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Introducción 

 
El presente trabajo de tesis tiene como principal objetivo presentar un análisis detallado y              

exhaustivo de la composición de Maria Schneider, “Choro Dançado” , evaluando          

elementos compositivos y arreglísticos de la obra. La música de Maria Schneider            

representa una evolución en lo referente al Jazz para Grandes Ensambles. Schneider,            

partiendo de sus estudios de ambos, música clásica y jazz, elabora su estilo en base a                

esta mezcla. 

 

Resulta ingenuo creer que el concepto estilístico de Schneider es innovador, pues la             

realidad es que muchos han tratado de llevarlo a cabo anteriormente. Las características             

que destacan a esta compositora a la hora de efectuar esta mezcla son su sensibilidad,               

destreza y meticulosidad. Esto queda perfectamente plasmado en “Choro Dançado”, una           

obra que no puede negar haber sido influenciada por la música brasileña, pero en la que a                 

la vez se encuentran elementos del jazz y de la música clásica indistintamente,             

dificultando así la tarea de los críticos de categorizarla, pero creando un espectro sonoro              

de una belleza inigualable para el oyente. 

 

En el documento presentado a continuación, encontrarán en primer lugar, una serie de             

datos biográficos de la compositora, analizando tanto sus antecedentes musicales como           

sus influencias estilísticas. Nos adentraremos en la historia de la Maria Schneider Jazz             

Orchestra, llegando a conocer a los músicos encargados de traer a la vida esta obra               

musical. Abarcaremos también un poco del contexto bajo el cual nace “Choro Dançado”,             

hablando de la época en la que nace esta pieza, y de los artistas que estaban a la vez                   

desarrollándose en un marco similar al de Schneider. 

 

 

 

Figura no. 1: Imagen de Laura Montero. Foto por Guillermo Casado. Fuente: Biblioteca Propia. 

 

Por último nos adentraremos en el análisis mencionado, entrando en detalle con respecto             

a los matices y características que resaltan en “Choro Dançado” , y que se extienden a               

gran parte de la obra de Schneider. En dicho análisis, encontraremos múltiples extractos             

de las partituras musicales correspondientes a Choro Dançado. Estos extractos cumplen           

con el propósito de ilustrar los puntos tratados en el análisis de la obra. 
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Justificación 

 
El tema que se encuentra bajo análisis en esta tesina es la obra “Choro Dançado”,               

compuesta por la Directora Musical, Arreglista y Compositora Maria Schneider. A           

continuación presentaremos una revisión detallada de diversos aspectos musicales de          

dicha obra, junto a un marco teórico concerniente a la biografía de la compositora y a la                 

historia de su agrupación musical. 

 

Consideramos que la Pieza Musical “Choro Dançado” es de suma importancia para la             

historia del Jazz, puesto que representa una de las cúspides del jazz en la actualidad en                

lo referente al música para grandes ensambles. Esta obra presenta también una imagen             

bastante clara con respecto a qué expectativas podemos tener con Maria Schneider como             

Compositora y Directora. Asimismo es relevante analizar la figura de Maria Schneider y su              

impacto en la escena musical actual, dada la escasa cantidad de personas que han              

logrado crear y mantener una agrupación musical de esta magnitud y formato en la              

escena del Jazz actual, esto sumado a el alto grado de complejidad y la intrínseca belleza                

que poseen cada una de sus obras. 

 

Se considera este tema como válido para ser estudiado en base a los siguientes criterios: 

a) María Schneider es considerada en la actualidad como una de las compositoras            

más innovadoras con respecto a la música de Big Band, por esto es necesario              

analizar en qué consisten sus innovaciones a nivel musical. 

b) Esta investigación servirá para aportar una visión más detallada y analitica de las             

innovaciones que trae consigo el estilo de composición y arreglo de Maria            

Schneider, haciendo énfasis en su pieza “Choro Dançado”. 

c) La Obra “Choro Dançado” merece ser analizada, debido a que pertenece al Álbum             

Musical “Concert in the Garden”, el cual recibió un Premio Grammy en la categoría              

de “Mejor Grabación para Gran Ensamble”, gracias a la concepción artística y el             

nivel de detalle que posee. Dicho Álbum es también reconocido por ser el primero              

de la historia en recibir un Premio Grammy luego de ser vendido exclusivamente             

por medio de plataformas digitales. 

d) Maria Schneider ha recibido múltiples honores por parte de Revistas como           

Downbeat y Jazztimes a lo largo de su carrera, así como por parte de la Asociación                

de Periodistas de Jazz. Adicional a esto recibió un Doctorado Honorario por parte             

de la Universidad de Minnesota en 2012, y en 2019 fue nombrada “NEA Jazz              

Master” por parte de la “National Endowment for the Arts”. 
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Objetivos  
 
Objetivo General 
 
Investigar a Maria Schneider y su composición “Choro Dançado”, buscando analizar las            

características musicales innovadoras que resaltan en su obra y en su carrera musical. 

 
 
Objetivos Específicos 
 
Objetivo Específico 1 

Analizar Musicalmente la Obra “Choro Dançado” para evaluar cuáles elementos de           

composición y arreglo de la misma resultan vanguardistas por parte Schneider. 

 
Objetivo Específico 2 

Documentar información biográfica de de Maria Schneider para conocer de dónde parten            

los elementos musicales innovadores utilizados por ella, teniendo como referente su           

trayectoria musical. 

 
Objetivo Específico 3 

Analizar cuáles de los elementos de composición y arreglo de Schneider resultan            

innovadores con respecto al arreglo para Big Band moderno para poder realizar un             

registro de evolución histórica actualizado. 

 
Objetivo Específico 4 

Presentar el Portafolio de Proyecto de Grado, que consta de 9 Composiciones y/o             

Arreglos Musicales propios, planteado con su respectivo enlace a este Trabajo           

Investigativo. 

 

 

 
Figura no. 2: Imagen de Laura Montero. Foto por Guillermo Casado. 

Fuente: Biblioteca Propia. 
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Compositor Musical 

De acuerdo al diccionario de la Real Academia de la Lengua Española, un compositor es               

aquella persona que se dedica a crear composiciones musicales. Este oficio requiere de             

conocimiento de la base de la música y su teoría cuando hablamos de la música clásica,                

pero al hablar del ámbito popular, no es estrictamente necesario. Por encima de todo, el               

arte de la composición requiere cierta destreza a la hora de expresarse con sonidos. 

 

Un compositor es el encargado de traducir sus emociones y vivencias, sus alegrías y sus               

tragedias, y plasmarlas en su música. Apelando así al sentido de universalidad de los              

sentimientos humanos, y confiando en que su público será capaz de interpretar el             

mensaje enviado. La labor compositiva demanda un alto nivel de creatividad, pues es             

necesario para el compositor estar constantemente creando obras nuevas, practicando y           

perfeccionando así su arte, y tratando cada vez de superar su último intento. 

 

Es también parte del trabajo del compositor acudir al llamado de la inspiración cuando              

esta se presente. No es suficiente con componer con frecuencia, se debe crear un hábito               

y tener constancia. Pero posterior a esto, se debe acudir al llamado del arte cuando este                

se presente, restándole importancia a las circunstancias y agradeciendo el llamado. 

 

La profesión del compositor puede resultar esotérica a los ojos de la sociedad, pues es un                

trabajo que demanda de altos niveles de introspección y autoconocimiento para poder ser             

llevado a cabo. Es necesario para el individuo conocerse a sí mismo, ya que muchas               

seran las horas invertidas en la creación, teniendo como únicas compañías a su persona              

y a la música. La destreza a la hora de componer va de la mano con la conciencia de uno                    

mismo y la habilidad para definir los ideales y valores propios. Todo esto termina siendo               

motor para la inspiración y quedará posteriormente plasmado en el arte. 

Arreglista 

Dentro de las composiciones populares, probablemente el arreglista es una de las            

personas más importantes. Es quien cuadra las composiciones, las afina, les da el tempo              

adecuado y selecciona la instrumentación más adecuada; es el músico que recrea y             

rearmoniza la interpretación y ejecución de una obra musical para cada uno de los              

integrantes de un grupo, conjunto y orquesta, en definitiva es el responsable del resultado              

final de la obra. (Sobrino, Maria 2009). 

 
El trabajo del arreglista resulta menos esotérico y más práctico que el trabajo del              

compositor. Dado que cuando se acude a un arreglista, la obra musical ya ha sido               

previamente compuesta, el trabajo restante consiste en adaptarla a las necesidades de la             

persona que requiere el servicio. Ya sea un cantante que requiere de una instrumentación              

específica, o una orquesta que desea que cierta obra sea arreglada para su formato, el               

trabajo del arreglista será más práctico y tendrá pautas más específicas que las del del               

compositor, sin dejar a un lado al elemento creativo. 

  
Director de Banda 
De acuerdo al diccionario de Cambridge, un director es aquella persona que se coloca en               

frente de un grupo de músicos y controla como tocan. Podríamos decir que el director de                

una agrupación musical es aquella persona encargada de unificar y coordinar el esfuerzo             

de un grupo de músicos al momento de ejecutar una o varias obras musicales. 

 

El director es aquella persona que se encarga de nivelar los volúmenes, la expresividad y               

el carácter de la obra, a la vez que vela por el tempo y la afinación de la agrupación                   

musical como colectivo.  
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Maria Schneider 

Compositora, arreglista y directora    

musical. Nace el 27 de noviembre de       

1960 en Estados Unidos, en el      

poblado de Windom, Minnesota. A los      

5 años comienza a estudiar piano y       

teoría musical con Evelyn Butler.     

Luego comienza sus estudios en la      

Universidad de Minnesota, y se     

gradúa en 1983 con una Licenciatura      

en Teoría Musical y Composición.     

Entre los maestros que tuvo en esta       

institución se destacan Paul Fetler y      

Dominick Argento. Posterior a esto se      

matricula en la Universidad de Música      

de Eastman, en donde realizó estudios      

con Rayburn Wright. Luego de dos      

años de estudios recibe su título de Máster en Música de la Universidad de Eastman en                

1985. 

 

Luego de finalizar sus estudios musicales, comienza a trabajar como aprendiz, copista y             

asistente de Gil Evans, quien sería una de sus grandes influencias a nivel musical.              

Además realizó estudios privados con Bob Brookmeyer luego de mudarse a la ciudad de              

Nueva York. A la vez trabajaba con Mel Lewis, quién llegó a interpretar múltiples              

composiciones de Schneider con su Orquesta. En 1993 forma la Maria Schneider Jazz             

Orchestra, presentándose semanalmente en el Club Visiones de Greenwich Village,          

Nueva York. 

Entre 1993 y 1998, la “Maria Schneider Jazz Orchestra” , se establece como Banda en              

Residencia en el Club de Jazz “Visiones”  en New York. En medio de este período, lanza  

sus dos primeros álbumes de estudio, titulados Evanescence (1994), que recibe dos            

nominaciones al Grammy, y Coming About (1996) que recibe una nominación al Grammy,             

ambos publicados con la casa disquera Enja Records. Luego de este proceso de             

consolidación de la agrupación, Schneider publica el álbum Days of Wine and Roses, Live              

at the Jazz Standard (2000), de la mano con ArtistShare, una plataforma digital con la que                

volverá a trabajar posteriormente. Además esta producción es realizada usando como           

base múltiples composiciones y arreglos que formaban previamente parte de su repertorio            

y que habían definido su carrera musical hasta el momento. 

 

Su posterior disco es Allegresse (2000), publicado nuevamente con Enja Records para            

posteriormente volver a aliarse con ArtistShare de manera definitiva y lanzar Concert in             

the Garden (2004), disco que le valió dos nominaciones y un premio Grammy (2005), y               

que se destaca por ser el primer álbum vendido únicamente de manera digital en recibir               

dicho galardón. A partir de este éxito continúa presentando sus grabaciones por medio de              

ArtistShare, lanzando Sky Blue (2007), Winter Morning Walks (2013) y The Thompson            

Fields (2015). Este último se basa en múltiples memorias de Schneider de la Llanura de               

Minnesotta en la que pasó su infancia, y le valió un Grammy a Mejor Grabación para Gran                 

Ensamble (2017).  

 

El pasado 31 de julio del 2020, lanzó su más reciente proyecto titulado Data Lords . En sus                 

propias palabras: “...trata sobre la seducción de todos nosotros por medio del uso de la               

música y los videos..., que compañías como Google y Youtube utilizan para ...recopilar             

Data y transformarla  en dinero”. (Maria Schneider on the Creative Process, 2016)  
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Schneider relata en múltiples entrevistas, haber sido influenciada durante su trayectoria           

musical por diversos maestros y músicos de la escena del jazz. Músicos que marcaron la               

carrera de Schneider gracias a su talento, gusto y esfuerzo. Entre estos podemos             

destacar a Evelyn Butler, Paul Fetler, Dominick Argento, Rayburn Wright, Bob           

Brookmeyer y GIl Evans. A continuación, una breve biografía de cada uno de estos              

personajes. 
 

a) Evelyn Butler 

Fue una prolífica pianista, que residía en Chicago, hasta 1965, cuando pierde a su esposo               

y a su hijo en un breve período de tiempo, y decide trasladarse a Windom a vivir con su                   

hija. Para ese entonces Maria Schneider vivía en el mismo poblado de Minnesota. A los 5                

años comienza a estudiar piano con Evelyn Butler, quien era en las palabras de              

Schneider, una “excelente pianista [del estilo] Stride, que debido a la mala fortuna había              

partido de Chicago hacia Windom” (Big Think Interview with Maria Schneider, 2012).            

Schneider relata como sus primeras clases de piano con Butler fueron una mezcla de              

Teoría Musical, Repertorio de Jazz y Repertorio de Música Clásica y cómo esto influyó              

posteriormente en el desarrollo de su carrera. 

 

b) Dominick Argento  

Fue un exitoso compositor norteamericano que nace en 1927. Se le conoce por sus              

composiciones para música coral y Óperas. Estudia su tanto su Licenciatura como su             

Master en la Universidad de Peabody en Maryland. Recibe en 1957 un Doctorado en              

Composición por parte de la Universidad de Eastman. Entre sus piezas más destacadas             

encontramos los ciclos de canciones Six Elizabethan Songs y From the Diary of Virginia              

Woolf, además de las óperas Postcard from Morocco y The Masque of Angels , esta última               

es con la que obtiene en 1975 el Premio Pulitzer de Música.  

Se destacó por combinar exitosamente la música tonal y la          

música dodecafónica en el contexto clásico, principalmente       

en lo relacionado con la música lírica. Además de sus          

estudios en Estados Unidos, viaja en 1951 a Italia, para          

estudiar con Luigi Dallapiccola, gracias a la Fundación        

Fullbright. A partir de 1958 comienza a impartir clases en la           

Universidad de Minnesota, en donde recibe el puesto de         

Regents’ Professor of Music . Además recibe, por parte de         

la Universidad de Eastman el Alumni Achievement Award        

en 1979. Fallece en Minneapolis el 20 de Febrero del 2019. 

 

c) Paul Fetler  

Fue un fértil compositor    

norteamericano nacido en 1920.    

Realizó su licenciatura en    

Música en la Universidad de     

Northwestern, y posteriormente   

realizó una Maestría en Yale, en      

donde estudió con Quincy Porter y Paul Hindemith. Entre sus trabajos más reconocidos             

encontramos Three Poems by Walt Whitman, Capriccio, y el Concierto para Violín no. 2.              

Consideraba que su objetivo era fundir la obra con el oyente. Posterior a su maestría               

comienza a impartir clases en la Universidad de Minnesota a la vez que realiza sus               

estudios de Doctorado, y recibe dicho título en 1956. Falleció el 7 de Julio del 2018 a los                  

98 años de edad. 
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d) Rayburn Wright  

Fue un Compositor, Arreglista, Director, Trombonista y       

Profesor de Jazz y Música para Cine en la Universidad          

de Eastman. Nació en 1922 y falleció de cáncer en          

1990. Recibió su licenciatura de la Universidad de        

Eastman, y su título de maestría por parte de la          

universidad de Columbia. Trabajó con la Radio City        

Music Hall como arreglista, co-director y compositor.  

Se le reconoce por su libro Inside the Score, publicado          

en 1982, en el cual presenta un detallado análisis sobre          

una serie de composiciones de Sammy Nestico, Thad        

Jones y Bob Brookmeyer. En este libro se adentra en el           

estilo de composición y arreglo de cada uno de los          

músicos, y se enfoca en proveer un análisis detallado         

que ayuda al lector a comprender el enfoque del estilo          

de composición de la época. Realizó una ardua labor         

como profesor durante 14 años, como profesor de Jazz y de Composición para Cine en la                

Eastman School of Music , además de ser co-director del departamento de Ensambles y             

de Dirección. Posterior a su retiro, la Eastman School of Music estableció el Premio              

Rayburn Wright  para reconocer a los miembros distinguidos de su facultad. 

Sus composiciones fueron tocadas por múltiples orquestas, entre ellas la Orquesta de            

Philadelphia y la Little Orchestra Society de Nueva York, y fueron grabadas por diversas              

casas disqueras como Capitol Records, Columbia y Vox Records. Recibió un Grammy en             

1984, gracias a su grabación de la pieza “Lincoln Portrait” , compuesta en 1942 por Aaron               

Copland. 

e) Bob Brookmeyer  

Fue un Compositor, Pianista y Trombonista estadounidense nacido en 1929 en Missouri,            

Estados Unidos. Ganó bastante reconocimiento luego de pertenecer al Cuarteto de Gerry            

Mulligan y la banda de Claude Thornhill, en la misma época en que que realizaba               

arreglos para figuras como Ray Charles. Una de las etapas más importantes de su carrera               

fue su época como director musical y arreglista principal de la Orquesta de Thad Jones y                

Mel Lewis, en donde también laboraba como trombonista. 

Alrededor de la década de los 80’s, Brookmeyer se dedicó extensivamente a componer,             

tanto para Jazz como para Música Clásica. Fue profesor en el New England             

Conservatory, e incluso abrió y dirigió su propia academia musical en Países Bajos. Llegó              

a participar como profesor distinguido visitante en la Universidad de Brandon en Manitoba             

y fué director musical de la Big Band/Orquesta del Festival de Música de             

Schlewsig-Holstein.  

A lo largo de su vida recibió 8 nominaciones al premio Grammy, y tocó con una vasta lista                  

de artistas. Entre su discografía más aclamada podemos encontrar Bob Brookmeyer and            

Friends, 1964; The Blues Hot and Cold, Verve, 1960; Back          

Again, Sonet, 1978 y Paris Suite, Challenge, 1993. Además         

de esto, fue parte del disco Recorded in Boston at Storyville           

del Gerry Mulligan Quartet, en 1956. 

Como compositor y arreglista fue bastante aclamado,       

interpretado y publicado, siendo sus piezas y arreglos        

analizados extensivamente. Recibió nominaciones por     

parte del National Association of Recording Arts and        

Sciences y becas de composición por parte del National         

Endowments for the Arts. Fallece debido a un paro         

cardiopulmonar el 1 de noviembre del 2011 en New         

Hampshire, Estados Unidos. 

20 



 

f) Gil Evans 

Fue un pianista, arreglista,    

compositor y líder de banda nacido      

en Canadá, en 1912, que     

posteriormente adquirió ciudadanía   

estadounidense. Sus inicios en la     

música fueron bastante empíricos.    

Comenzando con esporádicas clases    

particulares, mientras estaba en la     

escuela, por parte de un amigo de su        

padre. Además, Evans se    

dedicaba a escuchar la radio con      

atención, tomando en cuenta los     

detalles de las piezas musicales, y posteriormente transcribiendo arreglos para su banda.  

Su primera banda de música de baile estuvo conformada por un grupo de amigos de la                

escuela. A partir de su entrada al bachillerato, su banda comenzó a popularizarse,             

llegando a tocar en Stockton, en el Capitola Ballroom, en el Rendezvous Ballroom, entre              

otros. Entre sus primeros trabajos contratado como arreglista, estuvo escribiendo para la            

Claude Thornhill Orchestra , Skinnay Ennis y el Bob Hope's Radio Show. 

Luego de completar su servicio militar en 1946, se dirige a New York, con el propósito de                 

observar la escena musical del área y conocer a sus ídolos del momento. Al llegar alquila                

un pequeño apartamento, que luego se convertiría en la sede de reunión para los jóvenes               

músicos de la época. Entre la lista de músicos que formaban parte de las tertulias en este                 

apartamento podemos destacar a Lee Konitz, Miles Davis, John Lewis, Charlie Parker y             

Dizzy Gillespie. Es a partir de estas reuniones que se forma el Miles Davis Nonet , que                

aunque no llegaría a popularizarse extensivamente, marcaría un antes y un después en la              

carrera de Evans.  

El Álbum “Birth of the Cool” fue una obra maestra, que recibiría reconocimiento luego de               

que se disolviera su agrupación. Y aunque Evans solo escribió dos de los arreglos que se                

encuentran en dicha producción, se considera que su influencia va más allá de estos,              

pues gran parte de la sonoridad de la banda se basó en el trabajo de Evans para la                  

Claude Thornhill Orchestra . 

La afinidad entre Davis y Evans perdura, y esto trae como resultado una serie de álbumes                

aclamados por la crítica. El primero de estos fue Miles Ahead , seguido por Porgy and               

Bess y Sketches of Spain . Asimismo, Evans grabó una serie de discos de su autoría, que                

le merecieron gran reconocimiento. Entre ellos encontramos The Individualism of Gil           

Evans, Gil Evans and Ten, Bud and Bird, Out of the Cool y New Bottle, Old Wine. 

Gil Evans realizó también arreglos para Helen Merrill, Teddy Charles, Tony Bennett,            

Johnny Mathis y Peggy Lee. A lo largo de su vida, Evans recibió 4 premios Grammys y                 

múltiples nominaciones.   
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Tema III:  

Contexto 
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La producción “Concert in the Garden” fue lanzada en 2004, por medio de la plataforma               

online ArtistShare. Es reconocida por haber sido la primera producción musical en recibir             

un Grammy luego de haber sido vendida únicamente de manera digital. En la             

cuadragésimo séptima edición de los premios Grammy, realizada en 2005, recibió el            

premio a Mejor Performance de Gran Ensamble.  

 

En la década del 2000 al 2010, podemos darnos cuenta de que aunque el nivel de                

popularidad de los Grandes Ensambles -como la Big Band- se ha reducido desde su              

época dorada, todavía encontramos algunos ejemplos de estos ensambles activos. Esto           

lo demuestran las agrupaciones que a lo largo de esta década se dedicaron a crear               

música para Grandes Ensambles, y que además se vieron premiadas gracias a esto.             

Entre estas podemos encontrar a la Bob Mintzer Big Band, que recibió el Grammy a Mejor                

Performance de Gran Ensamble en 2002, la Dave Holland Big Band, que recibió el mismo               

premio en el 2003 y 2006, la WDR Big Band, que recibió dicho premio en 2007, la                 

Vanguard Jazz Orchestra que lo recibió en 2009 y la New Orleans Jazz Orchestra que lo                

recibió en 2010. 

 

El Álbum “Concert in the Garden” incluye 5 tracks: 

1. Concert in the Garden (11:57) 

2. Three Romances: Choro Dancado (9:45) 

3. Three Romances: Pas de Deux (9:02) 

4. Three Romances: Dança Ilusória (9:05) 

5. Bulería, Soleá y Rumba (18:24) 

 

En este Álbum podemos ver un enfoque más clásico por parte de Schneider, quien a la                

vez añade toques de música Brasileña, Española y Flamenca. 

 

 

 

 

Figura no. 9: Portada del Álbum “Concert in the Garden”. Foto de David K. Fuente: Sitio 
Web de Maria Schneider. 
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Tema IV: 

Maria Schneider Jazz Orchestra 
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Creada en 1992 por Maria Schneider, esta agrupación musical en su formato de Big Band               

o Gran Ensamble, ha recibido múltiples nominaciones y premios Grammys en sus más de              

dos décadas de trabajo.  

 

Para su primera producción discográfica, titulada Evanescence, la agrupación estaba          

compuesta por Mark Vinci en el Saxofón Alto 1, Tim Ries en el Saxofón Alto 2, Rich Perry                  

en Saxofon Tenor, Rick Margitza en Saxofón Tenor y Scott Robinson en Saxofón Barítono              

en la sección de los Viento Madera. Tony Kadleck, Greg Gisbert, Laurie Frink y Tim               

Hagans conforman la sección de Trompetas. John Fedchock, Keith O'Quinn y Larry Farrell             

como trombonistas, junto a George Flynn en el Trombón Bajo. Y una Sección Rítmica              

compuesta por Ben Monder en la guitarra, Kenny Werner en el piano, Jay Anderson en el                

bajo y Dennis Mackrel en la batería.  

Figura no. 10. Foto de David Bazemore. Fuente: Sitio Web de Maria Schneider. 

Figura no. 11. Foto de Jim Levitt. Fuente: Sitio Web de Maria Schneider. 

Posteriormente se realizan cambios en la sección rítmica, agregando a Frank Kimbrough            

como el nuevo pianista, a Tony Scherr como el nuevo bajista y a Tim Horner como el                 

nuevo Baterista, además de añadir a Rock Ciccarone como nuevo Trombonista, todo ésto             

para el Álbum “Coming About” (1996). Para la producción “Days of Wine and Roses, Live               

at the Jazz Standard” se une a la agrupación el Saxofonista Alto Charles Pillow,              

sustituyendo a Mark Vinci y la trompetista Ingrid Jensen sustituyendo a Tim Hagans.             

Luego, únicamente para la grabación del álbum “Allégresse”, se añade al trompetista            

Dave Ballou. 

 
Luego de una pausa de 4 años, la “Maria Schneider Jazz Orchestra” publica el Álbum               

“Concert in the Garden” (2004), teniendo esta vez a Donny McCaslin como Tenor 2, en               
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lugar de Rick Margitza, a Jay Anderson en el Bajo, en lugar de Tony Scherr y a Clarence                  

Penn en la Batería, en lugar de Tim Horner. Adicionalmente en este Álbum colaboran  

Luciana Souza en la Voz, Gonzalo Grau en el Cajón, Jeff Ballard en el Cajón, Gary                

Versace en el Acordeón, Pete McGuinness en el Trombón y Andy Middleton en el              

Saxofón Tenor. Este álbum le mereció un premio Grammy a Mejor Performance de Gran              

Ensamble, en el 2005. 

 

Para la grabación del álbum “Sky Blue”, el Saxofonista Alto Tim Ries es sustituido por               

Steve Wilson, el Trompetista Grag Gisbert es sustituido por Jason Carder, los            

trombonistas Rock Ciccarone y Larry Farrell son sustituidos por Ryan Keberle y Marshall             

Gilkes respectivamente y en este álbum tenemos nuevamente la participación adicional           

de Luciana Souza en Voz, Gary Versace en el Acordeón y Gonzalo Grau en el Cajón y la                  

Percusión. 

 

Por su más reciente producción, “The Thompson Fields”, la “Maria Schneider Jazz            

Orchestra” recibió nuevamente el premio Grammy a Mejor Performance de Gran           

Ensamble en 2017. En esta producción presenta a Dave Pietro en lugar de Charles Pillow               

en el Saxofón Alto 2, a Greg Gisbert, Augie Haas y Mike Rodríguez en lugar de Jason                 

Carder, Laurie Frink e Ingrid Jensen en las Trompetas, y a Lage Lund en a Guitarra, en                 

lugar de Ben Monder. Además añaden como miembro oficial a Gary Versace en el              

acordeón y a Rogerio Boccato en la Percusión. 

 

En su último lanzamiento, titulado “Data Lords”, nos encontramos con que la obra titular              

fue comisionada por la Biblioteca del Congreso de los Estados Unidos. Hace referencia a              

la vida en la sociedad actual, y a la dualidad existente entre el mundo de la naturaleza y el                   

mundo de la tecnología. En esta producción los únicos cambios que encontramos son             

Nadje Noordhuis como trompeta 3 y a Johnathan Blake en la batería. 
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Tema V: 

Choro Dançado: Presentación 
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Choro Dançado es el primer movimiento de la Suite Three Romances, escrita por la              

compositora y arreglista Maria Schneider. Pertenece a su álbum “Concert in the Garden”             

(2004), el cual le mereció un premio Grammy a Mejor Grabación para Gran Agrupación de               

Jazz. Es una composición de Maria Schneider escrita para Big Band. La obra puede ser               

presentada adicionalmente con una parte para Cantante y otra para Acordeón.  

 

En el título de la pieza encontramos el término “Choro”, que es un género musical típico                

brasileno, mejor conocido como Chorinho . Este tipo de música no fue creada para el baile,               

y se caracteriza por ser netamente instrumental. El nombre de este género se traduce del               

portugués como pequeño llanto o pequeño lamento, aunque suele ser una música            

bastante animada. 

 

Es necesario destacar que la pieza “Choro Dançado” no cabe dentro del género del              

Chorinho, pues no sigue el patrón armónico ni posee la forma que caracteriza a este tipo                

de piezas. El nombre de la obra no hace alusión al género de la misma, sino a la fuente                   

de inspiración de la autora. Previo a la composición de esta pieza, Schneider realizó un               

viaje a Brasil, en el cual descubrió parte de la vasta cultura y música brasileña. Esto la                 

llevó a componer una pieza inspirada en estos descubrimientos.  

 

 

 

 

 

 

 

 

 

 

 

Figura no. 13. Foto de Greg Helgeson. Fuente: Sitio Web de Maria Schneider. 
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Tema VI:  

Melodía y Forma del Arreglo 

  

39 



 

  

40 



 

Choro Dançado es una pieza musical de forma AABB, cuya melodía consta de 28              

compases. A lo largo de la Introducción de la obra podemos observar como Schneider              

plantea la melodía de una manera bastante simple y directa, para luego complejizarla             

utilizando elementos contrapuntísticos, armónicos y orquestales. 

 

La sección A está compuesta por 8 compases, y posee una melodía cuyo esqueleto              

esencialmente se mueve descendentemente por distancia de un paso. A dicho esqueleto,            

adjuntamos diversas variaciones rítmicas y melódicas para añadir interés. La sección B            

posee 6 compases, y se caracteriza por contrastar melódicamente con la sección A. El              

elemento contrastante es el movimiento melódico lineal ascendente que caracteriza a la            

sección B. 

 

A lo largo de la obra, ambas secciones se caracterizan por finalizar con en el 5to grado de                  

la tonalidad del momento, específicamente en forma de triada. Es este aspecto de             

finalizar la frase musical en el 5to grado lo que provoca una sensación de movimiento,               

que termina enlazando y unificando las múltiples modulaciones de la obra, dando a las              

mismas una sensación de naturalidad. 

 

La obra inicia con la exposición de la melodía de una manera bastante clara, simple y                

concisa, y a medida la obra se va desarrollando, se van añadiendo múltiples capas de               

contrapunto superpuestas a la melodía original. En la medida que vamos encontrando            

estos contrapuntos superpuestos, también encontramos la melodía original junto a ellos,           

luego de haber sido sometida a variaciones tanto rítmicas como melódicas. Este es uno              

de los principales elementos que aportan al desarrollo musical y temático de la obra.  

 

Además de esto, debemos destacar el desarrollo armónico a lo largo de la obra. Esta               

inicia con una armonía bastante clara, en la cual se mantienen las áreas clave tónica,               

subdominante y dominante de la melodía original, pero constantemente se rearmonizan           

las zonas secundarias. 

 

 

Figura no. 14: Sección A de la Melodía. Fuente: Sitio Web de Maria Schneider. 

 

 

Figura no. 15: Sección B de la Melodía. Fuente: Sitio Web de Maria Schneider. 
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La pieza comienza con 2½ Choruses de la melodía y luego presenta un solo de Saxofón                

Tenor basado en la armonía aumentada de la parte A de la melodía. Luego se presenta el                 

Solo de Piano y se vuelve a la melodía original. Posteriormente se presenta un nuevo solo                

de Saxofón Tenor, pero más breve, y para finalizar se presenta parcialmente la melodía              

original, para terminar con una breve Coda. 

 

Una de las características más remarcables del arreglo es la presentación de constantes             

modulaciones, que en vez de resultar incoherentes o convulsas, sirven para dar sentido e              

interés a la pieza. Schneider comienza presentando modulaciones cada 2 frases, para            

luego pasar a hacerlo cada frase a lo largo de la introducción. Esto atrae la atención del                 

oyente, pues el material que va apareciendo modulado aparenta ser nuevo y            

desconocido, pero resulta familiar, pues evoca algo que se ha escuchado anteriormente. 

 

Podemos encontrar asimismo fragmentos melódicos en los solos, referenciando a la           

melodía. Por ejemplo antes de entrar al primer solo de Saxofón Tenor nos encontramos              

con los VIentos-Madera tocando una frase que hace referencia a la melodía de la parte A,                

y llegado a la mitad del mismo solo se presentan fragmentos melódicos pertenecientes a              

la parte B. 

 

A su vez encontramos una gran similitud entre la transición utilizada para entrar el solo de                

Tenor y las transiciones utilizadas para entrar y salir del solo de Piano. Además, luego de                

los solos, Schneider trae nuevamente algunos de los contrapuntos utilizados          

anteriormente en la sección B. A todo lo anteriormente mencionado se le conoce como              

Reuso del Material Temático, y resulta altamente efectivo a la hora de dar un sentido de                

unidad y coherencia al arreglo.  
 
 
 
 

 
 
  

Figura no. 16: Líneas de Acompañamiento en el Solo de Saxofón, basadas en la Melodía A. 
Fuente: Sitio Web de Maria Schneider. 
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Figura no. 17: Líneas de Acompañamiento en el Solo de Saxofón, basadas en la Melodía B. Fuente: Sitio Web de Maria Schneider. 
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Figura no. 18: Transición al Solo de Saxofón. Fuente: Sitio Web de Maria Schneider. 
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            Figura no 19: Transición al Solo de Piano. Fuente: Sitio Web de Maria Schneider. 
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Tema VII: 

Orquestación 
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Lo peculiar de la Maria Schneider Jazz Orchestra es que, a pesar de tener un formato de                 

Big Band, en múltiples ocasiones no suena como tal. Choro Dançado es un ejemplo de               

ésto. El uso constante de una diversa paleta de colores es una de las características más                

llamativas de la música de Schneider. 

 

La obra inicia con la presentación de la frase musical base, que es presentada por la voz                 

de una manera bastante interesante, pues, el uso que comúnmente se le da a la voz en el                  

contexto de Big Band es el de liderar cantando una melodía que lleva consigo una letra                

específica. En este caso, la cantante lleva una melodía, que no tiene una letra específica.               

Y aunque en la introducción de la pieza la voz es el instrumento principal, a lo largo de la                   

obra se desarrolla como cualquier otro instrumento de la banda, sin darle un carácter              

primordial, sino sutilmente mezclándose con los demás. 

 

Otros instrumentos que llaman la atención son la flauta transversal y el clarinete. En              

Choro Dançado podemos ver cómo estos instrumentos aparecen permanentemente,         

echando a un lado al saxofón alto. Esto no significa que en todas las obras de Schneider                 

la flauta y el clarinete tomen el papel del saxofón alto, pero si trae la atención el hecho de                   

que Schneider constantemente utiliza estos instrumentos en su paleta de colores a la hora              

de componer. Asimismo podemos añadir el clarinete bajo a esta lista, que aunque no es               

sustituto del saxofón alto sino del barítono, es utilizado también a lo largo de esta pieza. 

 

Entre las otras alteraciones que Schneider hace a la Big Band para esta pieza es utilizar                

flugelhorns en lugar de Trompetas, lo cual provee un sonido más suave y melodioso que               

la trompeta tradicional, y que en sentido general es lo que caracteriza a esta pieza.               

Además nos encontramos con la prevalencia de la sordina bucket en los trombones, lo              

que ayuda a  

mantener el balance de volumen entre la sección de  

Metales y la sección de Viento-Maderas. Esto además suaviza el color de la sección,              

dando así más espacio para la mezcla tímbrica de la sección de las trompetas con la de                 

los trombones. 

 

Una técnica que Schneider presenta frecuentemente en esta pieza, es llevar el            

acompañamiento, que es usualmente presentado en la Sección Rítmica, a la sección de             

los Metales. En ocasiones, principalmente en los momentos de grandiosidad, cuando toda            

la banda está tocando, Schneider toma el acompañamiento escrito al piano o a la guitarra,               

y lo divide entre 3 Trombones o 3 Trompetas. Esto sirve para añadir peso y densidad a la                  

parte armónica, para que esta no se pierda bajo las vastas líneas de las 3 Secciones de                 

Vientos, y también ayuda a incluir a todos los miembros de la banda en algún punto de                 

crucial de la obra. 

 

Se presentan también diferentes combinaciones de colores e instrumentos en Choro           

Dançado, como por ejemplo clarinete y guitarra, lo cual llama la atención porque en ésta               

el sonido del Clarinete adquiere un color más brillante; el clarinete bajo junto al trombón               

con sordina bucket; 2 trombones con sordina bucket doblando la mano izquierda del             

piano, lo cual provee más peso y ataque a los sonidos graves; flauta, clarinete y clarinete                

bajo juntos, formando un sonido más similar al de una Orquesta Clásica que al de una Big                 

Band, 3 flugelhorns con flauta/clarinete; y, prevaleciendo durante casi la pieza completa,            

encontramos al trombón bajo con bucket mute y al piano doblando al bajo. 
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Figura no. 20: Primera página del Score de Choro Dançado. Fuente: Sitio Web de Maria Schneider. 
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Tema VIII: 

 Armonía 
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Choro Dançado, siendo el primer movimiento de la Suite Three Romances, se caracteriza             

por contrastar drásticamente con el segundo movimiento de esta suite, en lo que se              

refiere al desarrollo armónico de la misma. Mientras el segundo movimiento de la Suite,              

llamado Pas de Deux, permanece casi completamente en una sola tonalidad, Choro            

Dançado transita por una serie de tonalidades dando una sensación de constante            

movimiento. 

 

La pieza inicia en en la tonalidad de Do menor en la sección A, luego pasa a Fa menor al                    

llegar a la sección B. Al volver a la sección A modula a Sol menor, y a partir de allí                    

comienza a modular cada frase, en lugar de cada dos frases. Gracias a esto nos               

encontramos con la primera B presentada en Do menor, y la segunda en Fa menor, y la                 

posterior sección A presentada en G menor y en Mi menor.  

 

A partir de allí llegamos a la sección de los solos, que se mueve alrededor de D menor, F                   

menor, Ab menor y Si menor, en un ciclo de 3eras menores ascendentes. Luego de esto                

pasa por Do menor, siempre estirando la armonía, para llegar al primer punto climático del               

arreglo e introducir el solo de piano. Llegados al solo de piano, permanecemos en un               

pedal en Sol Mayor antes de volver a la melodía de la sección B salir del solo, con unas                   

variaciones añadidas, y llegando a la tonalidad de Mi menor. Luego de esto volvemos a               

adentrarnos en la sección B, con la armonía, y la melodía, estirada al doble del ritmo                

armónico original.  

 

Ya acercándonos al final de la obra, Schneider vuelve a presentar la melodía de la               

sección A, pero hace unas variaciones, añadiendo espacio entre las semifrases, lo cual             

resulta ser otra forma de estirar el ritmo armónico, de una manera menos constante pero               

igual de efectiva. Luego de esto volvemos a la sección B, que es presentada en un tempo                 

menor para dar un enfoque más dramático, y que encontramos en la tonalidad de Si               

menor. Para finalizar llegamos a la sección A en la tonalidad de Fa# menor, con una                

Coda en la misma tonalidad.  

 

A esto podemos añadir el hecho de que ambas frases musicales, tanto A como B, poseen                

una estructura armónica que termina en el mismo grado. Queda ya a disposición del              

oyente determinar si esto se considera una modulación, o simplemente un contacto tonal.             

Si cada uno de estos se considerara una modulación, nuestro resultado sería casi             

equivalente a duplicar esta lista de modulaciones. 
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Figura no. 21: Análisis Armónico de la Sección A. Fuente: Sitio Web de Maria Schneider. 

 

 

 

 

Figura no. 22: Análisis Armónico de la Sección B. Fuente: Sitio Web de Maria Schneider. 
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Tema IX: 

Voicings y Contrapunto 
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Cuando hablamos de Voicings, nos referimos a la organización vertical de las voces, en              

este caso, de las utilizadas en el ensamble. Podemos destacar que Choro Dançado utiliza              

como base un alto nivel de Contrapunto. El Contrapunto se concentra en la creación de               

líneas musical coherentes y horizontales, y deja las sonoridades verticales en un segundo             

plano. Esto implica que en la pieza, Schneider se enfoca más en la creación de líneas                

musicales que tienen sentido horizontalmente, mientras permite que las voces          

horizontales se organicen de manera pseudo-aleatoria.  

 

A lo largo de la pieza, Schneider es constante en el uso de acordes de séptima incluyendo                 

la oncena natural. Definir si la oncena natural es o no una tensión disponible, es sobre                

todo un argumento teórico. De cualquier forma, a la hora de la práctica, Schneider se               

concentra en posicionar dicha tensión en un intervalo de séptima mayor con relación a la               

tercera de dicho acorde, evitando así la aparición de una novena bemol. 

 

Llegada a la sección de los solos, Scheider utiliza una serie de acordes dominantes,              

nuevamente añadiendo la oncena natural, pero en esta ocasión se encuentra dentro de             

una serie de clusters diatónicos, que añaden intensidad, interés y color al solo. En lo               

referente a las secciones de viento del ensamble (Viento-Maderas, Trompetas y           

Trombones), Schneider se caracteriza por alternar entre utilizarlas de manera tradicional y            

mezclarlas. Por esto es común encontrar a las trompetas armonizadas como sección y             

luego encontrarlas en conjunto con los trombones. 

 

Durante toda la obra, sale a relucir el manejo de Schneider de los voicings, pues a pesar                 

del prominente elemento contrapuntístico la compositora logra curvar múltiples elementos          

teóricos, con el fin de transmitir el mensaje deseado. Con frecuencia Schneider demuestra             

haber elaborado meticulosamente sus armonizaciones para las diferentes secciones de          

su Big Band, pues a la hora de analizar su obra resulta evidente que el funcionamiento de                 

cada uno de los intervalos ha sido preparado detalladamente. 
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   Figura no. 23: Voicings en Cluster bajo el Solo de Saxofón. Fuente: Sitio Web de Maria Schneider. 
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Si escuchamos la música de Maria Schneider, nos encontraremos con que el uso del              

contrapunto en sus composiciones no le es indiferente. En realidad, podría uno incluso             

llegar a decir, que esta es una de las técnicas de Composición/Orquestación favoritas de              

la compositora. En la obra Choro Dançado podemos apreciar la mezcla del ideal del              

contrapunto tradicional con unas melodías que sugieren armonías de Jazz, de una forma             

que sugiere que el Contrapunto siempre ha pertenecido al mundo del jazz.  

 

Schneider constantemente presenta melodías a lo largo de esta obra, añadiendo espesor            

a la textura musical, a la vez que las líneas melódicas se mezclan creando armonías               

inesperadas. Desde la introducción de la pieza podemos observar la presencia del            

desarrollo contrapuntístico, pues ambos temas, A y B, son en primera instancia            

presentados por sí mismos, para inmediatamente después ser acompañados por su           

correspondiente contrapunto. Posterior a esto, durante la introducción, Schneider         

simplemente continúa presentado los temas A y B, y añadiendo cada vez una nueva capa               

de un cuidadosamente moldeado contrapunto. 

 

Luego de la sección de solos, Schneider retoma múltiples elementos clave de la forma              

original, añadiendo múltiples variaciones. El contrapunto es uno de estos elementos. Al            

retomar la melodía de la sección B, encontramos un contrapunto bastante similar al             

presentado al principio de la obra, pero esta vez está adaptado a una sección que posee                

8 en lugar de 6 compases, que se encuentra sobre un pedal en Sol en lugar de los                  

cambios armónicos originales, y que está medio tono por debajo que la versión original. 

 

Posteriormente, podremos encontrar este mismo contrapunto al retomar la sección B por            

última vez. Encontramos una réplica casi exacta del material presentado en la            

introducción,  

 

nuevamente presentado medio tono por debajo de la versión introductoria. Gracias a esto             

podemos atribuir que el contrapunto es uno de los elementos esenciales de esta obra              

musical, que además contribuye dando una sensación de cohesión y congruencia al            

arreglo. 

 

 

 

Figura no. 24: Desarrollo Contrapuntístico de la Melodía A. 

Fuente: Sitio Web de Maria Schneider. 
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       Figura no. 25: Desarrollo Contrapuntístico de la Melodía B. Fuente: Sitio Web de Maria Schneider 
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Conclusión 

 

Como consecuencia de lo expuesto en esta tesina, podemos concluir que Choro Dançado             

no es uno de los trabajos más importantes de la carrera de Maria Schneider, pues en este                 

queda completamente plasmado el estilo de la compositora. Desde sus delicadas y            

complejas armonías, sus detalles de orquestación y sus voicings jazzísticos, hasta su            

constante uso del Contrapunto, su habilidad para crear melodías memorables y detallado            

desarrollo temático. 

 

En el análisis presentado podemos nos adentramos en cada uno de estos puntos en              

detalle, para así poder percibir claramente las particularidades de esta composición           

musical y su relevancia en el desarrollo actual del jazz. De igual forma nos adentramos en                

la vida y obra de Maria Schneider y su carrera como músico. Conociendo su trayectoria y                

preparación podemos evaluar objetivamente su trabajo musical a la vez que reconocemos            

el impacto de sus influencias en ella. 

 

A la hora de hablar de “Choro Dançado”, no cabe duda de que el jazz está evolucionando.                 

En esta obra encontramos una gran influencia de la música clásica en el desarrollo de la                

obra, que es presentada con un predominante uso de la forma sonata y con una               

orquestación que en lugar de ser fiel a la Big Band tradicional, utiliza una instrumentación               

que rememora a una orquesta de vientos moderna. Además podemos notar la destreza y              

el dominio de la orquestación de Schneider, cuyo uso de la instrumentación se ve              

claramente influenciado por el de su maestro, Gil Evans, a la hora de definir el rango a                 

tocar en un instrumento en base a la intensidad de la sección correspondiente. 

 

 

 

 

Uno de los elementos clave de la música de Schneider, que podemos ver claramente              

plasmado en “Choro Dançado”, es su intención y habilidad para guiar a sus solistas en su                

música. Las obras de Schneider no presentan una sección de solos abierta al azar, sino               

una porción de su obra, delicadamente elaborada y abierta para sacar a relucir lo mejor               

de su solista, guiandolo por fragmentos que mantienen cohesión con la idea principal de              

la pieza. 

 

Tomando en consideración todos los factores previamente expuestos, podemos concluir          

que “Choro Dançado” es una de las piezas de jazz más relevantes del inicio de la carrera                 

de Maria Schneider y que presenta características sutilmente innovadoras que          

posteriormente seguirán siendo parte de la música de Schneider. 
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