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                    Al esforzado y voluntarioso alumnado, presente o futuro: 
  
Los Conservatorios, como centros de enseñanza musical, siempre han sido muy 
recusados y rechazados por los aficionados musicales que empezaban en el mundo de 
la música por su excesiva rigidez, dureza, rigor y disciplina; y todo para terminar 
aprendiendo una música totalmente anticuada para los intereses inmediatos y 
urgentes de gran parte del ilusionado “alumnado interesado”. Lo digo con 
conocimiento de causa porque también eso nos pareció al grupo de amigos que nos 
iniciamos en la música cuando estudiábamos, hace ya más de 50 años , y sin 
embargo, hemos terminado casi todos siendo profesores de Conservatorio durante 
más de 30 años, es decir, perteneciendo a la “caterva de antiguallas” tan denostadas 
en un principio (en nuestro descargo diré que hemos intentado, como muchos de 
nuestros colegas profesores, mejorar el sistema “desde dentro”, teóricamente la mejor 
de las formas posibles, pero que, a fin de cuentas, también termina chocando con las 
limitaciones y objetivos del propio sistema educativo, que siempre está un peldaño por 
encima de nuestros posibles deseos y aspiraciones pedagógicas “alternativas”). Así 
pues, los “antiguos alumnos” y “actuales profesores” hemos visto el problema desde 
los dos lados. La cuestión es compleja, pero voy a intentar sintetizar mis 
conocimientos de manera muy resumida (y desde la experiencia que da el haber 
tenido más de 3000 alumnos), para dar una respuesta, siquiera mínima, a la pregunta 
que se me propone.  
  
Un Conservatorio sirve, esencialmente, para tres cosas principales:  
  
1) para enseñar a tocar un instrumento musical.-   
Visto desde el punto de vista de alguien que se acerca a la música “por diversión” y 
“mera afición” (algo muy importante en la cultura de las personas en general, y en la 
cultura media del país), la enseñanza impartida en los Conservatorios (no solo en los 
de música, también en los de danza o teatro), es muy dura para este caso; sobre 
todo, si tenemos en cuenta que se obliga a una disciplina de estudio a los niños a 
partir de los 8 años, y cuando en el colegio todavía están jugando y divirtiéndose, lo 
que comienza a hacerlos retraerse de la música, si no tienen una enorme vocación 
aunque sea inconsciente. Es perfectamente comprensible el rechazo general.   
  
Sin embargo, desde otro punto de vista, hay que comprender que las enseñanzas 
musicales son muy caras para el sistema educativo (y no son obligatorias), así que se 
enfocan, de manera casi exclusiva, a aquellos estudiantes que quieren hacer de la 
música su carrera profesional y su medio de vida. Y, en ese caso, la competencia a 
nivel internacional por los limitados puestos disponibles es “caníbal” (cualquier músico 
de las partes más alejadas del mundo puede intentar entrar en cualquier orquesta del 
mundo: y alguien que hace eso es porque tiene cualidades sobresalientes, 
naturalmente. Por no hablar de los contratos para “solistas” o “concertistas”: por muy 



bueno que se sea, siempre hay cientos o miles, igual o mejores,  optando a los 
mismos).   
  
Así que un/una músico que pretende acceder a un buen puesto de trabajo en un 
orquesta de nivel debe tener un aprendizaje muy intenso (que debe compatibilizar, 
además, con la enseñanza general durante, como mínimo, los 10 primeros años), no 
solo de los 14-15 años establecidos oficialmente en las enseñanzas oficiales, según 
especialidades, sino ampliarlos con masteres y cursillos con los mejores especialistas 
de su instrumento posteriormente. A lo que hay que sumar, para la mayoría de los 
instrumentos, el poder hacer prácticas continuas en un tipo de formaciones muy 
específicas (orquestas sinfónicas, ensembles de cámara o bandas de viento) que solo 
un centro con muchos recursos de espacio y profesorado especialista puede 
proporcionar. Y, naturalmente, aparte de las clases de todo tipo (con muchas teóricas 
bastante complejas incluidas), y muchas prácticas conjuntas de diversos tipos de 
agrupaciones, ser capaz de mantener una disciplina de estudio de muchas horas 
diarias de práctica en solitario. Eso solo lo pueden soportar verdaderos músicos 
vocacionales (a muy duras penas, y a costa de tendinitis y semidepresiones 
ocasionales).   
  
Para aprender a tocar de manera desenfadada y divertida (y música actual, que es 
para lo que quiere normalmente aprender música alguien que se acerque como 
aficionado) y sin pretensiones profesionales, lo mejor es, simplemente eso, comenzar 
a tocar de manera autodidacta, o  en un grupo de amigos, en cualquiera de las 
múltiples formaciones de aficionados que afortunadamente hay ya en nuestro país o 
directamente, hacer un grupo de algún tipo de música, moderna o tradicional, solo por 
disfrutar. Si se quiere perfeccionar la técnica más rápidamente que leyendo manuales 
y libros, oyendo grabaciones o viendo vídeos e imitándolos (como hemos hecho todos 
en nuestros inicios), se puede ir a una academia, contratar clases particulares 
esporádicas o, quizás lo mejor, entrar en relación con algún amigo/a musicalmente 
más avanzado que nos enseñe despacito y con paciencia. Si después resulta que 
encontramos irresistible el atractivo de la música, y estamos dispuestos a encararnos a 
una disciplina férrea por progresar en ella y hacernos “profesionales”, las puertas del 
Conservatorio  están abiertas (yo he llegado a tener alumnos de más de 60 años que 
llevaban toda la vida esperando a jubilarse para dedicarse en cuerpo y alma a algo que 
siempre había sido su vocación, pero que, en el momento de su juventud, les fue 
totalmente imposible por algún motivo: y han sido alumnos/as excepcionales la 
mayoría de ellos, por cierto).  
  
2) Como salvaguarda de estilos musicales antiguos, ya desaparecidos, pero que 
ofrecen a los estudiantes nuevos puntos de vista aprovechables en técnica o estética si 
se renuevan convenientemente. La propia palabra “Conservatorio” habla de esto: del 
lugar donde están “congelados” muestras musicales que, de otra manera, habrían 
desaparecido de la faz de la tierra hace siglos.  
  
Hay que tener en cuenta que, desde el siglo XX, en que existen grabaciones de 
cualquier tipo de música, alguien interesado en estilos antiguos (Medieval, 
Renacimiento, Barroco o Romántico, por ejemplo), no tiene más que acceder a una 
grabación  de estas músicas y oírla, pero esto es muy reciente: hasta el año 1930, 
más o menos (y durante varios siglos, que se dice pronto) la única manera para los 



músicos de conocer estilos antiguos (pasados de fecha) es que hubiera un sitio donde 
se tocara “en vivo y en directo” esos estilos “conservados en formol estético”; es decir, 
los “Conservatorios”. Incluso hoy, para realizar esas grabaciones tan accesibles a todo 
el mundo, hacen falta especialistas que, antes de grabarlas, se hayan especializado en 
estilos de música que hace cientos de años que se perdieron en el “mundo real”, con lo 
que termina siendo igual de necesario un centro de esas características que antes del 
invento fonográfico.   
  
3) Para poder acceder a recursos (técnicos y bibliográficos) que permitan la 
investigación y el intercambio de información sobre estilos y técnicas que hagan 
avanzar el campo de los medios musicales, es decir, buenas bibliotecas, laboratorios 
técnicos y talleres con ensembles de músicos preparados para la experimentación.  
  
Sobre este aspecto, hay que tener en cuenta que, mucha de la música popular 
contemporánea (que achaca a la enseñanza académica rigidez y antigüedad) 
curiosamente está basada en investigaciones sobre técnicas modernas y nuevos 
medios e instrumentos que se originaron en Conservatorios y Departamentos 
musicales de Universidades hace décadas. Por ejemplo, la música electrónica popular o 
incluso el techno, utiliza parte de las técnicas inventadas en Colonia en los años 50 por 
Stockhausen, o en la Universidad de Columbia por investigadores musicológicos como 
Ussachevsky. El Noise, aunque haya llegado a extremos impensables en sus inicios, 
comenzó con las innovaciones futuristas de Luigi Russolo desde 1914 y la música 
concreta de Pierre Schaeffer, en 1948. Es decir, que además de conservar la música 
antigua, la enseñanza musical tiene un fuerte componente de innovación y avance, 
aunque en estilos musicales muy poco comerciales en un primer momento, y que 
normalmente tardan muchos años en ser accesibles al gran público.  
  
Así que, por no alargarnos demasiado, podemos concluir que el sistema musical 
académico, con todos sus defectos, proporciona una enseñanza absolutamente 
profesional y muy especializada, reserva y cuida estilos musicales desaparecidos y 
avanza e investiga en estilos, técnicas e instrumentos musicales absolutamente 
nuevos. Solo por esto ya creemos que merece la pena mirarlo de otra manera más 
comprensiva, y ser algo más indulgente de lo que habitualmente lo hacen los 
aficionados que se acercan por primera vez a ella; pero es que, además, está haciendo 
actualmente un esfuerzo ímprobo, poco a poco, para acercarse a los estilos populares 
y modernos, incorporando especialidades de jazz, rock o incluso pop (canciones de los 
Beatles, por ejemplo, están ya mas que presentes en muchos ejercicios de 
acompañamiento o instrumentación) en muchos centros, según los limitados recursos 
disponibles y contando en la mayoría de los casos con trabajo extra y desinteresado de 
parte del profesorado especialmente involucrado y entregado. Sin prisa pero sin 
pausa. Entonces, por favor, démosle un margen de comprensión y paciencia y creo 
que todos/as saldremos ganando a la larga. Gracias.  
  


