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músicos ejecutantes de clarinete de habla hispana, herramienta que fortalecerá el 
criterio interpretativo del Concierto para clarinete y orquesta en La Mayor K 622 de 
Wolfgang Amadeus Mozart a través de la experiencia de cinco clarinetistas de 
trayectoria reconocida a nivel mundial y las consideraciones del autor. 
 

Con un lenguaje sencillo, ameno y novedoso, el autor a través de un guión 
para la enseñanza de la interpretación del Concierto para clarinete y orquesta en La 
Mayor K 622 de Wolfgang Amadeus Mozart, propone la elaboración de un tele-taller, 
herramienta novedosa en medios de enseñanza tecnológicos, a fin de despertar el 
curioso investigativo de la audiencia en relación a la historia del clarinete, el período 
clásico de la música, el compositor Wolfgang Amadeus Mozart y la interpretación de 
este concierto. 
 
Palabras claves: clasicismo, educación, música, clarinete, Mozart, interpretación, 

concierto. 

  



 8 

ÍNDICE GENERAL 

 
APROBACIÓN DEL JURADO         iii 

DEDICATORIA           iv 

AGRADECIMIENTOS          v 

RESUMEN           vii 

ÍNDICE GENERAL          viii 

ÍNDICE DE CUADROS          xi 

INTRODUCCIÓN          1 

CAPÍTULO I: EL PROBLEMA 

Planteamiento del problema         2 

Objetivo general          3 

Objetivos específicos         4 

Justificación de la investigación        5 

CAPÍTULO II: MARCO TEÓRICO REFERENCIAL 

Historia del clarinete         7 

El clarinete di bassetto y el concierto para clarinete y orquesta en La Mayor K 622 

de Wolfgang Amadeus Mozart K 622       13 

El período clásico en la música        18 

Breve reseña biográfica de Wolfgang Amadeus Mozart      21 

CAPÍTULO III: MARCO METODOLÓGICO 

 Diseño de la investigación        24 

 Población y muestra 

  Alesandro Carbonare        25 

  Jonathan Cohler        26 

  Jorge Montilla         27 

  Luís Rossi         28 

  Walter Sayfarth         29 

 Instrumentos de recolección de datos       30 

 Proceso de operacionalización        33 

 Análisis de los datos 

Análisis general estructural  del concierto para clarinete y orquesta  

en La Mayor de Wolfgang Amadeus Mozart K 622    34 

Análisis de estilo e interpretación del concierto para clarinete y orquesta en  

La Mayor de Wolfgang Amadeus Mozart K 622 según el análisis de las  

entrevistas realizadas a los maestros seleccionados.      

Estructura        49 



 9 

Articulación        50 

Fraseo         51 

Carácter y atmósfera       52 

Sonido         53 

Vibrato         54 

Problemas técnicos       55 

Cadenza y adornos       57 

Trinos         58 

Cadenzas        59 

Tempos        60 

Dinámicas        61 

Orquestación        62 

Versión original        63 

Edición         64 

Grabaciones        65 

 Consideraciones del autor        66 

CAPÍTULO IV: HERRAMIENTAS TECNÓLOGICAS EN LA ENSEÑANZA MUSICAL   

 Medios audiovisuales como herramientas pedagógicas de enseñanza   78 

 El Sistema Nacional de Orquestas y Coros Juveniles e Infantiles de Venezuela 

 y los tele talleres como herramienta de enseñanza moderna    82 

  Metodología de El Sistema       83 

 El Tele taller en el Sistema de Orquestas y Coros Juveniles e Infantiles 

 de Venezuela          85 

 La educación a distancia        86 

  Ventajas         87 

  Desventajas         87 

CAPÍTULO V: GUIÓN PARA LA PRODUCCIÓN DE UN TELE-TALLER DE ESTILO E 

INTERPRETACIÓN DEL CONCIERTO PARA CLARINETE Y ORQUESTA EN LA MAYOR K 622 DE 

WOLFGANG AMADEUS MOZART 

 Guión del tele-taller          

  Secuencia 1 / Introducción histórica      88 

  Secuencia 2 / Mozart        91 

  Secuencia 3 / Introducción al Concierto K 622     91 

  Secuencia 4 / El clarinete di basetto      93 

  Secuencia 5 / Estructura       94 

  Secuencia 6 / Orquestación       97 

  Secuencia 7 / Ténica de interpretación      98 



 10 

  Secuencia 8 / Carácter y atmósfera      99 

  Secuencia 9 / Cadenza y adorno      100 

  Secuencia 10 / Dificultades técnicas      102 

CONCLUSIONES          104 

GLOSARIO DE TÉRMINOS         105 

REFERENCIAS BIBLIOGRÁFICAS        115 

ANEXOS           124 



 11 

ÍNDICE DE CUADROS 
 

CUADRO 1: Análisis comparativo de la estructura del  

Concierto para clarinete y orquesta en La Mayor K 622 de Wolfgang Amadeus Mozart  49 

 

CUADRO 2: Análisis comparativo de la articulación del  

Concierto para clarinete y orquesta en La Mayor K 622 de Wolfgang Amadeus Mozart  50 

 

CUADRO 3: Análisis comparativo del fraseo del  

Concierto para clarinete y orquesta en La Mayor K 622 de Wolfgang Amadeus Mozart  51 

 

CUADRO 4: Análisis comparativo del carácter y la atmósfera del  

Concierto para clarinete y orquesta en La Mayor K 622 de Wolfgang Amadeus Mozart  52 

 

CUADRO 5: Análisis comparativo del sonido en el  

Concierto para clarinete y orquesta en La Mayor K 622 de Wolfgang Amadeus Mozart  53 

 

CUADRO 6: Análisis comparativo del vibrato en el  

Concierto para clarinete y orquesta en La Mayor K 622 de Wolfgang Amadeus Mozart  54 

 

CUADRO 7-A: Análisis comparativo de los problemas técnicos del  

Concierto para clarinete y orquesta en La Mayor K 622 de Wolfgang Amadeus Mozart  55 

 

CUADRO 7-B: Análisis comparativo de los problemas técnicos del  

Concierto para clarinete y orquesta en La Mayor K 622 de Wolfgang Amadeus Mozart  56 

 

CUADRO 8: Análisis comparativo de cadenza y adornos en el  

Concierto para clarinete y orquesta en La Mayor K 622 de Wolfgang Amadeus Mozart  57 

 

CUADRO 9: Análisis comparativo de los trinos en  

Concierto para clarinete y orquesta en La Mayor K 622 de Wolfgang Amadeus Mozart  58 

 

CUADRO 10: Análisis comparativo de la cadenza en el  

Concierto para clarinete y orquesta en La Mayor K 622 de Wolfgang Amadeus Mozart  59 

 

CUADRO 11: Análisis comparativo del tempo en el  

Concierto para clarinete y orquesta en La Mayor K 622 de Wolfgang Amadeus Mozart  60 



 12 

 

CUADRO 12: Análisis comparativo de las dinámicas del  

Concierto para clarinete y orquesta en La Mayor K 622 de Wolfgang Amadeus Mozart  61 

 

CUADRO 13: Análisis comparativo sobre la orquestación del  

Concierto para clarinete y orquesta en La Mayor K 622 de Wolfgang Amadeus Mozart  62 

 

CUADRO 14: Análisis comparativo de la versión original del  

Concierto para clarinete y orquesta en La Mayor K 622 de Wolfgang Amadeus Mozart  63 

 

CUADRO 15: Análisis comparativo sobre la edición del  

Concierto para clarinete y orquesta en La Mayor K 622 de Wolfgang Amadeus Mozart  64 

 

CUADRO 16: Análisis comparativo sobre las grabaciones del  

Concierto para clarinete y orquesta en La Mayor K 622 de Wolfgang Amadeus Mozart  65 

 

  



 13 

INTRODUCCIÓN 

 

 La música es la expresión más sublime de la naturaleza humana, es la 

manifestación de sentimientos en un lenguaje universal a través de la combinación 

de sonidos, tiempo y articulaciones.  

 

 Educar es una de las gratificaciones más grandes del ser humano como 

creador y multiplicador de conocimientos, siendo unas de las acciones más naturales 

y cotidianas de la sociedad. Cuando se trata de educación musical, se establece con 

el estudiante una relación especial, donde se materializa un proceso educativo de la 

técnica del instrumento además de la enseñanza de la estética de la obra, la 

búsqueda de la belleza y la expresión de sentimientos. Esto conlleva a una 

profundización de la enseñanza más allá de lo técnico, lo obvio y lo básico de la 

música hasta convertir al estudiante en un joven artísta.  

 

 El autor de esta investigación se pasea por la historia del clarinete di basseto, 

del contexto historico del Concierto para clarinete y orquesta en La Mayor K 622  y 

de su compositor Wolfgang Amadeus Mozart, y realiza un análisis de la obra 

destacando un cuadro comparativo elaborado a través de la operacionalización de 

las entrevistas realizadas a cinco (5) clarinetistas de gran trayectoria internacional, 

logrando así la elaboración de un guión de tele-taller de interpretación, objetivo 

general de esta investigación. 

  

Con un lenguaje sencillo, ameno y novedoso, el guión del tele-taller del 

Concierto para clarinete y orquesta en La Mayor K 622 de Wolfgang Amadeus 

Mozart tiene el objeto de estimular el curioso investigativo de niños, jóvenes e 

instructores de El Sistema, sembrando en ellos criterios básicos para el estudio, 

análisis e interpretación de las obras musicales escritas para clarinete y de esta 

forma fortalecer y contribuir con las herramientas de enseñanza a distancia, 

demostrando el compromiso social que se tiene con la educación y la cultura para las 

futuras generaciones.  
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CAPÍTULO I 

EL PROBLEMA 

 
Planteamiento del problema       
 

En Venezuela en los últimos treinta y ocho años, con la aparición de El 

Sistema Nacional de Orquestas y Coros Juveniles e Infantiles de Venezuela (El 

Sistema), se han creado doscientos treinta y cinco (235) núcleos de enseñanza 

musical y práctica orquestal en los veinticuatro (24) estados del territorio nacional, 

incluso en ciudades y poblados remotos, cuya ubicación geográfica ha incidido sobre 

su deficiente desarrollo socio-económico y la escasa oferta de programas educativos 

y culturales. En este período, como consecuencia de lo anterior, la incorporación de 

niños y jóvenes a los núcleos orquestales constituye, cada vez más, una opción 

eficiente y eficaz de utilización adecuada del tiempo libre, de modificación de 

condiciones y calidad de vida y por ende de superación de la pobreza espiritual y den 

inicio superar la pobreza material.  

 

Actualmente El Sistema Nacional de Orquestas y Coros Juveniles e Infantiles 

de Venezuela, cuenta con aproximadamente cuatrocientos mil (400.000) integrantes 

en las orquestas creadas hasta la fecha, lo cual ha derivado en el incremento del 

número de ejecutantes de clarinete en toda Venezuela. Paralelamente a este 

incremento en lo cuantitativo, el nivel técnico de ejecución de instructores y 

estudiantes de este instrumento se ha desarrollado significativamente, alcanzando 

estándares internacionales, quedando aún por resolver lo concerniente a la 

enseñanza de estilos e interpretación de las obras musicales del repertorio universal 

para este instrumento.  
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Este auge no ha permitido desarrollar un plantel profesoral que cubra 

eficazmente la totalidad de los núcleos académicos musicales de “El Sistema”, lo 

cual ha llevado a que en la actualidad, los estudiantes más aventajados 

técnicamente de este instrumento sin haber culminado su formación artística, se 

constituyan como instructores que no cuentan con la suficiente experiencia, cúmulo 

de conocimientos ni herramientas pedagógicas que faciliten y permitan profundizar 

su labor. 

 

Adicionalmente, la carencia de alternativas de enseñanza que solventen las 

dificultades geográficas y económicas, exige proponer alternativas que cumplan el 

objetivo de enseñanza del instrumento sin necesidad de presencia del profesor ni 

traslado del estudiante a los núcleos de las ciudades capitales. 

 

  Es por ello que se ha planteado la realización de una investigación que 

permita a la institución responsable del desarrollo de “El Sistema”,  producir un tele- 

taller para que los estudiantes e instructores de clarinete de todos los núcleos 

existentes, pero en especial aquellos ubicados en las ciudades más lejanas del 

Distrito Capital, cuenten con una herramienta audiovisual destinada a proporcionar 

conocimientos básicos de estilo e interpretación del Concierto para clarinete y 

orquesta en La Mayor K 622 de Wolfgang Amadeus Mozart, de una forma rápida y 

eficaz,  lo cual constituiría un avance en la solución de la problemática planteada. 

  

 
Objetivo general 
 

Elaborar un guión para el posterior diseño y producción de una herramienta 

audiovisual, contenido especializado, sobre el estilo e interpretación del Concierto 

para clarinete y orquesta en La Mayor K 622 de Wolfgang Amadeus Mozart, con 

características de auto-aprendizaje que permita alcanzar apropiados niveles de 

capacitación de gran número de estudiantes e instructores de clarinete de “El 
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Sistema”, en una geografía muy extensa, a fin de superar las limitaciones 

geográficas y sosteniendo los principios de equidad.  

 

 

Objetivos específicos 
 

• Establecer recomendaciones fundamentales, que al ser incluidas en un tele- 

taller, estimulen al estudiante a obtener durante toda su formación, 

conocimientos previos de las obras, en cuanto a las formas musicales, ideas 

estéticas y contexto histórico en el cual fueron compuestas. 

 

• Presentar contenidos específicos de una manera didáctica y atractiva en un 

entorno tecnológico y en forma no presencial que permitan actualizar y 

modernizar los medios de enseñanza en “El Sistema”. 

 

• Recabar conceptos básicos de las formas musicales, ideas estéticas y 

contexto histórico en que fue concebida la obra seleccionada. 

 

• Determinar conceptos técnicos de articulación, ataques, legatto y staccato, a 

considerar en la producción de un audiovisual sobre la interpretación del 

Concierto para clarinete y orquesta en La Mayor K 622 de Wolfgang Amadeus 

Mozart.  

 

• Describir una idea de fraseo y expresión para la interpretación del Concierto 

para clarinete y orquesta en La Mayor K 622 de Wolfgang Amadeus Mozart, 

que corresponda al estilo musical del período Clásico. 

 

• Describir los detalles necesarios para la realización del El Tele-taller de 

interpretación del concierto para clarinete de W.A. Mozart, una herramienta de 

enseñanza moderna, tales como: contenidos vinculados al establecimiento de 

un patrón de calidad de sonido, adornos y cadenzas ejecutadas mayormente, 
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los caracteres, sentimientos y atmósferas posibles en la interpretación de los 

movimientos del objeto de estudio. 

  

• Describir soluciones que permitan resolver dificultades de orden técnico 

presentes en los diversos pasajes del Concierto para clarinete y orquesta en 

La Mayor K 622 de Wolfgang Amadeus Mozart. 

 

• Establecer una aproximación a los tempos metronómicos en los que 

usualmente se ejecutan cada uno de los movimientos del Concierto para 

clarinete y orquesta en La Mayor K 622 de Wolfgang Amadeus Mozart. 

 

• Proporcionar una referencia acerca de la ejecución de las dinámicas 

presentes en el Concierto para clarinete y orquesta en La Mayor K 622 de 

Wolfgang Amadeus Mozart. 

 
 
Justificación de la investigación 

 
En la actualidad el Sistema Nacional de las Orquestas y Coros Juveniles e 

Infantiles de Venezuela cuenta con cuatrocientos mil (400.000) niños y jóvenes 

atendidos en todo el país, de los cuales aproximadamete tres mil quinientos (3.500) 

se han dedicado al estudio y ejecución del clarinete.  

 

El auge y masificación de la práctica instrumental ha hecho imperativo crear 

herramientas novedosas dirigidas a todos los integrantes de los núcleos de “El 

Sistema”, especialmente aquellos que habitan en los pueblos y ciudades más 

remotas del país y que carecen de profesores especializados y de alto nivel musical, 

con el fin de facilitar y apoyar su proceso de enseñanza y aprendizaje.  

 

Es por ello, que considerando el alcance de enseñanza de los Tele Talleres de 

Base Técnica, editados por la Fundación del Estado para el Sistema Nacional de 



 18 

Orquestas Juveniles e Infantiles de Venezuela, se plantea la realización de una 

investigación para materializar un guión, que permita posteriormente el diseño, 

desarrollo y producción de un tele-taller destinado a aportar elementos 

fundamentales de estilo e interpretación del Concierto para clarinete y orquesta en La 

Mayor K 622 de Wolfgang Amadeus Mozart, obra escrita en los últimos meses de 

vida para este instrumento a finales del siglo XVIII por este genio de la música.   

 

La elección de este concierto se realizó en virtud de que esta obra constituye 

parte del repertorio fundamental en la formación de cualquier estudiante de clarinete, 

por lo que es de obligada interpretación en los concursos internacionales y en 

concursos de selección e ingreso a orquestas profesionales. Igualmente, por 

contener aspectos conceptuales básicos de la estética y técnica del estilo clásico, su 

aprendizaje en profundidad es determinante para el crecimiento artístico y desarrollo 

técnico de todo clarinetista, lo cual ayudará a sentar las bases para el abordaje 

apropiado del repertorio desde lo clásico hasta lo contemporáneo. 

 

Con esta investigación se pretende aportar un material fundamental para que 

la Dirección Audiovisual de la Fundación Musical Simón Bolívar continúe con la 

producción de nuevos recursos pedagógicos de uso integrado y complementario de 

dos plataformas tecnológicas: el audiovisual didáctico y la difusión y administración 

de contenidos que contribuya al desarrollo del nivel artístico e interpretativo de los 

estudiantes e instructores de clarinete de “El Sistema”, a través de su página en 

Internet y grabaciones distribuidas por la institución, tales como: el Disco Versatil 

Digital (DVD), el Blue ray disc, entre otros. 
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CAPÍTULO II 

MARCO TEÓRICO REFERENCIAL 
 
 La información presentada en este capítulo corresponde a la documentación 

previa como sustento teórico a la realización del guión para el Tele-taller 

interpretación del Concierto para clarinete y orquesta en La Mayor K 622 de 

Wolfgang Amadeus Mozart, ya que la misma le permite al lector involucrarse en el 

contexto histórico-musical en el que se escribe la obra, y a su vez tener noción de la 

complejidad en la ejecución que se presenta, entendiendo la misma como sucesos 

fundamentales para la evolución del clarinete y el repertorio para el mismo. 

 
 
Historia del clarinete 
 

El origen de los instrumentos de caña simple y doble se remontan a la época 

de las civilizaciones antiguas: el Argul en Egipto conocido en el mundo árabe actual 

como Zummara, el Pungí en la India para encantar serpientes, el Aulos en Grecia y 

la Tibia en el Imperio Romano. El uso de estos instrumentos de caña simple fue 

dedicado por muchos años a labores pastoriles y a la ejecución de música popular. 

 

Alrededor de 1690 Johann Denner (1655-1707), un famoso fabricante de 

flautas dulces en Nuremberg, Alemania, da origen a un instrumento que se denominó 

chalumeau de concierto, al agregar a un cuerpo de flauta dulce una boquilla con una 

lengüeta simple. Posteriormente, cambió la posición del agujero de lo que hoy día se 

llama el porta voz o llave 12, de una posición diametralmente opuesta con respecto a 

lo que hoy se llama el “la” o llave 10 a una posición más cercana al extremo superior 

del cuerpo del instrumento, lo que permitió ampliar su registro agudo. El chalumeau 
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de concierto fue utilizado por George Handel (1685-1759), Antonio Vivaldi (1678-

1741), Philipp Telemann (1681-1767) y otros compositores de la época. 

 

Los experimentos de Denner (1655-1707) siguieron adelante y es alrededor de 

1700 que presenta su nueva invención “el clarinete”; instrumento para el cual en 

1716 el holandés Estienne Roger (1665-1722) escribe una primera partitura. En 1720 

este instrumento es incorporado por primera vez en una obra sinfónica por Joseph 

Faber, siendo Johann Melchior Molter (1696-1765), con sus seis (6) conciertos para 

clarinete en Re, quien a partir de 1747 compone para un instrumento, que contaba 

con dos llaves, los primeros conciertos en los que se utiliza el clarinete como 

instrumento solista.    

 

En 1759 el clarinete contaba con cinco (5) llaves, y es a partir de este año que 

el clarinete es tomado en cuenta en las composiciones para orquestas, cuando 

Johann Stamitz (1717-1757) lo introduce de forma frecuente en la orquesta de 

Mannheim.  

 

En Londres en 1764 se produce el primer contacto del joven Mozart (1756-

1791) con el clarinete, pero no es sino hasta 1777-1778, en su estadía en Mannheim, 

que escucha a plenitud la riqueza tímbrica de este instrumento a través de los dos 

clarinetes de la orquesta sinfónica de esa ciudad. En una carta escrita a su padre en 

Múnich, Alemania, fechada el 3 de diciembre de 1778, Mozart dice “¡Oh, sí 

solamente pudiéramos tener algunos clarinetes! No te puedes imaginar el 

maravilloso efecto que se puede lograr en una sinfonía con flautas, oboes y 

clarinetes”1. Esta percepción y su relación de amistad y mutua admiración con Anton 

Stadler (1753-1812), mantiene el interés de Mozart (1756-1791) por este 

instrumento, lo cual se refleja posteriormente al incluirlo en sus sinfonías, óperas, 

serenatas y en tres obras muy importantes para el repertorio de todos los tiempos: el 

Trío K 498 para clarinete viola y piano, el Quinteto K 581 para clarinete y cuarteto de 

                                                
1 ANDERSON, Emily. The letters of Mozart and his family. W.W. Norton & Company. Tercera Edición 1989. New York – USA. 
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cuerdas y el concierto K 622 para clarinete di bassetto y orquesta, siendo éste el 

último concierto para un instrumento solista que este gran compositor escribió.    

 

El Teatro Nacional de Praga es el recinto donde el 16 de octubre de 1791, se 

estrena el Concierto para clarinete y orquesta en La Mayor K 622 interpretado con el 

clarinete di basetto, instrumento elaborado por Theodor Lotz (1748-1792) con la 

colaboración de Antón Stadler (1753-1812), donde se le agrega cuatro semitonos 

descendentes a un clarinete soprano.  

 

A finales del siglo XVIII el clarinete contaba con seis (6) llaves y era de amplia 

utilización en la interpretación de grupos de cámara y orquestas sinfónicas. A 

principio del siglo XIX en Francia, los clarinetes llegan a sustituir a los oboes en las 

bandas militares y es así que algunas de las bandas de Napoleón Bonaparte (1769-

1821) poseían hasta veinte (20) clarinetes en sus filas. 

 

Geoffrey Rendall en su libro “The Clarinet“ señala que es a mediados del siglo 

XIX que el clarinete comienza a obtener una gran evolución al virar la ubicación de la 

caña colocándola en la posición que se conoce hasta ahora, es decir, posándola en 

el labio inferior, lo cual permitió que varios de sus intérpretes comenzaran a 

desarrollarse como solistas. Uno de los clarinetistas más destacados de este periodo 

fue Jean Xavier Lefèvre (1763-1829), quien añadió la sexta llave al clarinete y 

escribió en 1802 una extensa guía de enseñanza, traducida a varios idiomas y 

utilizada hasta la actualidad. Otro de los clarinetistas sobresalientes fue Bernard 

Crusell (1775-1830), virtuoso clarinetista, excelente compositor y ex-alumno de 

Lefèvre; escribió varias obras para clarinete, donde se destaca su concierto No. 2 “El 

Grande” publicado en 1812. Carl María von Weber (1786-1826) es otro compositor 

alemán que escribió importantes óperas y obras para clarinete solista, Concierto en 

Fa menor No.1 y Concierto en Mi bemol Mayor No. 2, Quinteto para clarinete y 

cuarteto de cuerdas, Gran Dúo concertante para clarinete y piano y las Variaciones 

opus 33 para clarinete y piano entre otras obras. El clarinetista que mantuvo una 

estrecha amistad con Carl Maria von Weber (1786-1826) fue el alemán Heinrich 
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Baerman (1784-2847) que además de ser un gran solista fue un buen compositor. La 

mayoría de las obras para clarinete solista escritas por Weber (1786-1826) fueron 

tocadas y estrenadas por Heinrich Baerman (1784-1847) en un instrumento de ocho 

llaves. Esta hazaña, sin embargo, tuvo que ir acompañada de ligeras desigualdades 

en la sonoridad y en la precisión, de los pasajes rápidos de registro grave, defectos 

sensibles para oídos más "modernos". Heinrich Baerman (1784-1847) tuvo un hijo, 

llamado Carl Baerman (1810-1885) quien también fue clarinetista y autor de un 

método para clarinete que aún se sigue utilizando en las escuelas modernas de 

clarinete. Baerman padre, tuvo un clarinetista rival llamado Simon Hermstedt (1778-

1846), el cual también era un virtuoso y fue al que el compositor Louis Spohr (1784-

1859) escribió sus obras para clarinete. La rivalidad de estos dos excelentes artistas 

dividía la opinión del público en general, se decía que Baerman (1784-1841) poseía 

un cantábile y un fraseo extraordinario mientras que Hermstedt (1778-1846) poseía 

una técnica limpia y veloz.  

 

En el año de 1806 el constructor Ruso Iván Müller (1786-1854) comenzó a 

trabajar en mejorar el clarinete, en 1809 se establece en París y en 1811 presenta un 

clarinete de 13 llaves que facilita la digitación solucionando de manera parcial los 

defectos y dificultades de sonoridad enfrentados por Baerman y sus 

contemporáneos, haciendo más fácil la interpretación por la supresión de ciertas 

digitaciones "en horquilla" o cruzadas, principalmente en el registro del caramillo.2 

 

La propagación del uso de este modelo de instrumento se realiza por 

Alemania, Austria, Francia y Rusia, continuando poco a poco al resto de Europa y a 

muchos países de América. Es a mitad del siglo XIX que el clarinete logra su pleno 

desarrollo en cuanto al repertorio y a su construcción, modelos, innovaciones de todo 

tipo, llaves, agujeros, llaves auxiliares, barriles de diferentes medidas, campanas de 

diferentes formas y grosores y boquillas de diferentes materiales y medidas.  

 

                                                
2 Lectura disponible en: http://www.labandasuena.com/es/espacio-biblioteca/instrumentos/madera/clarinete/historia.html 
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Otros sistemas basados en el sistema de Ivan Müller (1786-1854) se fueron 

desarrollando y mejorando, en Bélgica, Eugene Albert un alumno de Adolfo Sax 

(1814-1894) hace un modelo de cámara más angosta y logra una sonoridad un poco 

más brillante.                                                  

 

Hacia 1840 para darle mayor potencia al clarinete, se amplió un poco la 

perforación de la cámara del instrumento, sin embargo los alemanes conservaron y 

han seguido haciéndolo desde entonces la antigua forma de la perforación de la 

cámara cilíndrica hasta lo alto de la campana. Los alemanes siguen conservando 

también la forma corta y puntiaguda de la boquilla, que se utiliza con la lengüeta 

estrecha pero más dura que en las boquillas utilizadas en los clarinetes sistema 

Böehm. En 1843, Hyancinthe Klosé (1808–1880) profesor del conservatorio y el 

violero Auguste Buffet (1789–1864) patentaron conjuntamente el modelo conocido 

hoy universalmente bajo el nombre de "clarinete sistema Böehm". Con la ayuda de 

anillos móviles inspirados en la flauta sistema Böehm de 1832, el nuevo sistema de 

llaves para el clarinete permitía suprimir las dificultades en el manejo de las llaves de 

Fa y Fa sostenido (Fa #) en los dos registros de los modelos de Iván Müller (1786-

1854) y proveía también dos llaves alternas para los dedos meñiques, entre las que 

se podría escoger entre una digitación y otra, a fin de evitar que el dedo se deslizara 

de una llave a la otra, lo que daba mayor seguridad al ligado y mayor destreza en la 

ejecución de los pasajes rápidos.   

 

Actualmente, el clarinete es un instrumento de caña simple perteneciente a la 

familia de Viento-Madera, compuesto por un tubo de madera cilíndrico con agujeros y 

diecisiete llaves cuyo extremo inferior tiene forma de campana, el sonido se produce 

cuando el ejecutante sopla a través de la boquilla que se encuentra en el extremo 

superior del tubo y hace vibrar la caña, modulando los sonidos con la apertura o 

cierre de los agujeros que se encuentran a lo largo del cuerpo del instrumento.  
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Tiene uno de los registros más amplios de los instrumentos de viento y 

participa en diferentes agrupaciones musicales: la orquesta sinfónica, agrupaciones 

de cámara como solista en agrupaciones de música popular, jazz y folclórica. 

 

La evolución del clarinete ha continuado en el transcurso de los años a pesar 

que no se hacen mayores cambios en el sistema de llaves para simplificar la 

dificultad de los pasajes, sino para mejorar la afinación y el sonido. 

 

Numerosos compositores han tenido al clarinete entre sus instrumentos de 

expresión, de mayor inspiración y afecto. Entre ellos podemos mencionar a Johann 

Melchior Molter (1696-1765), Johann Stamitz (1717-1757), Wolfgang Amadeus 

Mozart (1756-1791), Louis Spohr (1784-1859), Carl Maria von Weber (1786-1826), 

Gioachino Rossini (1792-1868), Johannes Brahms (1833-1897), Claude Debussy 

(1862-1918), Béla Bartók (1881-1945), Igor Stravinsky (1882-1971), Robert Schuman 

(1886-1963), Francis Poulenc (1899-1963), Aaron Coplan (1900-1990), Olivier 

Mesiaen (1908-1992), Leonard Bernstein (1918-1990), Luciano Berio (1925-2003), 

Krzysztof Penderecki (1933 -) y John Adams (1947 -). 

 

En Latinoamérica, a partir de la segunda mitad del siglo XX, la utilización del 

clarinete ha contado con un notable auge interpretativo, lo cual se ha reflejado en el 

desarrollo técnico y artístico de sus intérpretes, la proliferación de importantes 

solistas internacionales, la multiplicación de maestros y de un repertorio de referencia 

obligatoria para este instrumento desarrollado por compositores contemporáneos, 

entre ellos: Heictor Villa-Lobos (1887-1959), Francisco Mignone (1897-1986), Roque 

Cordero (1917-2008), Inocente Carreño (1919 -), Astor Piazzolla (1921-1992), Edgar 

Valcárcel (1932-2010), Blas Atehortúa (1943 -), Federico Ruiz (1948 -), Alfredo 

Rúgeles (1949 -), Arturo Márquez (1950 -), Adina Izarra (1959 -), Paul Desenne 

(1959 -), Diana Arismendi (1962 -), Raimundo Pineda (1967 -), Esteban Benzecry 

(1970 –) y Giancarlo Castro (1980 -). 
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Es importante resaltar, la creación en Santiago de Chile de la fábrica de 

clarinetes Luis Rossi (1947- ), clarinetista argentino, cuyos instrumentos han 

alcanzado un notable desarrollo en cuanto a la calidad del sonido, afinación y ágil 

digitación producto del estudio e investigación de la acústica de este instrumento y 

de la vasta experiencia interpretativa y docente de su constructor. Estas 

características han sido reconocidas por Pamela Weston en su libro Los clarinetistas 

virtuosos de hoy quien señala: “… los clarinetes de Luis Rossi prometen ser los Rolls 

Royce del futuro”3 

 

 

El  Clarinete di bassetto y el concierto para clarinete y orquesta en La Mayor de 
Wolfgang Amadeus Mozart K 622   
 

La aparición del Clarinete di bassetto se remonta a Viena en los años 1789-

1790. La amistad entre un excelente ejecutante de corno di bassetto y del clarinete 

llamado Antón Stadler (1753-1812) y el genio de la música Wolfgang Amadeus 

Mozart  (1756-1791) trajo como consecuencia la creación de extraordinarias obras 

maestras para el clarinete, el corno di bassetto y por último para el clarinete di 

bassetto. Este instrumento, nació como respuesta a la necesidad de Antón Stadler 

(1753-1812) de contar con un instrumento que permitiera tocar 4 semitonos más 

graves del registro del clarinete de la época. Para ello, y tomando como referencia el 

corno di bassetto que cubría en su registro hasta un Do grave, propuso la extensión 

del cuerpo del instrumento y la incorporación de algunas llaves a su estructura. Se 

sabe que Antón Stadler (1753-1812) hizo construir algunos clarinetes con estas 

características por el constructor de instrumentos de vientos Theodor Lotz (1748-

1792), dando así nacimiento a las primeras versiones en Si bemol y en La del 

“clarinete di bassetto”4. Esos instrumentos no se conservan hasta la actualidad, 

pero existe un programa de mano de unos conciertos interpretados por Stadler 

(1753-1812) en la ciudad Letona de Riga en 1794 donde claramente se aprecia un 

                                                
3 WESTON, Pamela. Los clarinetistas virtuosos de hoy 
4 Articulo: El Concierto para Clarinete en La mayor, KV 622 de Wolfgang Amadeus Mozart, disponible en: 
http://www.clariperu.org/clarinete_magico_Mozart.html 
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dibujo de su instrumento que ha permitido inferir las características anteriormente 

señaladas. Las insistentes peticiones de repertorio para clarinete, realizadas por 

Antón Stadler (1753-1812) a su amigo y compañero de logia Wolfgang Amadeus 

Mozart (1756-1791), lograron que éste incorporara al clarinete en numerosas obras 

de cámara, óperas, sinfonías, oberturas y como máxima contribución al repertorio de 

la familia del clarinete: El trío K 498 para clarinete, viola y piano, conocido como 

Kegelstatt, el Quinteto en La Mayor K 581 para clarinete di bassetto y cuarteto de 

cuerdas y el Concierto en La Mayor K 622 para clarinete di bassetto y orquesta 

sinfónica, obra con la cual, el compositor explota a mayor cabalidad toda la extensión 

de este instrumento mostrando sus tonos profundos y vibrantes en las notas graves, 

desarrollando bajos de Alberti, arpegios y largas escalas incorporadas a toda la 

extensión de esta obra. 

 

No existe precisión de la fecha de composición de este concierto para 

clarinete, pero se presume que se encuentra entre la creación de la ópera La Flauta 

Mágica (septiembre de 1791) y La Pequeña Cantanta (noviembre de 1791). Se 

conoce que Anton Stadler (1753-1812) viajó de Viena y a Praga a principios de 

octubre de ese año, como lo anota el historiador Georg Nissen en su Biografía de 

Mozart: “ …para este mismo Stadler, Mozart compuso en octubre un concierto para 

clarinete, el cual entregó con algo de dinero para su viaje a Praga, y así asegurarse 

que lo tocaría allá”.  

 

Adicionalmente, Rudolph Procházks en el libro “Mozart en Praga” asegura que 

el concierto fue estrenado el 16 de octubre de este mismo año:  “De todos modos 

Stadler viajó a Praga con la intención de tocar, ya que tenía un concierto el 16 de 

octubre de 1791 en el Teatro Nacional. Entre los documentos del gobierno se puede 

encontrar un permiso para artistas músicos emitido por la policía el 13 de octubre, 

donde se lee: “Anton Stadler, músico de cámara Real de Viena, recibe, luego del 

pago de dos florines, el permiso de ofrecer un concierto de música el 16 de octubre 

en el Teatro Real Altstädter.”  Adicionalmente Wolfgang Amadeus Mozart le escribe 
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una carta en Octubre de 1791 a su esposa donde le manifiesta haber terminado el 

Concierto para clarinete y orquesta K 622. 

 

Es a partir de estas pruebas, que se ha concluido que la fecha del estreno del 

concierto en La Mayor K 622 para clarinete di bassetto y orquesta sinfónica de 

Wolfgang Amadeus Mozart fue el 16 de octubre de 1791 en el Teatro Nacional de 

Praga.   

 

Igualmente existen elementos que han permitido afirmar a estudiosos del tema 

que a partir de su estreno, este concierto fue interpretado en numerosas 

oportunidades por Anton Stadler (1753-1812). Uno de ellos el expuesto en el 

Congreso de clarinete de Chicago de 1994 por Pamela Poulin, quien dio a conocer 

un programa original del concierto realizado el  21 de marzo de 1794 en Riga, en el 

cual Anton Stadler (1753-1812) interpretaba el Concierto en La Mayor K 622 para 

clarinete y orquesta de Wolfgang Amadeus Mozart (1756-1791) y en su portada se 

puede observar un grabado del clarinete di bassetto que tocaba el artista y un 

registro de la gira que hizo el clarinetista por Europa con la nueva composición: 

 

31 de Enero de 1792 en Berlín     
23 de marzo de 1792 en Berlín 
04 de mayo de 1792 en Varsovia. 
11 de setiembre de 1792 en Varsovia 
27 de febrero de 1794 en Riga. 
05 de marzo de 1794 en Riga. 
13 de mayo de 1794 en San Petersburgo. 
16 de setiembre de 1794 en Lubeck 
27 de setiembre de 1794 en Lubeck 
29 de noviembre de 1794 en Hamburgo 
20 de diciembre de 1794 en Hamburgo 
12 de setiembre de 1795 en Hanover. 

 

Otro aspecto que permite asegurar que el concierto fue tocado varias veces 

por Anton Stadler (1753-1812) y oído no sólo en conciertos de la corte si no por el 

público en general, es lo incluido en un artículo del Musikalisches Wochenblatt de 

Berlín en enero de 1792: “Don Stadler, clarinetista de Viena: Hombre de gran talento 
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y reconocido como tal en la corte, donde ya ha sido oído en varias ocasiones. Su 

ejecución es brillante...  aún así, a su ejecución le falta ese sonido dulce y esa 

proyección tan agradable con el cual don Tausch fascina a su audiencia a menudo. 

Don Stadler ha extendido su instrumento agregándole llaves; de todos modos, el 

beneficio que traen estas llaves –las cuales saturan el instrumento- no parece ser 

considerable”5.  

 

En cuanto a la partitura manuscrita del concierto, se conserva un carta de la 

esposa de Mozart dirigida al editor de Offenbach, Johann André (1741-1799) que 

permite deducir las razones por las cuales, hasta la fecha, está extraviada: "… Para 

obtener información acerca de otras obras de este tipo, debería Vd. dirigirse al viejo 

Stadler, el clarinetista, quien solía poseer manuscritos originales de varios tríos de 

corni di bassetto y tiene copias de algunos que aún no son conocidos. Stadler afirma 

que mientras se encontraba en Alemania le robaron su valija, que contenía estas 

piezas. Otros, sin embargo, me han asegurado que dicha valija fue empeñada por 73 

ducados, creo que además, contenía instrumentos y otras cosas".6 

  

A pesar de haberse extraviado el manuscrito del concierto para clarinete y 

orquesta en La Mayor K 622, se publicaron adaptaciones para ser interpretadas con 

los clarinetes sopranos en La, en virtud que el clarinete di bassetto no logró 

instalarse como instrumento de uso corriente entre los clarinetistas de principios del 

siglo XIX.  

 

Eric Hoeprich ofrece una detallada reseña de cómo se adaptó el concierto a 

partir de las copias que se habían realizado del original que sólo Stadler poseía:  

  

"En ausencia del manuscrito, la reconstrucción de la parte solista del Concierto 

para clarinete, K 622, para un clarinete di bassetto, se basa en tres fuentes 

fundamentales. La primera es un esbozo manuscrito del primer tiempo, 
                                                
5 Artículo: ¿Cuándo fue estrenado el concierto para clarinete de Mozart? disponible en: http://blog.clariperu.org/2011/10/cuando-
fue-estrenado-el-concierto-para.html 
6 Correspondencia extraida del libro The letters of Mozart and his family de Emily Anderson 
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conservado en la Rychenberg Stiftug Winterthur, como K 621b [se refiere al 

concierto para basset horn al que se hizo referencia más arriba]. Este 

fragmento de 199 compases es en efecto el concierto para clarinete, pero con 

dos diferencias importantes. Mozart escribió en la tonalidad de sol mayor para 

un "Corno di bassetto in g" que desciende cromáticamente hasta el do grave. 

Además la orquestación carece de fagots. En el compás 180, Mozart, quizá 

posteriormente, cambió la tonalidad a la mayor (deducido de la parte del bajo). 

La segunda fuente es el catálogo del propio Mozart. Aquí, la penúltima entrada 

es el Concierto para clarinete K 622 en la mayor, con una orquestación que 

incluye "2 fagotti". En tercer lugar, en marzo de 1802, una reseña anónima 

apareció en el Allgemeine Musikalische Zeitung criticando la reciente edición 

de Breitkopf & Härtel del Concierto para clarinete (en la mayor) de Mozart. El 

autor alega haber escuchado la interpretación de la obra por parte de Stadler, 

y aunque elogia la música, también sugiere que la nueva edición no le hace 

justicia. Finalmente el crítico considera necesario comentar que Mozart 

escribió este concierto para un clarinete que desciende al do grave…"Como 

hoy en día los clarinetes que descienden al do grave son pocos, es de 

agradecer que los editores se molestaran en hacer estos transportes y 

modificaciones para el clarinete normal, aunque no se puede decir 

precisamente que por ello el concierto haya mejorado. Acaso hubiera sido 

mejor editarlo completamente según el original, anotando los transportes y 

modificaciones con notas pequeñas, como mucho". 

 

Es en la segunda mitad del siglo XX cuando se comienza a reconstruir la 

partitura de este concierto basado en los 199 compases escritos originalmente por el 

compositor, siendo la Barenreiter Urtext der Neue Mozart Ausgabe (NMA), quienes 

realizan notables esfuerzos para construir nuevas ediciones de la música de 

Wolfgang Amadeus Mozart, quien reconstruye el concierto bajo la supervisión de 

Franz Giegling (1921-). Esta labor iniciada en 1950 fue completada en 1977.  
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El período clásico en la música  
 

El clasicismo es un periodo artístico que surge a mediados del siglo XVIII y se 

extiende hasta principios del siglo XIX, en el que se tiende a expresar un mundo bello 

y dar a través del arte el sentido de perfección, de tranquilidad, de lo ideal. Sus 

principios fundamentales son el equilibrio, la sencillez, la tranquilidad, la proporción y 

la armonía, es decir, características opuestas al Barroco.   

 

En la música se suceden cambios en las grandes formas y, así, mientras 

desaparecen la suite coral, el preludio, el concerto grosso, la fantasía, la antigua 

cantata, la tocatta y la fuga, aparecen la sonata y la sinfonía, y se mantienen la 

variación y el oratorio. El surgimiento de estas formas clásicas fue posible gracias al 

desarrollo de las condiciones técnicas, que ampliaron enormemente el lenguaje de la 

creación musical.  

 

Según lo expresa Charles Rosen en su libro “The Classical Style. Haydn, 

Mozart, Beethoven” (1997) el estilo clásico se presenta en la historia de la música 

como una consecuencia natural en la realización de un lenguaje que venía 

desarrollándose desde hacía siglos atrás. La mayor parte de los rasgos que 

caracterizan este estilo fueron progresivamente apareciendo hasta que 

eventualmente se consolidaron en un producto consistente y coherente con sus 

propias características.  

 

Varios elementos incidieron de manera notable en la consolidación del estilo 

clásico, destacándose entre ellos la nueva conformación de la estructura de frase, 

siendo ésta periódica y articulada. El paradigma que finalmente se constituiría en 

frases compuestas por 4 compases y las estructuras en conjunto reflejan de cierta 

forma la búsqueda del balance y la simetría característicos del estilo clásico, al ser la 

frase fácilmente divisible, a diferencia de aquellas organizadas en 3 y 5 compases.  

Según Rosen (1997), la construcción en frases periódicas y articuladas le concedió a 

la música de este período dos rasgos fundamentales: el primero es la exaltación y 
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propensión al sentido de simetría y el segundo es el uso de una gran variedad de 

texturas rítmicas que se conectan y suceden de forma lógica, con frecuencia 

ocurriendo de manera imperceptible en su transición rítmica, sin romper con el flujo 

natural de la música.  Esta última característica marca una diferencia notable con el 

manejo de las texturas en la música barroca, en la cual dominaba la uniformidad o 

simplemente los cambios abruptos.  En relación a este aspecto, el flujo continuo en la 

construcción musical observado en el período clásico difiere del barroco en que aún 

dentro del mismo, existe una clara articulación  de las frases y se observa variedad 

rítmica. Esta última característica se presenta principalmente en momentos en donde 

se necesita un incremento en la tensión y fuerza dramática.  Asociado a todo lo 

anterior, se encuentra entonces el carácter más independiente que adquirió la frase 

en el estilo clásico, el cual tuvo su incidencia en la construcción del sentido de 

simetría. 

 

Otro aspecto que caracteriza la música de este estilo es la utilización de un 

mayor rango de dinámicas, el cual, afirma Rosen, está estrechamente relacionado 

con las peculiaridades en relación a la construcción en frases articuladas, las cuales 

contienen en sí sus propios elementos bien diferenciados y actúan de manera tal que 

la forma y la simetría se hacen audibles. Este sentido de simetría se percibe a través 

del balance en las dinámicas, los movimientos de las voces, los elementos rítmicos, 

entre otros.  

 

Se observa también como otra característica del lenguaje musical de este 

estilo, el movimiento articulado hacia la dominante (o su sustituto) que ocurre en las 

distintas formas musicales, el cual es intensificado por un sentido de clara dirección. 

En efecto, desde el punto de vista armónico, esta es la principal característica de la 

exposición en la forma sonata del período clásico. En este mismo orden de ideas, es 

preciso mencionar la clara jerarquía en el ámbito tonal que se observa en el estilo 

clásico. Esta se refleja a través del establecimiento de la tonalidad principal y su 

contraparte en la(s) tonalidad(es) secundaria(s).  Varios ejemplos musicales en los 

que se materializa esta jerarquía, menciona Rosen, se observan típicamente en las 
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secciones de desarrollo, en las que abunda el paso por diversas tonalidades, sin 

llegar a concederles el peso o la estabilidad de la tonalidad principal.  La estabilidad y 

la claridad tonal del inicio y cierre de la forma sonata, por ejemplo, son 

fundamentales para la coherencia  en su forma, y a su vez posibilita el incremento en 

la tensión en las secciones medias. Es por ello que se habla de direccionalidad e 

intensificación, hasta dramatización,  en el movimiento a la dominante, en la 

modulación. El establecimiento de la nueva tonalidad es enfatizado a través de una 

pausa, una cadencia definitiva o un nuevo tema, entre otros.    

 

Rosen también menciona como otro elemento del estilo clásico la “fuerza 

emocional” que le caracteriza. A nivel del lenguaje musical se observa en gran 

medida debido al contraste entre la tensión dramática y la estabilidad en sus partes. 

A diferencia de las obras del período anterior, el climax en la música de este estilo se 

encuentra generalmente hacia sus secciones medias, y es por ello que el inicio y final 

cobran importancia en determinar la estabilidad de cada movimiento.  

 

 La complejidad en la emocionalidad del lenguaje expresivo es también otra 

característica notoria del estilo en estudio. Este factor se ve claramente reflejado en 

las óperas de  Mozart, por ejemplo. En el lenguaje musical, esta complejidad está 

asociada a las relaciones armónicas y también al uso casi invariable de temas 

contrastantes o temas que en sí mismos presentan contrastes; aun cuando en 

ocasiones este contraste no sea un fin per se y la tensión pueda elaborarse sin su 

presencia, sino por otros medios.  

 

Para Rosen, todos estos aspectos se sintetizan en la forma clásica básica. En 

efecto, resume que esta es la “resolución simétrica de fuerzas opuestas” (p. 83). En 

el período anterior, la forma era escasamente simétrica y las fuerzas opuestas no 

estaban tan claramente definidas como en el estilo clásico, en sus aspectos rítmicos, 

dinámicos y tonales. Asevera Rosen que esta nueva concepción de la forma también 

se ve caracterizada en la frase, y que “en ningún otro estilo musical las partes y el 

todo se corresponden con tal claridad” (p. 83). Es propio de este estilo la claridad en 
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la que un patrón simétrico en la frase también se refleja en la estructura como un 

todo.  Su audibilidad dependerá de la manera en que los motivos que componen la 

frase clásica son aislados y enfatizados. Para Rosen, la forma sonata del siglo XVIII 

ejemplifica esta concepción de simetría y la define como “una libre respuesta al 

material ordenado simétricamente, teniendo en cuenta que esta simetría puede 

asumir distintas formas, algunas de ellas sorprendentemente complejas” (p. 91).  

 

Muchos otros aspectos descritos por el autor caracterizan la música de este 

período, pero los que han sido brevemente mencionados en esta sección del trabajo 

de investigación resumen algunas de las características esenciales, las cuales han 

sido observadas en la obra objeto de nuestro estudio. 

 

 

Breve reseña biográfica de Wolfgang Amadeus Mozart 
 

Jean Chrysostome Wolfgang Théophile Mozart, nació el 27 de enero de 1756 

en Salzburgo, bautizado por sus padres como “amado por Dios“ del griego Théophile 

y del latín Amadeus, hijo del compositor y violinista Jean Georges Leopold Mozart 

(1719-1787). 

 

Wolfgang Amadeus Mozart, fue un niño prodigio, que según los historiadores a 

los cuatro años ya era capaz de componer pequeñas obras y tocar melodías 

sencillas, siendo su primera gira en 1763 y sus primeros escenarios las ciudades de 

Frankfurt, Londres, Munich, Paris y Viena, donde el público evidencio el talento de 

este niño, destacando que con solo trece años es nombrado Konzertmeister del 

Azobispado de Salzburgo  

 

Continúa su formación musical con Johannes Christian Bach (1734-1782), 

hasta 1769 cuando hace una gira por Italia, donde visita Bolonia, Milan, Napoles, 

Roma y Verona, entre otras ciudades, en este viaje se destaca que en Verona tocó 

junto a la Academia Filarmónica en Roma, visita por primera vez el Vaticano donde el 
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papa Clemente XIV (1705-1774) le nombra Caballero de la “Orden de la Espuela de 

Oro“7, y en la búsqueda de complementar su formación musical decide ir a Bolonia 

donde conoce al Padre Martini (1706-1784), donde realiza con éxito los exámenes de 

admisión para la prestigiosa Academia Filarmónica. 

 

En 1970 escribe su primera gran opera en la ciudad de Milán Mitridate, Redi 

Ponto, en 1771 y 1775 Mozart escribe muchas obras de música de cámara, sinfonías 

K 183, K 199, K 200, concierto para Fagote K 191, piano y violín, y la ópera La finta 

giadiniera e il repastore, y las primeras sonatas para piano. 

 

En 1777 el compositor viaja con su madre Ana María (1751-1824) a la ciudad 

de Múnich, en búsqueda de un trabajo mejor remunerado y más satisfactorio del que 

hacía en Salzburgo bajo las órdenes del azobispo Colloredo (1732-1812), sin obtener 

el empleo esperado viaja a Mannheiem, para entonces fue la capital musical 

europea, en la búsqueda de un puesto en la Orquesta de la ciudad, allí conoce y se 

enamora de Aloysia Weber.  

 

Luego fue enviado con su madre a la ciudad de Paris por instrucciones de su 

papá, donde estreno la sinfónica K 297 y el ballet Les petits riens, en esta ciudad su 

madre muere de forma repentina. 

 

 Con veinticinco años, en 1781 rompió relaciones laborales con el principe-

azobisco de Salzburgo y se instaló en Viena, e inicio una relación de amistad con el 

Emperador José II (1741-1790), este momento le ofreció a Wolfgang Amadeus la 

madurez personal, hecho que hace que su composición sea más personal, con 

melodías y efectos orquestales novedosos, descubriendo la complejidad y a la vez 

sencillez melódica que evidencia el profundo sentir del alma. 

 

 En 1782 se casa con Conztanze Weber (1762-1842), matrimonio que concibe 

seis (6) hijos, bautizados con los siguientes nombres: Raimund Leopold (1783), Karl 

                                                
7 Insignia formada por "una cruz de oro con una faja, espada y espuelas rojas" emblema de la caballería honorífica del Vaticano. 
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Thomas (1784), Johann Leopold (1786), Theresia (1787), Ana (1789) y Franz Xavier 

Wolfgang (1791), de los cuales solo vivieron Karl Thomas y Franz Xavier Wolfgang.  

 

 En la madurez de Mozart como compositor se pueden evidenciar grandes 

obras, de popularidad inmediata que le garantizo el reconocimiento en vida de su 

virtuosismo en el pentagrama, destacando en 1791 el Concierto para clarinete y 

orquesta en La Mayor K 622, objeto de esta investigación. 

 

 Con más de 600 obras, el 5 de diciembre de 1791 muere en Viena, se dice 

que de fiebre reumática, sin embargo muchos autores especulan que su muerte fue a 

causa de una intoxicación por envenenamiento. Por los pocos ingresos de la familia y 

la falta de ahorros el cuerpo del compositor fue enterrado en una fosa común. 
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CAPÍTULO III 

MARCO METODOLÓGICO 
 

 La metodología es el procedimiento que permite que la investigación tenga 

secuencia lógica en la obtención de resultados finales. A través de la investigación se 

establece una información objetiva y necesaria para obtener el resultado que 

demuestre y sustente el objetivo de este trabajo. La información se obtiene del 

diseño de un estudio de investigación, que será considerado el más adecuado para 

la obtención de resultados. 

 

 

Diseño de la investigación 
 

 La naturaleza del presente Trabajo Especial de Grado es la de un Proyecto 

Especial, ya que lleva a la creación tangible de una herramienta audiovisual-

educativa que responde a necesidades e intereses de tipo cultural, aportando una 

creación audiovisual en el ámbito artístico. Es importante mencionar que la técnica 

de recolección utilizada fue la de investigación de campo, donde el cuestionario, la 

entrevista y las consideraciones del autor brindan la posibilidad resguardar los 

aportes intelectuales de las fuentes vivas consultadas para esta investigación. 

 

 

Población y muestra 
 

 Para este Trabajo de Grado se convocaron a participar como muestra de la 

población de músicos clarinetistas a cinco maestros del clarinete, de virtuosismo y 

trayectoria mundial reconocida, además de las consideraciones del autor, 
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sustentadas en más de treinta y cinco (35) años de experiencia como estudiante, 

como intérprete y como docente nacional e internacional.  

 

 

Alesandro Carbonare 
  

Nacido en Desenzano al norte de Italia, Alessandro Carbonare empezó a 

estudiar el clarinete a la edad de cinco (5) años, graduándose con calificaciones 

máximas en el Conservatorio de Verona. Ha participado en muchas competencias de 

clarinete en Italia y el extranjero, obteniendo seis primeros lugares. También ha 

ganado premios en las prestigiosas competencias de París, Toulón, Duino, Génova, 

Praga y Munich ARD. Hoy en día, Carbonare es el clarinetista que ha ganado más 

premios en el mundo.  Actualmente vive en París, donde es el clarinetista principal 

(súper-solista) de la Orquesta Nacional de Francia.  

 

Como solista, Carbonare se ha presentado con orquestas de renombre, donde 

se incluyen la Bayerischer Rundfunk Orchester, Cannes Orchestra, National Theatre 

Orchestra en Múnich, Orchestre de la Suisse Romande, I Solisti Veneti, Orquesta 

Nacional de Noruega, Südwestdeutsches Kammerorchester, Orquesta Nacional de 

Francia y Wien Sinfonietta.  

 

En junio de 1996, hizo su debut con la Orquesta de la Radio de Berlín. El 

diario "La Mañana de Berlín" reportó: “tocó admirablemente, con una dulzura 

excepcional en todo su registro". Adicionalmente, Carbonare ha sido invitado  por la 

Filarmónica de Berlín como primer clarinete en la temporada 2000/2001.  

 

Alessandro Carbonare ha sido solista bajo la batuta de Riccardo Muti, Seji 

Osawa, Charles Dutoit, Kurt Mazur, Eugeny Svetlanov, George Prètre, Yeudi 

Menuhin y Bernard Haitink. 
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En un esfuerzo por ampliar el repertorio clarinetístico, Carbonare realizó el 

estreno de los conciertos escritos para él de Salvatore Sciarrino e Iván Fedele 

durante la temporada 2001/2002 acompañado por la Orquesta Nacional de España. 

 
 
Jonathan Cohler 

 

Nacido 19 de junio 1959 en Estados Unidos de Norteamérica, es clarinetista y 

profesor. Cohler recibió una licenciatura en física en la Universidad de Harvard en 

1980 y estudió clarinete con los clarinetistas de la Orquesta Sinfónica de Boston, 

Pasquale Cardillo y Harold Wright, Orquesta Filarmónica de Berlín Karl Leister 

clarinetista, clarinete solista Charles Neidich y Frank Martin. 

 

En 1978, ganó una beca para el Centro de Música Tanglewood. También 

ocupó el cargo de clarinete solista de la Orquesta Filarmónica de Colorado (ahora 

conocida como la Orquesta Nacional de Repertorio) en 1979 bajo la dirección de Carl 

Topilow. 

 

Cohler ha realizado giras por los Estados Unidos, Europa, Asia sudoriental y 

América Latina, y ha actuado en muchos festivales de América del Norte como los de 

Tanglewood, Aspen, Rockport, Newport, viñedo de Martha y los Hamptons. Se ha 

presentado con frecuencia en los festivales internacionales de la Academia 

Latinoamericana de Clarinete y ha aparecido en la serie Dame Myra Hess Memorial 

Concert en Chicago. Sus apariciones en concierto incluyen el Concierto para 

clarinete de Mozart con la Orquesta de Santo André en Brasil y el Concierto para 

clarinete de Copland con la Orquesta de Evergreen en el National Concert Hall de 

Taiwán en Taipei. 
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Jorge Montilla 
 

Es considerado uno de los mejores clarinetistas latinoamericanos, calificativo 

que se ha ganado a través del éxito que ha obtenido en el curso de su activa carrera 

musical. Domina un amplio repertorio que incluye las obras para el clarinete más 

representativas de todos los tiempos. Además, ha interpretado los estrenos de obras 

de carácter solístico inspiradas y dedicadas a él por varios compositores. 

 

Jorge Montilla esta acreditado academicamente por: una Licenciatura en 

Música en el Instituto Universitario de Estudios Musicales (Venezuela), una Maestría 

en Música y un Artist Diploma ambos en la Universidad de Indiana (EEUU) 

 

En Venezuela estudió clarinete con los maestros Filippo Rutigliano, Valdemar 

Rodríguez, Luis Rossi y Mark Friedman. En el extranjero participó activamente en las 

clases magistrales dictadas por los maestros: Luis Rossi, Michel Lethiec, Kalman 

Berkes, Harmen de Boer, Walter Boeykens, Anthony Pay, Eddy Vanoosthuyse, 

Howard Klug, Robert Spring, Jonathan Cohler y Ricardo Morales.  

 

Ha actuado como solista con las orquestas más prestigiosas de Venezuela y 

la Orquesta de Cámara de la Universidad de Indiana. Se ha presentado en recitales 

en las salas más importantes de Venezuela, así como en Martinica, Francia, Brasil, 

Puerto Rico, Colombia y Estados Unidos de Norteamérica. También ha sido invitado 

para tocar al lado de prestigiosos solistas y agrupaciones venezolanas y extranjeras.  

 

Como miembro del Cuarteto de Clarinetes de Caracas realizó conciertos en 

Sur América, Europa, Asia y los Estados Unidos de Norteamérica grabó dos discos 

compactos, el segundo con Paquito D’Rivera, Sus arreglos para esta agrupación lo 

han hecho ser considerado como uno de los arreglistas más eminentes  para 

ensambles de clarinete de la actualidad. También es miembro fundador de las 

agrupaciones Ensamble Latinoamericano Taku (Clarinete, Fagote y Piano) y Zephyr. 

(Trio de Clarinetes) 
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Como docente, ha sido Jefe de la Cátedra de Clarinete del Conservatorio de 

Música Simón Bolívar (Venezuela) y fuera de Venezuela ha dictado clases 

magistrales en la Universidad Javeriana (Colombia), Escuela Moderna (Chile), 

Bridgetown Music School (Barbados), Castries Music School (Sta. Lucia), Indiana 

University (USA), Conservatorio de Música (Puerto Rico.) y Festival de Invierno de 

Vale Beneto (Brasil)  

 

Entre los premios obtenidos en los Estados Unidos de Norteamérica se 

encuentran: Ganador de la “Woodwind Competition” de la Universidad de Indiana 

(2000), de la “Travel Grant Competition” (2001), Ganador del “Performer Certificate” 

(Máxima distinción de la Universidad de Indiana) y Semifinalista de la “Concert Artist 

Guild Competition” (2001) y dos veces ganador de la Competencia de Música de 

España y Latinoamérica que organiza la Universidad de Indiana (2002-2004). 

 

 

Luis Rossi 
 

 En el libro “Clarinet Virtuosi of Today“, la historiadora británica Pamela Weston 

describe a Luis Rossi como …“el único solista de trayectoria internacional que toca 

con instrumentos de su propio diseño y fabricación“ 

  

Reconocido por la Crítica como un solista de primera clase, en 1986 interpretó 

el “Quinteto de Brahms en el Teatro Colón de Buenos Aires junto al Cuarteto 

Amadeus. En 1980 fue distinguido con el Premio de la Crítica en Chile y en 1989 con  

el Premio Konex de Argentina. Rossi presentó un recital en el Lincoln Center de New 

York y dió clases magistrales y recitales en International Clarinet Connection 

(Boston) y Belgian Clarinet Academy (Ostend). Además ha dictado clases 

magistrales en el Royal College of Music de Londres y el Lemmensinstitute de  

Lovaina, Bélgica.   
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En 1996 enseñó en Michigan State University, ofreciendo recitales y clases  

magistrales en Indiana University, Oberlin College y Western Michigan University. Su  

actividad docente con frecuentes cursos en Argentina, Brasil, Colombia, Costa Rica, 

México, Venezuela y España han producido una destacada generación de  

clarinetistas. Junto a la Orquesta de Cámara de Chile se presentó como solista en   

Praga, Detmoldt, Varsovia, Cracovia, Moscú, Kiev y principales capitales de Sur 

América. 

 

 Rossi realizó la primera audición para Sur América del Concierto para  

Clarinete de John Corigliano con la Orquesta Sinfónica Simón Bolívar de Venezuela 

en 1999 y ha grabado cinco discos compactos para el sello Georgina Records. 

 

 

Walter Sayfarth 
 

Es nativo de Düsseldorf-Alemania, a los 16 años obtuvo el Primer Premio del 

concurso Deutscher Tonkünstlerverband. Continúa sus estudios en la Freiburg 

Musikhochschule con Peter Rieckhoff y Karl Leister en la Academia de la Orquesta 

Filarmónica de Berlín, integró la Orquesta Sinfónica de la Radio de Saarbrücken. En 

1985, ingresó en la Filarmónica de Berlín como Clarinete solista. 

 

En 1988 fundó el Quinteto de Vientos de la Filarmónica de Berlín, además es 

integrante de un ensamble mayor “Los Vientos de la Filarmónica de Berlín”. Entre 

sus responsabilidades como educador y tutor se encuentran la Academia de la 

Orquesta Filarmónica de Berlín, la Orquesta Mundial de Jeunesses Musicales y el 

Programa del Sistema de Orquestas y Coros Juveniles e Infantiles de Venezuela. 
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Instrumentos de recolección de datos 
 

Para el presente trabajo el instrumento seleccionado para la recolección fue 

un cuestionario y entrevista, diseñado con dieciséis preguntas de índole exploratorio 

sobre estructura, articulación, fraseo, carácter, atmósfera, sonido, vibrato, cadenza, 

trinos, tempo, dinámicas y orquestación, cuyas respuestas arrojan la apreciación y 

experiencia de los maestros seleccionados. 
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CUESTIONARIO 
INSTRUMENTO DE RECOLECCIÓN DE DATOS 

 
TRABAJO DE GRADO 

EL TELE TALLER DE ESTILO E INTERPRETACIÓN PARA CLARINETE DE W.A. MOZART K622, 
UNA HERRAMIENTA DE ENSEÑANZA MODERNA 

 
 
 

Autor: Valdemar A. Rodríguez V. 
 

1.- ¿Nos podría hablar de algunas características resaltantes de la estructura o forma 

de cada uno de los movimientos del Concierto para clarinete y orquesta en La Mayor 

K 622 de Wolfgang Amadeus Mozart? 

 

2.- ¿Cómo cree usted que debe ser la calidad de la articulación en el Concierto para 

clarinete y orquesta en La Mayor K 622 de Wolfgang Amadeus Mozart, en cuanto a 

los ataques, el legatto y el staccato? 

 

3.- ¿Indique las características relevantes a considerar en el fraseo durante la 

ejecución del Concierto para clarinete y orquesta en La Mayor K 622 de Wolfgang  

Amadeus Mozart? 

 

4.-  En su opinión, ¿cuál debería ser el carácter y las atmósferas que se crean a lo 

largo de la interpretación de cada uno de los movimientos del Concierto para 

clarinete y orquesta en La Mayor K 622 de Wolfgang Amadeus Mozart? 

 

5.- ¿Cuáles deberían ser las características del sonido del clarinete al interpretar el 

Concierto para clarinete y orquesta en La Mayor K 622 de Wolfgang Amadeus 

Mozart, en cuánto a tamaño, timbre, color y textura? 

 

6.- ¿Qué opina sobre la utilización del vibrato al ejecutar el Concierto para clarinete y 

orquesta en La Mayor  K 622 de Wolfgang Amadeus Mozart? 

 

 

 7.- Tomando en consideración su experiencia docente: 
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a.- ¿cuáles son los problemas técnicos más usuales que se le presentan a los 

estudiantes cuando interpretan el Concierto para clarinete y orquesta en La Mayor K  

622 de Wolfgang Amadeus Mozart?  

b.-¿cuáles son los pasajes del Concierto para clarinete y orquesta en La 

Mayor K 622 de Wolfgang Amadeus Mozart que con más frecuencia causan 

problemas técnicos a los estudiantes? 

 

8.- ¿Considera usted necesario, hacer cadenzas y adornos que no están escritos en 

la partitura del Concierto para clarinete y orquesta en La Mayor K 622 de Wolfgang 

Amadeus Mozart, cuáles y por qué? 

 

9.- ¿Cómo cree usted que se deberían ejecutar los trinos en el Concierto para 

clarinete y orquesta en La Mayor K 622 de Wolfgang Amadeus Mozart, comenzando 

por la nota  superior o por la nota principal? 

 

10.- ¿Qué cadenza usted recomienda tocar en el segundo movimiento y en los 

calderones del primer movimiento del Concierto para clarinete y orquesta en La 

Mayor K 622 de Wolfgang Amadeus Mozart? 

 

11.- En su opinión, ¿cuáles deben ser los tempos metronómicos ideales a utilizar en 

la interpretación de cada uno de los movimientos del Concierto para clarinete y 

orquesta en La Mayor K 622 de Wolfgang Amadeus Mozart a fin de lograr el carácter 

y atmósferas deseada por el intérprete?  

 

12.- ¿Diga cuáles son las dinámicas asociadas a la intensidad del sonido, pianísimo 

(pp), piano (p), mezzoforte (mf), forte (f), crescendo y decrescendo, que en su 

opinión deberían ser utilizadas en relación a la orquestación y carácter, al momento 

de interpretar en el Concierto para clarinete y orquesta en La Mayor K 622 de 

Wolfgang Amadeus Mozart? 
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13.- ¿Nos podría comentar algunas de las características que en su opinión deben 

resaltarse de la orquestación del Concierto para clarinete y orquesta en La Mayor K 

622 de Wolfgang Amadeus Mozart? 

 

14.- Sabemos la versión original del concierto en referencia fue escrita para el 

Clarinete di Bassetto. Sin embargo, desde su primera edición algunos pasajes fueron 

alterados para poder ser tocados en un clarinete soprano en La. En los últimos años, 

las nuevas ediciones realizadas por investigadores han decidido adaptar algunos 

pasajes para que su interpretación se parezca más a la versión original. ¿Qué 

opinión tiene al respecto?  

 

15.- ¿Cuál es la edición que usted recomienda utilizar al ejecutar el Concierto 

clarinete y orquesta en La Mayor K 622 de Wolfgang Amadeus Mozart? 

 

16.- ¿Cuál o cuáles grabaciones del Concierto para clarinete y orquesta en La Mayor 

K 622 de Wolfgang Amadeus Mozart usted prefiere? ¿Por qué? 

 

 

Proceso de operacionalización. 
    

 El proceso de operacionalización del cuestionario se realizó mediante un 

cuadro comparativo donde convergen las respuestas de los cinco clarinetistas y 

donde se evidencian las concordancias, complementariedad y diferencias en la 

interpretación y estilo de la obra seleccionada como estudio en esta Investigación. 

Adicionalmente tiene un apartado titulado “Consideraciones del Autor” donde se 

describen los aspectos musicales y técnicos de la obra, desde la perspectiva del 

autor. 
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Análisis de los datos 
 

Análisis general estructural del Concierto para clarinete y orquesta en La 
Mayor K 622 de Wolfgang Amadeus Mozart 
 

Este concierto es una de las obras más importantes del repertorio solista 

escritas para el clarinete.  Prácticamente no existe concurso para ingresar a una 

orquesta profesional o concurso internacional de clarinete de alto nivel técnico y 

artístico, en que este concierto no sea exigido, debido a las demandas que presenta 

para el ejecutante desde el punto de vista técnico e interpretativo. He allí la 

importancia para todo intérprete de entender su forma y características principales.   

 

El concierto para clarinete y orquesta en La Mayor, K622 de Wolfgang 

Amadeus Mozart, consta de tres movimientos  en el formato ya estandarizado para la 

época de dos movimientos rápidos separados por uno lento. Siguiendo este patrón, 

el primer movimiento se encuentra escrito en forma Sonata, el segundo en forma 

ternaria (A-B-A´) y el tercero en forma rondó con el esquema A – B – A – C - B´ - A 

con Coda (omitiendo la reaparición de A entre las secciones C y B´). 

 

Desde el punto de vista melódico y de la participación del solista, este 

concierto se destaca por su lirismo, el cual se ve complementado por secciones 

brillantes y virtuosas. Es indudablemente resaltante por su riqueza en la continua 

presentación de nuevos materiales melódicos, que exploran caracteres diferentes y a 

veces contrastantes en cada sección. También se caracteriza por la amplia 

utilización del registro del clarinete, haciendo en ocasiones juegos de contrastes o 

diálogos entre el registro grave y el agudo, así como apariciones que exploran gran 

parte del registro en un mismo pasaje. 

 
Primer movimiento 

El primer movimiento presenta la indicación de Allegro, está en La Mayor y se 

inicia con la exposición orquestal, que abarca desde el compás 1 al 56. En esta 
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sección la orquesta  da inicio con el ritornello,  el cual se caracteriza por su utilización 

de un ritmo constante de corcheas con texturas homofónicas y figuración brillante en 

varias de sus secciones: 

 

 

 

Ejemplo Musical 1. Compases del 1 al 9 en el ritornello orquestal. 

 

 El primer tema del concierto, introducido por la orquesta (ver compases del 1 

al 16 en la partitura del concierto, Anexo 1) y luego por el solista (compases 57 al 75) 

se caracteriza por su carácter alegre. En el caso de la exposición orquestal, el 

material principal del segundo tema será reservado para el solista, presentándose 

únicamente una sección del mismo, en el cual se observa la melodía del primer tema 

tratado en imitación (comparar en la partitura del concierto los compases 25 al 30 y 

compases 128 al 132, ver Anexo 1). La modulación a la dominante, igualmente se 
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reserva para la exposición del solista (ver el segmento que se inicia en el compás 

100 y candencia en Mi Mayor en el compás 115) 

 

La aparición del solista en el compás 57 con el primer tema, ocurre luego de 

una sección de cierre muy conclusiva en la orquesta, con una definida cadencia en 

La mayor (ver compás 56). Este mismo material será empleado para el final de la 

Exposición y del  movimiento concluyendo en La mayor (compases 154 al 171 y 

compases 343-359 respectivamente, con algunas variaciones en ambos casos, ver 

Anexo 1). En la exposición del solista (del compás 57 al 154) se presentan el primer 

y segundo temas (compases 57 al 99 y compases 100 al 134 respectivamente) con 

una textura orquestal reducida, destacándose la participación del solista en ambas 

secciones. La melodía del segundo tema aparece por primera vez en el clarinete en 

el compás 100, sin interrupción,  a la vez que se establece la modulación a  la 

tonalidad de Mi Mayor , con una cadenza definitiva en esta tonalidad en el compás 

115. Es preciso mencionar que el pasaje conector o transición (compases 76 al 99) 

entre el primer y segundo tema, es modulante y se destaca por su variedad 

melódica, pasando por tonalidades menores y exhibiendo cambios de carácter o 

afectos en pocos compases.   
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Ejemplo Musical 2. Inicio de la Transición. Compases 76 al 85 

 

Cercano a la culminación de la Exposición (compases 128 al 154, ver Anexo 

1) la intervención del solista se destaca por la presentación de un patrón al estilo del 

bajo de Alberti (compases 134 al 137, ver Ejemplo Musical 3) en ritmo de 

semicorcheas, seguido por pasajes virtuosos elaborados sobre arpegios 

ascendentes y descendentes, escalas rápidas por grado conjunto y en terceras, con 

uso del cromatismo.   
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Ejemplo Musical 3. Compases 134 al 137, bajo de Alberti 

 

El desarrollo abarca desde el compás 172 hasta el 250,  y se inicia con el 

material melódico del primer tema donde se observa nuevamente la intervención del 

solista sobre una textura muy reducida. Arrivando al compás 194 se revela un 

carácter sombrío que sólo permanece hasta el compás 198, cuando el clarinete 

irrumpe con un grupo de arpegios que conducen a una cadenza en Re mayor 

(compases 199-200).  En lo siguiente, recurrirán alternancias entre secciones de 

diferente carácter,  destacándose con frecuencia los saltos entre registros (a manera 

de diálogo en algunos casos) y la utilización del registro medio y grave del 

instrumento en las secciones donde se percibe un carácter más misterioso o sombrío 

(compases 200 al 227). Igualmente, se debe destacar que el clarinete adquiere un 

papel protagónico siendo el acompañamiento orquestal sólo un marco para cada 

intervención del solista hasta este punto. Como es de esperarse para una  sección 

de desarrollo, en este caso encontramos elementos tomados de los temas en la 

exposición y la reutilización de algunos motivos.  Para el compás 215 queda 

claramente establecida una modulación a la tonalidad de Fa# menor y entre los 

compases 227 al 250 un gran tutti orquestal  modulante actúa como puente para la 

recapitulación que ocurre entre los compases 251 y 343 (ver toda la sección del 

desarrollo en el Anexo 1).  
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La recapitulación se inicia con el primer tema en La Mayor, muy similar a la 

exposición con algunos cambios en la melodía. La entrada del solista, sin embargo, 

ocurre irrumpiendo 3 compases antes de la aparición del primer tema, preparando 

precisamente junto con la orquesta la aparición del mismo y el retorno a la tonalidad 

de La mayor: 

 

 

 
Ejemplo Musical 4. Compases 248 al 254. 

 

La segunda área temática aparece nuevamente (compases 316 al 343) con 

algunas variaciones, recurre el tema en imitación, la figura al estilo del bajo de Alberti 

y la elaboración virtuosa en el clarinete. El primer movimiento concluye con el tutti del 
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ritornello orquestal (compases 343 al 359). Un aspecto de este movimiento que llama 

particularmente la atención es que, a diferencia de otros conciertos de Wolfgang 

Amadeus Mozart, el K 622 no reserva un espacio para una cadenza en el primer 

movimiento, la cual suele ocurrir en la recapitulación. Sin embargo, existen otros 

espacios dentro del movimiento en los que Mozart destina un breve segmento o 

Eingang para la elaboración por parte del solista (ver los calderones en los compases 

127 y 315).  

 

 

Segundo movimiento 
El segundo movimiento es un Adagio en Re Mayor de forma A-B-A´ con Coda. 

En los primeros 8 compases, el solista inicia el tema de la sección sobre una 

construcción equilibrada de las frases y melodías en forma de arco, observándose 

una clara textura homofónica (ver Ejemplo Musical 5). En su estructura, la sección A 

consta de 32 compases, en una construcción periódica, en la que se alterna la 

intervención del solista con los tutti orquestales (cada 8 compases) contrastando su 

dinámicas. Desde el compás 25 hasta el 31, resalta la profundidad que Mozart añade 

a la sonoridad a través de algunos cambios en la línea del bajo (reforzada por los 

violonchelos y contrabajos). 
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Ejemplo Musical 5. Compases 1 al 8 

  

La sección B de este movimiento se incia en Re mayor, modula brevemente a 

La mayor y abarca el segmento del compás 33 al  59.  Presenta entre sus 

características una clara diferenciación de la sección anterior por el incremento en la 

actividad rítmica y la ornamentación, los saltos amplios en la línea del solista, y el 

empleo del registro grave del clarinete di basetto. Todo ello sumado a la presencia de 

un acompañamiento más puntuado (o articulado) en la orquesta.  Estos elementos le 

confieren un caráter diferente a la sección. Desde el punto de vista melódico, la parte 

B de este movimiento se destaca por ser extrovertido y brillente. En el compás 59 se 

indica con la figura del calderón un espacio para la improvisación por parte del 

solista, un breve pasaje o Eingang, el cual es generalmente señalizado de esta forma 

sobre un acorde de séptima de  dominante (V7), como una especie de cadenza en la 

que el solista parte de la séptima del acorde mencionado. Este pasaje constituye el 

cierre de la sección media y a la vez sirve de conexión con la sección A´: 
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Ejemplo Musical 6. Compases 57 al 60. 

 

El retorno de la sección A (aquí llamada A´ por sus variantes), está en Re 

mayor, y se extiende desde el compás 60 hasta el 83.  El tema se presenta de igual 

forma con muy pocas modificaciones en los primeros 16 compases de la sección, sin 

embargo, es notoria la omisión de la respuesta orquestal luego de los primeros 8 

compases en alternancia con el solista (ver compases 60-75).  El tutti  orquestal se 

presenta como respuesta a la segunda frase del solista, entre los compases 76 y 83, 

con algunas variantes en la línea del contrabajo, entre otras (comparar con 

compases 25 al 32). La coda (del compás 83 al 98) inicia con elaboraciones 

melódicas similares a la sección media y se destaca por el uso de cromatismo a 

manera de ornamentación en la línea del clarinete.   

 

 

Tercer movimiento 
El tercer movimiento es un Rondó, de forma A-B-A-C-B´-A con Coda que 

puediese pensarse como una variante del rondó a siete partes omitiendo la 

reaparición de A entre  las secciones C y B´. Es un Allegro en La Mayor, que se inicia 

con el estribillo (A), desde el compás 1 al 56 con orquestación reducida, presenta un 

carácter ligero, brillante y virtuoso con preponderancia de los pasajes solistas y un 

balance en la construcción de las frases. Del compas 31 al 56 se evidencia una 

interacción más estrecha entre el solista y la orquesta en segmentos bien definidos 
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por cadenzas, silencios, cambios de textura y alternancias claras entre el solista y la 

orquesta.  

 

 

 
Ejemplo Musical 7. Compases 1 al 8. Incio del Rondó. 

 

El primer episodio o copla 1 (B) abarca del compás 57 al 113, se inicia con el 

mismo formato de la alternancia en frases regulares entre el solista y la orquesta, 

destacándose las siguientes características (ver en la partitura, Anexo 1): 
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• Hacia el compás 73 hay una modulación a Mi menor, uso de 

cromatismo y secuencias melódicas descendentes,  en la que se 

percibe un cambio de afecto.  

• Del compás 77 al 80 el clarinete acompaña a la orquesta con un patrón 

melódico descendente por paso cromático. 

• Hay una cadenza en Mi mayor en los compases 83 y 84, a partir de la 

cual queda claramente establecida la modulación hacia esa tonalidad. 

• Desde el compás 83 hasta el 88 hay un cambio notable de ritmo en el 

acompañamiento orquestal. 

• Desde el compás 97 hasta el 113, hay un pedal en Mi Mayor, intervalo 

de segunda aumentada en las flautas, un notable cambio de afecto, 

cromatismo y rápidas alternancias entre el solista y las cuerdas. 

 

Desde el compás 114 hasta el 137 se presenta nuevamente el estribillo (A), 

pero de forma parcial,  observándose el tutti desde el compás 121 al 137, el cual se 

corresponde con la sección de cierre original, pero más desarrollada, con 

repeticiones, progresiones y una densa orquestación (comparar con los compases 51 

al 56). En el compás 137 culmina esta sección sobre la dominante de Fa# menor. 

 

El episodio o copla 2 (C) va del compás 138 al 187  y se inicia en un estilo 

lírico-sentimental en frases regulares de 8 compases. En los primeros 16 compases 

de la sección (con extensión de la última frase hasta el compás 157), el clarinete 

provee una respuesta a la primera frase, casi a manera de diálogo, en una octava 

más grave: 
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Ejemplo Musical 8. Compases 137 al 153. 
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Del compás 158  al 187 se observa una modulación de Fa# menor a Re 

mayor, con un despliegue virtuoso del solista, saltos amplios, diálogo entre registros, 

progresiones y algo de cromatismo.  

 

El episodio o copla 3 (B´), abarca del compás 188 al 246 y en el se introducen 

cambios sustanciales en su sección media, aunque recurren algunos elementos del 

acompañamiento (comparar con B). Esta copla se inicia en la tonalidad de La mayor 

y a partir del compás 208 se observa el uso de progresiones, diálogos entre el solista 

y la orquesta, cromatismos y gestos retóricos (calderones en la línea del solista y la 

orquesta), además de presentarse una majestuosa participación del solista que pone 

en evidencia el virtuosismo demandado para el ejecutante. 

 

 
Ejemplo Musical 9. Compases 217 al 222. Calderones en la orquesta y el solista.  
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La última aparición del estribillo (A) ocurre en el compás 247 hasta el 300, en 

su versión completa con algunas variantes y como es de esperarse, en la tonalidad 

principal del movimiento.  

 

La Coda del tercer movimiento se extiende desde el compás 301 hasta el 

compás 353, donde el virtuosismo del solista hace gala de las escalas, arpegios, 

saltos, figura de Alberti y trinos. Se debe hacer mención especial a la figuración en 

los compases 301 al 321, donde se evidencia la demanda de una ejecución de alto 

desempeño técnico. En la coda se observa la reiteración final del tema del refrán y la 

sección de cierre del tutti orquestal. 

 

 
Ejemplo Musical 10. Compases 301 al 306. Sección de un pasaje en semicorcheas, con 

arpegios. 

 



 60 

Análisis de estilo e interpretación del Concierto para clarinete y orquesta en La 
Mayor K 622 de Wolfgang Amadeus Mozart según el análisis de las entrevistas 
realizadas a los maestros seleccionados.  

 

 En las siguientes páginas se encontrarán 16 cuadros construidos en base a 

las opiniones y comentarios de los clarinetistas entrevistados y de esta forma poder 

establecer similitudes, complementariedades y diferencias en las preguntas 

realizadas en el cuestionario, relacionadas con: 

• Estructura 

• Articulación 

• Fraseo 

• Carácter y atmósfera 

• Sonido 

• Vibrato 

• Problemas técnicos 

• Cadenza y adornos 

• Trinos 

• Cadenzas 

• Tempos 

• Dinámicas 

• Orquestación 

• Versión original 

• Edición  

• Grabaciones
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CUADRO Nro.  1        
Análisis comparativo de la estructura del Concierto para clarinete y orquesta en 
La Mayor K 622 de Wolfgang Amadeus Mozart  
  
 
 ¿Nos podría hablar de algunas características resaltantes de la estructura o forma de cada uno de los 

movimientos del Concierto para clarinete y orquesta en La Mayor K 622 de Wolfgang Amadeus Mozart? 

          

JORGE MONTILLA LUIS ROSSI WALTER 
SAYFARTH 

JONATHAN 
COHLER 

ALESANDRO 
CARBONARE 

Tiene tres 
Movimientos  

R - L - R 

Es muy desarrollado 
y extenso 

 
1er movimiento. 

Secciones 
luminosas, flexibles 

y virtuosas. Las 
secciones en modo 

menor, más 
dramáticas 

Tiene tres 
movimientos  

R – L - R 

1er Movimiento es 
una larguísima frase 
que nunca termina 

Alternancia del solo 
y el tutti 

Giros armónicos 
profundos e 
inspirados 

3er movimiento. Es 
una danza ligera 

El 1er movimiento 
no tiene cadenza (a 

diferencia de la 
mayoría de los 

conciertos escritos 
por Mozart) 

Alternancia sin 
rupturas entre el 

solo y el tutti 

1er movimiento en 
forma de sonata 

 
 2do movimiento en 

forma ABA 
 

3er movimiento en 
forma de Rondo 

     2do movimiento 
ABA 

 

RESUMEN  DE OPINIONES EMITIDA POR LA MUESTRA.  

• El concierto tiene tres movimientos RÁPIDO-LENTO-RÁPIDO. 

• Alternación del solo y la orquesta durante toda la obra. 

• El primer movimiento esta escrito en forma sonata, no tiene cadenza, a diferencia de la mayoría 

de los conciertos de Wolfgang Amadeus Mozart. 

• El segundo movimiento está escrito en forma A B A. 

• El segundo movimiento es muy largo, con largas frases, contenidos en secciones luminosas, 

flexibles y también tiene secciones en modo menor, más dramático. 

• El tercer movimiento está escrito en la forma de Rondó, es una danza ligera. 
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CUADRO Nro. 2        
Análisis comparativo de la articulación del Concierto para clarinete y orquesta 
en La Mayor K 622 de Wolfgang Amadeus Mozart  
 
 
¿Cómo cree usted que debe ser la calidad de la articulación en el Concierto para clarinete y orquesta 

en La Mayor K 622 de Wolfgang Amadeus Mozart, en cuanto a los ataques, el legatto y el staccato? 

  

JORGE MONTILLA LUIS ROSSI WALTER 
SAYFARTH 

JONATHAN 
COHLER 

ALESANDRO 
CARBONARE 

1er. Movimiento: 
Articulaciones 

cortas y vibrantes 
con claridad y 

definición en las 
secciones en 

staccato. staccato 
largo en las 
secciones 
cantábiles 

Corcheas cortas y 
semi corcheas 

largas 
Muy legatto 

La música de  
Mozart para 

vientos es muy 
articulada 

Cuando las notas 
tienen punto debe 
ser staccato, de lo 

contrario las 
articulaciones 
deben ser muy 

líricas 

Pasajes en legatto 
muy líricos 

Cantábile 
operístico 

Staccato ligero y 
cantábile 

La articulación 
debe ser ligera   

2do movimiento. 
Ataque muy suave 
para no romper con 

lo lirico 

No hay que abusar 
del uso del 

staccato 

Notas con 
vibración 

Staccato que 
rebota   

Lo corto o lo largo 
de la articulación 

dependerá del 
carácter y la 
atmósfera 

En los pasajes 
rápidos en semi 

corcheas el 
staccato debe ser 

largo y fluido 

Para hacer el 
staccato la lengua 

no debe pegar 
fuerte sobre la 

caña 

    

 

RESUMEN  DE OPINIONES EMITIDA POR LA MUESTRA.  

• En general, lo lírico predomina sobre lo articulado. 

• En el caso de las notas en semicorcheas con punto hay que tocarlas de forma sutil. 

• La lengua debe utilizarse siempre de manera delicada, buscando que las notas cortas tengan 

resonancia, vibración y ligereza en las secciones. 

• En las secciones cantábiles, la lengua debe ser muy sutil para no romper con la atmósfera 

dulce y delicada que se desea recrear. 

• En los pasajes rápidos, en staccato corto, se debe pensar en un staccato no tan corto como el 

usual, mientras que en los pasajes de corcheas con punto deben tocarse con un staccato más 

corto, pero resonante y ligero. 
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CUADRO Nro.  3        
Análisis comparativo del fraseo en el Concierto para clarinete y orquesta en La 
Mayor K 622 de Wolfgang Amadeus Mozart  
	  	  
	  ¿Indique las características relevantes a considerar en el fraseo durante la ejecución del Concierto para 

clarinete y orquesta en La Mayor K 622 de Wolfgang  Amadeus Mozart?	  

	  	  

JORGE MONTILLA LUIS ROSSI WALTER 
SAYFARTH 

JONATHAN 
COHLER 

ALESANDRO 
CARBONARE 

Fraseo de 4, 8 y 16 
compases 

Pasajes líricos y 
cantábiles 

Cantábile como un 
cantante de ópera 

Durante toda la 
obra debe haber 
una sensación 

libre y vocal como 
en la ópera 

Frases muy largas 

Las frases tensan 
hasta un punto 

climático y luego 
destensan hasta el 

final 
 

  Ideas musicales 
fluidas 

Respiraciones solo 
cuando lo indica la 

música 

Conexión entre 
frases y secciones 

El concierto es un 
todo cohesionado 

basado en la 
conexión de cada 

una de las pequeñas 
estructuras (frases o 

secciones) 

  Expresión de 
sentimientos     

    

Cambiar el color y 
el tempo con los 

episodios en 
menor (más íntimo 

y relejado) 

    

 

RESUMEN  DE OPINIONES EMITIDA POR LA MUESTRA.  

• Fraseo esencialmente cantábile, como un cantante de ópera. 

• Hay frases de 4, 8 y 16 compases, que tensan cada una de ellas hasta un punto climático y 

luego destensan hasta el final. 

• El fraseo debe ir dirigido a expresar un sentimiento. 

• Cambiar según la tonalidad el color del sonido, según el ataque y sentimiento que se expresa 

pasando frecuentemente de una expresión extrovertida a una expresión introvertida. 

• Hay que procurar frases muy largas, solo donde el correcto fraseo lo permita. 
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CUADRO Nro. 4         
Análisis comparativo del carácter y la atmósfera en el Concierto para clarinete y 
orquesta en La Mayor K 622 de Wolfgang Amadeus Mozart  
  
En su opinión, ¿cuál debería ser el carácter y las atmósferas que se crean a lo largo  de la 

interpretación de cada uno de los movimientos del Concierto para clarinete y orquesta en La Mayor K 

622 de Wolfgang Amadeus Mozart? 
  

JORGE MONTILLA LUIS ROSSI WALTER 
SAYFARTH 

JONATHAN 
COHLER 

ALESANDRO 
CARBONARE 

Múltiples 
atmósferas y 

estados de ánimo 

Esta obra no tiene 
la alegría de las 
obras tempranas 
sino que tiene la 

nostalgia del Mozart 
maduro 

1er movimiento: 
total felicidad / 

secciones en menor 
más drama 

1er movimiento: 
Feliz 

No se puede decir 
que  un movimiento 
es triste o alegre en 

su totalidad 

1er movimiento: 
alegría, tristeza, 

inocencia, reflexión 
y bravura  

 
2do movimiento: 
ternura, dulzura, 
orgullo y holgura 

 
 3er movimiento: 

vultuosidad, 
ligereza, respeto y 

control 
 

El momento más 
liviano es el Rondó 

pero poco a poco se 
va transformando 

en algo más denso 

2do movimiento: 
dulce / suave 

sensación 

2do movimiento: 
cantábile / cálido 

No hay un 
sentimiento 

predominante sino 
que cambia de 

alegre a misterioso 
o de alegre a triste 

Los modos mayores 
“alegría“ y los 

modos menores 
“tristeza“ 

  3er movimiento: 
danza ligera 

3er movimiento: 
divertido, vivo, 

chistoso, elegante y 
simpático 

  

Es música pura no 
descriptiva         

 

RESUMEN  DE OPINIONES EMITIDA POR LA MUESTRA.  

• Hay varios tipos de atmósferas y sentimientos, que pasan de una atmósfera de júbilo y alegría 

a una atmósfera melancólica y hasta con sentimientos de tristeza. 

• Atmósfera de intimidad y atmósfera de alegría colectiva. 

• El segundo movimiento está basado en una atmósfera con pinceladas de melancolía para unos 

y de tristeza para otros. 

• Sensaciones de suavidad y dulzura, con calidez y misterio. 

• El tercer movimiento es una danza alegre, ligera y elegante, con una atmósfera de alegría 

colectiva. 
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CUADRO Nro. 5        
Análisis comparativo del sonido en el Concierto para clarinete y orquesta en La 
Mayor K 622 de Wolfgang Amadeus Mozart  
	  	  
	  ¿Cuáles deberían ser las características del sonido del clarinete al interpretar el Concierto para 

clarinete y orquesta en La Mayor K 622 de Wolfgang Amadeus Mozart, en cuánto a tamaño, timbre, 

color y textura?	  

	  	  

JORGE MONTILLA LUIS ROSSI WALTER 
SAYFARTH 

JONATHAN 
COHLER 

ALESANDRO 
CARBONARE 

Sonido flexible Difícil definir con 
palabras No agresivo Bello en todo 

momento 
Sonido no muy 

grande 

Grande (lograr 
balance) 

Como la voz de un 
gran cantábile Dulce 

Capacidad de 
tener con gran 

rango de 
dinámicas y 

colores 

Podría ser 
pequeño, redondo, 
limpio y con mucho 

color 

Timbre vibrante   Oscuro Como un cantante 
No es cuestión de 

fuerza sino de 
proyección 

Color claro (no 
brillante)   Grande     

Textura (balance 
entre timbre, color y 

tensión) 
        

 

RESUMEN  DE OPINIONES EMITIDA POR LA MUESTRA.  

• El sonido debe ser grande.  

• El sonido debe tener brillo pero sin estridencia. 

• El sonido siempre debe buscar la belleza y la dulzura. 

• El sonido debe ser flexible y debe perimitir un gran cantábile, con brillo y sin estridencia.  
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CUADRO Nro.   6       
Análisis comparativo del vibrato en el Concierto para clarinete y orquesta en La 
Mayor K 622 de Wolfgang Amadeus Mozart  
	  	  
¿Qué opina sobre la utilización del vibrato al ejecutar el Concierto para clarinete y orquesta en La 

Mayor  K 622 de Wolfgang Amadeus Mozart?	  	  

	  	  

JORGE MONTILLA LUIS ROSSI WALTER 
SAYFARTH 

JONATHAN 
COHLER 

ALESANDRO 
CARBONARE 

Uso moderado 

Las descripciones 
del sonido de Anton 
Stadler indica que 
tocaba con vibrato 

 

Si la personalidad 
del instrumentista, 

el estilo y la técnica 
lo exige, lo acepto 

Definitivamente el 
vibrato se usaba 

como práctica 
común por 

cantantes y otros 
instrumentistas en 
la época Mozart 

Me gusta el vibrato 

Lo recomiendo, solo 
donde embellece la 

frase y ayuda a 
conectar 

Los mejores 
instrumentistas de 
viento de la época 

imitaban a los 
cantantes de ópera 

y usaban vibrato 
 

En lo particular NO 
ME GUSTA el uso 

del vibrato para este 
Concierto K 622 

El uso del vibrato en 
las notas largas 
agrega una gran 

dimensión al sonido 
y despierta interés 

El vibrato agrega 
algo a la frase y le 

da vida 

 

A Mozart le gustaba 
el vibrato sutil y no 

el vibrato 
demasiado rápido 

El vibrato puede 
agravar los 

problemas de 
afinación 

 

Stadler tocaba con 
vibrato y Mozart lo 
describía como la 

voz de un cantante 

El uso debe ser 
mesurado y debe 

salir del alma y del 
corazón 

    

El vibrato sutil bien 
usado puede ayudar 

a la calidad del 
sonido 

  No hay reglas para 
el uso del vibrato 

        

El vibrato debe 
hacerse con el 

aliento y no con el 
labio 

 
RESUMEN  DE OPINIONES EMITIDA POR LA MUESTRA.  

• El vibrato es un recurso que agrega una gran dimensión al sonido y despierta un gran interés en 

el fraseo.  

• El vibrato usado de manera sutil ayuda a la calidez del sonido y colabora en la conexión de las 

frases dándole vida a cada una de ellas.  

• El uso del vibrato debe ser mesurado y debe salir del alma y del corazón.   
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CUADRO Nro. 7-A        
Análisis comparativo de los problemas técnicos en el Concierto para clarinete y 
orquesta en La Mayor K 622 de Wolfgang Amadeus Mozart  
 

Tomando en consideración su experiencia docente: ¿cuáles son los problemas técnicos más usuales 

que se le presentan a los estudiantes cuando interpretan el Concierto para clarinete y orquesta en La 

Mayor K  622 de Wolfgang Amadeus Mozart?  

	  	  
	  	  

JORGE MONTILLA LUIS ROSSI WALTER 
SAYFARTH 

JONATHAN 
COHLER 

ALESANDRO 
CARBONARE 

Ataques al principio 
de las frases (suave 

y sin acentos) 

La técnica para 
comenzar las frases 

Respiración 
adecuada 

Mantener la 
velocidad 

La articulación 
adecuada 

Coordinación 
lengua-dedos 

La falta de criterio 
para la articulación 

 

Mantener el tempo 
estrictamente 

Uniformidad en las 
escalas y arpegios El estilo 

Comprensión del 
fraseo 

Falta de soporte 
diafragmático, para 
mantener la calidad 

del sonido y 
afinación 

Mantener la 
afinación en los 
pasajes fuertes 

Pulcritud en los 
pasajes 

Expresivo pero con 
control 

Tener un legatto 
uniforme   No golpear las 

notas en staccato 
La respiración en 
las frases largas 

Limpieza en los 
pasajes 

 

Resistencia   No tensar la 
embocadura   

El vibrato debe 
hacerse con el 

aliento y no con el 
labio 

 
RESUMEN  DE OPINIONES EMITIDA POR LA MUESTRA.  

• Ausencia de la técnica adecuada para iniciar las frases (respiración, embocadura y lengua). 

• Ausencia de la respiración y de una emisión adecuada para mantener la calidad del sonido, 

afinación y fraseo. 

• Dificultad en mantener el tiempo uniforme durante la ejecución de cada movimiento. 

• Falta de criterio para articular y para mantener un legatto uniforme 

• Irregularidad en la coordinación de lengua y dedos, necesaria para garantizar la pulcritud en la 

uniformidad de los pasajes, escalas y arpegios. 
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CUADRO Nro.   7-B       
Análisis comparativo de los problemas técnicos en el Concierto para clarinete y 
orquesta en La Mayor K 622 de Wolfgang Amadeus Mozart  
	  	  
Tomando en consideración su experiencia docente: ¿cuáles son los pasajes del Concierto para 

clarinete y orquesta en La Mayor K 622 de Wolfgang Amadeus Mozart que con más frecuencia causan 

problemas técnicos a los estudiantes? 

	  	  

JORGE MONTILLA LUIS ROSSI WALTER 
SAYFARTH 

JONATHAN 
COHLER 

ALESANDRO 
CARBONARE 

Todos los pasajes 
en semi corchea 
que pasan por el 

registro de garganta 

 
En el 1er 

movimiento hay 
pasajes en semi 

corcheas antes de 
los tutti 

 

En general todos los 
pasajes en semi 

corcheas 
  

1er movimiento al 
final de todas las 

exposiciones antes 
de los tutti 

Pasajes en arpegios 
(7ma) 

En el 3er 
movimiento los 

pasajes que  
parecen concebidos 
en el registro grave 
clarinete di basetto 
y son tocados en el 

registro agudo 

Compás 110 del 1er 
movimiento   

Todos los pasajes 
rápidos y 

articulados 

1er movimiento 
compases 

83,110,111,126 
  

Mantener la 
afinación en los 
pasajes fuertes 

  

3er movimiento, 
difícil de carácter al 
final de la frase con 
el comienzo del tutti 

de la orquesta 
3er movimiento 

compases 119-121, 
168, 272-276, 304-

310 

  
La articulación al 
principio del tema 

del 3er movimiento 
    

 
RESUMEN  DE OPINIONES EMITIDA POR LA MUESTRA.  

• Irregularidad en todos los pasajes en semi-corcheas que transitan por el registro de garganta, 

especialmente en los pasajes en semi-corchea antes de los tutti de orquesta. 

• Ausencia de la técnica adecuada para mantener la afinación en todos los matices.    
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CUADRO Nro.  8        
Análisis comparativo de las cadenzas y adornos en el Concierto para clarinete y 
orquesta en La Mayor K 622 de Wolfgang Amadeus Mozart  
 

¿Considera usted necesario, hacer cadenzas y adornos que no están escritos en la partitura del 

Concierto para clarinete y orquesta en La Mayor K 622 de Wolfgang Amadeus Mozart, cuáles y por 

qué?  

  

JORGE MONTILLA LUIS ROSSI WALTER 
SAYFARTH 

JONATHAN 
COHLER 

ALESANDRO 
CARBONARE 

Tanto las cadenzas 
y los adornos son 

parte del estilo 
mozartiano 

1er movimiento: 
durante los 

calderones solo 
algunas notas de 
unión entre una 

nota y otra 

No cadenzas 
complicadas en el 
2do movimiento 

No existe cadenza 
per se 

Cada vez que se 
repite una frase se 
debería ornamentar 

Las variantes de las 
frases solo se 

hacen cuando se 
repite 

Cadenza no larga 

En el segundo 
movimiento prefiero 

una cadenza que 
baje al registro 

grave y luego suba 
al final de esta. 

Improvisación corta 
en las calderones 

En las calderones 
del 1er. movimiento 
solo una escala de 

unión 

Cadenzas no tan 
largas 

Mozart utiliza en el 
2do movimiento la 
misma cadenza del 

Quinteto KV 581 

Puede ser personal 
pero en el estilo 

Hay que ornamentar 
con naturalidad y 

fluidez 
  

  
Se puede usar una 
propia pero en el 

estilo 
  

Mozart esperaba 
que sobre su 

música se 
ornamentara y se 

improvisara 

  

  

En la época se 
hacían ornamentos 

solo cuando se 
repite y 

mesuradamente 

      

 
RESUMEN  DE OPINIONES EMITIDA POR LA MUESTRA.  

• En la época de Mozart era usual que la música se ejecutara con el uso de adornos cuando la 

frase se repetía. 

• Este concierto presenta una particularidad, en el primer movimiento Mozart no escribió cadenza 

pero hay dos lugares donde hay dos calderones y es posible agregar una pequeña cadenza 

muy mesurada y en el estilo en cada una de ellas. 

• En el segundo movimiento existe una cadenza original escrita por Mozart y es la misma 

utilizada en el Quinteto para clarinete y cuerdas K 581. 
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CUADRO Nro.  9        
Análisis comparativo de los trinos en el Concierto para clarinete y orquesta en 
La Mayor K 622 de Wolfgang Amadeus Mozart  
	  

	  ¿Cómo cree usted que se deberían ejecutar los trinos en el Concierto para clarinete y orquesta en La 

Mayor K 622 de Wolfgang Amadeus Mozart, comenzando por la nota  superior o por la nota principal?	  

	  	  

JORGE MONTILLA LUIS ROSSI WALTER 
SAYFARTH 

JONATHAN 
COHLER 

ALESANDRO 
CARBONARE 

Nota superior 
En la época no 
había un criterio 

único 
Desde la superior Desde la nota 

superior 
Desde la nota 

superior 

Trinos 1er 
movimiento 

compases 227 - 
228, por tradición 
desde las notas 

principales 

Si la nota anterior 
al trino es una nota 
superior, el trino es 

por la inferior 

Hay excepciones, 
compás 177 del 
1er movimiento 

Hay excepciones 
como las líneas 
ascendiente de 

trinos, que 
comienzan desde 

la nota real o 
principal 

Excepción cuando 
viene una escala 

  
En general todos 
los demás casos 
es por la superior 

      

 
RESUMEN  DE OPINIONES EMITIDA POR LA MUESTRA.  

• Generalmente, si la nota anterior al trino es una nota superior, el trino es por la inferior 

• si es una línea o frase ascendente con trino se harán desde la nota real o principal. 

• Existen excepciones en los compases 177, 227 y 228. donde por tradición se aborda el trino 

desde la nota principal. 
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CUADRO Nro.  10       
Análisis comparativo de la cadenza en el Concierto para clarinete y orquesta en 
La Mayor K 622 de Wolfgang Amadeus Mozart  
  
 ¿Qué cadenza usted recomienda tocar en el segundo movimiento y en los calderones del primer 

movimiento  del Concierto para clarinete y orquesta en La Mayor K 622 de Wolfgang Amadeus Mozart? 

  

JORGE MONTILLA LUIS ROSSI WALTER 
SAYFARTH 

JONATHAN 
COHLER 

ALESANDRO 
CARBONARE 

 
1er movimiento en 

formatos de 
improvisación en el 

estilo clásico 
 

2do movimiento, la 
cadenza del K 581 

Solo algunas notas 
u ornamentos de 

unión en las 
calderones  

 
Una propia pero en 

estilo 

Respondido en la 
pregunta 8 

No existen lugares 
para cadenza en el 

1er movimiento 

En el 1er 
movimiento solo 

una escala 

 
2do movimiento la 

del K 581   
Recomiendo 

improvisar en el 
estilo Eingang 

  

         

 
RESUMEN  DE OPINIONES EMITIDA POR LA MUESTRA.  

• Utiliza en el segundo movimiento la cadenza del quinteto para clarinete y cuerdas K 581. 

• En el primer movimiento se puede realizar una pequeña cadenza improvisada en el estilo 

clásico.  
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CUADRO Nro. 11         
Análisis comparativo del tempo en el Concierto para clarinete y orquesta en La 
Mayor K 622 de Wolfgang Amadeus Mozart  
  
	  ¿Cuáles deben ser los tempos metronómicos ideales a utilizar en la interpretación de cada uno de los 

movimientos del Concierto para clarinete y orquesta en La Mayor K 622 de Wolfgang Amadeus Mozart 

a fin de lograr el carácter y atmósferas deseada por el intérprete? 	   

	  	  

  
JORGE 

MONTILLA LUIS ROSSI WALTER 
SAYFARTH 

JONATHAN 
COHLER 

ALESANDRO 
CARBONARE 

Primer 
movimiento  126 112  116-120  120-126  124-126 

Segundo 
movimiento  50 46  50-55  52 FLUIDO 

Tercer 
movimiento  86 72  88 88-92 86-90 

  
RESUMEN  DE OPINIONES EMITIDA POR LA MUESTRA.  

• Primer movimiento: puede ir entre 112 y 126. La media promedio es 120-122. 

• Segundo movimiento: puede ir entre 46 y 55. La media promedio es 50. 

• Tercer movimiento: puede ir entre 72 a 92. La media promedio es 84-86. 
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CUADRO Nro.  12        
Análisis comparativo de las dinámicas en el Concierto para clarinete y orquesta 
en La Mayor K 622 de Wolfgang Amadeus Mozart  
  
 ¿Diga cuáles son las dinámicas asociadas a la intensidad del sonido, pianísimo (pp), piano (p), 

mezzoforte (mf), forte (f), crescendo y decrescendo, que en su opinión deberían ser utilizadas en 

relación a la orquestación y carácter, al momento de interpretar en el Concierto para clarinete y 

orquesta en La Mayor K 622 de Wolfgang Amadeus Mozart? 
  

JORGE MONTILLA LUIS ROSSI WALTER 
SAYFARTH 

JONATHAN 
COHLER 

ALESANDRO 
CARBONARE 

Los matices están 
entre mp-f 

 
p, mf, f dejando al 
pp como ecos en 

el Rondo y la 
respiración del 

2do movimiento 

La dinámica es uno 
de los elementos 

más importante para 
la expresión musical 

Desde pp hasta ff  

f solo al final antes 
de las secciones 

antes del tutti 
  f lleno pero no 

estridente 

crescendos y 
decrescendos 

deben usarse con 
moderación 

Las dinámicas y el 
sonido es como en 
la ópera (según el 

rol que esté 
haciendo en el 

momento) 

Los p solo cuando el 
clarinetista es 

acompañado por 
una sola sección de 

la cuerda 

  f intenso y bello 

Los grandes cress 
se hacen al final de 
las secciones antes 

los tutti del 1er 
movimiento y el 3er 

movimiento 

pp posible según la 
orquesta 

(tendencialmente, 
pianísimo) en la re 
exposición del 2do 

movimiento 
pp solo cuando esta 
sin acompañamiento 

y en la 
recapitulación del 
2do movimiento 

 

  

Tocar lo más pp 
posible en el 2do 
movimiento en la  

re-exposición 

    

  
RESUMEN  DE OPINIONES EMITIDA POR LA MUESTRA.  

• En el concierto los matices extremos pp y f están condicionados a densidad del 

acompañamiento. 

• La dinámicas promedio se encuentra entre el rango de mp-f. 

• El pp solamente en la recapitulación, cuidando que la afinación no suba. 

• Los f deben ser intensos, pero manteniendo un bello sonidos, cuidando que la afinación no se 

baje. 

• El f jamás debe ser estridente. 
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CUADRO Nro.  13        
Análisis comparativo de la orquestación en el Concierto para clarinete y 
orquesta en La Mayor K 622 de Wolfgang Amadeus Mozart  
	  	  
	  ¿Nos podría comentar algunas de las características que en su opinión deben resaltarse de la 

orquestación del Concierto para clarinete y orquesta en La Mayor K 622 de Wolfgang Amadeus 

Mozart?	   

	  	  

JORGE MONTILLA LUIS ROSSI WALTER 
SAYFARTH 

JONATHAN 
COHLER 

ALESANDRO 
CARBONARE 

La tonalidad de La 
Mayor es “brillante“ No hay oboe 

Mozart, con 4 
acordes describe 
todo un mundo  No hay oboes 

La cuerda es 
tratada como un 

cuarteto 

El sonido del 
clarinete domina la 

escena 
 

    
El color de la flauta 

nunca llega al 
agudo 

El violoncelo y los 
contrabajos siempre 

juntos con poca 
independencia 

Los fagotes con la 
cuerda y la flauta 

con los cornos dan 
contraste de claro – 

oscuro 
 

    Orquestación 
perfecta 

Los fagotes con los 
cornos imprimen un 

color oscuro y 
sedoso 

Recomiendo que la 
cuerda no sea muy 
numerosa y no con 
muchos contrastes 

    

Bella combinación 
de fagote y cornos 
da una sonoridad 

oscura y la flauta un 
poco de brillo 

La flauta toca en el 
registro medio y los 

cornos en un 
registro muy agudo 

 

        

 
RESUMEN  DE OPINIONES EMITIDA POR LA MUESTRA.  

• El sonido del clarinete domina la escena. 

• Los fagotes y los cornos mezclados con la cuerda dan un color oscuro y sedoso. 

• La flauta aunque nunca llega al registro agudo agrega un poco de brillo a la orquestación. 

• La sección de cuerdas es tratada como un cuarteto de cuerdas. 

• La tonalidad de La Mayor en la que está escrita el concierto, es una tonalidad brillante. 
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CUADRO Nro.  14       
Análisis comparativo de la versión original del Concierto para clarinete y 
orquesta en La Mayor K 622 de Wolfgang Amadeus Mozart  
 

Sabemos que la versión original del concierto en referencia fue escrita para el Clarinete di Bassetto. Sin 

embargo, desde su primera edición algunos pasajes fueron alterados para poder ser tocados en un 

clarinete soprano en La. En los últimos años, las nuevas ediciones realizadas por investigadores han 

decidido adaptar algunos pasajes para que su interpretación se parezca más a la versión original. ¿Qué 

opinión tiene al respecto? 
  

JORGE MONTILLA LUIS ROSSI WALTER 
SAYFARTH 

JONATHAN 
COHLER 

ALESANDRO 
CARBONARE 

Estoy de acuerdo 
en usar versión lo 
más parecida al 

original 

Es necesario tener 
una partitura que 

contenga los 
pasajes más 
cercanos a la 

versión original 

Me gusta 
intercambiar las 

ideas del sonido del 
clarinete di basetto 

y adaptación al 
clarinete en La 

La versión en Sol 
nos ilustra 

Estoy de acuerdo 
de que en lo posible 
se haga abajo como 

en el clarinete di 
bassetto 

    

Los arpegios del 
sobreagudo del 1er. 

Movimiento los 
prefiero mantener 

arriba 

Hay que tener una 
versión más 

fidedigna a lo que 
Mozart quería 

  

 

RESUMEN  DE OPINIONES EMITIDA POR LA MUESTRA.  

• Todos coinciden en que hay que tener una versión lo más parecida a la original, transportando los 

pasajes al registro del clarinete di basetto. 

• Lo ideal sería tocarlo directamente con el clarinete di basetto.  
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CUADRO Nro.  15        
Análisis comparativo de edición del Concierto para clarinete y orquesta en La 
Mayor K 622 de Wolfgang Amadeus Mozart  
  
 ¿Cuál es la edición que usted recomienda utilizar al ejecutar el Concierto clarinete y orquesta en La 

Mayor K 622 de Wolfgang Amadeus Mozart? 

  

JORGE MONTILLA LUIS ROSSI WALTER 
SAYFARTH 

JONATHAN 
COHLER 

ALESANDRO 
CARBONARE 

La última edición de 
Barenreiter, la cual 
tiene una partitura 
muy completa, con 

opción para 
clarinete di basetto 
y clarinete en La 

No existe versión 
fidedigna Barenreiter 

 
Barenreiter, Urtext 

Neuen Mozart 
Ausgabe con 

algunos cambios 
hechos por mi 

Barenreiter 

  Antes se usaba 
Breitkopf       

  

Hay otras ediciones 
que contemplan la 

versión original pero 
debe tratarse de 

una mejor versión 
más cercana a la 

original 
 

      

  yo utilizo la mía 
propia       

  
RESUMEN  DE OPINIONES EMITIDA POR LA MUESTRA.  

• Es posible utilizar cualquier versión, siempre y cuando haya un criterio estilístico avanzado por 

parte del solista. 

• La versión y edición más recomendada es la Barenreiter Urtext de Neuen Mozart-Ausgabe.  



 77 

CUADRO Nro.  16        
Análisis comparativo de las grabaciones del Concierto para clarinete y orquesta 
en La Mayor K 622 de Wolfgang Amadeus Mozart  
	  	  
¿Cuál o cuáles grabaciones del Concierto para clarinete y orquesta en La Mayor K 622 de Wolfgang 

Amadeus Mozart usted prefiere? ¿Por qué?	  	  

	  	  

JORGE MONTILLA LUIS ROSSI WALTER 
SAYFARTH 

JONATHAN 
COHLER 

ALESANDRO 
CARBONARE 

Anthony Pay 
junto a la Academy of the 

Ancient Music dirigida 
por Christopher 

Hogwood. L´OYSEAU-
LYRE (Londres – 

Septiembre 1984). 

Bernard Walton 
Junto a la Philharmonia 

Orchestra of London 
dirigida por Herbert von 

Karajan (2007) 

 

Lorenzo Coppola 
Junto a Freiburger 

Barockorchester (2008) 

Charles Neidich 
junto a la Orquesta 

Orpheus de Nueva York. 
DG. 

La mía con Claudio 
Abbado 

John McCaw 
junto a la New 

Philharmonic Orchestra 
(Lóndres 1971). 

Jack Brymer  
junto a la Royal 

Philharmonic Orchestra 
dirigida por Sir Thomas 

Beecham 

Karl Leister  
junto a Berlín 

Philharmonic Orchestra 
dirigida por Herbert von 

Karajan (1959 

No me gustan las 
tradicionales 

Leister, Wright, 
Prinz, porque 

pierden 
completamente el 
sentido de Mozart 

Sabine Meyer  
Junto a Berliner 

Philharmoniker dirigida 
por Claudio Abbado 

 

Gervese de Peyer 
junto a London 

Symphony Orchestra 
dirigida por Peter Maag 

(1959) 

Jhon McCaw  
junto a la New 

Philharmonic Orchestra 
(Lóndres 1971). 

Anthony Pay 
 junto a la Academy of 

the Ancient Music dirigida 
por Christopher 

Hogwood. L´OYSEAU-
LYRE (Londres – 

Septiembre 1984). 

  
Lorenzo Coppola 

Junto a Freiburger 
Barockorchester (2008) 

James Campbell 
junto a National Arts 

Centre Orchestra dirigida 
por Franz-Paul Decker 

(2000) 
       

 
 
RESUMEN  DE OPINIONES EMITIDA POR LA MUESTRA.  

• Las grabaciones recomendadas son: 

Anthony Pay, junto a la Academy of the Ancient Music dirigida por Christopher Hogwood (1984). 

John McCaw, junto a la New Philharmonic Orchestra (Lóndres 1971). 

Gervese de Peyer, junto a London Symphony Orchestra dirigida por Peter Maag (1959) 

James Campbell, junto a National Arts Centre Orchestra dirigida por Franz-Paul Decker (2000) 

Bernard Walton, Junto a la Philharmonia Orchestra of London dirigida por Herbert von Karajan (2007) 

Jack Brymer, junto a la Royal Philharmonic Orchestra dirigida por Sir Thomas Beecham 

Lorenzo Coppola, Junto a Freiburger Barockorchester (2008) 

Karl Leister, junto a Berlín Philharmonic Orchestra dirigida por Herbert von Karajan (1959) 

Charles Neidich,junto a la Orquesta Orpheus de Nueva York. DG. 
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Consideraciones del autor 
 

El Concierto para clarinete y orquesta en La Mayor K 622 de Wolfgang 

Amadeus Mozart, es una obra fundamental del repertorio de todo clarinetista. Las 

siguientes recomendaciones están basadas en más de treinta y cinco años de 

experiencia como estudiante, intérprete y docente. 

 

 

Con respecto a la estructura: 
 

El Concierto para clarinete y orquesta en La Mayor K 622 de Wolfgang 

Amadeus Mozart tiene una estructura muy clara en cada uno de los movimientos. La 

estructura del primer movimiento se caracteriza por la doble exposición, donde la 

orquesta expone el primer tema y después el clarinete lo vuelve a exponer, luego en 

la exposición del segundo tema la orquesta y el clarinete se alternan el 

protagonismo, algunas veces la orquesta acompaña al solista y viceversa. También 

es importante resaltar la aparición de la estructura del bajo de Alberti, donde en las 

semi-corcheas en el bajo de acompañamiento, hay una nota pedal y unas notas 

graves que se van moviendo y hacen una melodía. Para ejecutar este bajo de Alberti 

es importante desatacar las notas que hacen la melodía y restarle importancia a la 

nota pedal. También es importante destacar que la estructura de este primer 

movimiento no posee una cadenza, sino unos momentos donde la música se detiene 

y toda la tensión queda en unos acordes con calderones donde el clarinetista puede 

improvisar una pequeña cadenza destensando todo el discurso para comenzar una 

nueva exposición o un nuevo dialogo entre el clarinete y la orquesta. 

 

El segundo movimiento está claramente escrito en la forma que 

tradicionalmente se denomina ABA. El primer tema tocado por el solista en el matiz 

p, va desde el compás 1 hasta el 8, y luego como respuesta la orquesta repite en f el 

mismo tema, desde el compás 9 hasta el compás 16. En el segundo tema, del 

compás 33 al 43, el protagonismo lo tiene el clarinete y la orquesta lo acompaña con 
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una orquestación sencilla. Luego viene la cadenza que es la misma escrita en el 

Quinteto K 581 para clarinete y cuarteto de cuerdas. Este movimiento concluye con 

la recapitulación y la coda. 

 

El tercer movimiento es un Rondó, donde el clarinete y la orquesta se 

alternan los pasajes en semi-corcheas y un ritornello como es lo característico del 

Rondó, secciones que se repiten en alternancia entre la orquesta y el clarinete. 

También algunas veces el clarinete toca como un actor secundario y viceversa. 

 

Este movimiento se caracteriza por evidenciar el virtuosismo del ejecutante, su 

técnica, la articulación y la velocidad en la que puede ejecutar los pasajes.  

 

Desde el punto de vista de la orquestación, son importantes las intervenciones 

de los fagotes con los cornos, además de las intervenciones de los solos de la flauta.  

 

 

Con respecto a la articulación 
 

La articulación en las obras escritas para clarinete de Wolfgang Amadeus 

Mozart, debe ser cristalina, liviana, ligera, los ataques delicados y suaves pero 

definidos. Las notas sueltas o no ligadas, deben ejecutarse siempre con la silaba 

“dat” especialmente cuando se tocan pasajes en semi-corcheas; y cuando se 

ejecutan pasajes en corcheas estas deben ser tocadas como si tuvieran un rebote 

pero siempre manteniendo lo ligero, lo diáfano y lo cristalino. Por otra parte, el legatto 

debe ser muy definido donde la ligadura entre una nota y otra sea perfectamente 

audible, esto se logra manteniendo el aire constante y articulando con los dedos de 

forma precisa. 
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Con respecto al fraseo, carácter y atmósfera 
 

El fraseo es fundamental en la ejecución de cualquier obra. El autor de esta 

investigación recomienda: identificar cada frase, su ubicación, como está 

acompañada y cuáles son los puntos de menor y mayor tensión. Igualmente 

recomienda tener conciencia de la estructura o forma del movimiento en estudio. 

 

Cada frase comienza con poca tensión, llega a un punto máximo de tensión y 

luego destensa. Se debe tener claramente identificado donde comienza y donde 

termina cada frase de la obra además de conocer cuál es su punto máximo de 

tensión y su punto mínimo de tensión. A su vez cada frase conforma un “conjunto de 

frases” y estas crean el discurso musical, el cual también tiene un punto máximo de 

tensión o climax. 

 

Lo más importante en la música es identificar y conocer cuál es la atmósfera, 

la sensación y/o el sentimiento que se está expresando en cada sección de la obra. 

En el primer movimiento hay frases brillantes y alegres pero también hay frases 

íntimas, delicadas e introvertidas. Este movimiento posee frases que 

sentimentalmente son contrastadas, de lo evidente a lo reservado, de lo brillante a lo 

sombrío, siempre pasando de lo apolíneo a lo dionisiaco pero manteniendo la 

constante de lo apolíneo sobre lo dionisiaco.  

 

En el segundo movimiento las frases son largas, dulces e íntimas, es por ello 

que el fraseo y la articulación deben ser delicadas, la sonoridad del clarinete debe 

ser dulce y cristalina además el toque de la lengua y de los dedos deben ser precisos 

y suaves. En la opinión del autor, los sentimientos y atmósferas a expresarse en este 

movimiento son la esperanza, la amabilidad, la generosidad, la trascendencia, la 

eternidad y el amor. Es algo como religioso, como místico, como misterioso, es como 

tocar la eternidad. 
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El tercer movimiento posee pasajes de mucho virtuosismo que requiere de 

un gran entrenamiento técnico, especialmente en la sincronización entre los dedos y 

la lengua. De igual forma es importante la calidad del staccato que debe ser 

chispeante, ágil y ligero. Este movimiento se destaca por tener frases alegres, 

jocosas, triunfales, brillantes pero en ocasiones surge un sentimiento de melancolía o 

intimidad. En general el tercer movimiento invita a la danza y su final es un evidente 

triunfo del Ser sobre las adversidades de la vida.  

 

 

Con respecto al sonido 
 

En el primer movimiento el tamaño del sonido debe ser grande, como la voz 

de un cantante, como una soprano o un tenor. El balance entre el solista y la 

orquesta debe permitir que el clarinete siempre se escuche. Además el solista debe 

tener el virtuosismo para ser flexible con la emisión del sonido, no siempre debe ser 

del mismo tamaño, ni del mismo color, algunas veces debe tener un color luminoso y 

otras veces un color más terso, cálido e íntimo.  

 

La sonoridad del clarinete en el segundo movimiento debe ser cómodamente 

grande, relajado, dulce, cálido y en algunos casos muy tierno y delicado. 

 

En el tercer movimiento el sonido debe ser igualmente grande pero un poco 

más claro y flexible, especialmente en los pasajes cantábiles, donde se debe 

concebir un timbre terso y cálido. 

 

Con respecto a la utilización del vibrato 
 

El vibrato es un recurso expresivo indispensable en la música de Wolfgang 

Amadeus Mozart y en todo el repertorio del clarinete, siempre se debe utilizar con 

mesura, delicadeza y mucha atención; cuidando la velocidad y la frecuencia en que 

se utiliza. 
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 El autor señala que es muy difícil imaginar a otros instrumentos como el violín, 

la viola, el violoncello, el contrabajo, la flauta, el oboe, el fagote, los instrumentos de 

viento metal o un cantante, interpretando las obras de Wolfgang Amadeus Mozart sin 

el uso del vibrato como recurso expresivo.  

 

Es importante desarrollar y refinar el criterio del uso del vibrato, 

específicamente en donde inicia y donde termina además de conocer cómo se 

aborda esta técnica. 

 

Para desarrollar este recurso interpretativo se recomienda escuchar las 

grabaciones de los grandes solistas de la historia, de todos los instrumentos y 

cantantes, con particular atención a los más destacados clarinetistas que han 

utilizado este recurso expresivo, como lo son: Reginald Kell (1906-1981), Benny 

Goodman (1909-1986), Jack Brymer (1915-2003), Gervase de Peyer (1926- ), Luis 

Rossi (1947 - ), John McCaw, entre otros. 

 

  

Con respecto a las dificultades técnicas más comunes 
 

Hay varias situaciones donde se debe trabajar más la técnica del ejecutante, 

una de las principales dificultades es la resistencia en las frases largas que tiene el 

primero y segundo movimiento de este concierto.  

 

La falta de oxígeno en el ejecutante produce gran tensión muscular, lo que 

lleva a un colapso de la digitación. Es por ello que el solista debe desarrollar una 

excelente técnica de respiración y emisión donde la administración del aire sea 

hecha con maestría para lograr un estado de relajación y confort aún en los pasajes 

más largos de lo usual. 
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 Otra de las dificultades presente cuando se aborda esta obra es la 

descoordinación entre la lengua y los dedos, lo cual origina una mala articulación en 

los pasajes, es por ello que al solista se le recomienda una rutina de estudio 

frecuente de escalas, intervalos y arpegios con diferentes articulaciones y 

velocidades metronómicas. 

 

En el segundo movimiento se presenta una de las dificultades más complejas 

que el solista debe resolver, que es lograr un excelente cantábile manteniendo 

siempre la delicadeza de los ataques de cada frase, así como las ligaduras y un claro 

legatto. 

 

 El tempo y el pulso deben ser estables, lo cual se convierte en una norma 

rígida y difícil de lograr. La música de Wolfgang Amadeus Mozart es diáfana, 

cristalina, equilibrada y se deben ejecutar los pasajes de forma mesurada, 

equilibrada y las cuaternas de semi-corcheas deben ser igualadas unas a otras. En 

contraste con esta rigidez métrica los pasajes más cantábile deben ser ejecutados 

con más flexibilidad y un pequeño toque de libertad, siempre manteniendo de 

manera implacable el tempo, el pulso y la ecualización de la cuaterna en los pasajes 

de acompañamiento tanto del solista como de la orquesta.  

 

 En conclusión, quien este ejecutando la sección protagónica de la obra, bien 

sea el solista o la orquesta, tiene una cuota de flexibilidad en el pulso de la 

interpretación mientras que el acompañamiento debe mantener la severidad del 

tempo y el pulso. 

 

 
Con respecto a las cadenzas y adornos  
 

Más allá de que si las cadenzas y adornos son necesarios, en la época en la 

que vivió Wolfgang Amadeus Mozart se improvisaba, se interpretaba con adornos y 

las frases que se repetían tenían alguna variación.  
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Ya que no existe una cadenza escrita en el primer movimiento se puede hacer 

una pequeña cadenza de 4 o 5 notas en el lugar de las calderones. En el segundo 

movimiento la cadenza que escribió Mozart es hermosa y suficiente, no se está en 

desacuerdo con las particulares siempre y cuando mantengan el estilo Mozartiano. 

 

De manera que el autor de esta investigación si está de acuerdo y considera 

que deben hacerse algunos adornos en el estilo clásico, siempre y cuando el 

intérprete se documente de las posibilidades y el potencial de lo que se puede hacer 

improvisando dentro del estilo. 

 

 

Con respecto a cómo se deberían ejecutar los trinos 
 

Existen muchas discrepancias y opiniones encontradas en este particular 

entre de los intérpretes de este concierto. El autor considera que hay trinos que 

quedan mejor abordándolos desde la nota superior y otros comenzando desde la 

nota principal, todo depende de cómo este escrito el pasaje. Si la frase está escrita 

de manera descendente se comenzará por la nota inmediatamente superior y si la 

frase esta escrita de manera ascendente se comenzará por la nota principal. 

 
 
Con respecto a los tempos ideales 
 

Cualquier intérprete virtuoso puede tocar rápido y triste, lento y alegre, no 

necesariamente la velocidad determina el carácter de la obra. Cuando es más rápido 

la ejecución, en lo técnico, es más brillante, luminoso y virtuoso; y cuando se ejecuta 

más lento tiende a acentuar lo sombrío, lo íntimo y menos virtuoso. Es por ello que 

independientemente del tempo que el ejecutante decida, se debe prestar especial 

atención y estar seguro de lograr la expresión del sentimiento y carácter que el 

compositor quiso plasmar en su obra.  
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El autor de esta investigación expone sus tempos sugeridos para la 

interpretación: 

Primer movimiento: 120-126 la negra. 

Segundo movimiento: 48-50 la negra. 

Tercer movimiento: 82-84 la negra con puntillo. 

 
 
Con respecto a las dinámicas 
 

Se sabe que el tema de las dinámicas en la música es algo relativo, el p o el f 

entre una obra y otra suele ser diferente y subjetivo, todo depende de la orquestación 

y del volumen en que se toca el acompañamiento. Es decir, que la dinámica depende 

del contexto y las circunstancias acústicas en que se ejecuta el concierto. Lo más 

importante es crear con las dinámicas una atmósfera determinada, si es p significa 

suave, blando, dulce y si es f es brillante, enérgico, determinado y grande. 

 

En general, se puede decir que el solista siempre debe escucharse y el sonido 

en todos los movimientos debe ser amplio como la voz humana. 

 

El rango de dinámicas que usa Mozart durante la obra va desde pp hasta f, 

pasando por p, mp, y mf. En el segundo movimiento se destaca la sección de la re-

exposición que se hace en pp siendo esta sección el lugar más profundo y delicado 

del concierto. También se puede destacar en los dos movimientos rápidos que 

cuando una frase se repite de manera inmediata la segunda vez se toca en p, es 

decir, se evoca el claro-oscuro de la época barroca. 

 

Es importante mencionar que el solista y el tutti tienen concordancia en las 

dinámicas durante toda la obra. 

 
 
 



 86 

Con respecto a las características de la orquestación 
 

La obra está escrita para una orquesta conformada por las cuerdas (violín, 

viola, violoncello y contrabajo), 1 flauta, 2 cornos y 2 fagotes. Sin segunda flauta, 

oboes, clarinetes, trompetas, trombones, tuba ni percusión. 

 

La utilización de la mezcla del fagote con los cornos da una sonoridad oscura 

y la flauta hace las veces de un catalizador para la construcción de un momento más 

luminoso, mientras que el sutil acompañamiento de la cuerda realza la majestuosidad 

de la obra en las partes dulces, donde el clarinete hace gala del virtuosismo y 

versatilidad de su sonido. 

 

En los momentos más sublimes de la obra, las cuerdas tocan suavemente 

acompañando al solista, creando una atmósfera de ternura y belleza; y en los 

momentos conclusivos de cada sección del primer y tercer movimiento, los tutti son 

brillantes y enérgicos por parte de la orquesta. 

  

 

Con respecto a la versión original 
 

El autor de esta investigación está de acuerdo en transportar algunos pasajes 

y modificar algunos pasajes en el estilo de Mozart de manera  que se parezca más a 

la versión original con el clarinete di basetto. 
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Con respecto a la edición 
 

El autor de esta investigación, manifiesta que ha utilizado en los últimos años 

la edición de Barenreiter 4773 b de 1977 (Entstanden wien vermutlich Anfang 

Oktober 1791)8 

 

 

Con respecto a las grabaciones recomendadas  
 

El autor hace especial énfasis en que aun cuando cada interprete tiene una 

particularidad diferente de la sonoridad del clarinete; se recomienda las siguientes 

grabaciones: 

• Alfred Prinz junto Vienna Philharmonic dirigida por Karl Bohm en 1972 

• Anthony Pay junto a la Academy of the Ancient Music dirigida por 

Christopher Hogwood. L´OYSEAU-LYRE (Londres – Septiembre 1984). 

• Charles Neidich (utilizando el Clarinete di basetto) junto a la Orquesta 

Orpheus de Nueva York. DG.  

• Gervase de Peyer junto a London Symphony Orchestra dirigida por 

Peter Maag (1959). 

• Harold Wrigth junto a Boston Symphony Orchestra dirigida por Seiji 

Ozawa.	  

• Jack Brymer junto a la Royal Philharmonic Orchestra dirigida por Sir 

Thomas Beecham. EMI. 

• John McCaw junto a la New Philharmonic Orchestra (Lóndres 1971). 

• Karl Leister junto a Berlín Philharmonic Orchestra dirigida por Herbert 

von Karajan (1959). 

• Robert Marcellus junto a la English Chamber Orchestra dirigida por 

George Szell. 

 

                                                
8 Comentario escrito al inicio de la edición Barenreiter - Traducción del Alemán: Probablemente ocurrió a principios de octubre 
1791 en Viena 
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Destacando que cada clarinetista concibe el sonido del clarinete de forma 

particular, las versiones recomendadas no son limitativas ya que lo importante en la 

obra es: el carácter, atmosfera y sentimiento que le aporta cada intérprete. 
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CAPITULO IV 

HERRAMIENTAS TECNOLÓGICAS EN LA ENSEÑANZA MUSICAL 
  

Las herramientas de enseñanza son los medios con los que el facilitador 

cuenta para trasmitir sus conocimientos; en la educación a distancia, la tecnología se 

ha constituido en un aliado estratégico al permitir la trasmisión de conocimientos, 

reduciendo las distancias. 

 

En este capítulo se abordara, de manera sintetizada, algunos antecedentes 

que determinan la relevancia de la música y su aprendizaje en el desarrollo cultural 

hasta la actualidad, destacando la enseñanza musical en Venezuela a través de la 

novedosa metodología diseñada e implementada por el Sistema Nacional de las 

Orquestas y Coros Juveniles e Infantiles de Venezuela, así como, las ventajas de la 

utilización de tecnologías en el proceso educativo, principio que fundamenta la 

realización del guión de un Tele Taller de interpretación del Concierto para Clarinete 

y Orquesta K622 de Wolfgang Amadeus Mozart, como herramienta de enseñanza 

moderna. 

 

Desde Platón (427-347) y Aristóteles (384-322) hasta Émile Jaque Dalcroze 

(1865-1950), Zoltan Kodaly (1882-1967), Carl Orff (1895-1982), Edgar Willems 

(1890-1978), Shinichi Suzuki (1898-1998) y Tiero Pezzuti se conoce que los 

principios básicos musicales y su fundamentación no han cambiado, sin embargo los 

avances pedagógicos, metodológicos, tecnológicos y musicales van transformando 

poco a poco la didáctica de la enseñanza musical. 

 

Actualmente los docentes cuentan con gran diversidad de modelos 

educativos, metodologías y técnicas de enseñanza, donde es posible formar a los 

niños a través del juego, del canto y de la danza popular (modelos naturales o 
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espontáneos) y también se puede enseñar mediante equipos o máquinas (modelos 

técnológicos). 

 

Cada vez más, la evolución tecnológica ha incidido directa y 

proporcionalmente en la difusión de la música, pudiéndose evidenciar en que las 

emisoras AM ha sido puente de progreso para las emisoras FM, los tocadiscos por 

los reproductores portátiles de mp3 o Ipod, y la invención del Internet ha masificado 

el intercambio de música por la red. Siendo estos elementos utilizados de forma 

frecuente como herramientas modernas para la enseñanza. 

 

 

Medios audiovisuales como herramientas pedagógicas de enseñanza 

 

 Actualmente la educación a distancia a través de medios tecnológicos tiene 

cada vez más demanda por ser un método de estudio atractivo y flexible que le 

permite al usuario tener la posibilidad de adquirir conocimientos y adiestrarse con las 

mismas bondades de la educación tradicional presencial. 

 

 El hombre siempre ha tenido la necesidad de comunicarse y vivir en sociedad, 

definiciones que han evolucionado hasta la actualidad, pero que tuvieron sus inicios 

a través de los gestos, las acciones, los sonidos y finalmente las palabras, todo 

mediante un proceso de aprendizaje espontáneo y por imitación. Muchos autores 

establecen que “los pioneros de la enseñanza audiovisual fueron los primeros que 

dibujaron un mapa en el polvo o rayaron una ilustración en las paredes de una cueva 

para hacer más explícito su significado”9. Estos dibujos se transforman poco a poco 

en los primeros alfabetos, estos a su vez dieron lugar a la escritura y con ella a la 

Literatura. 

 

 Muchos inventos y descubrimientos se materializaron en 1895 a través del cine, 

cuando el hombre logra poner las imágenes en movimiento y 32 años más tarde, en 

                                                
9 “Modernes d ́Education”, Revista Media, Nro 98, París, 1977 
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1927, se graba la primera película sonora. El primer objetivo del cine fue trasmitir un 

mensaje al público de la sala, pero a su vez este medio brinda la oportunidad de que 

los films sean llevados al aula, convirtiéndose en una herramienta audiovisual de 

enseñanza.  

 

 Cientos de años de investigaciones y descubrimientos junto a la madurez 

técnica de la ingeniería y las necesidades sociales, facilitaron en la década de los 

años 40 el surgimiento de la computadora: una máquina capaz de utilizar y controlar 

a gran velocidad cálculos y procesos complicados que requieren una toma rápida de 

decisiones mediante la aplicación sistémica de criterios establecidos10. 

 

 Posiblemente la computadora sea uno de los equipos o herramientas más 

indispensable para el hombre en la actualidad, ya que ha realizado un cambio 

cualitativo en el desarrollo de las organizaciones, distribución del trabajo, método de 

aprendizaje, forma de entretenimiento e inclusive de adiestramiento.  

 

 En los años 60 las computadoras habían comenzado a extenderse por las 

universidades, sobre todo en Estados Unidos y su uso empezó a ser parte integrante 

de la formación de los estudiantes universitarios en algunas carreras. Pronto se 

empezó a utilizar experimentalmente en otros niveles de enseñanza. 

 

 Patrick Suppes (1922 - ), filósofo y matemático de la Universidad de Stanford, 

en un artículo que apareció en 1966, en la revista Scientific American, resumía las 

expectativas y las ideas de ese momento y sostenía que la verdadera función 

revolucionaria de las computadoras en la educación, se debía a la nueva área de la 

instrucción asistida por computadora. Allí comenzaba prediciendo que: “dentro de 

unos pocos años, millones de escolares tendrán acceso a algo de lo que gozaba el 

hijo de Filipo de Macedonia, Alejandro, como una prerrogativa real: los servicios 

personales de un tutor tan bien informado e idóneo como Aristóteles”11.  

                                                
10 Enciclopedia Audiovisual Educativa Computación. Océano Multimedia. 
11 GONZÁLEZ CASTRO, V.: Diccionario Cubano de Medios de Enseñanza y Términos Afines. Editorial Pueblo y Educación. La 
Habana, 1990. 
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A diferencia del pizarrón, los retroproyectores, la TV, el cine o cualquier otro 

medio de enseñanza, que solamente establecen la comunicación con el alumno en 

una sola dirección, la computadora permite hacerlo bidireccional, ya que es capaz de 

recibir y procesar información del profesor o de los estudiantes y puede incluso, 

según las características del software que la controla, modificar convenientemente la 

secuencia del contenido a mostrar. 

 

 Con la invención del cine, posteriormente surgieron herramientas que le darían 

vida a la dinámica social y educativa que actualmente se vive, el televisor, el disco 

compacto, los videos, el IPod, las tabletas, el Skype, las trasmisiones en tiempo real 

por Internet entre otros. 

 

 Las redes de computadoras y especialmente Internet, han dado lugar al 

surgimiento de espacios virtuales propicios para el intercambio, el debate y la 

discusión entre personas de diversas latitudes del planeta. Por otra parte, el 

mejoramiento experimentado por los software educativos, a partir de la incorporación 

de las técnicas de la inteligencia artificial y la búsqueda incesante por parte de los 

creadores de mejoras en la adaptabilidad al estudiante, hacen de la computadora un 

importante medio de enseñanza, que a diferencia del resto, permite una 

comunicación bidireccional con los profesores y estudiantes. 

 

 Musicalmente, la enseñanza a través de medios electrónicos han alcanzado un 

desarrollo sorprendente, ya que permite universalizar los conocimientos y acortar 

distancias entre grandes instrumentistas y estudiantes de música, tal es el caso del 

portal web Magister Musicae, un sitio virtual ofrecido por la Fundación Albéniz y El 

Conservatorio Superior de Música Reina Sofía y apoyado por el Ministerio de Ciencia 

y Tecnología Español, donde existe un catálogo de enseñanza musical digitalizada 

de más de 3.000 horas, con clases impartidas por más de 200 célebres músicos 

internacionales, donde el estudiante (usuario) puede acceder a la información (clases 

magistrales, audio, partituras, recursos multimedia, entre otros) a través de una 

licencia otorgada por las instituciones correspondientes. Es válido mencionar que la 
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Fundación Musical Simón Bolívar cuenta con 12.000 licencias para que los niños y 

jóvenes músicos pertenecientes al Sistema de Orquestas y Coros Juveniles e 

Infantiles de Venezuela puedan aprovechar este recurso en línea y potencializar su 

aprendizaje musical por un convenio suscrito entre la Fundación Musical Simón 

Bolívar y la Fundación Albeniz. 

 

 Igualmente por Internet se puede acceder al recurso web de 

classicalplanet.com, un espacio online diseñado y concebido por la Fundación 

Albéniz, liderado por el Conservatorio Superior de Música Reina Sofía y apoyado por 

instituciones públicas y privadas españolas, donde el usuario puede acceder de 

forma gratuita a conciertos, recitales y clases magistrales por trasmisión a tiempo 

real además de disfrutar audio y videos actuales publicados en su página web. 

 

 Existen recursos como software más cotidianos que permiten la interacción 

docente-estudiante a muy bajo costo sin limitaciones de distancia, como es el caso 

del Skype y Facetime, donde la concepción de video-conferencia a través de Internet 

se transforma en un aula virtual de enseñanza. 

 

 Sosteniendo los principios de equidad e igualdad de oportunidades, es 

importante proyectar que la educación no presencial dependa en su totalidad de la 

conexión a Internet, si bien la educación no presencial debe recurrir obligatoriamente 

a herramientas tangibles que permitan que el docente no esté presente, hay otras 

herramientas que garantizan una fuente de conocimiento, tales como: los videos, 

musicalmente se debe mencionar que los conciertos grabados son un recursos 

invaluable para el estudiante, ya que le permite establecer puntos de comparación 

auditivos para el posterior estudio de la obra y los tele-talleres que son un recurso 

audiovisual, didáctico donde el espectador tiene acceso a la información expuesta de 

forma sencilla, pedagógica y a muy bajo costo. 
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El Sistema Nacional de Orquestas y Coros Juveniles e Infantiles de Venezuela y 
los tele talleres como herramienta de enseñanza moderna 
 

La Fundación Musical Simón Bolívar, órgano rector de El Sistema Nacional de 

Orquestas y Coros Juveniles e Infantiles de Venezuela, constituye una obra social 

del Estado Venezolano consagrada al rescate pedagógico, ocupacional y ético de la 

infancia y la juventud, mediante la instrucción y la práctica colectiva de la música, 

dedicada a la capacitación, prevención y recuperación de los grupos más vulnerables 

del país, tanto por sus características etárias como por su situación socioeconómica.  

 

El Sistema reconoce al movimiento orquestal como una oportunidad para el 

desarrollo personal en lo intelectual, en lo espiritual, en lo social y en lo profesional, 

rescatando al niño y al joven de una juventud vacía, desorientada y desviada, 

proporcionando a miles de niños, niñas, adolescentes y jóvenes venezolanos la 

oportunidad de cumplir, a través de la música, sus sueños de realización personal y 

profesional. Músicos que cada día le ofrecen a su país nuevas posibilidades de 

superación y vitalidad. Ellos simbolizan el esfuerzo para que perdure en el tiempo, y 

se extienda hacia otras esferas de la actividad cultural, lo que se reconoce como el 

milagro musical venezolano. 

 

Más que el producto de la genialidad y el virtuosismo de sus creadores, la 

música es un reflejo del alma de los pueblos y, en este caso, es resultado de un 

programa educativo que en 38 años ha traspasado fronteras y superado 

expectativas. En el pasado, la misión del arte fue un asunto de las minorías para las 

minorías, luego fue de las minorías para las mayorías; ahora, es de las mayorías 

para las mayorías, y constituye un elemento relevante para la formación del individuo 

que le permite insertarse en la sociedad de manera productiva. 
 

Son muchos los organismos y organizaciones internacionales, incluyendo la 

Organización de Estados Americanos (OEA) y la Organización de las Naciones 

Unidas para la Educación, la Ciencia y la Cultura (UNESCO de sus siglas en inglés 
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United Nations Educational, Scientific and Cultural Organization) que reconocen a El 

Sistema como un programa de educación musical único, digno de ser implementado 

en todas las naciones del mundo y principalmente, en aquellos países que buscan 

disminuir sus niveles de pobreza, analfabetismo, marginalidad y exclusión en su 

población infantil y juvenil.  

 

En más de 35 países han sido creados programas de educación musical que 

siguen el modelo venezolano. Entre estos países se encuentran: Argentina, Australia, 

Austria, Alemania, Bolivia, Brasil, Canadá, Chile, Colombia, Corea del Sur, Costa 

Rica, Cuba, Ecuador, El Salvador, Escocia, Estados Unidos, Francia, Guatemala, 

Japón, Honduras, Inglaterra, Italia, Jamaica, India, México, Nicaragua, Panamá, 

Paraguay, Perú, Portugal, Puerto Rico, República Dominicana, Trinidad y Tobago, y 

Uruguay.  

 

 

Metodología de El Sistema 
 

 El Sistema es un modelo probado de cómo un programa de educación musical 

puede crear grandes músicos y cambiar dramáticamente la vida de cientos de miles 

de niños pobres de un país. Su enfoque de la educación musical enfatiza una 

intensiva práctica grupal desde las más tempranas edades y el compromiso de 

mantener siempre presente la alegría y la diversión que se derivan del aprendizaje y 

la creación de la música. La metodología de El Sistema, a la cual, en ocasiones, se 

hace alusión como “primero pasión / refinamiento después" contrasta con la 

instrucción musical que se imparte en muchas otras partes del mundo. La columna 

vertebral del proceso de formación de los estudiantes de El Sistema es la 

preparación para participar en grupos orquestales, que constituyen el alma de la 

comunidad y cultura del Núcleo. También son importantes los coros y otro tipo de 

agrupaciones que se adaptan bien a una diversidad de orígenes y géneros 

musicales. 
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Los niños en edad preescolar comienzan estudiando ritmo y expresión 

corporal. Motivar a los niños a mantener sus cuerpos activos mientras tocan (sin 

perder la técnica) se ha convertido en un factor clave del programa en los últimos 

años. A los 5 años de edad los niños seleccionan sus instrumentos, comenzando con 

percusión y flauta dulce. También se unen a un coro con el fin de crear sentido 

comunitario a través del trabajo grupal. A los 7 años todos los estudiantes pueden 

escoger su primer instrumento de cuerda o de viento. Los niños pueden cambiar de 

instrumento, pero no son alentados a hacerlo sin contar con un buen motivo. 

 

Durante la primera fase de enseñanza el niño canta y toca su instrumento, a 

menudo enfocándose en una sola nota musical de una canción grupal; esto ayuda a 

desarrollar un sentido de sonido de calidad. Aprender a usar la notación musical 

estándar en ocasiones lleva mucho tiempo y es incorporada en su aprendizaje 

gradualmente. Estos son los tres niveles de práctica que se llevan a cabo 

semanalmente: grupal, seccional e individual. A menudo, los estudiantes son 

atendidos por los mismos profesores tanto en las prácticas grupales como en las 

individuales, lo cual permite un rápido progreso debido a que los malos hábitos son 

corregidos rápidamente y se refuerzan los buenos hábitos de manera constante. 
 

Los estudiantes tocan frente al público tanto como es posible. Esto disminuye 

la presión de las presentaciones formales y permite que forme parte natural de sus 

vidas como músicos. De manera frecuente, los estudiantes observan las 

presentaciones de sus compañeros, lo que les permite presenciar e inspirarse de los 

logros de sus iguales. Desde temprana edad los estudiantes están en contacto con 

las distintas orquestas de El Sistema, desde las más pequeñas hasta la 

internacionalmente aclamada Sinfónica Simón Bolívar de Venezuela. 
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El Tele taller en el Sistema de Orquestas y Coros Juveniles e Infantiles de 
Venezuela. 
 
 El tele-taller o video educativo, es una herramienta electrónica utilizada 

mundialmente para la enseñanza de diversas disciplinas (cocina, idiomas, deportes, 

manualidades, pintura, danza, música entre otras). 

 

 El tele-taller esta diseñado de forma metodica en sus objetivos para que el 

estudiante pueda adquirir conocimientos y destrezas de forma progresiva. Esta 

herramienta educativa es un recurso valioso para el estudiante, quien en ausencia de 

un profesor puede continuar con su formación y práctica. 

 

 El Sistema de Orquestas y Coros Juveniles e Infantiles de Venezuela desde 

sus inicios y en su afán y compromiso de masificar la educación musical en 

Venezuela, vio en esta herramienta audiovisual una valiosa oportunidad para paliar la 

carencia de maestros especializados en algunos instrumentos de orquesta. 

 

El 24 de junio de 1998, la Fundación del Estado para el Sistema de Orquestas 

Nacionales Juveniles e Infantiles de Venezuela (ahora Fundación Musical Simón 

Bolívar) firma con el Banco Interamericano de Desarrollo (BID) el contrato 

número1055/OC-Ve, un préstamo que contemplaba, entre otros aspectos, el 

fortalecimiento del modelo pedagógico de “El Sistema”. Ello permitió financiar un 

proyecto de desarrollo de una herramienta audiovisual para el estudio de la técnica 

básica del instrumento, sin pretender sustituir al instructor sino proveer 

conocimientos a aquellos estudiantes e instructores con poca orientación de un 

maestro especializado. A tal efecto, el 19 de junio de 2001, se suscribe el convenio 

número VJ-675-06-01, entre la Fundación del Estado para el Sistema Nacional de las 

Orquestas Juveniles e Infantiles de Venezuela (Fundación Musical Simón Bolívar) y 

la Universidad Simón Bolívar a través de la Fundación para el Desarrollo del Arte 

Visual (Artevisión USB), destinado a la grabación de tele-talleres de base técnica 

para cada uno de los instrumentos de la Orquesta. 
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La exitosa experiencia de ese proyecto, así como la experiencia del autor 

como estudiante, intérprete y profesor de clarinete, lo motiva a abordar un segundo 

aspecto del hecho musical que es la enseñanza-aprendizaje del “Estilo e 

Interpretación”. 

 
 
La educación a distancia 
 

La educación a distancia es una modalidad educativa en la que los 

estudiantes no necesitan asistir físicamente al aula, ya que se le envía por correo el 

material de estudio (textos escritos, vídeos, cintas de audio, discos compactos) y él 

devuelve los ejercicios resueltos. Actualmente se utiliza también el correo electrónico 

y otras posibilidades que ofrece Internet, como son los blogs, fundamentalmente las 

aulas virtuales como el LMS Moodle (es un ambiente educativo virtual, sistema de 

gestión de cursos, de distribución libre que ayuda a los educadores a crear 

comunidades de aprendizaje en línea), utilizado en Venezuela por la Universidad 

Nacional Abierta (UNA) y la Universidad Rafael Belloso Chacín (URBE). Al 

aprendizaje desarrollado con las nuevas tecnologías de la comunicación se le llama 

e-learning.  

 

La característica más atractiva de estas modalidades de estudios es su 

flexibilidad de horarios. El estudiante se organiza su período de estudio por sí mismo, 

lo cual requiere cierto grado de autodisciplina. Esta flexibilidad de horarios a veces 

está limitada en ciertos cursos que exigen participación en línea en horarios o 

espacios específicos. 

 

Entre los antecedentes mundiales de la educación a distancia están los cursos 

por correspondencia, que se iniciaron por la necesidad de impartir enseñanza a 

estudiantes en lugares aislados o remotos, en los que no era posible construir un 
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colegio. Tales cursos se ofrecieron al nivel de primaria y secundaria, y en ellos, a 

menudo, eran los padres quienes supervisaban el progreso educativo del estudiante. 

 

Ventajas 

• Elimina las dificultades que representan las distancias geográficas, donde la 

población puede acceder a este tipo de educación independientemente de 

dónde resida. Esto lo alude la mayoría de las personas que usan este método. 

• Es especialmente útil para mejorar la cualificación académica y de 

adiestramiento del estudiante 

• La flexibilidad horaria de la educación a distancia facilita además la 

organización del tiempo personal de los estudiantes, respetando la vida 

familiar y las obligaciones laborales. 

• La posibilidad de atender las necesidades formativas que no se realizaron en 

edad escolar ordinaria dentro de los sistemas educativos convencionales. 

 

 

Desventajas 

• La desconfianza que se genera en el estudiantado ante la falta de 

comunicación entre el profesor y sus estudiantes, sobre todo en el proceso de 

aprendizaje y de evaluación académica. 

• Al eliminarse la interacción social en presencia, es posible que el estudiante 

se aísle, por lo que es necesario el contacto directo con el tutor para evaluar el 

progreso académico. 

• Generalmente el cambio a un sistema de educación a distancia exige al 

estudiantado una adaptación específica: ha de aprender a usar materiales 

didácticos específicos y aulas virtuales, a comunicarse con sus profesores y 

con otros estudiantes a través de medios de comunicación y ha de ser capaz 

de organizar su tiempo de estudio para compaginar vida personal, laboral y 

académica. 

• El estudiante se ve obligado a contar con un equipo audiovisual apropiado 

para la utilización de la herramienta. 
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CAPÍTULO V 

GUIÓN PARA LA PRODUCCIÓN DE UN TELE-TALLER DE ESTILO E 

INTERPRETACIÓN DEL CONCIERTO PARA CLARINETE Y 

ORQUESTA EN LA MAYOR DE WOLFGANG AMADEUS MOZART  

K 622 
 

 El presente capítulo es el guión que se propone para la elaboración del Tele-

taller de estilo e interpretación del concierto para clarinete y orquesta en La Mayor K 

622 de Wolfgang Amadeus Mozart, en él se encontrarán el texto acompañado con 

términos técnicos de la industria audiovisual, que funcionan como guías para la 

inserción y/u omisión de imágenes-video y audio dentro del texto. Dentro del cuadro 

del guión el lector podra observar que a la izquierda hay indicación de orden visual 

(tomas, imágenes que entran y salen, animaciones, entre otros) y a la derecha del 

cuadro se encuentran las indicaciones de audio (narración, lucutor en off, profesor en 

cámara haciendo indicaciones de orden técnico con el clarinete). 

 
VIDEO AUDIO 

 
SECUENCIA 1 /  INTRODUCCIÓN HISTÓRICA 
 
Fade In 
Breve secuencia del concierto K 
622 en vivo con Valdemar 
Rodríguez solista 
Insert:  Valdemar Rodríguez, 
Clarinetista 
 

 
Entra sonido directo de concierto 
sonido directo de concierto queda en 2º plano 
 

 
Montaje de imágenes de apoyo 
sobre Clasicismo europeo 

 
LOCUCION EN OFF 
En Europa aproximadamente en 1750 se empieza 
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a generar un nuevo movimiento en la arquitectura, 
la literatura y las artes conocidos como clasicismo. 
 

 
Pantalla dividida de comparativa 
de Clasicismo Greco-Romano y 
Clasicismo musical 

 
LOCUCION EN OFF 
En el periodo clásico, en la disciplina musical, no 
se trató del redescubrimiento y copia de la 
tendencia clásica greco-romana como en otras de 
las expresiones artísticas, sino una verdadera 
evolución hacia un extremo equilibrio entre 
armonía y melodía.  
 

 
Configuración de la orquesta 
barroca y entrada por animación 
gráfica computarizada de 
orquesta sinfónica mozartiana 

 
LOCUCION EN OFF 
En cuanto a la orquesta, este es un período clave 
también porque aquí se configura claramente la 
Orquesta Sinfónica como la conocemos hoy, por 
influencia mayormente de Mozart y Haydn 
 

 
Termina movimiento de 
animación a orquesta mozartiana 
y paneo 3D por orquesta 

 
LOCUCION EN OFF 
La configuración orquestal actual proviene de la 
orquesta de cámara heredada del barroco, en 
donde se mantiene la sección de cuerdas, pero 
esta es ampliada en número 
 

 
Continúa montaje de 
configuración orquestal. Por 
efecto 3D entran imágenes de las 
filas de instrumentos 
mencionados.     
 
Sobreimposición en primer plano 
de PP instrumentos 
 

 
La sección de los instrumentos de madera queda 
claramente establecida a 2, esto es 2 flautas 
traveseras, 2 oboes, 2 clarinetes y ocasionalmente 
2 fagotes. Además de los de metales: 2 trompetas, 
entre 2 y 4 cornos y ocasionalmente 1 trombón. Se 
abandona la práctica del bajo continuo y con ello el 
clavecín. 
 

 
 
Insert:  Estructura Armónica 
 
Entra secuencia de la Sinfónica 
Simón Bolívar de Venezuela 
interpretando Mozart 
 

 
LOCUCION EN OFF 
En cuanto a la estructura armónica no se producen 
cambios significativos porque las principales reglas 
armónicas ya venían establecidas del periodo 
anterior, pero si podemos observar grandes 
cambios de textura; se utiliza un estilo más puro y 
equilibrado generalmente melodía acompañada y 
en ocasiones homofonía o polifonía vertical en el 
que van desplegando acordes 
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Planos de orquesta 

 
Breve fragmento orquestal 
 

 
Fragmento musical continúa en 
cámara con la Sinfónica Simón 
Bolívar de Venezuela 
 

 
LOCUCION EN OFF 
Esto sucede en oposición al estilo barroco de 
sobrecargado estilo imitativo, que produjo 
complejas fugas y cánones.  
 

 
Fragmento musical continúa en 
cámara con la Sinfónica Simón 
Bolívar de Venezuela 
 

 
LOCUCION EN OFF 
Recordemos que el ideal clásico es equilibrio y 
armonía. Cada vez se utilizan más variedad de 
dinámicas y articulaciones, gracias al desarrollo de 
los instrumentos y a la evolución técnica de los 
intérpretes. En las melodías se potencia el 
cantabile y la forma musical adquiere particular 
importancia. Es en este período cuando se definen 
claramente las estructuras y las formas musicales 
en las que se basa la música académica occidental 
casi hasta nuestros días, tales como: la ópera, la 
sinfonía, el oratorio, la misa, la sonata y el 
concierto 
 

 
Montaje en primer plano de 
interpretación orquestal 

 
Sonido directo de concierto sube a 1º plano y luego 
de cortina, queda de fondo 
 

 
Insert:  El Concierto 
 
 
Breve montaje de concierto de 
obra barroca en configuración 
orquestal de ese período. 
 

 
LOCUCION EN OFF 
El concierto es una obra escrita para un 
instrumento solista o una orquesta. El concierto 
surge como forma musical hacia el año 1600, 
durante el barroco. En el periodo clásico y 
romántico usualmente uno de sus movimientos 
adopta la forma sonata y el instrumento solista se 
destaca por su capacidad expresiva y virtuosismo 
centrando la atención del concierto.  
 

 
Imagen en directo de orquesta 

 
Sonido directo concierto sube a 1º plano y 1 rueda 
de fondo 
 

MASTER FADE-OUT 
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SECUENCIA Nº 2 - MOZART 
 

Montaje por efectos After Eff 
de foto fija de conciertos 
diversos, en concordancia con 
locución. 
 
Insert: Wolfgang Amadeus 
Mozart. 

 

 
LOCUCION EN OFF 
Wolfgang Amadeus Mozart fue el gran 
maestro del clasicismo.  La obra mozartiana 
abarca todos los géneros musicales de su 
época y alcanza más de seiscientas 
creaciones, en su mayoría reconocidas como 
obras maestras de la música sinfónica, 
concertante, de cámara, para piano, operística 
y coral, logrando una popularidad y difusión 
universal.  
 

 
Montaje de fragmentos de 
obras orquestales de Mozart 
interpretadas por orquestas de 
El Sistema. 
 

 
Mozart es uno de los más grandiosos 
compositores de la humanidad,  
Haríamos larga esta exposición si tratáramos 
de describir la increíblemente extensa y 
magistral obra de Mozart, prueba de uno de 
los más grandiosos compositores de la 
humanidad, por lo que nos trasladaremos a los 
últimos tiempos de su genial existencia. 
 

 
Entra montaje de imágenes de 
apoyo sobre la vida y obra de 
Mozart. 
 

 
El último año de vida de Mozart, 1791, fue, 
hasta su enfermedad final, un tiempo de gran 
productividad y, en cierto sentido, un tiempo 
de recuperación personal. Realizó numerosas 
composiciones, incluyendo algunos de sus 
trabajos más admirados  como la ópera La 
Flauta Mágica (K 620), el último concierto para 
piano y orquesta, el Nº 27 en si bemol mayor, 
(KV 595), o el Concierto para clarinete en la 
mayor KV 622, el cual trabajaremos en este 
tele taller. 
 

MASTER FADE-OUT 
 
 

SECUENCIA Nº3  / DESCRIPCIÓN CONCIERTO K622 
 
Imágenes de apoyo de Viena 
 
Imagen de Anton Stadler, 
seguida de imágenes antiguas 

 
LOCUCION EN OFF 
El Concierto para clarinete en La mayor, K. 
622, de Wolfgang Amadeus Mozart, fue 
compuesto en Viena en 1791 para su gran 
amigo y cofrade masón, el clarinetista Anton 



 104 

de Viena. 
 

Stadler,  
 
 

 
 
Sobre imágenes de Stadler 
entran por Eff recuadros con 
los instrumentos mencionados 
 
 

 
La orquesta que acompaña al solista consta 
de una flauta, dos fagotes, dos trompas y 
cuerdas. Está escrito en la misma tonalidad 
que el Quinteto para clarinete y del Cuarteto 
de Cuerdas K. 581, también destinado a 
Stadler. 
 
 

 
Montaje de imágenes del 
Clarinete di Basetto. 
 
 
Detalles de ejecución del 
Clarinete di Basetto 
 
 
Instructor asistente demuestra 
el clarinete di basetto y los 
elementos descritos 
 
Imágenes de archivo de 
clarinetes di basetto 
 

 
La obra está escrita originalmente para 
clarinete di basetto. Este instrumento, nació 
como respuesta a la necesidad de Antón 
Stadler de contar con un instrumento que 
permitiera  tocar 4 semitonos más graves del 
registro del clarinete de la época. Para ello, y 
tomando como referencia el corno di bassetto 
que cubría en su registro hasta un Do grave, 
propuso la extensión del cuerpo del 
instrumento y la incorporación de algunas 
llaves a su estructura. Se sabe que Antón 
Stadler hizo construir algunos clarinetes con 
estas características por el constructor de 
instrumentos de vientos Theodor Lotz, dando 
así nacimiento a las primeras versiones en Si 
bemol y en La del “clarinete di bassetto”.  
 

 
Entra sub-secuencia de 
interpretación del concierto K 
622 
 
Paneo (digital, por Eff de Post) 
por fragmentos de la partitura 
 
Detalle en la partitura de la 
palabra Allegro 

 
LOCUCION EN OFF 
Sobre la estructura, el Concierto para clarinete 
y orquesta en La Mayor K 622 está 
compuesto, al igual que todos los conciertos 
para solistas de la época, por 3 movimientos…  
El Allegro, al ser el primer movimiento está en 
la tonalidad de la obra: La mayor.  
 

 
Fragmento musical del Allegro 
en interpretación de la OSSBV  
 

 
Breve cortina del Allegro 
 

  
LOCUCION EN OFF 
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Paneo (digital, por Eff de Post) 
por fragmentos de la partitura 
con detalle de la palabra 
Adagio 
 

Le sigue un Adagio, como lo indica la norma, 
este movimiento está en la tonalidad 
subdominante en relación al primer y tercer 
movimiento de la obra: Re mayor 

 
Fragmento musical del Adagio 
en interpretación de la OSSBV 

 
Breve cortina del Adagio  
 

 
Muy breve detalle de la 
partitura en el Rondó 
 

 
LOCUCION EN OFF 
Finaliza el concierto con el tercer movimiento, 
que es un Rondo en la misma tonalidad que el 
primer movimiento. 

Fragmento musical del Rondó 
en interpretación de la OSSBV 

 
Breve cortina del Rondó 
 

 
Imagen y breve desarrollo en 
cámara de la cadencia  
 

 
LOCUCION EN OFF 
A diferencia de todos los demás conciertos de 
Mozart, este no prevé una cadenza para el 
solista en su primer movimiento, sí en el 
Adagio 
 

MASTER FADE-OUT 
 
 

SECUENCIA Nº4 / EL CLARINETE DI BASETTO 
 
 
Comienza secuencia de 
imágenes descriptivas del 
Clarinete di Basetto 
 

 
LOCUCION EN OFF 
El clarinete di basetto, si se quiere es un 
instrumento que exclusivamente se utiliza para 
interpretar el Concierto para Clarinete y 
Orquesta en La Mayor K 622 de Wolfgang 
Amadeus Mozart, así como su quinteto para  
Clarinete y Cuerdas K 581. Ello no impide 
tocar ese par de piezas con el clarinete 
normal, pero algunos pasajes deben  hacerse 
una octava arriba. 
 

 
Imágenes varias de diferentes 
clarinetistas interpretando el 
K622 
 
Instructor asistente demuestra 
las llaves del Do  

 
LOCUCION EN OFF 
Esta obra es imprescindible en el repertorio de 
cualquier clarinetista. 
 
En las últimas décadas se difundió la 
costumbre de ejecutarla con un clarinete 
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Efecto de barrido de página al 
clarinete común con detalle 
demostrativo de la llave del Mi 
 

especial, llamado clarinete bassetto, que 
llegue en el registro grave al Do escrito  ya que 
los clarinetes comunes llegan solamente hasta 
el Mi.  
 

 
 
Imágenes de manuscritos de 
Mozart de acuerdo a lo 
mencionado en locución 
 

 
LOCUCION EN OFF 
Mozart varias veces exigió esta extensión en 
la escritura para el instrumento, como en el 
aria "Parto, ma tu ben mio" de la ópera La 
Clemenza di Tito.  
 

 
 
Imágenes de transcripciones 
de Stadler y otros clarinetistas 
 
 

 
LOCUCION EN OFF 
El manuscrito del concierto no se ha 
conservado. Los estudios históricos indican 
que al parecer, el mismo Stadler lo perdió en 
circunstancias no muy claras  y lo que se ha 
transmitido son las transcripciones  y arreglos 
que Stadler y otros clarinetistas 
contemporáneos realizaron. Sin embargo, 
diversos pasajes en los tres movimientos 
cobran plena significación cuando se tocan en 
clarinete bassetto, porque se evitan saltos de 
octava que fragmentan el discurso musical. 
 

MASTER FADE-OUT 
 
 

SECUENCIA Nº5  /  ESTRUCTURA 
Primer Movimiento 
 
Imagen de partitura 
Insert: 1º movimiento 
 
Scroll de partitura pasando en 
el fragmento mencionado  
 

 
LOCUCION EN OFF  
Sonido incidental de fondo del K622 
Este movimiento está expuesto en forma de 
sonata con doble exposición. La introducción 
de la orquesta abarca los primeros 56 
compases, en los cuales se expone el tema 
principal de la obra. A continuación comienza 
la exposición del clarinete solista del tema 
principal y el secundario (c. 57-154). 
 

Fragmento orquestal de 
pasage descrito 
 

 
Muy breve cortina de sonido directo musical 
 

 
Scroll de partitura pasando en 

 
Sonido directo queda de fondo 
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el fragmento mencionado 
 
 

LOCUCION EN OFF  
En los siguientes compases se procede a 
culminar la exposición del tema con un tutti 
orquestal (c. 154-171). El desarrollo es 
bastante complejo (c. 172-227): Se alternan 
partes orquestales con solistas y se hace un 
cambio de tonalidad a Fa# menor que sirve de 
puente para la reexposición del tema principal 
(c. 251-343). 

 
Fragmento orquestal de 
pasage descrito 
 

 
Muy breve cortina de sonido directo musical 
 

 
 
Efecto de barrido de página 
sugiere elipsis de tiempo / 
Entra imagen de pasaje 
descrito 
 
 

 
Sonido directo queda de fondo 
Locución en OFF 
El tema secundario se ejecuta en la misma 
tonalidad al primario (en lugar de la dominante 
como ocurre en la exposición). Se concluye 
con un tutti orquestal (c. 343-359). 
 
 

 
Fragmento orquestal  /  Breve 
transición Fade-out / fade-in 
 

 
LOCUCION EN OFF 
El 1er movimiento no tiene cadenza a 
diferencia de la mayoría de los conciertos de 
W.A. Mozart 
 

Segundo movimiento 
 
Fade-in Insert: 2º movimiento 
 

 
Entra sonido directo de K622 y queda de fondo 
 

 
 
Entra secuencia de 
interpretación del K622 por la 
OSSBV 
 

 
LOCUCION EN OFF 
2do movimiento está escrito en forma ABA 
El movimiento comienza directamente con la 
ejecución del tema principal (de 8 compases) 
por parte del solista, la orquesta hace de eco 
constante, tanto en la exposición del tema 
como en el desarrollo del mismo (c. 1-32).  
 

 
Sigue secuencia de 
interpretación del K622 por la 
OSSBV 
 

 
LOCUCION  EN OFF SOBRE SONIDO DIRECTO DE 
CONCIERTO EN SEGUNDO PLANO 
El desarrollo del movimiento comienza 
inmediatamente después de la conclusión del 
tema principal en un tutti orquestal, dejando el 
relevo al clarinete 
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Efecto de rotación de página 
como transición a pasaje 
musical descrito 
 

 
BREVE CORTINA DE SONIDO DIRECTO EN 1º P Y 
QUEDA DE FONDO 
Este desarrollo toma forma de tema 
secundario (c. 33-59). La re-exposición viene 
precedida por una pausa en la cual se puede 
hacer la cadencia (ya escrita por Mozart).  
 

 
 
Imagen de pasaje del K622 
 

 
BREVE CORTINA DE SONIDO DIRECTO  
 
Se produce la reexposición del tema primario 
por parte del clarinete que se ve reforzada por 
la orquesta (c. 60-83). Se produce la 
culminación del concierto con la Coda (c. 83-
98). 
 

Tercer movimiento 
 
Fade-in / Insert 3º movimiento 
 

 
Entra sonido directo de K622 y queda de fondo 
 

 
 
Entra secuencia de 
interpretación del K622 por la 
OSSBV 
 

 
LOCUCION EN OFF 
3er movimiento está escrito en la forma Rondo 
y es una danza ligera y se estructura en 
RÁPIDO-LENTO-RÁPIDO 
 
Como todos los Rondós, se produce la 
exposición de varios temas.  
 

 
 
Efecto de rotación de página 
como transición a pasaje 
musical descrito 
 

 
LOCUCION EN OFF 
Al principio del movimiento el clarinete expone 
el primer tema acompañado animadamente 
por la orquesta (c. 1-56). Inmediatamente 
después de concluir la exposición del primer 
tema, comienza la exposición del segundo 
tema; Una sección curiosa por los diversos 
cromatismos melódicos y armónicos y el 
cambio de tonalidad a la relativa inferior (c. 
114-137) donde comienza el tercer tema en 
fa# menor.  
 

 
Entra secuencia de 
interpretación del K622 por la 
OSSBV 
 

 
LOCUCION EN OFF 
De nuevo se recapitula al segundo tema (c. 
188-246) y se concluye el movimiento con el 
tema primario expuesto al principio del 
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 movimiento y realizando al final una pequeña 
coda (c. 247-301). 
 

 
Efecto de rotación de página 
como transición a pasaje 
musical descrito 
 
 
 
 
Breve transión por Fade-out / Fade-
in 
 

 
Se observa la alternación del solo y el tutti 
durante toda la obra 
 
 
 
Es un movimiento muy largo, con largas 
frases, contenidos en secciones luminosas, 
flexibles y virtuosas y en secciones en modo 
menor, más dramáticos 
 

MASTER FADE-OUT 
 
 

SECUENCIA Nº 6  /  ORQUESTACIÓN 
 
Secuencia de concierto en 
segmentos de orquestación 
descritos y se mantiene 

 
ENTRA LOCUCION EN OFF 
El sonido del clarinete domina la escena 
Los fagotes y los cornos mezclados con la 
cuerda dan un color oscuro y sedoso 
 

  
Fragmento de concierto sube a 1º plano 
 

 
Planos de la fila de flautas 

 
LOCUCION EN OFF 
La flauta aunque nunca llega al registro agudo 
agrega un poco de brillo a la orquestación 
 

 
Secuencia orquestal 

 
Fragmento de concierto sube a 1º plano 
 

 
Secuencia de cuerdas 

 
LOCUCION EN OFF 
La cuerda es tratada como un cuarteto 
La tonalidad del La Mayor en la que está 
escrita el Concierto, es una tonalidad brillante 
 

 
Secuencia de orquesta 

 
Regresa a 1º plano secuencia final del 
concierto y se mantiene hasta el fin 
 

MASTER FADE-OUT 
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SECUENCIA Nº 7 / TECNICA DE INTEPRETACION 
Sonido 
 
Profesor asistente interpreta 
fragmento según lo descrito en 
la locución 

 
LOCUCION EN OFF 
El sonido debe ser grande, flexible que permita 
un gran cantábile, con brillo y sin estridencia. 
Siempre buscando la belleza y la dulzura 
 

 
Ejemplos 

 
Sonido directo de ejemplo del sonido 
 

Vibrato 
 
Entra secuencia de 
interpretación del K622 por la 
OSSBV en pasaje 
representativo de vibratos 

 
LOCUCION EN OFF 
El vibrato es un recurso que agrega una gran 
dimensión al sonido y despierta un gran 
interés en el fraseo. El vibrato usado de 
manera sutil ayuda a la calidez del sonido y 
colabora en la conexión de las frases dándole 
vida a cada una de ellas. El uso del vibrato 
debe ser mesurado y debe salir del alma y del 
corazón. 

Articulación 
 
 
Insert: ARTICULACION 
 
 
 
Entra secuencia de 
interpretación del K622 por la 
OSSBV 
 

LOCUCION EN OFF 
En general, lo lírico predomina sobre lo 
articulado 
 
En el caso de las notas en semicorcheas con 
punto hay que tocarlas de forma sutil 
La lengua debe utilizarse siempre de manera 
delicada, buscando que las notas cortas 
tengan resonancia, vibración y ligereza en las 
secciones cantábiles la lengua debe ser muy 
sutil para no romper con la atmosfera dulce y 
delicada que se desea recrear 
 

 
Detalles orquestales de lo 
descrito 

LOC OFF 
En los pasajes rápidos en staccato corto debe 
pensar en un staccato no muy corto. En los 
pasajes en corcheas con punto deben tocarse 
con staccato más corto pero resonante y ligero 
 

Fraseo 
 
Insert: FRASEO 

 
ENTRA LOCUCION EN OFF 
Música en segundo plano 
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Entra secuencia de 
interpretación del K622 por la 
OSSBV 
 
Detalle de interpretación de 
fraseo 
 

Fraseo esencialmente cantabile, como un 
cantante de ópera 
 
Hay frases de 4, 8 y 16 compases, que tensan 
cada una de ellas hasta un punto climático y 
luego destensan hasta el final 
 
El fraseo debe ser siempre en la búsqueda de 
expresar un tipo de sentimiento. 

 
Montaje orquestal 

 
Sonido de fondo para a 1ºplano 
 

 
Profesor asistente en ejemplo 
de fraseo 

 
Sonido directo se secuencia representativa de 
FRASEO 
 

 
Profesor asistente en ejemplo 
de fraseo y frases descritas 

 
LOCUCION EN OFF 
Cambiar según la tonalidad el color del sonido, 
según el ataque y sentimiento que se expresa 
pasando frecuentemente de una expresión 
extrovertida a una expresión introvertida 
 
Hay que procurar frases muy largas y solo 
respirar donde el correcto fraseo lo permita. 
 

MASTER FADE-OUT 
 
 

SECUENCIA Nº 8  /  CARÁCTER Y ATMÓSFERA 
 
Insert:CARÁCTER Y 
ATMOSFERA 
 
Entra secuencia de 
interpretación del K622 por la 
OSSBV 
 
 

 
ENTRA LOCUCION EN OFF 
Hay varios tipos de atmósferas y sentimientos, 
que pasa de una atmósfera de júbilo y alegría 
a una atmósfera melancólica y hasta con 
sentimientos de tristeza. 
 
Atmósfera de intimidad y atmósfera de alegría 
colectiva 
 

 
secuencia de interpretación  
 
 

 
Cortina de fragmento musical en 1º plano 
 

  
Música sale a 2º plano 
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Transición a 2º movimiento  /  
secuencia de interpretación del 
K622 por la OSSBV 
 

 
LOCUCION EN OFF 
El segundo movimiento está basado en una 
atmósfera sublime llena de amor con 
pinceladas de melancolía para unos y de 
tristeza para otros 
 

 
secuencia de interpretación del 
K622 por la OSSBV 
 

 
LOCUCION EL OFF 
Sensaciones de suavidad y dulzura, con 
calidez y misterio 
 
El tercer movimiento es una danza alegre, 
ligera y elegante, con una atmósfera de alegría 
colectiva. Es el triunfo del ser ante la 
melancolía y la tristeza 
 

MASTER FADE-OUT 
 
 

SECUENCIA Nº 9  /  CADENZA Y ADORNO 
 
Insert: CADENZA Y ADORNO 

 
ENTRA LOCUCION EN OFF 
En la época de Mozart era usual que la música 
de esa época se ejecutara con el uso de 
adornos cuando la frase se repetía 
 

 
Entra secuencia de 
interpretación del K622 por la 
OSSBV en pasaje de la 
cadenza del 2º movimiento 
 

En lo particular este concierto en el 1er 
movimiento no tiene cadenza pero hay dos 
lugares donde hay dos calderones y es posible 
agregar una pequeña cadenza muy mesurada 
y en el estilo en cada una de ellas 
 
En el 2do movimiento existe una cadenza 
original de Mozart y es la misma utilizada en el 
Quinteto K 581 
 
 

 
Imagen directa de orquesta 

 
Breve segmento musical de la cadenza 
 

Los Trinos 
 
Insert:TRINOS 

 
ENTRA LOCUCION EN OFF 
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Profesor asistente ejemplifica 
“Trinos” 

En la época no había un criterio único para la 
ejecución de los trinos 
 
Generalmente los trinos se tocan desde la 
nota superior 
 
 
 

 
 
Entra secuencia de 
interpretación del K622 por la 
OSSBV en pasajes de 
excepciones señaladas 
 

 
Hay excepciones como: 1.si la nota anterior al 
trino es una nota superior a esta; 2.si es una 
línea o frase ascendente con trino se hará 
desde la nota real o principal 
Excepciones: Compás 177, 227, 228 
 

 
Imagen directa de orquesta 

 
Breve segmento musical demostrativo 
 

Cadenza 
 
Insert:CADENZA 
 
Imagen concierto en segmento de 
la cadenza del 1º movimiento 
 

 
ENTRA LOCUCION EN OFF 
En el primer movimiento una pequeña 
cadenza improvisada en el estilo clásico 
 

 
Imagen directa de orquesta 

 
Breve secuencia de cadenza de 1º movimiento 

 
 
Imagen concierto en segmento de 
la cadenza del 1º movimiento 

 
LOCUCION EN OFF: 
Utilizar en el 2do movimiento la cadenza del K 
581 
 
 

 
Imagen directa de orquesta 

 
Breve secuencia de cadenza de 2º movimiento 
 

Tempos 
 
Insert:  1º movimiento - 116 y 
126. La media promedio es 
120-121 

 
LOCUCION EN OFF: 
1er movimiento: Puede ir entre 116 y 126. La 
media promedio es 120-121 
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Insert:  2do movimiento. 
Puede ir entre 46 a 55. La 
media promedio es 50 
 

LOCUCION EN OFF: 
2do movimiento. Puede ir entre 46 a 55. La 
media promedio es 50 
 

Insert:  3er movimiento: 
Puede ir de 72 a 92. La media 
promedio es 84-85 
 

 
LOCUCION EN OFF: 
3er movimiento: Puede ir de 72 a 92. La media 
promedio es 84-85 

Dinámicas 
 
 
Insert:DINAMICAS 
 
Insert:Dinámica promedio en el 
rango de mp-f 
 

 
ENTRA LOCUCION EN OFF 
En el concierto los matices extremos “pp“ y “f“ 
están condicionados a densidad del 
acompañamiento. 
 
La dinámica promedio se encuentra entre el 
rango de mp-f 
 

 
 
Profesor asistente ejemplifica 
lo descrito 
 

 
El “pp“ solamente en la recapitulación del 
segundo movimiento, cuidando que la 
afinación no suba 
 
Los f deben ser intensos pero manteniendo un 
bello sonido, cuidando que la afinación no se 
baje 
 
El f  jamás debe ser estridente 
 

 
Imagen directa de orquesta 

 
Breve secuencia demostrativa  
 

MASTER FADE-OUT 
 
 

SECUENCIA Nº 10  /  DIFICULTADES TECNICAS 
 
Insert:DIFICULTADES 
TECNICAS 
 

 
ENTRA LOCUCION EN OFF 
Ausencia de la técnica adecuada para iniciar 
las frases (respiración, embocadura y lengua) 
 

 
Montaje de imágenes de 
concierto K622 
 

 
Ausencia de la respiración y de una emisión 
adecuada para mantener la calidad del sonido, 
afinación y fraseo 
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Detalles y primeros planos de 
ejecución / Embocadura y 
digitacIón 
 
 
 
 
Profesor asistente de ejemplos 
de lo descrito 

 
LOCUCION EN OFF 
Dificultad en mantener el tempo uniforme 
durante la ejecución de cada movimiento. 
 
Falta de criterio para articular y para mantener 
un legatto uniforme 
 
Irregularidad en la coordinación de lengua y 
dedos, necesaria para garantizan la pulcritud 
en la uniformidad de los pasajes, escalas y 
arpegios 
 

 
Profesor asistente de ejemplos 
de lo descrito 

 
Irregularidad en todos los pasajes en 
semicorcheas que transitan por el registro de 
garganta, especialmente en los pasajes en 
semicorchea antes de los tutti de orquesta 
 
Ausencia de la técnica adecuada para 
mantener la afinación en todos los matices 
 
 

 
Breve montaje de compases 
fonales del Concierto K622 
 
Aplausos 
 
Fade Out 
 

 
BREVE SEGMENTO MUSICAL DE SALIDA 
 

 
MASTER FADE-OUT 
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CONCLUSIONES 
 
 

A través de las experiencias de Alessandro Carbonare, Jonathan Cohler, 

Jorge Montilla, Luís Rossi, Walter Sayfarth y las notas investigativas del autor, se 

realizó un análisis del cuadro comparativo de las entrevistas realizadas a la 

problación estudiada, donde surgió una resultante promedio en la ejecución del estilo 

e interpretación del Concierto para Clarinete y Orquesta en La Mayor K 622 de 

Wolfgang Amadeus Mozart. 

 

La comparación de los criterios de cinco (5) grandes clarinetistas y del autor 

de esta investigación sobre la estructura, articulación, fraseo, carácter y atmósferas, 

sonido, vibrato, problemas técnicos, cadenzas y adornos, trinos, tempos (tempi), 

dinámicas y orquestación, permitio realizar un guión preciso, sencillo y ameno para la 

materialización de un tele-taller, y de esta forma aportar una herramienta de 

enseñanza-aprendizaje a los niños, jóvenes e instructores del mundo del clarinete y 

fomentar los valores de inclusión social a través de la potencialización de medios 

electrónicos para la masificación de la ejecución de este instrumento musical. 

 

Con un ideal visionario y progresista, con más de teinta y cinco (35) años de 

experiencia como docente y con más de cuarenta (40) años de trayectoria como 

músico el autor se compromete con los niños, jóvenes e instructores de habla 

hispana para apoyarlos con una herramienta de aprendizaje, aportando material 

literario audiovisual al universo musical y creando precedentes de que existe y es 

posible la inclusión y desarrollo social a través de la educación musical, además de 

estimular a otros músicos de otras especialidades a diseñar herramientas de 

enseñanza para fortalcer el criterio de la interpretación en la ejecución musical. 
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GLOSARIO DE TÉRMINOS 
 
 

Acústica: El estudio de las leyes según las cuales se produce y se 

transmite esa particular sensación que recibimos con el oído, y 

que llamamos genralmente sonido, constituye el objeto de la 

parte de la física llamada acústica. 
 
Adornos: Se indica con este vocablo las numeroas variedades de grupos 

de notas, o de notas aisladas, añadidas a las notas esenciales 

para acrescentar la gracia y la variedad, tanto en la música vocal 

como en la instrumental. 

 

After Eff: Del software “After Effects” de la empresa Adobe Labs, utilizado 

para la realización de efectos especiales. 
 

Ataque: Modo de tocar un sonido dándole carácter (por ejemplo, el 

pizzicato se ejecuta "pulsando" las cuerdas de un instrumento de 

arco).  

 

Altura:  Indica si el sonido es grave, agudo o medio, y viene determinada 

por la frecuencia fundamental de las ondas sonoras, medida en 

ciclos por segundo o hercios (Hz).  

 

Articulación:  Emisión y conexión de los sonidos. 

 

Armonía:  Sonido simultáneo de notas que en consonancia o no, tienen 

sentido para el oído musical; también el empleo de la sucesión o 

progresión de acordes dispuestos de acuerdo a la gramática 

musical, o en forma más amplia, según la razón musical.  

 



 118 

Arpegio:  Signo que indica que las notas de un acorde no deben ser 

tocadas simultáneamente, sino una después de la otra como en 

el arpa. 
 

Atmósfera:  Hace referencia al ambiente o ánimo que rodea a una persona.  
 
Afinación:  1- Acción de afinar; 2- El sistema de los intérvalos fijos entre las 

cuerdas; 3- La entonación justa. 

 
Background: Palabra inglesa que se utiliza para referirse al fondo de un 

escenario o de un decorado. 

 

Bajo Continuo:  Sistema de anotación abreviada que se uso durante la 1ra parte 

del siglo XVII y continuó hasta mediados del siglo XVIII. Los 

compositores, en lugar de escribir toda la otra armonía fijaban 

solamente las principales partes melódicas sobre simple línea 

baja, en la cual escribían cifras indicando cual debía ser la 

armonía a desarrollarse por enciam de dicho bajo. 
 

Bajo de Alberti:  El bajo Alberti es un tipo particular de acompañamiento en 

música, frecuentemente usado en el clasicismo. Fue llamado así 

debido a Domenico Alberti, quien lo usó extensivamente. El bajo 

Alberti es un tipo de acompañamiento con un acorde quebrado o 

arpegiado, donde se tiene una nota pedal y las notas del acorde 

se suceden en el orden grave-agudo-medio-agudo; luego se 

repite el mismo patrón. 

 
Barrido:                  Transición de una imagen a otra por desplazamiento. 

 
Boquilla: Es la parte del clarinete que se introduce en la boca del 

ejecutante, donde se coloca la lengueta. En un principio las 
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boquillas eran de madera, más tarde se fabricaron de vidrio, de 

ebonita e incluso de metal. La más empleada es la de ebonita 

(hecha de caucho vulcanizado de azufre), siendo uno de los 

motivos de ello que esta boquilla soporta las variaciones 

climatológicas sin problemas. 
 

Cadenzas:  Término italiano que significa cadencia, 1) sucesión de armonías 

con carácter de reposo y de conclusión. 2) en el siglo XVI 

indicada con un calderón, en partes vocales o instrumentales: “El 

autor deja en libertad al ejecutante, a fin de que confiera, 

relativamnte al carácter del aria, los  pasajes más convenientes a 

su voz, a su instrumento y a su gusto.  

 

Carácter: Es la propiedad por medio de la cual se manifiestan los 

sentimientos en la música, como por ejemplo: agitato, animato, 

calmato, lontano, maestoso. 

 
Caña: Es una tira fina de un material que vibra produciendo un sonido 

en un instrumento musical. Las cañas de instrumentos de viento-

madera se hacen de la caña común (Arundo donax) o de 

materiales sintéticos. 

 
Campana: Es la parte del clarinete que tiene una forma totalmente cónica en 

forma de campana, su función es la de igualar la sonoridad de 

las notas graves y las del cambio de registro de la duodécima.  

 

Chalumeau: Es un antiguo instrumento musical de lengüeta simple con siete 

agujeros que se usaba a finales del XVII y XVIII.  

 

Clarinete:  Instrumento de viento, construido en madera, que figura en todas 

las orquestas y bandas, compuesto de un tubo cilíndrico en el 
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que se hace vibrar el sonido por medio de una sencilla lengüeta 

fija en la parte inferior de la embocadura de la boquilla. 

 

Crescendo: Término en italiano que significa creciendo. Aumentando en 

sonoridad. 

 

Concierto: Audición de música instrumental, sinfónica o de cámara. En un 

principio privado, luego público. Los primeros conciertos públicos 

con etrada paga se inciaron a fines del siglo XVII en Londres. Los 

Collegia música, a principios de 1700, en Alemania, Suiza, y en 

otras partes, representaron la transición entre los cocniertos 

privados y los conciertos públicos. 

 

Corno di bassetto: Instrumento intermedio entre el clarinete y el clarinete bajo, fue 

inventado hacia 1770. El Corno di bassetto tiene 4 semitodos 

más en el registro grave. Fue particularmente grato a Mozart el 

cual los utilizo en el Requien, Flauta Mágica, Clemenza di Tito. 

 

Cortina musical:  Fragmento musical breve sin parlamentos. 

 

Decrescendo: Término en italiano que significa palideciendo, disminuyendo. 

Sinónimo de diminuendo que ahora se usa con más frecuencia. 

 

Digitación: El empleo de los dedos en cualquier instrumento para producir 

las notas de las distintas formas; también las cifras colocadas 

encima de las notas para indicar el dedo que debe usarse en la 

producción de tal o cual nota. 

 

Dinámica: Graduación de la fuerza sonora en la música. Toda impresión 

musical se funda, en parte, en el empleo razonado de los 

diferentes grados de intensidad de los sonidos. 
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Efecto: Trucos o artificios para lograr efectos visuales especiales. Pueden 

ser ópticos, realizados en el momento de captar las imágenes o  

mecánicos y digitales en la etapa de post-producción. 

 

Efecto de Post: (Post-Producción) Efectos especiales realizados posteriormente 

en la etapa de edición (Post-producción). 

 

Efectos 3D: Efectos especiales realizados utilizando técnicas de tercera 

dimensión 

 

Eingang:  Pasaje indicado generalmente por un calderón sobre un acorde, 

utilizado por el compositor como un recurso para proseguir con 

una nueva sección o un cambio de afecto. 

 

Escalas: La escala, asimismo llamada gama, por la alución a los grados 

de que está formada, constituye la base de todo sistema musical. 

La misma consta de una serie de 8 sonidos de los que el 8vo es 

la repetición del primero a mayor altura. 

 

Estructura:  Es la morfología o arquitectura musical, como sinónimo de forma 

musical, es decir, la organización de las ideas musicales. La 

forma musical se compone de ritmo, melodía y armonía. Es el 

conjunto y orden de las notas musicales, frases y melodias que le 

dan un formato al discurso musical. 
 

Fade In:  Entrada de una imagen por disolvencia, partiendo desde negro. 
 

Fade-Out:  Salida de una imagen por disolvencia hacia negro. 
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Calderones: Signo que alarga indeterminadamente el valor de una nota o de 

una pausa.Si está en la barra, indica un silencio intercalado. Un 

calderón sobre una pausa larga no aumenta la duración, pero le 

da un valor indterminado. En el siglo XVIII el calderón se 

encuentra a veces al final de un trozo; indica entoncs que en ese 

punto el ejecutante puede comenzar su cadencia brillante. 
 

Fraseo:  En la ejecución instrumental o val dícese fraseo la 

individualización de cada elemento (o frase)  del período musical, 

destacado en toda su esencia expresiva y estilística y en toda su 

estructura orgánica. 

 

Forte:  Término en italiano que significa fuerte. 

 
Grafica 2D:  Imágenes de arte gráfico en dos dimensiones. 

 

Grafica 3D:  Imágenes de arte gráfico en tres dimensiones. 
 
Insert: Inserción electrónica de caracteres, textos o imágenes sobre la 

imagen de video o cine. 

 

Llaves:  Es un sistema que cierra los agujeros del cuerpo del clarinete. 

Las llaves del clarinete varian según el modelo del instrumento, 

comúnmente se pueden encontrar niqueladas y plateadas. 
 
Legatto: (en italiano, "ligado") En música se usa ese término para 

designar una forma sostenida de canto o ejecución en la que una 

nota conduce suevamentea la siguiente. 

 

Lengüeta simple:  Las lengüetas o cañas simples son usadas en las boquillas de 

los clarinetes y los saxofones. Tienen un lado plano (el lado 
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trasero) y un lado superior afilado. Son rectangulares en forma a 

excepto por la punta delgada que vibra, que es curva para 

adaptarse a la forma de la boquilla. Aunque todas las lengüetas 

simples tienen esta forma varían en el tamaño, debido a que 

deben encajar en la boquilla apropiada. 

 

Locución en cámara: (Loc cámara), locución o parlamentos con el actor o locutor 

en imagen. 

 

Locución en Off: (Loc OFF), locución o parlamentos solo sonido / sin la 

imagen del actor o locutor . 

 

Master Fade-Out:  Disolvencia a negro de imagen y sonido. 

 

Melodia: Sucesión de notas que, dispuestas según un plan de tono y 

ritmo, producen un efecto musical agradable; Sus elementos 

principales son: tiempo, ritmo y distribución de los intérvalos. 

 

Mezzoforte:  Indicación de intensidad: medio fuerte. 

 

Montaje:  Edición de un grupo de imágenes relacionadas entre si. 

 
Orquestación: Ciencia de kas amalgamas o de las fusiones instrumentales y de 

sus efectos. Orquestar: escribir las partes de los diferentes 

instrumentos de la orquesta. 
 

Pasaje:   Cualquier rasgo melódico o decorativo de una                    

composición, pero usado cpn un sentido más específico, para las 

modulaciones( es decir el paso de un modo al otro) y para los 

adornos en música vocal o instrumental. 
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Plano medio corto: (PMC) capta el cuerpo desde la mitad del pecho hasta la 

cabeza.  Es ideal para los planos y contraplanos. 

 

Partitura: El conjunto de todas las partes (vocales o instrumentales) 

que constituyen una composición. Generalmente es 

utilizada por el director de la orquesta. 
 
Piano:   Término indicado por el símbolo p. La expresión “suave“ 

                                        

Pianísimo: Término indicado por el simbolo pp. La expresión 

“Suavísimo o “más suave“. 

 
Registros:  Referido al timbre de la voz humana y a los instrumentos 

musicales. Estan definidos según la región grave, medio o 

aguda. 

 

Ritmo: Es la relación de los valores temporales de las notas, 

abstracción hecha de la altura de ellas y de la posición que 

ocupan metricamente. 

 

Staccato:  Término en italiano que significa "despegado, destacado". 

Forma especial de ejecución de ciertos trozos musicales 

sin ligar las notas sino articulándolas separadamente. En 

realidad, el Stacctato disminuye  el valor de cada nota 

escrita  por la inserción de un diminuto silencio. 

 

Secuencia: Recurso mediante el cual una figura melódica se repite por 

lo menos 2 veces seguidas subiendo o bajando un grado de 

la escala. Se llama tambien secuencia a los casos en los 

que la composición conserva la misma clave, sin tener en 

cuenta los cambios de los intervalos. 
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Semi tonos: es el menor intervalo en las escalas de música occidental, 

y hay 12 semitonos en una octava. Estos pueden ser 

diatónicos o cromáticos. 

 

Sonido de fondo: Diálogos, sonidos o música utilizados en segundo plano o 

como sonido ambiente o referencial 

 

Sonido directo:  Grabación de diálogos y sonidos al mismo tiempo que se 

realiza el rodaje.  Es el sonido directo grabado en el 

material original 
 

Sonido en Primer Plano (1ºP):  Pista de sonido principal o protagónica 

 

Sonido en Segundo Plano (2ºP): Pista de sonido secundaria.  De costumbre en 

más bajo volumen que la pista principal 

 

Sonido incidental: Sonidos o música de referencia utilizada como apoyo o 

enriquecimiento de la pista de sonido principal 

 

Sonido:  Sensación producida en el órgano del oído por el 

movimiento vibratorio de los cuerpos, cuando lo transmite 

un medio elástico, como el aire. Su estudio científico 

pertenece a la Acústica, parate de la física que establece 

una distinción entre el sonido propiamente dicho y el ruido, 

según que sean regulares o irregulares las vibraciones de 

los cuerpos al producir impresiones auditivas. 

 

Sonoridad: Adjetivo con el cual se hace referencia a la calidad y 

cualidad de los sonidos. 
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Tempo: Término en italiano que significa tiempo. Velocidad e 

cualquier composición musical determinada, por el valor – 

que es relativo – de las notas usadas por el compositor, 

sino por las indicaciones colocadas arriba del pentagrama 

al principio de una pieza o parte (por ej: allegro, andante, 

adagio, etc) Estas palabras no pueden fijar el paso exacto 

requerido por el autor, que lo consigue mediante las 

marcas del Metrónomo (es decir, 96 negras por minuto) 
 

Textura: Es la forma en que los materiales melódicos, rítmicos y 

armónicos se combinan en una composición, 

determinando así la cualidad sonora global de una pieza. 

Designa la forma de relacionarse las diversas voces que 

intervienen en una pieza musical. 
 

Timbre:  Es la cualidad  que diferencia dos sonidos de igual altura y 

de igual intensidad, producidos por dos instrumntos 

distintos. 

 
Trino: Adorno que consiste en el rápido alternar de 2 sonidos 

contiguos de los cuales se nota sólo uno (sonido 

verdadero), mientras que el otro (sonido auxiliar) puede 

ser la segunda menor o mayor. Una alteración puesta 

sobre el signo del adorno o junto a él indica que el sonido 

auxiliar debe ser alterado de acuerdo con la alteración. 
 
Vibrato: Es un recurso expresivo que consite en la variación 

periódica de la altura o frecuencia de un sonido en la 

música instrumental y vocal.  
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