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GLOSARIO 

 

 

AMPLITUD: La amplitud representa el volumen de una señal de audio. La 

amplitud de una forma de onda se mide por su distancia a la línea central, que 

representa una amplitud de cero. Existen diferentes patrones para medir la 

amplitud, pero el decibelio es el más habitual.1 

 

CINTA: Vocablo empleado para referir la “cinta magnetofónica” principal medio 

reproductor de las obras electroacústicas de principio del siglo XX. 

 

CIRCUNVOLUCIÓN: El efecto de circunvolución del programa Adobe Audition 

3.0, multiplica las muestras de aire seleccionadas en un archivo de impulso (imp.). 

Los impulsos actúan como asignaciones de amplitud.2 

 

DECIBELIO: en audio el decibelio es una unidad de medida logarítmica utilizada 

para la amplitud.3 

 

DEFORMADOR DE TONO: Este efecto del programa Adobe Audition 3.0,  cambia 

el tono musical deformando su amplitud.4 

 

ECUALIZADOR DINÁMICO: Efecto del programa Adobe Audition 3.0, modifica el 

nivel de ecualización a lo largo del tiempo.5 

 

                                                 
1
 Guía del usuario adobe 3.0 .Centro de recursos de ayuda. Glosario. En línea en: 

(http://help.adobe.com/es_ES/Audition/3.0/help.html?content=WS58a04a822e3e5010548241038980c2c5-
7ecb.html), [citado en febrero de 2010] 
2
 Ibíd. 

3
 Ibíd. 

4
 Ibíd. 

5
 Ibíd. 

http://help.adobe.com/es_ES/Audition/3.0/help.html?content=WS58a04a822e3e5010548241038980c2c5-7ecb.html
http://help.adobe.com/es_ES/Audition/3.0/help.html?content=WS58a04a822e3e5010548241038980c2c5-7ecb.html
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ECUALIZADOR GRÁFICO: Efecto del programa Adobe Audition 3.0, aumenta o 

corta bandas de frecuencia específicas que se pueden espaciar a intervalos de 

una octava, media octava y un tercio de octava, además proporciona una 

representación visual de la curva resultante.6 

 

GROOVE: La palabra Groove, aplicada a la música, proviene de la expresión In 

the groove (literalmente, en el surco), frase aparecida en los años 30, en pleno 

auge del Swing, para designar una forma de tocar con estilo ajustado, satisfactorio 

y muy rítmico, que llega contagiosamente a los espectadores.7  

 

HERCIO (Hz): Unidad de medida que describe la frecuencia de un sonido. 8 

 

MÚSICA ELECTROACÚSTICA: Género musical que utiliza los medios técnicos 

electroacústicos para la creación musical enmarcada dentro del contexto 

contemporáneo, nacida desde y en relación con la música occidental.9   

 

MÚSICA MIXTA: Música que posee tanto una parte exclusivamente realizada con 

medios electroacústicos como una parte para instrumentos acústicos tradicionales, 

voz o ambos. Puede tratarse de una ejecución instrumental con material en 

soporte producido con anterioridad, ejecución instrumental con procesado 

electrónico del sonido o música interactiva.10 

 

MÚSICA CONCRETA: Música basada en sonidos del ambiente, no realizada con 

notas musicales sino con "objetos sonoros", que proceden de grabaciones 

manipuladas o no.11 Pierre Schaeffer fue el pionero de este género compositivo. 

                                                 
6 Ibíd. 
7
 CLAYTON, Peter & GAMMOND, Peter: Jazz A-Z (Ediciones Tauro, Madrid, 1990, pag 152) 

8
 Ibíd. 

9
 BERENGUER, José Manuel ¨ Autour de la nécessité d‟une définition de la musique électroacoustique¨  

articulo en Línea en :(http://mankacen.blogspot.com/2006_08_01_archive.html) [citado en febrero de 2010] 
10

 Ibid (nota al pie #1) 
11

 NUÑEZ, Adolfo. Pioneros de la música electrónica. En: Revista Música y Tecnología  No 16-17 Febrero y 
Marzo de 1989. 

http://es.wikipedia.org/wiki/A%C3%B1os_1930
http://es.wikipedia.org/wiki/Swing_%28jazz%29
http://mankacen.blogspot.com/2006_08_01_archive.html
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ONDA DE SONIDO: Moléculas de aire que los humanos pueden escuchar en una 

frecuencia de 20 a 20.000 Hz.12 

 

RANGO DINÁMICO: El rango de amplitud de audio, desde los mínimos  más 

imperceptibles hasta los picos más altos.13 

 

REVERBERACIÓN: Sonido producido por un espacio acústico, como una 

habitación o una sala de conciertos. La reverberación consta de ecos densos y 

discretos que llegan al cerebro tan rápidamente que no puede diferenciarlos.14 

 

SERIALISMO: Técnica de composición creada por Arnold Schönberg basada en 

la utilización de un grupo de notas sin repeticiones. “Se distinguen dos tipos de 

series, las series dodecafónicas y las series libres; para las series dodecafónicas 

se utilizan los doce semitonos de la escala semitonal. Para las series libres se 

utiliza un grupo de notas elegidas por el compositor y cuya extensión es definida 

también por él” 15 

 

SMOOTH JAZZ: Es un sub-género del Jazz influenciado estilísticamente por el 

Rhythm and Blues, el funk y el pop. Apareció a comienzos de 1970 como 

evolución del jazz con sensibilidad moderna electrónica. Los instrumentos más 

ampliamente asociados con este estilo son los saxofones sopranos, guitarras 

eléctricas y flautas traversas.16 

 

 

 

  

                                                 
12 Guía del usuario adobe 3.0 .Centro de recursos de ayuda. Glosario. En línea en: 

(http://help.adobe.com/es_ES/Audition/3.0/help.html?content=WS58a04a822e3e5010548241038980c2c5-
7ecb.html), [citado en febrero de 2010] 
13 Ibíd.  
14 Ibíd. 
15 Ibíd. 
16

 En línea en http://es.wikipedia.org/wiki/Smooth_Jazz 

http://es.wikipedia.org/wiki/Rhythm_and_Blues
http://es.wikipedia.org/wiki/Funk
http://es.wikipedia.org/wiki/Pop
http://help.adobe.com/es_ES/Audition/3.0/help.html?content=WS58a04a822e3e5010548241038980c2c5-7ecb.html
http://help.adobe.com/es_ES/Audition/3.0/help.html?content=WS58a04a822e3e5010548241038980c2c5-7ecb.html
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INTRODUCCION 

 

 

Este trabajo consta de cuatro arreglos, tres estándar de jazz (“Oleo” (Sonny 

Rollins), “Beautiful Love” (Víctor Young), “Mr. pc” (John Coltrane)), un aire del 

pacifico colombiano “Rumba Chonta” (perteneciente al repertorio del grupo Bahía 

Trío de la ciudad de Cali) y una composición ¨El despertar de la oruga¨(obra 

electroacústica), los cuales contienen recursos de la música contemporánea 

(música electroacústica), realizando una fusión de elementos, ritmos y formatos 

musicales donde se exploran sonoridades y grafías, logrando establecer en cada 

pieza parámetros sujetos al énfasis en el timbre y la intensidad como eje 

constructivo, determinando la función de estos recursos atendiendo a juicios, 

experiencias, situaciones y personalidades propias como compositor y arreglista17. 

 

 

 

 

 

 

 

 

 

 

 

  

                                                 
17

 ALBORNOZ Alejandro Articulo "Vínculos & Sinergias" Encuentros entre Música Electroacústica y Vídeo 

Arte. publicado en el en el marco de la exposición "Imágenes de la Música" Agosto 2006, Metro Bellas Artes, 
Santiago de Chile. En línea en.(ttp://mankacen.blogspot.com/2006_08_01_archive.html) [citado en febrero del 
2010] 
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1. MARCO TEORICO 

 

 

“La música electroacústica es una tendencia que crea música con tecnologías 

electrónicas empleando un lenguaje contemporáneo”18, en donde los compositores 

han encontrado amplios recursos frente a sus expectativas sonoras e 

interpretativas. Desde principios del siglo XX a través de todo el mundo se ha 

desarrollado con gran actividad este recurso en la música. En Europa, América 

latina y Estados Unidos, surgen compositores quienes se especializan y se 

destacan en este género compositivo, aportando técnicas de composición, 

ejecución y escritura, como el compositor francés Pierre Schaeffer quien es 

considerado el percusor de la música concreta y el primero en usar la cinta 

magnetofónica para sus creaciones musicales, dejando como legado el libro 

titulado: “Tratado de los objetos musicales” donde presenta su teoría sobre este 

tipo de música, junto a obras como “Étude aux chemins de fer” (1948) que fue 

hecha con grabaciones de trenes y  “Symphonie pour un homme seul” hecha con 

grabaciones concretas de su propio hogar. Finalizada la segunda guerra mundial 

surge en Norteamérica un movimiento de compositores quienes imponen esta 

tendencia en sus composiciones, revolucionando los métodos de composición e 

interpretación generando  expectativa frente a la crítica musical de la época, tales 

como: el grupo “Music for Magnetic Tape Project” (Proyecto de música para cinta 

magnética) conformado por John Cage, David Tudor, Earle Brown, Christian Wolff 

y Morton Feldman quienes en 1951 consolidan este género musical en la 

vanguardia compositiva de la época, aportando un amplio repertorio de obras de 

gran importancia como punto de referencia para los futuros compositores del 

género electroacústico.  

 

                                                 
18

 ALBORNOZ, Alejandro. Vínculos y sinergias. Encuentros entre música electroacústica y video arte. En línea 
en (http://mankacen.blogspot.com/2006_08_01_archive.html). [ citado en abril de 2010]  
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En Latinoamérica los inicios  de este género se dieron en la década de los años 

treinta, principalmente en países como Argentina (Mauricio Kagel, Buenos Aires, 

1931), Chile (León Schidlowsky, Santiago, 1931) y Brasil (Reginaldo Carvalho, 

Guabirá, 1932). Luego, en los años sesenta y setenta gracias a la creación del 

Centro Latinoamericano de Altos Estudios (CLAEM) en Argentina, realizaron 

especializaciones compositores como: Jacqueline Nova (Gante/ Bélgica, 1935 – 

1975 Colombia).19 

 

El compositor mexicano Rodrigo Sigal (destacado en Latinoamerica) fue  

referencia y de gran importancia en la elaboración de este proyecto. Ha realizado 

trabajos como compositor, ingeniero de sonido, ha realizado grabaciónes en su 

estudio particular en México, Londres y Santiago de Chile,  ha sido el coordinador 

del Laboratorio de Música por Computadora en el CIEM, por lo que su trabajo ha 

tenido buen recibimiento por parte de la crítica mundial en especial sus obras 

“Tolerance”, "Twilight" y “Friction of things in other places”  las cuales han recibido 

menciones de honor en certámenes  importantes como en el Concurso 

Internacional de Composición Luigi Russolo en 1999 y Bourges 2002 (Italia).  

 

El primer trabajo colombiano en este campo data de 1965, cuando el compositor 

Fabio González Zuleta (Bogotá, 1920) compuso su clásico “Ensayo electrónico”, 

pero por un buen tiempo no hubo un verdadero desarrollo del género en Colombia 

puesto que en esas dos décadas apenas se produjeron un puñado de piezas, 

hasta que Jacqueline Nova tuvo un verdadero interés en el género, componiendo 

piezas para cinta sola, piezas mixtas, usando electrónica en vivo y planteando 

trabajos multimediales, convirtiéndose en la única representante a nivel nacional 

de estas  técnicas compositivas en la época hasta su temprana muerte, lo que 

produjo  un vacío enorme en el desarrollo del campo que sólo se reactivo hasta 

                                                 
19

 ACOSTA Rodolfo, Artículo  “Música académica contemporánea en Colombia desde el final de los ochenta” escrito por 

encargo de “Círculo de Lectores” y “Casa Editorial El Tiempo” para ser incluido en el Tomo 7 “Arte 2” de la “Gran 
Enciclopedia de Colombia” (2007).en línea en (www.music.indiana.edu) 
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finales de la década de los ochenta y principios de los noventa, con compositores 

como Carlos Mauricio Bejarano, Roberto García y Juan Reyes quienes fueron 

enormemente influyentes en el género comenzando a trabajar de forma exclusiva 

y constante en el medio. Carlos Mauricio Bejarano (Bogotá, 1955) se ha 

desempeñado como investigador y difusor en el campo de la creación sonora, 

incluyendo música acusmática (o concreta), arte sonoro y paisaje sonoro. 

 

Actualmente universidades como La Javeriana y Los Andes continúan 

promoviendo  la formación de compositores de música contemporánea, en donde 

se presenta una variedad de estilos y lenguajes. La música acústica 

(especialmente de cámara), la electroacústica, la improvisación libre, la 

multimedia, el performance y todo tipo de artes sonoras se practican día a día, en 

un constante diálogo con diferentes tipos de público, algunas de las principales 

propuestas son el grupo DECIBELIO conformado por docentes y estudiantes de la 

universidad Javeriana el cual fue creado como un grupo de investigación, creación 

e interpretación de música contemporánea, con un enfoque pedagógico y con 

énfasis en el repertorio de Latinoamérica y Colombia.20 Otro proyecto importante 

es la propuesta del proyecto OZONO, grupo colombiano que nace en el 

laboratorio Jacqueline Nova de la Universidad Autónoma de Manizales que tiene  

una propuesta que se basa en la búsqueda y la exploración de texturas sonoras 

que recuentan o describen en su estructura anécdotas, sucesos, procesos, 

situaciones y fenómenos que tienen que ver con el medio ambiente que nos 

rodea. Puntualmente la temática se basa en fundamentos de orden ecológico y la 

conservación de los recursos naturales. Los medios empleados se enmarcan 

dentro de la elaboración de propuestas electroacústicas mixtas, la especialización 

del material sonoro y un eventual tratamiento de la imagen.21  

 

                                                 
20

 Disponible en http://www.filarmonicabogota.gov.co/secciones/otras_musicas/musica_contemporanea.html 
21

 Disponible en línea en http://www.myspace.com/ambielectrozono 
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El Jazz en Colombia tiene sus inicios en la ciudad de Barranquilla a mediados de 

los años treinta, a tan sólo unos años de diferencia luego de convertirse en la 

música más popular de los Estados Unidos; pero en aquel entonces no tuvo mayor 

repercusión ni evolución, salvo la influencia que ejerció en la música bailable de 

Lucho Bermúdez, Pacho Galán y Pedro Laza, entre otros. Unas cuantas décadas 

después en los años sesenta y stetenta, la idea de un movimiento jazzístico 

colombiano parecía una utopía exclusiva de los esfuerzos de compositores como 

el maestro Francisco Zumaqué, compositor de la famosa 'Macumbia'; el pianista 

Eddy Martínez o la proactividad de la familia Arnedo (los hermanos Tico y Antonio, 

y su padre, Julio César Arnedo) pioneros del género en el país. Desde entonces  

comenzó a gestarse a través del paso de los años, un proceso que ha permitido 

su enriquecimiento a través de fusiones con los diferentes ritmos y formatos de 

nuestras músicas tradicionales. 

 

Hablar de la música actual del Pacífico, implica examinarla en dos dimensiones: 

una, estrictamente musicológica que tiene que ver con su organología, sus 

formatos instrumentales, su estructura rítmica, melódica y armónica, su canto y su 

textualidad, materializadas en las diferentes expresiones folclóricas que existen y 

se reconocen a lo largo y ancho del pacífico colombiano, desde el norte en el 

límite con Panamá hasta el sur en el límite con Ecuador. La otra dimensión, la 

histórica, nos permite ponerla en perspectiva con respecto a lo que ha sido como 

folclor regional, como la tradición fundamentalmente empírica, que preserva y 

enseña a las nuevas generaciones, aprovechando los conocimientos de los 

mayores que han dedicado parte de su vida a cultivar el folclor, como una música 

que se ha producido por fuera de academias y conservatorios; para ver cuáles son 

sus transformaciones más significativas en diferentes momentos hasta llegar a ser 

lo que es ahora y poderla pensar en relación con la música popular 

contemporánea.22 

                                                 
22

 Articulo, “El jazz se toma colombia”, en línea en 

(http://entradalibre.org/index.php?module=announce&ANN_user_op=view&ANN_id=1854) 
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Se  reconocen dos formatos instrumentales básicos a través de los cuales se 

realiza la música del pacífico: el conjunto de marimba, característico de la región 

sur, conformado por los cununos (macho y hembra), los guasás y los bombos 

(golpeador y arrullador) y las chirimías propias del departamento del Chocó, que 

incorporan instrumentos de viento, platillos de latón, bombo (o tambora) y 

redoblante. Actualmente existe otra tendencia, experimental e innovadora, que 

explora e investiga posibilidades expresivas por medio de la innovación en los 

formatos, y la fusión con otros géneros de la música popular contemporánea como  

la interacción y el contrapunteo del currulao y la música del pacífico con el jazz, el 

blues, el rock, el rap, el reggae y particularmente con la salsa, fusiones posibles y 

viables que pueden hacerse con calidad como ya lo indican algunos primeros 

intentos de varias agrupaciones como: Comadre araña, Quinto Piso, 

Chocquibtown, Mojarra eléctrica, el Grupo Bahía, entre otros. 
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2. PROCESOS GENERALES DE COMPOSICION 

 

 

En el proceso de exploración, previo a la elaboración de los arreglos y la 

composición, se realizaron ejercicios basados en la búsqueda de timbres y 

sonoridades por medio de la música electroacústica aplicados a músicas 

tradicionales, lo cual sirvió como experiencia para enfrentar  la composición y la 

implementación de sus recursos en otras músicas. Los elementos usados fueron: 

música concreta, técnicas extendidas en la guitarra fusionados con grabaciones 

previas: 

 

 Realicé ejercicios experimentales de música concreta creando  clips cortos 

utilizando elementos pregrabados con material capturado en el ambiente 

común de una casa, tales como: los sonidos de cisterna de baño, licuadora, 

puerta de cúarto, regadera de baño, entre otras; y material capturado en la 

atmósfera de una calle de la ciudad, como el sonido producido por el 

rodamiento de un bus sobre el pavimento, barandas de metal de una escalera 

golpeadas con una vara de madera, atmósfera sonora adentro de un bus, 

pregones de vendedores callejeros, etc.; que me permitieron „romper el hielo‟  

en cuanto al uso de estos elementos ya que no había tenido relación con el 

tratado de este lenguaje y sólo tenía referencia de grabaciones de 

compositores como Pierre Schaeffer, Karlheinz Stockhausen, Iannis Xenakis, 

Carlos Mauricio Bejarano, Jacqueline Nova y Rodrigo Sigal. 

   

 Combiné grabaciones de Cds, elementos concretos, y sonoridades inusuales 

en la guitarra, que me sirvió como experiencia previa para implementar la 

fusión de estos elementos en las obras del trabajo final.  
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Utilicé el programa Adobe Audition 3.0, para realizar estos ejercicios con el 

cual fabriqué las maquetas de los temas y los eventos sonoros de los mismos, 

manipulando especialmente la herramienta de efectos. 

 

Para la elaboración de la composición “El despertar de la oruga” y los arreglos 

de “Beautiful love”, “Oleo”, “Mr. Pc” (estándar jazz) y “Rumba Chonta” (aire del 

pacifico colombiano) consulté documentos escritos, grabaciones y partituras de 

compositores de música electroacústica latinoamericanos, norteamericanos y 

europeos, cuyos aportes fueron ayuda y referencia para la elaboración de este 

trabajo, tales como: 

 

 Ana María Locatelli (Argentina) “La notación de la música contemporánea”. La 

lectura del texto fue la base para enfrentar la grafía contemporánea en la 

composición “El despertar de la oruga”. 

 

 Carlos Mauricio Vejarano (Colombia): Mediante la audición de sus obras y 

ejemplos sonoros: “Jaguares y Aparatajes”, “Pasajes y Cordófonos”, “Pliegues 

y Palimpsestos”, “Desquicios, Resortes y Retratos” compuestas mediante el 

uso de elementos concretos, realicé ejercicios que fueron de ayuda en la 

elaboración de los eventos sonoros de “El despertar de la oruga”. 

 

 Jacqueline Nova (Colombia): El análisis  de la obra “Uerjayas y Canto de la 

tierra” realizado por Ana maría Romano para el archivo de la biblioteca virtual 

del banco de la república en el 2001, obra basada en la investigación de la voz 

humana, teniendo como referencia un texto original indígena Tunebo (grupo 

perteneciente a la región del Sarare, en el norte del departamento de Boyacá, 

Colombia), que contiene sólo la  voz de los indígenas, así como   elementos 

rítmicos y diferentes timbres, son de origen estrictamente vocal, transformados 

electrónicamente con un procedimiento que hace ininteligible la voz cambiando 
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totalmente la obra, fue de gran ayuda para realizar el análisis de la 

composición y los arreglos.    

 

 Pierre Boulez (Francia): El ensayo “Technology and the Composer”23. Fue 

esencial en la investigación sobre  la música electroacústica. 

 

  Rodrigo F. Cádiz (Chile): El Articulo “Música Electroacústica y sus 

significado”24, despejo dudas sobre como asumir el lenguaje electrónico en la 

composición de las obras.  

 

 Rodrigo Sigal (México): El análisis de las partituras y grabaciones de sus 

obras: “Tolerance”, “Twlight”, “Blood stream”; fue clave para entender el 

lenguaje electrónico, resolvió dudas y facilitó herramientas de composición  

referentes al uso de  medios electrónicos combinados con instrumentos 

musicales, elemento tenido en cuenta en los arreglos y la composición de de 

este proyecto. 

 

En este trabajo los materiales editados para cada obra serán denominados y 

presentados como “Eventos Sonoros”, al igual se denominará “Cinta” a la 

intervención del computador.   

 

Figura 1. Presentación Programa Adobe Audition 3.0 

 

                                                 
23

 BOULEZ, Pierre. Ensayo¨ Technology and the composer¨  en línea en: 
(http://academic.evergreen.edu/a/arunc/compmusic/boulez/boulez.pdf) [citado en marzo de 2010] 
24

 CÁDIZ, Rodrigo. Articulo “Música electroacústica y su significado”. En línea en: 
(http://www.rodrigocadiz.com/imc/html/Musica_electroacustica_y.html) [citado en marzo de 2010]  

http://www.rodrigocadiz.com/
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CONVENCIONES GRÁFICAS 

 

 

Evento sonoro 

 

Inicio de evento sonoro: 
 

Final de evento sonoro: 
 

  

Cuerdas de guitarra25  

Glissandos Cuerdas: 

 

Armónicos Clavijero:  

 

Armónicos Puente:  

  

  

Percusión de recipientes metálicos:  

Aplastar: 

 

Arrojar: 

 

Chocar una lata contra otra: 

 

Dejar caer:  

 

Glissando (arrastrar):  

  

                                                 
25

 LOCATELLI, Ana María. La notación de la música contemporánea. Buenos Aires. Ed: Ricordi.  Primera 

edición. 1973. Página 33 y 
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Intensidad26  

Muy acentuado: 
 

Acentuado: 
 

Poco acentuado:  

Más débil:  

  

Piano  

Clusters irregulares27 

 

  

Saxofón  

Glissando hasta la nota más aguda o grave de 

altura no determinada 
 

Estos signos son empleados para indicar una 

altura aproximada de sonoridad  imprecisa28 

 

Tocar todas las notas, con palma brazo y 

antebrazo.   

Romper espejo 

 

  

 

  

                                                 
26

 Ibíd. Pág. 48 
27

 LOCATELLI, Ana María.”La notación de la música contemporánea”. Buenos Aires. Ed: Ricordi.  Primera 

edición. 1973. Pág. 59 
28

 Ibíd. Pág. 42 
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3. EL DESPERTAR DE LA ORUGA 

(Leonardo Becerra) 

 

 

¨El despertar de la Oruga¨ es una obra compuesta para conjunto instrumental 

(saxofón alto, guitarra, sintetizador, y set percusión menor), materiales de sonido 

indeterminado (latas, espejo) y cinta (PC). 

 

La obra pretende describir cuatro estados emocionales: desconcierto, impotencia, 

conformidad y desesperación; con los que se busca recrear la escena en la que 

una persona se despierta atrapada en un lugar desconocido y sin salida, y que 

vive estas emociones frente a las circunstancias. Cada estado es una sección de 

la obra y contiene características que siguen parámetros específicos de 

intensidad, dinámica, ritmo y rango sonoro, las cuales están determinadas por la 

exploración de sonoridades poco habituales en los instrumentos que generan 

contrastes de carácter entre cada sección, buscando una representación simbólica 

a través de las texturas obtenidas, que pretende causar en el público la impresión 

de los mismos. La parte C de la partitura está inspirada en la obra aleatoria 

“Serenata per un satellite” (1969) del compositor italiano Bruno Maderna.  

 

Tabla 1. Plan formal ¨El despertar de la oruga¨ 

PLAN FORMAL 

Tiempo total de la obra: 5‟30” 

 

 

 

Introducción 
Parte 

 A  

Parte  

B 

Parte 

 C 

1’30” 1’00” 00’44” 2’16” 
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3.1. ANÁLISIS DE LA OBRA  

 

La obra presenta tres partes: 

 

Cuerdas de guitarra rasgadas por una moneda con ranuras, parte A: presentación 

del tema en armónicos del clavijero de la guitarra, parte B: sección rítmica de 

latas y melodía con los armónicos del diapasón, parte C: tutti en crescendo con 

elementos de las secciones anteriores y final súbito. 

 

Cada parte está determinada por características tímbricas sugeridas para la 

ejecución de los instrumentos y la cinta, que varían según el carácter de la sección 

en el que se desarrollan. 

 

La conducción melódica y armónica está determinada por el grupo de notas: 

 

Figura 2. Agrupación de notas del “El despertar de la oruga”. 

 

 

Derivada de los armónicos producidos por los pines del clavijero y el puente de 

una guitarra de caja (Guitarra Maya prototipo 175 Gibson; con  puente de madera 

y  sujetador de acero suspendido). 

.  
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Figura 3. Armónicos clavijas 

 

 

Figura 4. Armónicos Puente. 

 

 

3.1.1 Introducción “Desconcierto” 

 

En esta sección encontramos sonoridades brillantes, rítmica rápida, dinámica 

aleatoria y proposiciones melódicas de carácter nervioso, parámetros establecidos 

para la representación de este estado emocional.  
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La guitarra realiza sobre las cuerdas variaciones de tiempo e intensidad en forma 

de glisandos, comenzando en el puente y desplazándose en ida y vuelta hasta la 

mitad del diapasón y luego hasta el final del mismo; las cuales son frotadas por 

una moneda que tenga ranuras a su alrededor, que como resultado genera 

sonoridades brillantes graves y agudas obtenidas al frotar la ranuras con el cobre 

y acero de las cuerdas. Para prolongar de forma continua la sonoridad producida 

por las cuerdas se utiliza un efecto de reverberación por medio del procesador 

análogo para guitarra (LINE SIX POD 2.0, banco A1 modificado con la opción 

rever y delay)  

 

El sintetizador (Yamaha YPG625) realiza clusters irregulares y rápidos de manera 

libre ejecutados con las manos y el antebrazo con carácter enérgico forte, 

haciendo uso del sonido de piano del banco 001. 

 

Figura 5. Clusters irregulares 

 

 

El saxofón alto presenta frases melódicas cortas con proposiciones rítmicas 

rápidas y de carácter nervioso, elaboradas libremente con la agrupación de notas 

elegidas para la obra, que inician en un registro grave hasta la altura máxima 

posible y viceversa terminando en staccato. 

 

Figura 6. Glisandos Saxofón Alto 

 
Tiempo de duración: desde 00”00‟ hasta 1‟30” 
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3.2. PARTE A “IMPOTENCIA” 

 

Esta sección posee un carácter oscuro y una intensidad moderada que al integrar 

la actividad de cada instrumento crea una textura densa. 

  

Tema principal interpretado por la guitarra haciendo uso de los armónicos de los 

pines del clavijero y el puente. Su ejecución está sugerida en la partitura pero se 

interpreta libre dentro del límite de tiempo establecido para su desarrollo. 

 

Figura 7. Escritura armónicos del clavijero. 

 

 

Evento sonoro pregrabado editado específicamente con la nota G quinto grado de 

la agrupación de notas elegidas para la obra, ejecutada por la guitarra con la 

tercera cuerda al aire, que proporciona una sonoridad más brillante convertida en 

un efecto de distorsión mediante la trasformación de la onda que rige su altura; 

combinado con el sonido derivado por una tableta de capsulas de medicina 

adaptada entre las cuerdas de la guitarra justo en el inicio del diapasón cercano al 

puente, que al ser golpeadas por el interprete genera que el contenido en su 

interior vibre y produzca una sonoridad muy similar a la percusión de una cumbia 

de la costa atlántica, que acompaña al tema principal. 
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Figura 8. Gráfica de evento sonoro 

 

El sintetizador Yamaha YPG625 mantiene pedales con la agrupación de notas, 

formando intervalos de segunda menor, sexta disminuida, tritonos, tercera menor, 

con el efecto de strings 67 del banco 003 . 

 

Figura 9. Segundas menores con efecto Strings Sintetizador 

 

 

La percusión acompaña aleatoriamente con escobillas y baquetas doble punta. Se 

sugiere en los puntos manifiestos en la partitura utilizar cualquiera de los 

siguientes instrumentos: Los platillos (crash, china, splash, ride), los toms (tom1-

tom2-tom3, redoblante, aros de toms, bases metálicas), los jam blocks (piccolo, 

alto, bajo, agogó), el cencerro bajo, el shekere, la celesta y el palo de agua,  

buscando efectos que contrasten con los armónicos de la guitarra de acuerdo al 

carácter de la sección. 

 

Tiempo de duración: desde 01‟00” hasta 02‟ 00”. 
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3.3. PARTE B “CONFORMIDAD” 

 

Esta sección presenta una rítmica con recipientes metálicos, y un contraste  

melódico de carácter pasivo, que proporciona una atmósfera más pausada en el 

tratamiento musical.   

 

El percusionista debe explorar las posibilidades tímbricas de los recipientes 

metálicos como: arrastrarlos contra el piso, dejarlos caer, arrojarlos contra el piso, 

golpeando uno contra otro, aplastándolos, y la combinación de estas;  realizando 

proposiciones rítmicas que varían de tiempo, intensidad y dinámica, lo cual sirve 

como elemento contrastante a la melodía en armónicos que  presenta la guitarra. 

 

Figura 10. Percusión metálica 

 

 

La guitarra interpreta motivos melódicos  utilizando la agrupacion de notas elegida 

para la obra realizados en los armonicos posibles sobre la extencion del diapasón. 

 

Figura 11. Armónicos del diapasón 

 

 

Tiempo de duración: desde  02‟00”  hasta  3‟30” 

  



 

 

30 

3.4. PARTE C “DESESPERACION” 

 

Esta sección hace énfasis en la rítmica aleatoria, dinámicas de pianíssimo a 

fortíssimo, conforme a la especificación de la partitura. 

 

Los instrumentos hacen uso del grupo de notas elegidas para la obra de forma 

retrograda e invertida formando una atmósfera de ruido, su desarrollo es en 

crescendo hasta mezclarse en un  tutti, partiendo desde el registro sonoro más 

bajo y dinámica piano hasta el rango máximo posible con dinámica forte.  

 

 

Figura 12. Gráfica de solo tutti en crescendo 
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Los instrumentos ingresan uno tras otro evitando sobrepasar el volumen del 

instrumento a seguir, hasta alcanzar el tutti fortissimo (estruendoso) y la atmósfera 

de ruido, culminando súbitamente con el rompimiento de un espejo, liberando al 

público de la saturación auditiva causada por la misma, dejando la impresión de 

tranquilidad sonora.  

 

Tiempo de duración: desde 03‟30”  hasta  04‟ 30” 
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4. “RUMBA CHONTA” 

(Hugo Candelario Gonzales) 

 

 

Este es un arreglo para  conjunto instrumental (clarinete en Bb, saxo alto, guitarra 

eléctrica, piano, bajo, batería y percusión menor).   

 

“Rumba chonta” hace parte del repertorio del álbum “Pura chonta” (2005) del 

grupo colombiano Bahía de la ciudad de Cali. Durante más de una década de 

trabajo investigativo sobre la música del pacifico colombiano, el grupo Bahía, se 

ha dedicado a la difusión de sus géneros tales como la marimba, arrullo, currulao, 

bunde y la rumba, logrando consolidarlos a nivel nacional e internacional 

fusionando las raíces musicales autóctonas con ritmos afro caribeños, 

conservando la estructura original y combinando instrumentos pertenecientes a la 

música tradicional del pacifico como: la marimba de chonta, los cununos (macho-

hembra), el guasa, y el bombo autóctonos de la región, con instrumentos no 

tradicionales como el saxofón, la trompeta, el piano y la batería.  

 

La “Rumba” es el género más reciente entre los aires del Pacifico sur  colombiano 

muy semejante a el Andarele (ecuatoriano). Esta escrita en compás binario de 

subdivisión binaria (2/2 o 4/4), es una adaptación instrumental  de un formato de 

salsa con ritmos afro-caribeños. En la rumba los cununos tienden a imitar el patrón 

de las congas en la salsa, los bombos marcan los acentos del bajo, los guasás 

cumplen la función del güiro o las maracas, la marimba imita los tumbaos del 

piano y las melodías de las voces son semejantes a las del son cubano o la salsa 

tradicional.29  

                                                 
29

 SEVILLA, Manuel ¨ Componente investigativo del plan ruta de la marimba en línea disponible 

en(http://www.mincultura.gov.co/recursos_user/documentos/editores/14156/rutamarimba_2008_co
mponente_investigativo_del_plan_ruta_de_la_marimba.pdf) 
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Tabla 2. Plan formal “Rumba chonta” 

PLAN FORMAL 

 

 

Tiempo total de obra: 7‟45”  

 

 

4.1. ANÁLISIS ARREGLO OBRA “RUMBA CHONTA” 

.  

La obra consta de tres secciones: A-B-A.  

 sección A: Ensamble con forma a-b-a’ con repetición. 

 Sección B: solos de instrumentos como desarrollo. 

 Sección A: Reexposición de la sección A  

 

Este es un arreglo para conjunto instrumental (cinta, clarinete, saxo alto, guitarra, 

bajo, piano, batería y percusión menor) donde utilizan elementos modernos, 

elementos electroacústicos y la adaptación de la percusión a la batería. 

 

4.1.1 Introducción 

 

Eventos sonoros pregrabados fabricados con el elemento melódico generador de 

la versión original que se prolongan hasta la parte A, y que se  retoma en la 

reexposición del tema. 

 

Introducción 

Parte A Parte B Parte A 

a-b-a’ con 

repetición 
Improvisación Reexposición a-b-a' 

con repetición 

Tiempo 

00‟00”- 00‟43” 

 

compás  

1- 48 

compás  

 49 - 67 
compás  

68 - 116 
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Efecto 1 

Efecto de circunvolución sobre la parte A (elemento generador de la melodía), que 

da al sonido un rumbo circular apareciendo y desapareciendo en intervalos largos 

y cortos.  

 

Figura 13. Motivo melódico generador 

 

 

Efecto 2 

Efecto de ecualización dinámica sobre la parte B, creando una atmósfera que 

inicia en un registro de bajo imperceptible hasta un agudo perceptible. 

 

Tiempo de duración: desde 00‟00” hasta 00‟40” 

 

4.1.2. Parte A-B-A 

 

El piano añade entre sus dos voces tritonos y entre la voz superior del piano y el 

saxo segundas menores, los cuales acentúa en el último tiempo de cada compás, 

preparando el siguiente acorde; proporcionando sonoridades disonantes que 

enriquecen y varían el acompañamiento. 
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Figura 14. Acompañamiento del piano 

 

 

El saxofón realiza contrapunto y contramelodías 

 

Figura 15. Contrapunto saxofón. 

 

 

El bajo y la guitarra cumplen  la función de apoyo rítmico-melódico.  

 

Figura 16. Función de apoyo bajo y guitarra 
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La percusión acompaña de forma libre haciendo uso de  los platillos (crash, china, 

splash, ride), los Jam blocks (piccolo, alto, bajo, agogó), el cencerro bajo, el 

shekere, la celesta y el palo de agua.  

 

Tiempo de duración: desde 00‟40” hasta 1‟40” 

 

 

4.2. IMPROVISACIONES 

 

Las improvisaciones se realizan sobre la forma A-B-A. El instrumentista debe tener 

en cuenta las siguientes pautas y recomendaciones para su desarrollo: 

 

El lenguaje melódico de la música del Pacifico colombiano presenta patrones, 

construidos sobre una escala pentatónica mayor o menor y cromatismos, que 

rítmicamente en algunos géneros como el currulao, la juga grande, la rumba y el 

bunde desarrolla motivos que pretenden imitar o responder a las propuestas 

rítmicas de  la percusión del bombo o los guasás. Las voces  masculinas y 

femeninas en el bunde y los arrullos y la marimba de chonta en el currulao 

imprimen espontáneamente en sus improvisaciones proposiciones rítmico - 

melódicas, no a través de una pauta musical precisa, sino dándole a los versos o 

motivos melódicos un desarrollo cargado de acentuaciones fuertes comprometidas 

con el encadenamiento del ritmo.  En “Rumba chonta” las frases melódicas tienen 

células rítmicas sencillas lo que permite desarrollar variaciones buscando un 

diálogo con la percusión como se ve en el ejemplo: 

  



 

 

37 

Figura 17. Elemento generador y variaciones 

 

 

El siguiente ejemplo de un currulao tradicional nos muestra el repique a veces 

simultáneo, otras veces cruzado, de dos tambores percutidos de fondo cerrado: 

los cununo, macho y hembra, asociados a un bombo y varios guasás, que 

conforman la base rítmica, dejando “el canto” instrumental a cargo de la marimba 

de chonta.30  

 

Figura 18. Ritmos básicos de Currulao 

 

    

                                                 
30

 PORTACCIO,  José  “Colombia y su música” vol. 1 pág. 337 
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El siguiente ejemplo nos muestra el desempeño  melódico  acompañado de una 

base percutida. 

 

Figura 19.  Música y percusión del bunde “Que se muera carmelita”31 

.  

Tiempo de duración: desde 1‟40” hasta 5‟40” 

 

 

4.3. REEXPOSICION A-B 

 

La cinta presenta nuevamente los eventos sonoros del inicio.   

 

Tiempo de duración: desde 5‟40” hasta 6‟00”  

 

 

 

  

                                                 
31

 MARULANDA, Alfredo Octavio , Partitura del bunde “Que se muere Carmelita”, tomada de El folclor en 

Colombia: práctica e identidad cultural, , Bogotá, Artestudio Editores, 1984 
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5. “BEAUTIFUL LOVE” 

(VICTOR YOUNG) 

 

 

Uno de los temas más conocidos en el mundo del jazz tradicional a pesar de que 

no fue compuesta como una obra de este género. El pianista Bill Evans fue quien 

le dio renombro como estándar luego de hacerla parte de su repertorio musical. 

 

Tabla 3. Plan formal “Beautiful love” 

PLAN FORMAL 

Introducció

n 

Parte A Parte B Parte A Coda 

Tema a-a1 Improvisación Reexposición 
Evento 

sonoro 

00’00”-

00’40” 
1’40” – 2’30” 2’30” – 3’27” 3’27” - 4’30” 

 

Tiempo total de la obra: 3‟47” 

 

 

5.1. ANALISIS DE LA OBRA  

 

Su ejecución es en el estilo jazz swing y tiene la tradicional forma de ABA 

 

5.1.1.  Introducción 

 

Evento sonoro pregrabado con material del tema original, notas (la), (re) y (fa)  

ejecutados con la guitarra  y convertidas en efectos  por medio de las opciones de 

efectos: retardo dinámico, circunvalización y deformador de tono. 
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Introducción de guitarra, que cita elementos melódicos del tema durante su 

desarrollo, combinados con la sonoridad de segundas menores y tritonos con el 

ritmo atresillado del jazz, hasta enlazar con el tema original.   

 

Figura 20. Introducción de guitarra 

 

 

Tiempo de duración: desde 00‟00” hasta 1‟04” 

 

5.1.2.  Parte A (a-a1) 

 

Se interpreta libremente creando contrastes de tiempo y ritmo sobre (a) y (b) pero 

respetando la melodía de la versión original, combinándola con tritonos, segundas 

mayores y terceras menores, formando acordes tensos , ya que la intención es 

generar una sonoridad densa que impida al oyente reconocer el tema fácilmente. 

La primera frase de 8 compases (a) es el motivo generador seguido por una 

sección contrastante (b) que transforma el tema y que concluye en la quinta de la 

dominante (novena) de la tónica.  
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Figura 21. Resolución sección (b) novena de la tónica quinta del dominante. 

 

 

Luego se reexpone (a) concluyendo con una  modificación de  la melodía que  da 

un final consistente en tónica. 

 

Figura 22. Resolución consistente a la tónica. 

 

 

Figura 23. Textura densa de tritonos y segundas menores. 

 

 

Evento sonoro pregrabado editado con las notas (re), (fa) y (la) triada de la 

tonalidad original (Dm), convertidas en eventos sonoros por medio de las opciones 

de efectos: retardo dinámico, circunvalización y deformador de tono. 

 

Tiempo de duración: desde 1‟04” hasta 1‟54” 
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5.1.3. Improvisación 

 

La improvisación se efectúa sobre las partes A-B-A, utilizando el lenguaje 

jazzístico alternado con segundas menores y tritonos apartir de las notas de la 

melodía original. 

 

Evento sonoro pregrabado editado con material capturado en vivo (público-

instante previo a la obra) puesto que la intención es integrar la audiencia como 

parte activa de la obra, el cual es editado con los efectos de reverberación, 

circunvolución, retardo, desfase de tono  y ecualizador dinámico, que sirve de 

fondo acompañante en la  improvisación.  

 

Tiempo de duración: desde 1‟54” hasta 3‟09” 

 

5.1.4. Reexposición A  

 

Reexposición de la parte A (a-b). 

 

Tiempo de duración desde 3‟09” hasta 3‟47”. 
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6. “OLEO” 

(SONNY ROLLINS) 

 

 

“Oleo” es una obra que ha sido grabada y ejecutada por los más grandes músicos 

de jazz como Miles Davis, John Coltrane, Herbie Hancok, entre otros. 

 

 

Tabla 4. Plan formal “Oleo” 

 

PLAN FORMAL 

 Parte A Parte B Parte A 

Introducción Parte a-a’-b-a Improvisación 
Rexposición 

a-a’-b-a 

Compás 

1 – 7 

Compás 

7 – 37 

Compás 

38 - 78 

Compás 

79 - 109 

 

Tiempo total aproximado de la obra: 8‟39” 

 

 

6.1. ANALISIS  DE LA OBRA 

 

Su estilo es el rhythm changes, este proporciona un ritmo armónico más activo en 

comparación con el blues tradicional que tiene la forma tradicional del jazz  A B A. 

George Gershwin  fue quien agregó dominantes secundarias y cadencias del tipo 
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II-V-I en sus composiciones, recurso que fue denominado rhythm changes32, en 

donde  se aumenta el ritmo armónico de modo que antes de ejecutarse el IV7 en 

el quinto compás se transita por un conjunto de acordes agregados. La sección B 

se acompaña armónicamente. 

 

Ejm: 

 

Figura 24. Modo tradicional del blues. 

 

 

Figura 25. Rhythm changes. 

 

 

6.1.1. Introducción  

 

Este es un arreglo modal de “Oleo”  basándose en el modo Do dórico que 

interpreta  una tendencia moderna smoot sub genero del jazz el cual modifica la 

armonía y el estilo tradicional de la versión original, donde encontraremos un ritmo 

armónico menos activo característico de las progresiones modales que acompaña 

la melodía original del tema. 

  

En esta sección se presentan  dos eventos  pregrabados. 

 

                                                 
32

 MENANTEAU, Álvaro. Escuela Moderna de Santiago de chile. En línea en (http://www.iaspm-

al.org/uploads/file/cdocDocumentos/5eee6f59006270b051de60747f12078b.pdf), consultando en marzo del 

2010. [consultado en marzo del 2010] 
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Efecto 1: Melodía original  pregrabada  convertida en  efecto de brisa. Editado con 

la opción de efectos: desfasador  de tono doopler.   

 

Efecto 2: Nota Bb interpretada por la guitarra (tonalidad original y tónica relativa) 

convertida en efecto constante mediante el efecto generar tonos (chords) y 

ecualizador paramétrico (radio).  

 

La guitarra y el sintetizador presentan un groove sugerido en la partitura que 

contiene elementos de la melodía y sirve como antesala al tema 

 

Figura 26. Groove de guitarra. 

 

 

Tiempo de duración 00‟00” hasta 1‟12”  

 

6.1.2. Parte A (a, a’, b, a) 

 

Se presenta un evento sonoro, elaborado con la nota A (relativa de la tonalidad del 

arreglo y séptima mayor de la tonalidad original) interpretada por la guitarra en la 

quinta cuerda al aire, editado con los efectos (circunvolución, desfasado de tono 

doopler  y ecualizador paramétrico), el cual acompaña la melodía del tema 

original. 

 

La parte (b) es un contraste armónico con la progresión de acordes:  
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Figura 27. Contraste armónico 

 

 

Tiempo de duración desde 1‟12” hasta  2‟26” 

 

6.1.3. Improvisaciones y reexposicición  

 

Para las improvisaciones de saxo alto, la guitarra y el piano se sugiere usar  la 

escala dórica combinada con la escala blues menor de C, buscando mantener la 

sonoridad modal.  

 

Figura 28. Escalas Do Dórica y Do Blues 

 

 

El encargado de manipular la cinta usa un bastidor de efectos pregrabados y 

transformados en vivo que contienen elementos del tema original para su 

desarrollo; con el cual hace una representación sonoro-simbólica, alegórica al 

título de la obra y que pinta ideas a través de los sonidos. El bastidor de efectos es 

fabricado mediante las notas: si bemol, sol, do, re, mi bemol, y fa interpretadas por 

la guitarra las cuales son los ejes principales en la conducción melódica del tema 



 

 

47 

principal; editada cada una como un evento independiente con características 

distintas lo cual le permite al programador buscar colores combinándolos o 

usándolos en bloque. 

 

Reexposicion del tema en la forma (A B A) y final. 

 

Tiempo de duración: desde 2‟26” hasta 8‟39” 
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7. “MR PC” 

(JOHN COLTRANE) 

 

 

“Mr.Pc” es composición del saxofonista norteamericano John Coltrane. 

  

Tabla 5. Plan formal “Mr Pc” 

 

PLAN FORMAL 

 Parte A Parte B Parte A 

Introducción Blues y puente 

Improvisación 

sobre el blues 

(12 compases) 

Reexposición y 

coda 

Compas 1- 

13 
Compas 14 - 44 Compas 45 - 57 Compás 58 – 89 

 

Tiempo total de la obra:   6‟30” 

 

 

7.1. ANÁLISIS DE LA OBRA 

 

Es un blues menor de 12 compases en la tonalidad Cm que tiene forma A B y se 

caracteriza por resaltar la nota blues en la melodía principal. Presenta una 

variación del blues menor tradicional donde sólo se usan los grados I-IV-V en su 

desarrollo, adhiriendo el acorde VIb7 en el noveno compás como dominante 

secundario del dominante de la tónica, ampliando los recursos armónico-

melódicos para tener en cuenta en las improvisaciones. 
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7.1.1. Introducción 

 

Solo de batería utilizando el ritmo sincopado del jazz. 

 

Evento sonoro pregrabado, elaborado con material sonoro de los ensayos que es 

editado con los efectos: Deformador de tono y circunvolución. 

 

El bajo interpreta notas del tema y armónicos de la extensión de su diapason.  

El sintetizador acompaña armónicamente con un  sonido de órgano del banco de 

efectos 003 del sintetizador (Yamaha YPG625). 

 

Tiempo de duración: desde  0‟00” hasta 1‟38” 

 

7.1.2. Parte A (a-b) 

 

La interpretación del tema es de la manera tradicional del jazz. 

 

Tiempo de duración desde   1‟38” hasta  2‟10” 

 

7.1.3. Improvisaciones 

 

Las improvisaciones de saxo alto y guitarra se realizan sobre la forma A-B dos 

vueltas cada uno, utilizando el lenguaje atresillado de jazz.  

 

Tiempo de duración: de  2‟10”hasta  4‟17”  

 

7.1.4. Reexposición A-B 

 

Tiempo de duración: desde 4‟17” hasta 4‟50”  
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ANEXOS 

 

THEODORE WALTER  “SONNY ROLLINGS” 

 Saxofonista (tenor) y compositor estadounidense de jazz, nació el 7 de 

septiembre de 1930 en la ciudad de New York. Considerado uno de los grandes 

saxofonistas tenores de la historia del jazz, comenzó como intérprete de piano 

para luego centrarse en el saxo, primero en el alto y luego en el tenor en el que se 

destacó a partir de 1946. 

 

JOHN COLTRANE 

John Coltrane nació el  23 de septiembre de 1926 en Carolina del Norte y murió en 

New York el 17 de julio de 1967, saxofonista (tenor y soprano) y compositor 

estadounidense de jazz y uno de los músicos más relevantes e influyentes de la 

historia del jazz.  

 

VICTOR YOUNG 

Compositor, violinista virtuoso, arreglista y director de orquesta, nació el 8 de 

agosto de 1899 en Illinois Chicago. Hizo su debut con la orquesta sinfónica de 

Varsovia y posteriormente estuvo de gira con diferentes orquestas en toda Europa. 

En 1914 regresó a los EE.UU, donde continuó su carrera como violinista y director 

de orquestas de película en Hollywood.  
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http://es.wikipedia.org/wiki/Jazz
http://es.wikipedia.org/wiki/Piano
http://es.wikipedia.org/wiki/Saxo
http://es.wikipedia.org/wiki/23_de_septiembre
http://es.wikipedia.org/wiki/Saxof%C3%B3n
http://es.wikipedia.org/wiki/Tenor
http://es.wikipedia.org/wiki/Soprano
http://es.wikipedia.org/wiki/Compositor
http://es.wikipedia.org/wiki/Estados_Unidos
http://es.wikipedia.org/wiki/Jazz
http://es.wikipedia.org/wiki/Jazz
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