo de 
J. S. Bach bajo una misma agrupación. 
 
 
La forma de esta obra es libre por secciones. 
 
Figura 12. “Al estilo de Bach”. Esquema de la forma. 
 
Secciones A B C 

Tempo Maestoso 

moderato 

Allegro moderato Moderato - 

Animato -  

Tempo I 

Allegro ma non troppo 

Esquema de 

la forma 

a a1 Puente b c Puente a2 c1 a3 

Cantidad cp. 8,5 28 1 18 20 3 11 15 23 

Plan tonal Bb Bb – Gm – Cm 

– Dm – Bb – 

Gm  – Dm – 

Gm – Cm 

Cm Cm - C Cm Cm - 

Gm 

Gm Cm - Gm Gm – F - C 

No. de cp. 1  9  37 38  56  76  79  90  105  

 
El contraste entre los temas y tempos de diferentes secciones aproxima la obra a 
la forma cíclica: 



 Maestoso moderato como Introducción 

 Allegro moderato como 1er movimiento 

 Moderato como 2do movimiento lírico 

 Allegro ma non troppo como Final 
 
Primer periodo (a): expone el tema principal de la obra en la parte del trombón, 
cuya línea melódica  está escrita al estilo concertante del período barroco1. La 
ausencia del primer tiempo y las figuras rítmicas construidas con semicorcheas y 
corcheas le imprime a este tema un carácter enérgico. La parte de piano recuerda 
la sonoridad del órgano en el estilo de escritura de J. S. Bach2 que contiene notas 
del registro más grave del órgano (en el piano esto se consigue a través de la 
duplicación de las notas en octavas), valores rítmicos grandes con acentos sobre 
cada nota, el movimiento melódico por grado conjunto y dinámica fortissimo.  
 
 
Es la ingeniosa combinación de “la seguridad” de la línea melódica descendente 
con terminación en un arpegio en la parte del trombón y la sonoridad pomposa de 
un gran órgano (que en este caso se representa por el piano) lo que le da el 
carácter majestuoso y nos traslada a la época barroca. 
 
Figura 13. “Al estilo de Bach”. Sección A. Compases 1 – 4. 
 

 
 
La sección a1 (Allegro moderato) corresponde al desarrollo. La fuerte sensación 
de que ésta es una sección de desarrollo es creada con ayuda de elementos tales 
como el flujo melódico constante (más que todo en semicorcheas) y secuencias.  
 

                                                 
1
 En general se puede observar semejanzas en los Conciertos escritos por J. S. Bach para 

diferentes instrumentos solistas. 
 
2
 Para ampliar la comparación se puede ver los diferentes Preludios y Fugas para órgano del 

mismo compositor. 



 
El piano retoma el tema que fue expuesto en la a por el trombón. Por las 
posibilidades técnicas del piano el compositor agrega voces adicionales a la 
melodía; en la armonía resultante se notan claramente los paralelismos. Esa 
característica hace recordar que el compositor no intentaba falsificar una obra de 
Bach, si no mostrar la belleza del estilo bachiano visto a través de los ojos de un 
compositor contemporáneo.  
 
 
El tema B es más lírico y expresivo. Suena en la parte de trombón con un ostinato 
rítmico en la parte de piano como acompañamiento (véase Figura 14). Una 
melodía tranquila, pasando por el desarrollo, poco a poco se convierte en una 
declamación con un “afilado” ritmo de corchea con doble puntillo – fusa (cp. 50 – 
Tempo I. Véase Figura 15). Es el clímax lírico de toda la obra. 
 
Figura 14. “Al estilo de Bach”. Sección B. Compases 37 – 40. 
 

 
 
Figura 15. “Al estilo de Bach”. Sección B. Compás 50. 
 

 



 
Parte c (Allegro ma non troppo) es un final que sintetiza el material de toda la obra. 
La métrica (3/8), la dinámica (f) y las articulaciones (staccato y acentos) le dan un 
carácter brillante de consistencia más bien virtuosa. Primero el tema aparece en la 
parte de piano y después de desarrolla en la parte de trombón. Ésta es una 
característica de los conciertos (principio de conciertos o de confrontación), típica 
de la música de Bach y de otros compositores del período barroco. 
 
Figura 16. “Al estilo de Bach”. Sección C. Compases 56 – 69. 
 

 
 
En el compás 79 aparecen elementos del tema a, ayudando a dar le más unidad a 
la estructura de la forma. 
 
Figura 17. “Al estilo de Bach”. Sección C. Compases 79 – 82. 
 

 



 
A continuación se repiten los temas c y a en el mismo orden (c1 y a3). 
 
La obra termina con una pequeña y enérgica cadencia de trombón.  
 
Dificultades técnicas. 
 
La interpretación de esta obra requiere destreza para expresar los diferentes 
carácteres contrastantes que se presentan a lo largo de la pieza ya que no hay 
pausas entre los movimientos que permitan al interprete apropiarse de los 
diferentes estados de ánimo de forma abrupta. Como es sabido tales carácteres 
se manifiestan a través de unas determinadas articulaciones y dinámicas que 
debe dominar el intérprete. 
 
 
Los pasajes en semicorcheas con staccato tienen cierto grado de dificultad, no 
solo por la velocidad sino porque todos estos implican cambio de registro y esto 
dificulta un tanto encontrar los sonidos con precision. 
 
 
El ensamble con el piano también requiere cuidado especial porque hay muchas 
imitaciones, secciones que se complementan (relación solista – acompañante), 
pasajes de difícil acople con síncopas y figuras rítmicas complejas, propias de la 
música contemporánea. La afinación es de sumo cuidado.  
 
 
 
 
 
 
 
 
 
 
 
 
 
 
 
 
 
 
 
 
 



 
 
 
 
 
 
 
 

 
8.CONCLUSIONES 

 
 

Preparar mi trabajo y concierto de grado ha sido una tarea dura y concienzuda, 
pero hoy, al ver materializado todo este sueño y anhelo que alimente durante toda 
mi carrera universitaria y aun desde antes, desde mi niñez cuando tuve contacto 
con la música y decidí hacer de ella mi vida, mi profesión, puedo decirme a mi 
mismo: valió la pena porque lo que he aprendido y conocido durante este proceso 
ha sido para mi, edificante y ha influido de manera perpetua mi condición de 
instrumentista convirtiéndome en un músico integral y no en un tocador de notas, 
eso que todos los músicos tememos llegar a ser. Aprendí que antes de interpretar 
una obra, es menester sumergirse en el alma del compositor, conocerlo y robar 
parte de esa magia impresa en aquella partitura que esta impregnada con el 
espíritu del compositor, que es necesario conocerla a profundidad antes de 
cometer el grave error de caminar por un sendero melódico y armónico que no 
sabemos a donde nos conducirá, y esta ha sido una enseñanza que no tiene 
precio. 
 
Deseo de todo corazón que la información contenida en este trabajo pueda ser útil 
algún día para quien lo necesite, y desee continuar esta investigación, pues como 
trombonista me siento comprometido a difundir el repertorio escrito para mi 
instrumento y a hacer que se conozca que el trombón es un instrumento valioso e 
inigualable y por tanto debe ser tomado en cuenta dentro del legado musical 
universal, pues hasta el día de hoy nunca he visto por ejemplo a nuestra sinfónica 
UNAB interpretar un concierto para trombón y orquesta como el de Rimsky-
Korsakov o de algún otro compositor, esta es música muy bella y estoy seguro 
seria un deleite para el publico. 
 
Hoy solo me queda agradecer a Dios, el creador de mi vida, el dueño de mis días 
y la razón de todo lo que soy y de lo que pudiera llegar a ser, regalarme este 
talento maravilloso, talento que dedico al El y solo a El, pues estoy seguro que si 
no es para El es vano e inservible. 
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11.ANEXOS. 
PROGRAMA DE MANO. 

 
 
 

 
 
 
 
 
 
 
 
 
 
 
 
 
 
 
 
 
 
 
 
 
 



 
AFICHES. 

 
 
 
 
 
 
 
 

 



 


