
Facultad de Ciencias de la Comunicación
Universidad Rey Juan Carlos

COMPOSICIÓN MUSICAL Y
VIDEOGRÁFICA PARA LA

REALIZACIÓN DE UN VIDEOCLIP

Link: https://www.youtube.com/watch?v=wmvQI3iuIk4

https://www.youtube.com/watch?v=wmvQI3iuIk4


Facultad de Ciencias de la Comunicación
Universidad Rey Juan Carlos

ÍNDICE

1. INTRODUCCIÓN 2

1.1 Descripción del trabajo

1.2 Motivaciones personales y objetivos

2

7

2. ANTECEDENTES 8

3. MÉTODO DE TRABAJO.

4. VALORACIÓN DEL RESULTADO

5. CONCLUSIONES

6. BIBLIOGRAFÍA

7. ANEXOS

14

19

20

22

23

1



Facultad de Ciencias de la Comunicación
Universidad Rey Juan Carlos

1 - INTRODUCCIÓN.

1 - 1 Descripción del trabajo.

Hemos desarrollado un videoclip musical abarcando todas sus etapas, tanto en lo que

respecta a la producción musical como a la videográfica. Por un lado, Carlos Llamas Ruíz se

ha encargado de toda la parte de producción musical, mientras que yo me he

responsabilizado de la producción del videoclip.

Siendo así, presentamos un videoclip que contiene una canción dividida en dos etapas que

hacen referencia a dos géneros musicales y una historia también dividida a su vez en dos

momentos, por lo tanto sonido y video se retroalimentan en todo momento y progresan

paralelamente dando sentido a este proyecto.

La primera parte de la canción pertenece al género Blues en su versión más clásica, con una

melodía producida con guitarra acompañada de percusión y un bajo.

El hecho de que se elija en una primera parte un género como el Blues se debe a que la

sensación del primer bloque tiene que ser melancólica y de desahogo, tanto por el mensaje

del cantante como por la historia que después se visualiza. El cantante en la primera parte

se está desahogando y el género se identifica con el sentimiento que quiere expresar.

Con respecto al vídeo, se ha buscado siempre la homogeneidad con la canción, queríamos

que tanto musical como videográficamente el mensaje fuera el mismo y ambos se

complementaran de tal forma que el espectador pudiera, visualmente, entender el mensaje

de la canción y lograse avanzar junto a nuestro protagonista a través de los tres momentos

claves que se muestran de su vida.

Para poder desarrollar la historia y que se conjugue con la canción, se utilizó la técnica de

jugar con el tiempo, es decir, el pasado y el presente se muestran intermitentemente durante
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el transcurso de la historia. Este recurso también hace un guiño a la composición músical

en la que se conjugan géneros musicales antiguos y actuales.

El juego del pasado y el presente durante la historia se desarrolla de tal manera que el

protagonista hace un recorrido por sus recuerdos en la localización principal donde se

graba todo el proyecto, el bar, que a su vez sirve como transporte para ver esas

proyecciones de él que están teniendo lugar en tercera persona, donde el protagonista

solamente puede observar lo que ocurre.

Ese viaje en el tiempo, se presenta como una proyección de él mismo en pasado, viviendo

las tres etapas claves de una relación amorosa pasada con una chica: el momento en el que

se conocen y empieza surgir la pasión, representada con un vela entre ellos, que además les

ilumina y da color a la escena, también se muestra un regalo de la chica hacia él, una piedra

preciosa en bruto; el punto álgido de su relación, donde se les ve bailando lento de forma

romántica y rodeados de multitud de velas que ambientan todo el espacio que les rodea; y,

por último, la ruptura, donde vemos como el cantante se convierte en el protagonista justo

antes del momento en el que la chica sopla y apaga la única vela entre ellos que los

iluminaba, dejando ver también así que ese recuerdo le sigue afectando a él personalmente,

no meramente como una ilusión pasada.

El primer momento de su vida hace referencia a una etapa de amor, un momento dulce de

su vida en pareja, esto sirve de contexto para entender el mensaje que está transmitiendo el

cantante, ya que en este primer bloque se está desahogando con rabia hacia ese amor que

acaba en fracaso.

Además, como recurso narrativo, decidimos abarcar toda la primera parte en un plano

secuencia, lo que da al espectador una mayor sensación de proximidad, de estar presente en

la escena. De esta manera, situamos al espectador en la perspectiva del protagonista,

permitiéndonos sentir de forma más intensa lo que el cantante nos está contando a medida

que recorremos a su lado el bar y, a su vez, sus recuerdos.
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También es muy importante el uso del color durante todo el videoclip, ya que habrá partes

que se podrán ver en blanco y negro y otras a color. Narrativamente, el color simboliza la

felicidad, un sentimiento positivo por parte del protagonista, es por esto que todos los

recuerdos con su amor pasado son a color, en cierta forma, su pareja era la que daba color

a su vida y, ahora que ella no está, su vida se ha tornado en blanco y negro.

Conforme avanza la canción se comienzan a reducir los instrumentos hasta llegar al punto

clave: la transición.

La transición es uno de los elementos fundamentales que ayudan al relato del video y a la

progresión de la música. Además facilita uno de los aspectos principales de este

experimento, presentar los dos momentos del videoclip y que el espectador pueda observar

de forma clara cuando tiene lugar esa división.

La segunda parte de la canción pertenece al género R&B (Rhythm and Blues) pero con

influencias del Hip Hop, lo que se conoce como R&B contemporáneo.

En la segunda parte, el cantante ya celebra y supera un momento de su vida, lo que permite

elegir el R&B contemporáneo como género principal en esta parte en la que se desarrolla la

vida personal de nuestro protagonista

El cantante en la primera parte se está desahogando y el género se identifica con lo que el

cantante necesita. En la segunda parte, el cantante ya celebra y supera un momento de su

vida, lo que permite elegir el R&B contemporáneo como género principal en esta parte en

la que se desarrolla otro aspecto de la vida personal de nuestro protagonista, otro ritmo

más dinámico, más fluido y más alegre.

El segundo momento de su vida hace referencia a la ruptura amorosa, que se desarrolla a la

par que la transición de la canción. La propia ruptura actúa de metáfora con la canción, que

también está sufriendo un cambio y ambas se desarrollan paralelamente dando sentido a

toda la escena.
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Videográficamente, se puede ver claramente la ruptura al apagar la vela, la pantalla se

vuelve negra y por primera vez se corta el plano secuencia. Al volver la imagen, podemos

ver a nuestra protagonista en la misma postura y lugar que se encontraba en la anterior

escena, pero esta vez con un vaso de alcohol en la mano en vez de una vela.

Aquí es donde la transgresión a color tiene lugar, ya que ha medida que se empiezan a

escuchar los primeros acordes de la guitarra, el color va intermitentemente apareciendo en

pantalla y pintando con colores toda la escena. Hasta que, gracias a que la guitarra aparece

en escena y comienza a tocar el ritmo de la segunda sección de la canción, el color invade

todo el escenario y llena de vida la imagen del protagonista.

Narrativamente, esto prosigue al mensaje anterior, dando a entender que ya no es la chica

quien da color a la vida del cantante, sino que por fin ha logrado hallar otro camino para

lograr su bienestar y su felicidad, y este está relacionado con la música y con la superación

personal.

También es en este momento donde corta el plano secuencia para dar lugar a diferentes

tipos de planos, más cerrados, más abiertos, con más profundidad de campo, diferentes

ángulos… Esto muestra firmemente la ruptura con la parte anterior de la canción, además

de que acompaña este nuevo ritmo que ha tomado la melodía.

Durante la transición se muestra al protagonista subir unos peldaños hacia el escenario,

situarse en él y agarrar el micrófono para empezar a cantar. El protagonista está

resurgiendo de sus recuerdos y por fin está viviendo el presente junto a algo que le

apasiona y que da color a su vida, que es la música.

Aquí es donde entra la tercera parte de la canción, donde el cantante está superando un

momento de su vida, ya no vemos todos esos recuerdos con su ex pareja, sino que se

desarrolla otro aspecto de la vida personal de nuestro protagonista, con un ritmo mucho
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más dinámico, fluido y alegre, acompañado de mucho color, escenas más saturadas y

muchos tipos de planos diferentes.

Entre los diferentes tipos de planos podemos ver tanto planos cerrados del cantante y del

guitarrista, como planos donde podemos ver que hay gente que disfruta de sus conciertos,

el bar está lleno de gente mientras ellos interpretan la canción. Podemos ver como la

música no solo ha ayudado al protagonista a superar su pasado, sino que también es capaz

de invadir de color y de felicidad todo el espacio, donde otras personas serán capaces de

formar sus propias historias, creando un sentimiento compartido por todas las personas

que están disfrutando de la canción.

Una vez que se han desarrollado las dos partes de la canción, se trata de hacer un final

tanto para la parte musical, como para la historia narrada visualmente. Para lo cual hemos

utilizado un único instrumento, la guitarra. En el último tramo de la canción la única

protagonista ha sido la guitarra, que ha establecido una curva final para poder transmitir ese

sentimiento de superación del protagonista.

El tercer y último momento hace mención a la superación de uno mismo respecto a ese

amor que ha fracasado. En este último acto, presente y pasado dejan de conjugarse para

dejar al presente como protagonista, dando a entender que ya se ha dejado todo atrás.

Aquí será donde el protagonista abandona el escenario y se acerca a la barra del bar, donde

el camarero le sirve una copa (igual que sucede al inicio del videoclip), sin embargo, ahora

podremos ver de forma rápida un montaje con las imágenes de la relación amorosa del

protagonista, pero esta vez, el color está invertido, siendo estas las que se encuentran en

blanco y negro y además, en viceversa, hasta el punto donde se conocen los protagonistas,

que esta vez, en vez de saludarse, se despiden.

Todo acaba con el cantante apartando la copa y dejando en la barra del bar la piedra en

bruto que la chica le regaló, mostrando así cómo ha sido capaz de superar su ruptura y

mostrar que ya está preparado para avanzar emocionalmente, está abierto a algo nuevo,
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siendo así, tras pararse en la puerta del bar y mirar hacia atrás, dando un último vistazo a

sus recuerdos, por fin es capaz de salir por esa puerta y abandonar el espacio donde ha

transcurrido toda la acción, dejando el pasado atrás caminando hacia un presente con

mucho color que vivir por fuera del bar.

1 - 2 Motivaciones personales y objetivos.

En mi labor como productor músical, siempre he tenido atracción hacia los géneros

musicales de otras épocas, en especial al: Blues, Jazz, R&B (Rhythm and Blues); y la

evolución de estos, la cual ha permitido que se desarrollen los géneros musicales que hoy

conocemos.

Actualmente me encuentro trabajando en un estudio de grabación propio, en el que

producimos y trabajamos con los géneros actuales de nuestra sociedad, en especial, el

Hip-Hop, un género que ha sabido llamar mi atención desde mis primeros años como

productor, y que, a su vez, ha sido la puerta abierta a querer conocer el origen de este tipo

de música.

Cuando se produce una canción en la actualidad se abusa de la producción digital, donde

los sonidos no nacen de ti, sino de internet o de algún programa que los produce. Este es

uno de los motivos que me han llevado a querer desarrollar esta canción, el poder producir

música en vivo, grabando instrumentos que no se generan por el ordenador, sino que son

músicos de verdad los que crean cada parte de la canción. La persona que me hizo

profundizar en esta música ha sido Samuel Carrasco, el vocalista de la canción, y quien ha

conseguido alejarme de lo digital.

Juntarnos para esto significó enfrentar dos mentalidades a la hora de producir una canción,

la producción digital con instrumentos creados por ordenador, frente a la producción con

músicos e instrumentos en vivo, de aquí surgió la idea de que podíamos juntar lo clásico

con lo actual e intentar que convivan los dos géneros en una misma canción.
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Este experimento fue motivado también por la necesidad de comparar la estructura básica

de un género con el otro, ya que contabamos con la premisa de que la mayor parte de las

estructuras musicales que se usan en la industria actual, son un reflejo o copia de las

clásicas. Esta premisa se ha ido demostrando conforme avanzábamos en el proyecto, de

hecho, el no alterar los golpes por minuto en la canción es a causa de querer hacer esa

comparativa.

El objetivo principal consiste en desarrollar una canción dividida en dos bloques, que hacen

referencia a dos géneros distintos, con la intención de modernizar el primer género

desarrollando la segunda parte en base a la primera, creando una nueva sensación y estilo,

pero manteniendo en la medida de lo posible los mismos elementos con el fin de

demostrar la poca identidad que tienen los géneros actuales respecto a los antiguos.

Por lo tanto, desarrollar esta canción también nos ha servido de crítica a los géneros que se

escuchan actualmente, donde lo único innovador en ellos es que las nuevas tecnologías han

permitido introducir detalles, efectos e incluso melodías o percusiones que solo se pueden

producir digitalmente, maquillando esa estructura básica propia de otros géneros más

antiguos.

Este proyecto es una puerta abierta para nosotros de poder producir algo distinto a toda la

música del momento y una oportunidad de iniciar una dinámica de trabajo en nuestro

estudio con producciones que junten lo clásico y lo actual. Volver a dar vida a esos géneros

antiguos que son los antecesores de toda la música que hoy escuchamos y demostrar que

todavía se puede explotar esa música.

2. ANTECEDENTES.

Este proyecto ha sido posible gracias al afán de producir y aprender de manera autodidacta

desde que empecé en el mundo de la música con 14 años. Mi trayectoria ha atravesado

varias etapas, enfocándose en géneros distintos respectivamente.
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En un principio puse mi atención en la música electrónica, lo que me hizo aprender de

producción musical básica. Toda la experiencia y aprendizaje que adquirí fue a través de la

plataforma “YouTube”, a la cual sigo recurriendo para algunos casos prácticos.

Es cierto que esta plataforma no es una fuente fiable de información teórica, además el

aprendizaje en este tipo de plataformas, al menos en lo que respecta a mi experiencia, se

adquiere con un consumo masivo de videos, comparándolos y llegando a una conclusión

propia. Además, hay que mencionar que todo lo aprendido ha sido el resultado de años

observando este tipo de videos, algo muy tedioso pero que me ha dado resultado. También

añadir que este tipo de aprendizaje ha sido eficaz porque se trata de un ejemplo práctico, en

el que constantemente se observa que tiene resultado ya que se muestra la prueba en video.

Elegí este camino porque al principio era un hobbie que me llamaba la atención, no lo

observaba como una profesión a la que dedicarme, además unos estudios homologados en

esta rama son muy costosos y solo están disponibles en escuelas privadas.

Fl Studio fue el programa que llamó mi atención y en el que he profundizado todos estos

años hasta ahora. Este tipo de programas reciben el nombre de “DAW” (Digital Audio

Workstation) y en ellos se puede editar, grabar, producir y masterizar cualquier tipo de

sonido en un formato determinado (ANEXO 1). Es decir, simulan un estudio entero

analógico pero dentro de un programa, con elementos como: un mezclador, un

secuenciador, una simulación de un piano al que se le puede asignar cualquier tipo de

instrumento, y varías funciones más que hacen de este tipo de programa todo lo necesario

para producir musicalmente pero sin los equipos analógicos y el espacio que estos

necesitan. Hay varios que se posicionan entre los mejores de la industria como son:

Ableton, Logic Pro X, Cubase, Studio One, Fl studio, etc., pero la realidad es que todos

comparten las mismas funciones y de lo único que dependen es del gusto de cada persona

para trabajar en ellos. (Leider, 2004, p. 78-82)
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Más adelante tuve un punto de ruptura con la música electrónica para enfocarme en un

estilo más urbano, el Hip-Hop. También apareció en mi vida una figura esencial para este

proyecto, Samuel Carrasco. Él ha sido para mí un referente importante ya que fue alumno

de piano en un conservatorio durante 5 años, y esto unido a su pasión por géneros

musicales de otras épocas, me nutrió de toda la música que desconocía y me impulsó a

querer producirla junto a él. Ambos escuchábamos Hip-Hop y en este género se utiliza en

la mayoría de temas la técnica “Sampling”.

Esta técnica consiste en recortar un sonido ya grabado y formar un bucle para introducirlo

a una nueva instrumental. Se puede modificar con efectos o introducirlo en su forma

natural y se pueden hacer bucles solo de la voz, de la percusión o de toda la pieza al

completo. (Shelvock, 2015, p. 173)

Producir utilizando esta técnica permite hacer una instrumental sin necesidad de saber

tocar un instrumento. Es un proceso en el que se unen la parte técnica y creativa, ya que es

necesario saber manejar el programa en cuestión para recortar e introducir el bucle, además

de modificarlo con detalles o cambiarlo de forma para darle la personalidad que el

productor desea. Estos bucles que se utilizan suelen proceder de canciones pertenecientes a

géneros más antiguos, por lo que también es necesario conocer el repertorio para poder

trabajar sobre él. Una canción que muestra en su máxima expresión esta técnica es “Keep it

G.A.N.G.S.T.A.” de Nate Dogg.

Debido a esto, puse mi atención en géneros musicales más antiguos, en especial el Blues, ya

que me servían como herramienta para la música que produzco. Además, Samuel ya

escuchaba este tipo de música y ha sido una gran influencia para conocer a la mayoría de

los referentes principales de esta música, con figuras como B.B. King o Ray Charles.

Al tomar contacto con esta música se nos ocurrió la idea de juntar ambos mundos en una

sola canción, con una propuesta inicial de desarrollar dos bloques que se dividieran dentro

del proyecto, pero que tuvieran relación. Además, tanto el Blues como el Hip-Hop
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comparten en sus raíces el mismo sentimiento de lucha y desahogo, aunque con una forma

de expresión distinta.

El Hip-Hop tiene su origen a finales de 1960 y principios de 1970, en el Bronx, un condado

de Nueva York perteneciente a Estados Unidos. Nace en una sociedad con carencias donde

los ciudadanos de barrios marginales tenían muy pocas oportunidades para desarrollarse

profesionalmente, este movimiento ofrece una oportunidad a todas esas personas como un

símbolo de autodeterminación y crítica a esa sociedad. Es el remedio para todas esas

personas sin oportunidades que encuentran una vía de escape en la música. Las

condiciones de vida de la época hicieron que este movimiento fuera agresivo, ya que era un

enfrentamiento directo contra el sistema. (Price, 2006, p. 11)

Algo similar ocurre con el origen del Blues, nacido en el Delta del Misisipi, en Estados

Unidos, a principios del siglo XX. Este género nace en una sociedad precaria, en la que

predominaba una población esclava afroamericana que se dedicaba a trabajar en el campo,

donde las condiciones de vida eran propias del Tercer Mundo. Este pueblo habituado a la

opresión, encontró una forma de desahogo en la música. Una música que ha sido el pilar

fundamental para toda la música posterior y que sirvió de alivio para aquellas personas sin

recursos. (Gloria, 2016, p. 1-6)

Si bien es cierto, el Blues se engloba dentro de un sentimiento más melancólico por la

forma que se desarrolló, mientras que el Hip Hop adquiere un carácter más agresivo y

eufórico. Algo que sirvió de ayuda al cantante para expresar dos emociones distintas a lo

largo de la canción.

En ese momento ya contábamos con el guitarrista Adrian Vargas, que al ser miembro de

una banda de rock con varios años de experiencia, nos enseñó una técnica para la mezcla

conocida como “panning”. Esto provoca que una señal de sonido cuando se emite, sea

percibida más por el lado izquierdo o por el derecho, haciendo que cada sonido tenga su

espacio dentro de la canción y no se pisen unos a otros.
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Esta técnica nos permitió dar más espacio a las guitarras, ya que en la melodía principal hay

tres guitarras grabadas que se oyen simultáneamente, y al aplicar esta técnica conseguimos

distinguirlas para que el oyente pudiera diferenciar las tres, sin que se pisen

respectivamente, además aporta un sonido más limpio.

La idea comenzó a desarrollarse en base al Blues en el primer bloque, con la figura de B.B.

King y su canción “Blues Man” como referencia.

Para el segundo bloque ya teníamos claro que queríamos modernizar esa misma versión de

Blues con detalles del Hip Hop actual, tomando como referencia la música de Anderson

Paak o The Weekend.

Estos artistas producen música perteneciente a géneros como el Rhythm and Blues, Soul o

Hip Hop. Pero en sus canciones utilizan instrumentales en las que se mezclan detalles de

varios géneros, como ocurre con la canción “Call Out My Name” de The Weekend, la cual

hemos usado de referencia para el segundo bloque del proyecto. Esta canción tiene un

ritmo perteneciente al R&B (Rhythm and Blues) pero le añade detalles propios del Hip

Hop actual, es lo que se conoce como R&B contemporáneo.

Fue a principios del siglo XX, cuando surge también una música en forma de protesta

contra el racismo y la opresión que tenían que sufrir las personas de raza negra en el sur de

los Estados Unidos. La figura precursora de este género fue Ray Charles, quien combinó las

enseñanzas musicales que había adquirido durante su vida con otros artistas englobados

dentro de un género de música conocido como “Race Music”, este nombre tan despectivo

fue cambiado en 1947 por el escritor Jerry Wexler, quien le otorgó el nombre de Rhythm

and Blues. (Torres Reyes, 2019, p. 23)

A partir de los años setenta, comienzan a integrarse dentro de este género nuevas

corrientes como el Soul o el Funk, que convierten a este género en una aglomeración que

abarca varios estilos musicales. (Cabezas Guevara, 2017, p. 5)
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Que se añada la palabra contemporáneo al género, se debe a la introducción de sonidos

sintetizados y nuevas cajas de ritmos, con referentes iniciales como Michael Jackson o Tina

Turner. (Torres Reyes, 2019, p. 25)

Por lo tanto, este nuevo género se desarrolla como una versión de su forma tradicional, con

influencias del Jazz y el Blues, unido a una producción musical que apuesta por la

innovación. (Cabezas Guevara, 2017, p. 5)

Este género ha tenido una evolución hasta la actualidad que conlleva que artistas del siglo

XXI, pertenecientes al Hip Hop, tengan influencias del R&B en su música. (Torres Reyes,

2019, p. 25)

Esta mezcla de géneros confunde al oyente, encasillando a un artista dentro de un género,

como ocurre en este caso. The Weekend es considerado un artista que hace música propia

del Hip Hop, pero si analizamos sus canciones y estructuras, veríamos que la mayor parte

de su repertorio se identifica más con otros géneros, en especial el R&B, solo que con

detalles modernos que hacen referencia al Hip Hop.

Esto quiere decir que muchos de los géneros que se atribuyen a la música en la actualidad,

se están aplicando de manera errónea. Ya que, como ocurre en el caso de The Weekend, es

música que pertenece directamente al R&B contemporáneo con influencias de diversos

géneros y no al revés.

Además, hay detalles del R&B contemporáneo que se mantienen en estos temas, como

ocurre con la expresión del propio género. Algo muy recurrente en este estilo es la

sensualidad que se transmite, esta cualidad se mantiene aunque los temas y las letras no

tienen porque estar hablando de algo sexual. (Torres Reyes, 2019, p. 24)

Pero lo que ocurre es que se le aporta un protagonismo muy fuerte a otros detalles que son

propios del género que está influenciando al principal, lo que lleva a la confusión.
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El Hip Hop,en el panorama actual, introduce un bajo conocido como “808”. Este bajo

consiste en una onda sonora cuya potencia desciende progresivamente, lo que permite

generar subidas y bajadas en la melodía. (Shelvock, 2015, p. 177)

El “808” reemplaza al bajo clásico y su origen se remonta a la década de 1960, cuando se

apostó por la música electrónica, y más concretamente, cuando se creó el primer

sintetizador por Robert Moog. Este sintetizador permitía controlar el rango frecuencial de

la onda que se producía, mediante la conexión de dos osciladores, donde uno controlaba el

rango frecuencial del otro mediante la potencia de voltaje que se utilizaba de entrada. (Antal

et al., 2015, p. 22)

Todo esto se hizo posible con el avance de las tecnologías y el desarrollo de sintetizadores

cada vez más completos, lo que produjo que la industria musical pudiera experimentar con

este tipo de herramientas.

El hecho de que se introduzca este tipo de bajo y se le dé tanta fuerza con respecto a los

demás elementos, camufla el género propio de la canción confundiéndose con otro en el

que se abusa de este tipo de recurso.

Finalmente, pudimos desarrollar toda la composición musical gracias a las referencias que

hicieron posible formar una idea principal del proyecto, y al trabajo en equipo en el que nos

hemos apoyado hasta llegar a un resultado final.

3. MÉTODO DE TRABAJO.

Lo primero que se comenzó a desarrollar para el proyecto fue la canción, ya que se trata de

un videoclip musical, por lo tanto el video debe de tener como referencia la música.

Todo comenzó con la letra que empezó a dar forma Samuel Carrasco, nuestro vocal, quien

tomó de referencia figuras como Ray Charles o B.B. King.
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Nos propusimos realizar una canción dividida en dos bloques con una ruptura en el medio

para transicionar de un estilo a otro. El primer bloque se basaría en el Blues, mientras que el

segundo sería una versión modernizada de la primera parte con alteraciones en la melodía y

la percusión, y algún detalle nuevo. Por lo tanto, el segundo bloque se aproximaba a un

género como el R&B pero con detalles del Hip Hop.

Hay que mencionar que cuando comenzamos a producir la canción no contábamos con

una de las figuras clave que nos ayudó y se convirtió en uno de los pilares del proyecto, el

guitarrista Adrián Vargas. Además, el inicio de la producción también tuvo lugar en mi casa,

ya que antes de tener el estudio de grabación trabajamos en mi habitación, en un estudio

casero que había montado que nos limitó bastante a la hora de dedicarle tiempo.

Cuando únicamente contábamos con unos primeros esbozos de la letra de Samuel, y un

ritmo de batería que sonaba vacío, conocimos a Adrián Vargas, quien se quiso involucrar en

esto en cuanto supo del proyecto.

A finales de 2022 comenzamos a trabajar los tres en mi estudio casero. Adrián consiguió

formar la melodía principal del primer bloque gracias a las referencias que teníamos.

A principios de 2023, ya teníamos el primer bloque finalizado, únicamente nos quedaba la

postproducción de la canción que consistía en la masterización y la mezcla.

Esos procesos me propuse dejarlos para el final ya que quería tener una perspectiva del

proyecto al completo para mezclar todo correctamente. En este momento, comienza la

etapa de transición, ya no solo músical, si no de espacio de trabajo, ya que conseguí un local

para montar el estudio en el que actualmente trabajamos. Esto obligó a frenar el proyecto,

ya que fueron 3 meses de montaje. Fue en agosto de 2023, cuando nos encontrábamos ya

en el local, con todo lo necesario para continuar con la canción.
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Comenzó la etapa de transición, dejando el terreno listo para el segundo bloque. Esta

transición se realizó de manera sencilla ya que solo se necesitaba la voz y una guitarra muy

sutil, un fragmento libre sin percusión, para que tuviera lugar esa ruptura con lo anterior.

Para comenzar el segundo bloque intentamos desarrollar algo muy similar a la primera

parte, pero con detalles nuevos, propios del Hip Hop. Lo primero que tuvimos que

introducir fue un bajo con más presencia para acercarnos al nuevo estilo que buscábamos.

Para conseguir que Adrián se adaptara a nosotros, introduje una percusión que sirvió de

base, además de mostrarle alguna referencia. Al modificar los elementos en esta segunda

etapa e introducir el bajo, la guitarra no podía tener tanto protagonismo, así que

únicamente se grabó una sola guitarra a diferencia de las tres que hay en el primer bloque.

Ya solo había que finalizar la canción con un cierre en el que quisimos dar visibilidad al

guitarrista, un cierre que nos servía para cerrar tanto la canción como la historia en el

videoclip. El solo de guitarra del final es un sello que quiso dejar el guitarrista, en el que ha

tenido libertad para expresar su sentimiento a través de la guitarra, pero siempre

sujetándose a la idea de que era el cierre de la canción.

En septiembre de 2023, ya teníamos toda la canción grabada, quedaba el proceso de

postproducción en el que había que masterizar cada sonido y mezclarlo todo a gusto del

equipo para lograr un resultado final acorde con la meta propuesta.

La masterización y la mezcla ha estado supervisada por el equipo y realizada por mi,

aplicando todos los conocimientos que he aprendido de forma autodidacta estos años.

Primero apliqué los procesos de ecualización, compresión y efectos a las voces y después

las mezclé. Después aplique los mismos procesos a las guitarras y más adelante a la

percusión.

Durante todo el proyecto, los elementos y recursos musicales utilizados no varían, en la

medida de lo posible, para poder cumplir con el objetivo principal de nuestro trabajo. Tanto

el vocal, como la guitarra y la percusión que forman la canción en las dos etapas se

16



Facultad de Ciencias de la Comunicación
Universidad Rey Juan Carlos

mantienen en todo momento. Hay que añadir también, que se implementan o se suprimen

recursos en el proceso para mantener los rasgos básicos del género en cuestión.

Tanto en la primera como en la segunda parte se opta por el minimalismo para que ambas

partes estén en igualdad de condiciones. Hay una serie de cambios que se presentan entre

una parte y otra:

-Alteración de la percusión. Esto se debe a que el R&B, al ser música producida de

forma analógica en su mayor parte, no tenía la capacidad de utilizar la percusión como

ocurre en géneros como el Hip Hop, géneros que son producidos de forma digital y que

utiliza técnicas de producción que son casi imposibles de realizar en vivo.

-Alteración de la melodía. Se produce un cambio en la melodía producida por la

guitarra entre las dos partes, tanto por la sensación que se busca transmitir en un momento

y otro, como por la adaptación a la nueva percusión que debe realizar el guitarrista.

-Cambio en el protagonismo de los elementos. En el primer género, la guitarra es la

protagonista principal y la percusión se queda a un lado, mientras que en el segundo

género, la percusión predomina sobre la guitarra, lo que obliga a dar más espacio a la

percusión y dejar un solo sonido de guitarra, a diferencia de los tres que se graban al inicio

del proyecto.

Al producirse estos cambios permiten que el punto de ruptura entre las dos partes sea más

notable, algo que se tiene como prioridad desde un principio. La ruptura es necesaria ya

que se pretende transmitir sensaciones distintas entre ambas partes. Pero es necesario

mantener el mismo ritmo y la estructura en la mayor medida posible para que se refleje el

objetivo principal.

Además, el mensaje es distinto y progresivo, al igual que las emociones del protagonista

tanto en la canción, como en el video.
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La producción musical ha sido realizada en su totalidad de manera digital con el programa

Fl Studio, en donde lo único analógico ha sido la grabación de la guitarra en vivo, y la

grabación vocal del cantante.

Para la masterización, he aplicado una serie de cadenas de “plugins”, también conocidos

como extensiones de un programa, que me han permitido aplicar: compresiones,

ecualizaciones y efectos de reverberación y “delay” (repetición de la señal con un tiempo de

espera).

Para la mezcla, he utilizado una mesa mezcladora digital (ANEXO 2) propia del programa

en cuestión, donde tenía un control de volúmenes de todo el proyecto y que ha facilitado

conseguir un sonido final de acuerdo con los objetivos del proyecto y del propio equipo.

Cuando ya se tenía un bruto de todo, realicé una mezcla general para obtener la canción

final. En diciembre de 2023, ya estaba la canción finalizada.

Antes de finalizar la canción, Daniel y yo ya habíamos pensado una idea en bruto de lo que

buscábamos para la historia del videoclip. Detalles como la ruptura de la canción a la mitad

y los dos bloques distintos dentro de la canción, esbozaron una idea de cómo iba a

desarrollarse la historia del video.

Aprovechando la ruptura en la canción, el video debía de relatar también una historia que

tuviera dos etapas, para que no se rompiera la retroalimentación entre música y video.

La melancolía propia del Blues en la primera parte, junto a la letra de Samuel, nos

aproximaron rápidamente a que la historia que teníamos que desarrollar iba a reflejar un

viaje de emociones pasando por la felicidad, después la tristeza y el dolor, y finalmente la

superación.

La letra que compuso Samuel para esta canción fue trasladada directamente a la historia

videográfica. Daniel Trapero fue el director de la composición videográfica y quien
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desarrolló la historia que se muestra en el videoclip. Yo colaboré supervisando todo el

rodaje además de participar como actor de reparto en la barra del bar.

También colaboré con la búsqueda de la localización y en el desplazamiento de los actores

y material al lugar de rodaje.

Otro bloque importante en el que debíamos estar de acuerdo tanto Daniel por su labor de

director, como yo por la labor de la composición musical, fue en la postproducción del

rodaje, y más concretamente en el montaje de las piezas encima de la música. Llegar a ese

montaje final estuvo supervisado por los dos, pero realizado por Daniel.

4. VALORACIÓN DEL RESULTADO.

Una vez realizado el proyecto, hemos podido hacer un análisis crítico sobre el resultado.

En primer lugar, ambos pensamos que las ideas iniciales que iban a desarrollar la historia en

vídeo se han visto limitadas ya que por cuestión de adaptar el video a la propia música, no

hemos podido aportar todo el espacio que queríamos a dichas escenas. Por tanto, el

mensaje que se transmite en el bloque videográfico, se percibe muy apurado en

comparación a lo que estaba planteado en un inicio.

En segundo lugar, uno de los aspectos más complicados a la hora de realizar la

composición musical, ha sido la postproducción. En este proceso existe el inconveniente de

que no hay una regla exacta que rija lo correcto o lo incorrecto, es decir, nunca se consigue

un sonido final que se sepa que es el adecuado, puesto que siempre se pueden modificar

ciertos aspectos sobre el mismo. Esto es lo que ha ocurrido durante esta etapa de

postproducción, en la que de forma diaria se han tratado los sonidos para alcanzar una

mezcla que sea convincente para el oído.
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Otro de los aspectos más complicados, ha sido cuadrar al equipo musical para trabajar de

forma cooperativa y con un mismo objetivo, ya que a la hora de producir musicalmente, se

han juntado tres mentalidades distintas con las que ha sido difícil llegar a un acuerdo.

Además, otro de los grandes inconvenientes de este trabajo, ha sido encontrar el espacio

adecuado para desarrollar la historia en vídeo. Hemos tenido que desplazarnos fuera de la

Comunidad de Madrid, concretamente, a la provincia de Guadalajara, donde encontramos

el único local que reunía las condiciones necesarias para que se desarrollaran los hechos del

videoclip. Esta localización reunía las características necesarias para desarrollar la

composición, pero no tal y como lo habíamos planteado en un principio, ya que siempre

dista del espacio ideal.

En tercer lugar, cabe destacar como aspectos positivos de este proyecto la grabación y la

compenetración del equipo respecto a la misma. Es decir, el rodaje fue realizado en un solo

día ya que el trabajo fue fluido, eficaz y cooperativo, esto facilitó que no necesitáramos más

días para realizar la grabación, así como juntar al equipo y los obstáculos que esto conlleva,

además de disponer más tiempo del local vacío.

Por último, realizando una valoración global del experimento, ha sido un trabajo muy

confortable, serio y profesional, en el que se han visto varias dificultades u obstáculos a la

hora de realizarlo pero que han servido como errores de aprendizaje para los próximos

proyectos.

5. CONCLUSIONES.

En cuanto a los objetivos propuestos, se puede apreciar que se han cumplido en su

totalidad.

Respecto al objetivo principal, se ha demostrado que los géneros clásicos son mucho más

completos que los actuales, ya que de ellos podemos derivar en todos los presentes. La
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mayoría de los géneros de hoy en día son influenciados por los clásicos, cogiendo así

referencias de estos.

Como se ha demostrado en este proyecto, se ha conseguido que a partir de los elementos

básicos del primer género, concretamente el Blues, desarrollar el segundo género en base a

este, manteniendo en la medida de lo posible sus elementos, pudiendo así comparar ambos

estilos y sirviendo esto de crítica a la música que tenemos en el presente.

Esto ha significado un avance tanto en el camino personal como profesional, ya que gracias

a este proyecto he podido trabajar de una forma que nunca tenía prevista. Este proyecto

me ha abierto las puertas a la hora de tener contactos con gente cualificada y profesional,

como músicos, cámaras, técnicos de sonido, etc. Una forma de trabajar desempeñando una

labor que empezó siendo como un hobbie en mi vida, y que actualmente, ha podido

representar un pilar fundamental para mi Trabajo Fin de Grado.

Además, con este tipo de proyecto, no solo aplicamos una dinámica de trabajo nueva para

futuros proyectos, sino también ofrecemos una oportunidad a todas las nuevas

generaciones de echar la vista atrás y poder disfrutar de música que se ha quedado perdida

en el tiempo, esperando el momento en que cualquiera de nosotros pueda rescatarla y

disfrutarla.
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7. ANEXOS.

ANEXO 1. (pág. 9). Imagen general del programa Fl Studio.

ANEXO 2. (pág. 18). Imagen de la mesa mezcladora del programa Fl Studio.
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