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RESUMEN 

La presente investigación  tiene como objetivo proporcionar  una aproximación  teórica de tres 
elementos formativos para directores de orquestas noveles en Venezuela, los cuales son: la 
técnica, el repertorio y dinámicas de ensayo, con la finalidad de brindar al director sin 
experiencia, herramientas para prepararse técnicamente y una orientación que se adecúe a las 
realidades y necesidades musicales actuales del país. La elaboración de la investigación se 
basó en diversos trabajos bibliográficos como la “Organización secuencial del repertorio para 
las orquestas infantiles y juveniles” desarrollado por José F. Saglimbeni, técnicas de dirección 
de libros como “Guía para el estudio de la dirección orquestal” de Fernando Previtali, 
“Dirección de orquesta, defensa de la obra” de Hans Swarowsky, “The gramar of conducting” 
de Max Rudolf, entre otros. Además del valioso aporte a través de entrevistas estructuradas, 
realizadas a cinco directores experimentados residenciados en Venezuela. La investigación 
está enmarcada en una metodología de enfoque cualitativo de tipo descriptivo, teniendo como 
diseño el método fenomenológico, basado en la recolección y descripción de datos 
bibliográficos y entrevistas orientadas a técnicas básicas de dirección orquestal, repertorio y 
dinámicas de ensayos.  
 
Descriptores: Elementos formativos, Técnica, Repertorio, Dinámicas de ensayos.  
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INTRODUCCIÓN 

 

El director de orquesta es una figura que en la actualidad está adquiriendo un auge cada vez 

mayor. En Venezuela ya es frecuente que las personas tengan contacto con la música y en 

muchos casos, optan por dedicarse de lleno a dicha profesión artística. El panorama de las 

habilidades que debe desarrollar toda persona que decida dedicarse a una carrera como 

director de orquesta es bastante amplio.  

Se plantea una investigación que genere recomendaciones organizadas acerca de técnicas 

básicas de dirección, orientada al director sin experiencia. Este estudio pretende dar algunas 

coordenadas sobre como planificar el trabajo de una manera adecuada, como apuntar 

esfuerzos sin malgastarlos y aprovechar los medios que ofrece la técnica del gesto para 

alcanzar metas educativas y artísticas.  

Para el Director de Orquesta, Riccardo Muti, en el discurso pronunciado en la entrega del 

premio como “Músico del año” de “América Musical”, ceremonia realizada en el Lincoln 

Center el 14 de diciembre de 2010; expresó: “El arte de dirigir significa, no solo como marcar 

los tiempos, sino también cómo tomar de las almas de los músicos… la música, los 

sentimientos, (reafirma Muti) los sentimientos, no las notas. Las notas son la expresión 

concreta de los sentimientos. Marcar los tiempos es demasiado fácil, cualquiera lo puede 

hacer, pero hacer la música es verdaderamente muy, muy difícil. Porque nosotros (los 

directores, resalta Muti), tenemos una idea que debe ser expresada a través de los brazos, 

luego debe ir a través de los instrumentos que son ejecutados con los dedos o la boca de los 

músicos y luego ir al público”. Por lo tanto, finaliza Muti, “es un camino demasiado largo. 

Personalmente creo estar a la mitad de ese camino musical y con seguridad, no llegaré a la otra 

orilla del rio… porque detrás de las notas habita el infinito… que significa DIOS… y nosotros 

somos demasiado pequeños frente a él…”. Traducido al español y recopilado por el 

investigador de la fuente http//www.youtube.videos/músico del año/discurso/ recuperado el 

14/01/2013. 

Es una realidad  palpable que con el auge del Sistema Nacional de Orquestas y Coros 

Infantiles y Juveniles de Venezuela, están surgiendo gran cantidad de orquestas noveles, tanto 
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infantiles como juveniles y producto de ello, en muchos casos, deben encargarse en cuanto a la 

conducción artística, músicos que no han tenido una sólida formación como directores de 

orquesta y deben resolver en base a la experiencia adquirida como instrumentistas. Al 

respecto, Manuel Vadell, violinista y director de la Orquesta Inicial del Conservatorio de 

Música de Carabobo, comenta en una entrevista realizada por el investigador, que él asume la 

conducción de dicha orquesta hace siete años por necesidad de la institución, ya que en ese 

momento no había más nadie que pudiese hacer dicho trabajo. Además dice lo siguiente: “No 

tenía ni idea de cómo era eso. Lo que hacía era marcar el tiempo y tratar de que los niños 

fueran en conjunto. No tenía ninguna técnica en cuanto a dirección como tal. Simplemente 

intentaba que fueran en conjunto basándome en el tempo, más nada”. (Entrevista realizada por 

el autor en Enero 2013). 

De igual manera, Eudel Seijas, violista y directora de la Orquesta Sinfónica Infantil Mozart, en 

una entrevista realizada por el investigador, expresa lo siguiente: “Mi primer acercamiento a la 

dirección orquestal fue casual, hasta accidental diría yo, porque llegó una dotación de 

instrumentos acá a Valencia para hacer una orquesta infantil y Joshua Dos Santos quien era el 

director del Orquesta Juvenil de Carabobo me preguntó si me podía hacer cargo… cuando 

inicié me sentía totalmente perdida, nunca había ido ni siquiera a un curso de dirección ”. 

(Entrevista realizada por el autor en Enero 2013). 

En este mismo sentido, Tupác Amarú Rivas, violinista y directora encargada de la Orquesta 

Sinfónica Infantil del núcleo San Agustín, afirma  lo siguiente en una entrevista realizada por 

el autor del presente trabajo: “Mi acercamiento a la dirección orquestal fue un poco por ensayo 

y error. Debido a las actividades que yo realizaba en el núcleo se presentó la oportunidad de 

asumir este rol; más que por una formación académica inmediata”. (Entrevista realizada por el 

autor en Mayo 2013). 

Por casos como los anteriormente descritos, es que surge la inquietud de desarrollar una 

propuesta formativa, que sirva para que todo director sin experiencia o músico, ya sea 

instrumentista o compositor que le toque caminar por los senderos de la dirección orquestal a 

nivel de orquestas noveles, cuente con un documento donde pueda consultar  una serie de 

ideas musicales destinadas a enriquecer la labor diaria de todo intérprete que pretenda 

comenzar una carrera o tener una experiencia como director de orquesta.  
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CAPÍTULO I 

 EL PROBLEMA  

 

El hombre a lo largo de su existencia ha experimentado un cúmulo de actividades, entre ellas, 

la interacción con su entorno para poder satisfacer diversas necesidades emocionales y de 

desarrollo personal, convirtiéndose así en un ser social. Desde el inicio de las civilizaciones 

hasta la actualidad, el hombre como ser integral y con una constante dinámica en sus 

relaciones interpersonales, demanda el apoyo de su medio para poder alcanzar un determinado 

fin como individuo. 

Las agrupaciones musicales,  en este caso específico, las orquestas sinfónicas, son pequeñas 

sociedades, donde un grupo de personas deben  interactuar día a día bajo una serie de normas, 

obedeciendo a un grupo de líderes, llámense jefes de fila, director, comisión artística, entre 

otros. Las Orquesta como ente social y los músicos como integrantes de dicho grupo, buscan 

su superación personal y grupal, y uno de los factores más importantes en este caso es el 

repertorio a desarrollar. En efecto, (Marturet, 1999) expone:  

Para muchos el origen de todos los problemas de una orquesta sinfónica comienza 
con la música y termina con la música, eje fundamental de la actividad orquestal. 
Extrapolable a cualquier situación organizacional de grupo humano, la materia 
prima es el elemento que rige todos los parámetros y el producto final: el reflejo del 
modelo organizacional propiamente dicho. La orquesta sinfónica, por definición, se 
fundamenta en la ejecución de un repertorio muy específico conocido en forma 
genérica como "clásico". Solamente aquellas orquestas que se ubican claramente 
dentro de los marcos referenciales de este repertorio "clásico" son percibidas como 
sinfónicas. Conceptualmente sencillo pero complejo a nivel práctico. (Pág. 4) 

 
 
En Venezuela, hay gran cantidad de orquestas noveles, tanto infantiles como juveniles, 

haciendo repertorio sinfónico, que les proporcionarán la formación y experiencia necesaria 

para que sus integrantes en algún momento puedan optar a puestos en orquestas profesionales. 

Al respecto, directores experimentados como lo son Cesar Iván Lara (Director de la Orquesta 

Sinfónica de Mérida), Tarcisio Barreto (Director de la Orquesta Sinfónica de Lara),  Jorge 

Castillo (Director de la Banda Sinfónica 24 de Junio) y José Calabrese (Director de la 

Orquesta Sinfónica de Carabobo) comentan y coinciden que en la actualidad, en Venezuela 
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son muy poco los materiales escritos que ofrezcan elementos formativos que le proporcionen 

herramientas a los nuevos directores o a los directores de orquestas noveles, en cuanto a 

técnicas básicas de dirección, la escogencia de un repertorio y dinámicas de ensayos; 

permitiéndole a los jóvenes integrantes de las orquestas ir desarrollándose con técnica sólidas 

como músicos individuales y como agrupación. Lo más cercano que se conoce a esto en 

Venezuela son los manuales de organización secuencial del repertorio para orquestas pre-

infantiles, infantiles y juveniles, desarrollados en Caracas entre los años 2000 y 2001 por Eva 

Estrada y José Felipe Saglimbeni, y algunos valiosos trabajos de grado de licenciatura en 

dirección orquestal como los de Tarcisio Barreto, Doménico Lombardi, entre otros; 

haciéndose de vital importancia continuar estas líneas de investigación y profundizar en este 

tema. Según las experiencias compartidas por los maestros Cesar Iván Lara, Tarcisio Barreto, 

Jorge Castillo y José Calabrese, expresan que han observado a personas que se encargan de 

orquestas de estudiantes que no poseen una sólida formación como conductores, 

evidenciándose una ausencia en cuanto a una metodología apropiada en el trabajo diario, 

impidiendo el desarrollo de la sociedad orquestal.   

Un ejemplo de lo anteriormente descrito y lo cual evidencia la necesidad de la elaboración de 

trabajos de investigación de esta índole es lo expuesto por Jhoanna Henández, violinista y 

directora encargada de la Orquesta Sinfónica Infantil de la Victoria, estado Aragua, 

expresando lo siguiente: “… En cuanto a estudios de dirección orquestal, solo tuve la 

oportunidad  de ver algunas clases con el director actual de la orquesta Juvenil de la Victoria, 

Alfredo Ascanio durante poco tiempo, porque siempre está ocupado. Realmente no siento su 

apoyo en cuanto a mi formación como directora. Y no tengo tiempo de viajar a Caracas para 

recibir clases”. (Entrevista realizada por el autor en Mayo 2013). 

Por la problemática que se evidencia, se ha decidido desplegar la presente investigación 

orientada a proporcionar elementos formativos para directores de orquestas noveles en 

Venezuela,  el cual genere una guía de técnicas básicas de dirección, repertorio y dinámicas de 

ensayos, que puedan  ser de utilidad en el trabajo diario de las jóvenes orquestas del país y sus 

directores.  
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De esta manera surgen algunas interrogantes para la investigación: 

 

1. ¿Cuáles son las habilidades técnicas básicas que el nuevo director o director sin 

experiencia debe adquirir para el óptimo desenvolvimiento frente a la orquesta? 

 

 

2. ¿Qué repertorio es el más conveniente para la formación de orquestas noveles? 

 
 

3. ¿Es importante la inclusión de obras venezolanas y latinoamericanas en el repertorio a 

seleccionar? 

 
 

4. ¿En qué periodos debe enmarcarse el repertorio seleccionado? 

 

 

5. ¿Es posible la inclusión de obras del siglo XX en la selección del repertorio para 

orquestas noveles? 

 
 

6. ¿Cómo deben ser las dinámicas de ensayos de las orquestas noveles en Venezuela? 

 

1.2. Objetivos 

 

1.2.1. Objetivo general 

Proporcionar elementos formativos para directores de orquestas noveles en Venezuela, los 

cuales abarquen las técnicas básicas del gesto, repertorios propuestos y dinámicas de ensayos.   
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 1.2.2. Objetivos específicos 

 

 

 Compilar información de técnicas básicas de dirección, repertorio idóneo y dinámicas 

de ensayos para la práctica sinfónica de orquestas noveles en Venezuela sugeridos por 

cinco directores experimentados.  

 

 Seleccionar un repertorio, orientado a la práctica sinfónica de orquestas noveles en 

Venezuela.  

 
 

 Organizar  recomendaciones sobre técnicas básicas de dirección orquestal, el repertorio 

y dinámicas de ensayos, para directores de orquestas noveles en Venezuela. 

 

 Crear una guía que integre una aproximación teórica acerca de la técnica de la 

dirección, repertorio y dinámicas de ensayos que pueda ser usado para el beneficio de 

directores de orquestas noveles en Venezuela.  

 

1.3. Justificación  

El desarrollo de esta investigación conlleva a la realización de un cuerpo de recomendaciones 

de manera organizada que propone un compendio de ideas fundamentales que todo músico 

que desee tener un contacto y una experiencia en la dirección orquestal debe tomar en cuenta 

al decidir interpretar o forjar una técnica como director. Con esta investigación  no se pretende 

mostrar una autoridad en cuanto a los procesos de formación de nuevos directores de orquesta, 

por el contrario, se busca estimular la creatividad del artista en su período de formación y 
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brindar una herramienta que le permita obtener mejores resultados en el desarrollo de su 

carrera musical. 

La presente investigación  proporcionó elementos formativos relevantes para el desarrollo de 

nuevos directores o directores sin experiencia encargados de orquestas noveles en Venezuela, 

el cual contiene constructos sobre técnicas básicas de dirección orquestal, repertorio y 

dinámicas para ensayos eficientes, las cuales puedan  ser utilizadas para el mejoramiento de la 

práctica sinfónica en el país, buscando beneficiar tanto al director como a las orquestas 

infantiles y juveniles que estén bajo su batuta; contribuyendo así a un desarrollo 

pedagógicamente adecuado de los músicos, tanto de manera individual como en la cohesión 

grupal.  

Este trabajo  representa una herramienta para las orquestas en formación, contribuyendo a su 

organización y progreso, debido a que tendrán en principio un plan de trabajo estructurado que 

conllevará al desarrollo óptimo de sus estudiantes y jóvenes músicos, preparándolos para las 

futuras orquestas sinfónicas profesionales a las cuales aspiren pertenecer.   

Este estudio refleja un avance en la investigación de la dirección de orquesta en Venezuela, 

debido a que se compilan y organizan  técnicas del gesto, e información  valiosa que harán que 

el nuevo director tenga una visión más amplia para orientar el desarrollo de una orquesta en 

formación. 
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CAPÍTULO II 

MARCO TEÓRICO 

 

El presente capitulo fue elaborado para obtener datos y construir una base teórica que sirva de 

fundamento para la elaboración de una teoría general. En este sentido, fue conveniente realizar 

una aproximación a las nociones en torno a las cuales giró la investigación. A tal efecto, 

Hernández, Fernández - Collado y Baptista (2006) manifiestan que: “La literatura colabora a 

mejorar el entendimiento de los datos recolectados y analizados, pero siempre se orienta 

fundamentalmente por los resultados que emergen del trabajo en el contexto o ambiente 

particular”. 

 

El marco teórico de la presente investigación, está concebido en los siguientes ámbitos de 

estudio: 

 El director de orquesta 

 La técnica de la dirección de orquesta 

 Estudio de la partitura 

 Los ensayos 

 El repertorio  

 

2.1 El director de orquesta 

Swarowsky (1989), define al director como “un medio intérprete”, el hace de cabeza mientras 

otros tocan  instrumentos para él. Resalta que, el director tiene que desarrollar habilidades 

especiales para convertir en súbditos de su voluntad a artistas que  saben  técnicamente lo que 

él no sabe. Una de las principales misiones del director es llevar a una unidad sonora una 

multiplicidad de sonidos. 
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En otras palabras, Rudolf  (1994), conceptualiza al  director como un entrenador de músicos, 

debe saber cómo trabajar con grupos de personas y debe ser capaz de transmitir las intenciones 

musicales a los ejecutantes a través de sus gestos.  

 

2.2 La técnica de la dirección de orquesta 

Rudolf  (1994), define la técnica de la dirección de orquesta como las herramientas mediantes 

las cuales se aprende a usar el brazo derecho para empuñar la batuta, el brazo izquierdo como 

apoyo del derecho y los ojos como medio de comunicación. La técnica sirve para que los 

gestos, por más elementales que sean, se usen para establecer el “tempo”;  indicar cuando 

deber tocar y cuando detenerse. La técnica funciona para que los músicos de la orquesta 

puedan  tocar  juntos, además de obtener resultados artísticos mediante la comunicación de 

matices, fraseo, articulaciones (legato y staccato) y la expresión general. Para ello, el gesto 

apropiado debe provocar en los músicos la respuesta deseada por el director.  

 

2.3 Estudio de la partitura 

Previtali (2007),  precisa el estudio de la partitura como las etapas sucesivas que el director 

tiene que realizar para crearse un concepto de su forma y estructura desde el punto de vista de 

la composición, además de concientizar su orquestación y estilo. Le sirve para recrear el 

dibujo melódico conductor del discurso musical, hacerse un concepto interpretativo de la obra 

y aprenderla de memoria. En pocas palabras, Previtali  define el estudio profundo de la 

partitura como el proceso mediante el cual el director se hace consciente de la melodía, 

armonía, contrapunto, forma y ritmo de la obra teniendo como resultado final su propia 

interpretación.  

En el mismo orden de ideas, Rudolf (1994), define el estudio de la partitura, como el proceso 

de aprender la música  en término de notas y como marcarlas con la batuta. Establecer  un 

concepto desde el punto de vista compositivo en el más amplio sentido. Teniendo en cuenta el 

hecho de que el estudio del “score” orquestal es más exigente que el estudio de una sola 

partitura, su tarea interpretativa y su funcionamiento es diferente a la de cualquier otro artista 

musical que estudia solo la partitura de un instrumento.  
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2.4 Los ensayos 

De acuerdo con Grau (2005), los ensayos son las fases en las que el director, con una adecuada 

“planificación previa”, organiza cómo debe sucederse la labor del montaje de la obra buscando 

un adecuado rendimiento en la agrupación. La planificación de cualquier montaje deberá estar 

siempre acorde y a la medida de la agrupación coral o instrumental con la que el director sepa 

de antemano que podrá contar. A menor nivel del grupo, mayor número de fórmulas para 

resolver las dificultades.  

 

2.5 El repertorio  

Marturet (1999), expone que el repertorio son las obras enmarcadas dentro de la  capacidad 

técnica del orgánico orquestal, con miras a lograr una buena programación que considere el 

desarrollo artístico integral de la orquesta, siendo configurada de acuerdo a una proyección 

evolutiva de la misma en el tiempo, ya que solo en la medida en que los integrantes de la 

orquesta puedan visualizar a futuro la programación a ejecutar, podrán comprometerse 

moral y profesionalmente con ella. 

En este sentido, Saglimbeni (2001), plantea que el repertorio secuencial tiene como objetivo 

orientar y consolidar la formación de los jóvenes integrantes de las orquestas, a través de 

un dinámico y eficiente modelo de enseñanza musical, a los fines de contribuir en su proceso 

cognoscitivo.   
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CAPITULO III 

MARCO METODOLÓGICO 

 

 

3.1 Enfoque y tipo de investigación 

 

La presente investigación se enmarcó dentro de los parámetros de un  enfoque cualitativo de 

tipo descriptivo. Hernández, Fernández y Baptista (2006) la definen de la siguiente manera: 

“Enfoque cualitativo utiliza la recolección de datos sin medición numérica para descubrir o 

afinar preguntas de investigación en el proceso de interpretación” (Pág. 8). En esta 

investigación el autor se aproxima a la caracterización de elementos formativos para la 

adquisición de habilidades en la dirección orquestal,  partiendo de un marco referencial y de 

las opiniones a través de encuestas, de cinco directores experimentados residenciados en 

Venezuela.  

 

El investigador buscó conocer y describir las experiencias de un grupo de personas que ejercen 

la actividad de la dirección orquestal, tanto a nivel profesional como directores sin experiencia 

encargados de orquestas infantiles y juveniles para justificar y darle mayor validez a la 

investigación. El autor buscó producir hallazgos que no son alcanzables a través de medios 

estadísticos o de cuantificación, procurando contribuir a la bibliografía existente en cuanto a 

elementos formativos para directores de orquestas sin experiencia. 

 

 
3.2 Método de la investigación 

 

En la presente investigación se empleó el método fenomenológico. Martínez (2006), señala 

que dicho método nació y se desarrolló para estudiar las diversas realidades como son en sí, 

dejándolas que se manifiesten  por sí mismas sin constreñir su estructura desde afuera, sino 

respetándola en su totalidad. En este sentido se busca mediante este método, la observación y 
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descripción de las realidades vivenciales de los directores de orquestas noveles en Venezuela, 

tanto infantiles y juveniles, así como la opinión  también de directores experimentados acerca 

de esta temática, tal cual la viven y perciben.  

 

3.3. Unidad de análisis 
 
 
De acuerdo con Hernández, Fernández y Baptista (2006), la unidad de análisis es también 

denominada caso o elemento de estudio. La selección de la unidad de análisis depende del 

planteamiento de la investigación. Antes de definir la muestra hay que definir la unidad de 

análisis. La unidad de análisis del presente trabajo, la constituyeron cinco directores 

experimentados residenciados en Venezuela, que con sus experiencias y concepciones sobre 

técnicas de dirección, repertorio y dinámicas de ensayos que han desarrollado en su labor de 

dirigir con éxito a través de los años. La investigación plantea conocer dichas concepciones a 

partir de sus opiniones. 

 
El escenario en el cual se llevó a cabo la investigación fue, en primer lugar, las opiniones 

recopiladas a través de un primer instrumento de recolección de datos, denominada entrevista 

previa (EP), aplicada a cuatro directores encargados de orquestas infantiles y juveniles en 

diferentes estados del país para conocer el contexto del cómo y por qué asumieron la batuta en 

estas orquestas, qué tipo de preparación tienen, cómo trabajan y qué repertorio han hecho. 

 
Los datos arrojados en esta primera fase sirvieron para la elaboración de un segundo 

instrumento de recolección de datos que fue aplicado a los cinco directores experimentados 

residenciados en Venezuela, por medio de una entrevista personal denominada entrevista 

definitiva (ED) para conocer sus concepciones y experiencias acerca de técnicas de dirección, 

repertorio y dinámicas de ensayos. 

 

3.4 Diseño de la investigación   

 

FASE I   Revisión bibliográfica. 
 
Comprende a la revisión de material bibliográfico referente a la dirección orquestal, así como 

también lo referente a elementos formativos para adquisición de habilidades pertinentes en los 
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nuevos directores. Dentro de esta fase se examinaron fuentes bibliográficas como libros, 

revistas, artículos y  enlaces electrónicos referentes al área de la dirección orquestal.  

 

FASE II  Identificación de categorías de análisis  

 

 Técnicas de dirección 

 Repertorio  

 Dinámicas de ensayos 

 

FASE III  Elaboración de cuestionarios como instrumento de recolección de datos  

 

El instrumento utilizado para evaluar y recolectar los datos del estudio fue la entrevista, la cual 

se dividió en dos fases. La primera, denominada entrevista previa (EP), iniciadas con el 

método dialógico, orientada a directores de orquestas infantiles y juveniles en Venezuela, 

(muestra 01), para conocer sus experiencias y comentarios en cuanto al trabajo que realizan. 

Debido a esto la (EP) fue de tipo no estructurada focalizada, que según Hurtado (2000), 

consiste en la elaboración de una lista de temas o puntos que constituyen la guía de la 

entrevista. 

 
Posteriormente, se elaboró la entrevista definitiva (ED), que fue aplicada a cinco directores 

experimentados residenciados en Venezuela (muestra 02). Este segundo instrumento de 

recolección de datos (ED), el cual es el objeto principal de la investigación, fue elaborado por 

medio de una matriz de criterios de categorías de análisis basado en los planteamientos de 

Giménez (2006), obteniendo un cuestionario de quince (15) preguntas referidas a técnicas de 

dirección, repertorio y dinámicas de ensayos.  

 

FASE IV  Aplicación del instrumento y recolección de datos 

 

En este apartado se busca especificar la aplicación del instrumento y recolección de datos de la 

siguiente manera: se ofrecen quince (15) preguntas de tipo estructuradas. Según Hurtado 

(2000), este tipo de entrevista se basa en una serie de preguntas que se le formulan a diferentes 
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personas, manteniendo siempre el mismo orden y con los mismos términos, siguiendo un 

formulario normalizado, cuyas preguntas han sido previamente preparadas. La misma se 

aplicó a cinco directores de orquesta a fin de conocer su opinión y criterios acerca de cómo 

debe ser la dirección en orquestas de niños y jóvenes. Vale acotar que el investigador nunca 

intervino de manera directa para lograr alguna respuesta forzada por parte de los entrevistados, 

más bien, se les animó a que dieran sus opiniones con total libertad.   

 

FASE V  Procesamiento de los datos 

 
Para dicho procedimiento, se utilizó las fases de la estructuración y visión de conjunto, con 

base a los planteamientos de Miguélez (2006), las cuales son: categorización, estructuración, 

contrastación y teorización. En este sentido, en la fase de estructuración, se relacionó la 

información arrojada por los 5 directores experimentados residenciados en Venezuela a través 

de las entrevistas, con la información presentada en el marco teórico referencial y los textos 

consultados.  

 

FASE VI  Redacción del informe final  

 

En esta fase se presentan lo resultados encontrados, así como las conclusiones y 

recomendaciones.  

 

La muestra 

 

En la presente investigación se propone dar a conocer por medio de una entrevista, las 

opiniones de cinco directores experimentados residenciados en Venezuela. El criterio de 

selección empleado, contempla el hecho de que los directores entrevistados cuentan con una 

experiencia de más de diez años lo cual garantiza que dichos maestros están en la capacidad de 

profundizar lo suficiente en el tema planteado. Los directores seleccionados para la entrevista 

constituyen  una importante representación de la dirección orquestal venezolana y han dirigido 

importantes orquestas en el exterior de país. Además de que algunos de ellos tienen una 

importante experiencia en la enseñanza y formación de nuevas generaciones de jóvenes 

directores.    
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A continuación se presentan los datos correspondientes de los entrevistados.  

 

Tabla Nº 1. Datos de la muestra 

 

Nombre 

 

Apellido Estudios realizados Años de 
experiencia 

como director 
Cesar Iván Lara - Sistema Nacional de Orquestas 

- Instituto Universitario de Estudios Musicales 

(IUDEM) 

24 años 

Alfredo Rugeles - Escuela Juan Manuel Olivares 

- Instituto Robert Schumann 

40 años 

Joshua  Dos Santos - Sistema Nacional de Orquestas 

- Becario de la Orquesta Filarmónica de Los 
Ángeles (Temporada 2011-2012) 

13 años  

Tarsicio  Barreto - Sistema Nacional de Orquestas 

- Instituto Universitario de Estudios Musicales 
(IUDEM) 

23 años 

Teresa Hernández - Sistema Nacional de Orquestas 

- Royal College of Music 

35 años 

Fuente: Calabrese M., José C. (2013) 

 

Instrumentos de recolección de datos 

 

Guía para la entrevista a directores de orquestas infantiles y juveniles:  

 

 Datos personales 

 ¿Qué instrumento tocas? 
 

 ¿Qué orquesta diriges? 
 

 ¿Cómo fue tu primer acercamiento a la dirección orquestal? 
 

 ¿Cómo llegaste a ser el director(a) de esa orquesta? 
 

 ¿Cuál es la edad promedio de la orquesta? 
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 ¿Años de experiencia dirigiendo la orquesta?  

 
 ¿Qué repertorio has hecho con la orquesta? 

 
 ¿Qué repertorio estás haciendo actualmente? 

 
 ¿Qué te lleva a escoger un determinado repertorio? 

 
 ¿Podrías comentar que estudios has realizado a nivel musical? 

 
 ¿Deseas dar algún mensaje a los directores y personas que trabajan con niños en las 

orquestas sinfónicas infantiles y juveniles del país? 

 

Preguntas para la entrevista a directores experimentados residenciados en Venezuela: 

 

1. ¿Cuál cree usted que es la manera más adecuada para empezar a estudiar dirección 

orquestal? 

 

2. ¿Qué ejercicios recomienda hacer para lograr una adecuada plasticidad y claridad en 

los gestos del director? 

 

3. ¿En principio, los ejercicios técnicos del estudiante de dirección deberían ser con la 

batuta o sin ella? Explique.  

 

4. ¿Qué libros de técnicas de dirección orquestal recomienda que deberían leer y aprender 

los estudiantes? 

 

5. ¿Qué competencias y aptitudes deben tener los directores y encargados de orquestas 

infantiles y juveniles en Venezuela para obtener óptimos resultados? 

 

6. ¿Principalmente en qué períodos de la historia musical deberían enmarcarse las obras a 

ejecutar por orquestas infantiles y juveniles? 
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7. ¿Qué obras recomienda que deben estar en el repertorio obligatorio de las orquestas 

infantiles? 

 

8. ¿Qué obras recomienda que deben estar en el repertorio obligatorio de las orquestas 

juveniles? 

 

9. ¿Cree adecuado incluir obras contemporáneas al repertorio de orquestas infantiles y 

juveniles?; de ser así, ¿Puede recomendar alguna? 

 

10. ¿Qué importancia tiene incluir obras venezolanas y latinoamericanas en el repertorio 

obligatorio de orquestas infantiles y juveniles?, ¿Puede mencionar algunas? 

 

11. ¿Cómo piensa que debe ser la dinámica de ensayos de orquestas infantiles y juveniles? 

 

12. ¿Cree importante que el director participe y se involucre en los talleres de fila y talleres 

seccionales de la orquesta?, ¿Cómo debería hacerse esto? Explique.  

 

13. ¿Qué criterios cree que deben tomarse en cuenta al momento de escoger un repertorio 

u obra para ejecutar con una determinada orquesta, en este caso, infantil y/o juvenil? 

 

14. ¿Cómo es el primer acercamiento que usted hace a una determinada obra o repertorio? 

 

15. ¿Qué recomendaciones puede darle usted a los estudiantes de dirección y sobre todo a 

los que se están encargando actualmente de orquestas infantiles y juveniles? 

 

Es importante recalcar que estos instrumentos de recolección de datos fueron evaluados y 

aprobados por la metodóloga Dra. Emir Giménez Angarita. Docente universitaria y actual 

Secretaria de Cultura del estado Carabobo.  

 



18 
 

 

A continuación se presenta la matriz sobre criterios que sirvió como base para la elaboración 

de las preguntas de la entrevista:  

 

  Tabla Nº 2. Matriz de criterios para la elaboración de entrevistas     

 

    Fuente: Calabrese M., José C. (2013), con base a los planteamientos de Giménez (2006) 

 

Criterios Indicadores Preguntas 

Plasticidad y claridad en 
los gestos del director 

Aplicación adecuada de las 
técnicas de dirección orquestal: 

 
- La señal para empezar, (Levare 

o anacrusa) 
 

- Indicación y conservación del 
“tempo” 

 
- Interrupción del discurso del 

movimiento (calderones y 
cesuras) 

 
- Cambios de  “tempo” dentro de 

una pieza 
 

- La señal para el final de una 
pieza 

 

1,2,3,4 

Programación musical que 
evidencia el desarrollo 

artístico y la evolución de 
la orquesta 

 
  

Ejecución de un repertorio que 
incorpore obras originales y 

obras arregladas de diferentes 
periodos de la historia musical. 

6,7,8,9,10,13,14 

Dominio de la práctica 
sinfónica para lograr  tocar 

posteriormente con 
orquestas profesionales 

 
 

Reflejo de competencias en la 
dirección de orquestas infantiles 

y juveniles en relación con: 
 

- Ensayos 
 

- Talleres 
 

- Seccionales 
 

5,11,12,15 
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CAPITULO IV 

ANÁLISIS CUALITATÍVO 

 

Contrastación, Análisis y Teorización 

 

La información obtenida de los cinco directores experimentados residenciados en Venezuela a 

través de las entrevistas estructuradas que se hicieron, fue analizada mediante un proceso 

conocido como análisis cualitativo. Según Martínez (2006), se realiza en tres fases: 

recolección, categorización y contrastación.  

 

El sistema  de categorías que se utilizó fue un sistema a priori, es decir, las mismas estaban 

predeterminadas antes de realizar las entrevistas, por lo tanto, el resultado de dichas 

conversaciones con los directores es analizado por el investigador a la luz de estas categorías 

previamente concebidas. Dichas categorías son la técnica, repertorio (infantil y juvenil) y 

dinámicas de ensayos.  

 

A continuación se presentarán  tres cuadros donde se exponen diversas opiniones recogidas en 

las indagaciones literarias, y en las entrevistas que se realizaron para esta investigación. Se 

pretende realizar una contrastación entre las ideas obtenidas por los entrevistados y los autores 

consultados. 
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Tabla N 3. Categoría: Técnicas de Dirección. 

Criterio: Plasticidad y claridad en los gestos del director.  

 
Resumen de ideas de textos consultados 

 La posición inicial del director debe ser natural, relajada y controlada. 
Psicológicamente debe demostrar lo que él quiere y lo que va a hacer. 

 
 Los movimientos del director nunca deberán ser rígidos, deberán provocar en la 

orquesta la voluntad rítmica, sin pretender determinarla al centímetro. 
 

 Deberá usarse siempre un gesto elástico y flexible. 
 

 El director debe preocuparse de la plasticidad y la claridad de sus gestos. Permanecerá 
erguido sin rigidez, sin hacer gestos que no estén determinados por la exigencia de la 
música. 
 

 El movimiento del director debe ser continuo. No se debe parar más que cuando la 
música se detiene. 
 

 Todos los movimientos del gesto deben estar contenidos dentro de las “figuras básicas” 
que marcan el camino, el recorrido de ese movimiento continuo y lo organizan. 

 
 Las “figuras básicas” se disponen sobre una línea imaginaria que se denomina “línea de 

inflexiones”, la cual es recta, horizontal, que el director se traza a la altura de la 
posición inicial. 

 
 

 
  Resumen de ideas de las entrevistas  

 Se debe buscar un movimiento estilizado, una suerte de “legato”, que muchas veces lo 
comparo con la disciplina llamada “tai chí” en cuanto a los movimientos serenos pero 
progresivos y constantes en la cultura oriental y como se compaginan con la 
gestualidad del director de orquesta. 

 
 Se debe incentivar a la plasticidad como elemento primordial donde la relajación debe 

estar constantemente vigilada. 
 

 Aunque la música pida un gesto de intensidad debe haber un elemento de relajación 
siempre presente.  
 

 Se debe pensar en una línea imaginaria donde todos los puntos de los batidos 
coinciden, siendo este un punto de referencia para poder tener una mejor claridad. 
 

 Es importante que haya una línea constante que permita prever y plasmar cuando se va 
de un tiempo a otro, si esa línea se rompe es difícil para el director como elemento 
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Fuente: Calabrese M., José C. (2013) 

 

Aspectos técnicos de la dirección orquestal 

 En la información proporcionada por autores consultados como Swarowsky y Previtali, y lo 

planteado por los maestros entrevistados, es evidente que la plasticidad es un elemento clave 

en los gestos del director que contribuye positivamente a su claridad y a su musicalidad a la 

hora de conducir una determinada obra ante una orquesta. Pero esto debe obedecer a un 

proceso organizado.  

Los directores entrevistados coinciden en que para comenzar a dirigir, debe haber por lo 

menos una mediana formación en cuanto a conocimientos teóricos, donde se incluyan 

conocimientos de armonía, contrapunto, análisis y sobre todo, orquestación. Tarcisio Barreto 

refiere durante la entrevista realizada por el autor, que los conocimientos de armonía, por 

básico hacerse entender y dar a conocer el pulso que quiere imprimir. 
 

 Tener la certeza personal donde deben rebotar los tiempos y practicar mucho hasta 
hacerlo automático. 

 
 Existen dos tipos de articulaciones básicas al igual que cualquier instrumento, estas son 

la articulación “staccata” y la articulación “legata”, de ahí en adelante tu puedes hacer 
más staccato o menos staccato el gesto, más legato o menos legato el gesto; 
dependiendo de eso tu puedes empezar a trabajar la plasticidad.  

 
 Defiendo las bases técnicas de la dirección donde la precisión rítmica y la claridad del 

gesto tienen que ver con el cómo se desplaza la batuta en el aire.  
 

 Es importante buscar la claridad a través de ejercicios técnicos precisos de batidos de 
distintos compases. 

 
 Se debe trabajar al comienzo una buena técnica inicial, un buen manejo de las figuras.  

 
 Para lograr una mejor claridad y plasticidad en los gestos del director recomiendo 

grabar en video regularmente el gesto, esto ayudará a ser autocrítico en cuanto a la 
forma y al estilo de dirigir.  
 

 La técnica debe obedecer a la concepción musical que tú te has creado mediante el 
estudio.  

 
 Debe haber la asesoría de un maestro experimentado en este trabajo.  

 
 El director está allí para fijar ante todo, el “tempo”.  
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ejemplo, ayudan al director a corregir problemas de afinación en la madera los cuales son muy 

habituales. El conocimiento de los instrumentos le facilita al director la manera en que se va a 

dirigir a un corno en “fa” u otro instrumento transpositor y hablarle de manera correcta. Los 

conocimientos de orquestación son una gran herramienta tanto para estudiar a profundidad la 

obra desde el punto de vista compositivo como para poder planificar los ensayos. Alfredo 

Rugeles profundiza en esto planteando que el director debe estudiar composición, ya que la 

función del mismo es recrear obras ya escritas y el mayor conocimiento que se pueda tener de 

la partitura y de la música se va a transmitir al público.  

Otro elemento en el que coinciden algunos de los entrevistados es en la importancia de haber 

tocado en una orquesta. Al respecto el director Joshua Dos Santos, plantea que ser 

instrumentista y haber realizado práctica orquestal complementa positivamente el estudio 

teórico. Tarcisio Barreto explica que haber tocado en una orquesta, haber estado del lado 

contrario del director, es importante para saber cuáles son las necesidades que el músico 

ejecutante tiene a la hora de la interpretación de una obra; así cuando el instrumentista se 

convierte en director tiende a ser más preciso y concreto, se tiende a hablar menos, 

economizando el tiempo y obteniendo mejores resultados musicales.  

Posteriormente, en el estudio práctico de la dirección orquestal, los informantes coinciden en 

que es importante buscar la claridad en los gestos a través de ejercicios técnicos precisos de 

batidos de distintos compases, siempre imaginando una línea constante donde todos los 

batidos y gestos coincidan, siendo esta línea imaginaria un punto de referencia para poder 

tener mejor claridad. En palabras de la directora Teresa Hernández, esta línea imaginaria varía 

según cada persona pero debe tenerse una absoluta certeza de donde se encuentra, en dicha 

línea imaginaria deben  rebotar todos los tiempos; y se debe practicar hasta el punto de que el 

desplazamiento del gesto rebotado en la línea sea automático. Lo cual coincide con lo 

planteado por Celibidache (1963), donde asevera que todos los batidos de distintos compases 

deben rebotar sobre una línea imaginaria, recta y horizontal llamada “línea de inflexiones” y el 

grupo de batidos o gestos que caigan  a lo largo de dicha línea creará lo que él denominó como 

“puntos esenciales”, los cuales mantendrán el gesto organizado, contribuyendo a la claridad 

del director. De esta manera, surge un ámbito en el cual se desarrollan todos los gestos del 

director, el cual es denominado "espacio eufónico"; es algo que cada persona posee y no es 
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igual para todos, depende de la altura que tenga, anchura y longitud de los brazos. Luego, cada 

sonido, tiene una posición concreta en ese espacio que es denominado el “centro eufónico”. 

Desplazando la “línea de inflexiones” que se establece, a la altura del “centro eufónico” según 

la música que se esté interpretando, se puede expresar el fraseo de la misma con el gesto. 

Otro elemento sumamente importante a considerar en la fase práctica de la dirección es la 

relajación; elemento a través del cual se consigue un movimiento estilizado. El director César 

Iván Lara plantea que los movimientos deben ser serenos pero progresivos y constantes, muy 

similares a la disciplina oriental llamada “Tai chí”. Enfatiza que se debe incentivar la 

plasticidad donde la relajación esté constantemente vigilada; aunque la música pida un gesto 

de intensidad debe estar siempre presente el elemento de la relajación. El maestro Iván Lara 

recomienda que la manera más adecuada para desarrollar la estilización y relajación del gesto 

es practicando la articulación “legata” hasta hacerla natural. Lo cual coincide con lo 

planteado por Celebidache (1963), donde la primera premisa de la técnica que impartió es 

llamada: “La continuidad del movimiento”, resaltando que el gesto del director siempre debe 

estar relajado y nunca debe parar; solo lo hará cuando la música se detiene. 

De esta manera, Celebidache sigue destacando que la posición inicial del director debe ser 

natural, relajada y controlada. Psicológicamente debe demostrar lo que el director quiere y lo 

que va a hacer, además de que es la herramienta principal para concentrar la atención de la 

orquesta. Dicha posición debe amoldarse a la música que se va a interpretar. 

En este mismo sentido, Previtali (2007), indica que los movimientos del director nunca 

deberán ser rígidos, deberán provocar en la orquesta la voluntad rítmica, sin pretender 

determinarla al centímetro. Además expresa que con un gesto rígido se podrá quizá obtener la 

ejecución precisa de un solo instrumento, pero se provocarán graves desequilibrios si los 

instrumentos son varios y pertenecen a diferentes familias, en este caso deberá usarse siempre 

un gesto elástico y flexible.  

El maestro Tarcisio Barreto coincide con lo anteriormente planteado, explicando que existen 

dos tipos de articulaciones básicas al igual que cualquier instrumento, las cuales son la 

articulación “legata” y la articulación “staccata”; donde el director debe saber jugar con 

dichas articulaciones y tenerlas muy claras en su gesto. Barreto enfatiza que la plasticidad 
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obedece a un principio musical, es decir, que está ligado a lo que la música exige en su 

interpretación. En este sentido, el maestro recomienda practicar en un compás de cuatro 

cuartos, marcar el “staccato” extremadamente corto e irlo llevando a una articulación lo más 

“legata” posible; esto daría como resultado toda una posibilidad plástica y de depuración del 

gesto.  

Al respecto, Previtali (2007) plantea que el director debe preocuparse de la plasticidad y la 

claridad de sus gestos. Permanecerá erguido sin rigidez, sin hacer gestos que no estén 

determinados por la exigencia de la música y dosificará la intensidad del gesto en relación a la 

intensidad de la instrumentación. 

En este sentido, el joven Joshua Dos Santos enfatiza que una de las maneras más usadas en 

Venezuela actualmente por los jóvenes directores de “El Sistema”, es grabar en video el gesto 

regularmente, ayudándolos a ser autocrítico en cuanto a la forma y estilo de dirigir.   

En otro orden de ideas, César Iván Lara explica que en la dirección orquestal, más allá del 

bagaje del conocimiento teórico que se debe poseer, hay que tener en cuenta que es una 

carrera práctica. Expresa que es una actividad que va de lo individual hacia el grupo y de un 

grupo hacia el individuo y no hay otra forma de desarrollarla sino con la práctica. Además  

enfatiza lo siguiente: “Lo ideal es que los jóvenes estudiantes busquen la oportunidad de 

dirigir, ya sean grupos de cámara u orquestas infantiles y juveniles de cierto nivel que 

permitan ir desarrollando el gesto técnico y madurarlo.” (Entrevista realizada por el autor, 

2013). 

El maestro Lara, plantea además que en los estudiantes de dirección o directores sin 

experiencia debe haber siempre la asesoría de un maestro experimentado en este trabajo, a 

razón de que cuando se dirigen orquestas de jóvenes muchas veces los músicos no tienen la 

experiencia natural requerida para que reaccionen al gesto que pueda proponer el director, 

haciendo que el estudiante exagere los gestos o haga algún tipo de movimiento incorrecto 

buscando que los jóvenes de la orquesta hagan lo que el director quiere y esto es un error. 

El maestro Lara puntualiza que el director debe insistir con el conocimiento básico que posea, 

que los chicos que tocan en la orquesta reaccionen a esa solicitud técnica, por esto es que debe 

haber una asesoría para el joven director. Al respecto, el maestro Rugeles coincide con lo 
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planteado por Lara expresando que el director que se pare frente a una orquesta de jóvenes 

debe evitar hacerlo con gestos más grandes creyendo que no lo van a entender porque los 

músicos son niños, más bien todo lo contrario; hay que acostumbrarlos a la manera adecuada y 

lograr que se adapten. 

Hay otro aspecto a considerar al momento de empezar con los ejercicios prácticos de dirección 

orquestal para propiciar la plasticidad y claridad en el gesto, el cual es el uso de la batuta. ¿Se 

debe empezar con la batuta, sin ella o es irrelevante?; al preguntarle a los informantes algunos 

coincidieron en que ambas maneras son válidas e incluso es hasta irrelevante, otros tuvieron 

una posición muy firme en cuanto a una opinión concreta. La maestra Teresa Hernández 

expresa que al ser una batuta una extensión de la mano es indiferente, se puede comenzar con 

o sin batuta. César Iván Lara enfatiza que los ejercicios técnicos siempre deben ser con la 

batuta, detallando que un director que solo dirige con las manos, cuando tome una batuta 

posiblemente no podrá expresarse de la misma manera; además añade y concuerda con Dos 

Santos que en Venezuela las orquestas son de tamaño estándar con tendencia a ser muy 

grandes y la batuta se convierte en un recurso muy valioso. El maestro Rugeles expresa que en 

principio los ejercicios técnicos pueden ser sin batuta y luego se puede proceder a 

incorporarse, pero de ambas maneras pueden ser muy útiles.  

De manera contraria al resto de los entrevistados, el director Tarcisio Barreto tiene una postura 

muy específica de acuerdo a este tema, expresando que la batuta es una herramienta de ayuda 

visual pero que definitivamente hay que empezar sin ella; al respecto Barreto plantea: 

“Por lo general lo que he observado en mi experiencia dando clases de dirección, es 
que cuando un estudiante empieza con la batuta, tú te acostumbras a ella y luego no 
puedes desprenderte, es como una especie de muleta que el director necesita para 
poder dirigir la orquesta; y no te permite entender que el proceso del marcaje y de la 
expresión corporal incluyen los dos brazos.  Hay una situación de disociación que 
nosotros debemos trabajar en los brazos. Nos dicen que el brazo izquierdo es para 
marcar dinámicas y dar entradas y el derecho es para marcar el pulso, cosa en lo 
que yo estoy en total desacuerdo. Pienso que en algún momento se necesita también 
que el brazo izquierdo controle el pulso y el derecho lleve la plasticidad dinámica 
que se requiere. Es por esto que en principio se deben trabajar los ejercicios sin la 
batuta y sentir el mismo peso en ambos brazos. Aprender a marcar el tiempo, 
aprender a marcar dinámicas y todo el elemento expresivo en ambos brazos, que 
generalmente se lo atribuimos al brazo izquierdo. Yo generalmente divido 
mentalmente la orquesta en dos sectores, el izquierdo y el derecho. Hay que estar 
claro que cada músico te observa desde un sector y un ángulo distinto, por ejemplo, 
los primeros violines tienen mejor vista a tu brazo izquierdo y los cellos al brazo 
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derecho, por esto se debe procurar ser lo más preciso posible y lo más versátil 
posible con ambos brazos. Por esto mi recomendación es empezar sin batuta. ”. 
(Entrevista realizada por el investigador, 2013). 

En sentido contrario, Previtali (2007) expone que:  

El brazo derecho debe bastar para marcar el tiempo, indicar los matices principales 
y el carácter esencial de la composición. El brazo izquierdo se usará con 
movimientos independientes y con una finalidad bien definida, para realizar tareas 
especiales, como indicar que instrumento o que voz debe destacarse, para disminuir 
o elevar la sonoridad de un sector de la orquesta o de un instrumento que no se 
atiene a un matiz escrito, para hacer callar un grupo de instrumentistas mientras los 
demás mantienen un sonido prolongado con un calderón, etc.  

 

Al respecto, el joven maestro Joshua Dos Santos puntualiza que ambas maneras de dirigir son 

válidas, todo depende de la técnica que se quiera usar.  

 

Bibliografía recomendada por los maestros entrevistados 

Hay un elemento que el estudiante de dirección al igual que el estudiante de cualquier carrera 

no puede pasar por alto; este elemento es la bibliografía a consultar y a aprender. Todos los 

maestros entrevistados coincidieron en que un libro obligatorio de técnicas de dirección 

orquestal que hay que estudiar es el de “Dirección de orquesta, defensa de la obra” de Hans 

Swarowsky. Además recomiendan otros libros como por ejemplo, “The gramar of conducting” 

de Max Rudolf ya que posee el compendio de todo lo básico en cuanto a técnicas de dirección; 

“Anatomía de la orquesta” de Norman del Mar, “El arte de dirigir la orquesta” de Hermann 

Scherchen. Además de leer libros de orquestación de autores como Piston, Casella y 

Korsakov. El maestro Barreto recomienda específicamente  las seis conferencias que Bernstein 

expuso en Harvard y “Poética musical” de Stravinski.  Los informantes además coinciden en 

que la persona que se esté formando para ser director debe leer todos los libros que les sea 

posible adquirir.    
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Tabla N 4. Categoría: Repertorio  

Criterio: Programación que evidencia el desarrollo artístico y la evolución de la orquesta   

 
Resumen de ideas de textos consultados 

 
 Dentro de la capacidad técnica del orgánico orquestal, una buena programación debe 

considerar el desarrollo artístico integral de la orquesta y ser configurada de acuerdo a 
una proyección evolutiva de la misma en el tiempo. 

 
 El objetivo de un repertorio secuencial es la de orientar y consolidar la formación de los 

jóvenes integrantes de las orquestas. 
 

 El director de orquesta debe poseer un dominio absoluto de la representación mental de la 
partitura, debe ser capaz de recrear en su fantasía la imagen sonora de la obra. 

 
 Dar relieve a la línea melódica será la base de la labor de concertación del director de 

orquesta. 
 

 Es indispensable acostumbrarse desde el comienzo a independizarse de la partitura, pues 
con el correr del tiempo no se logra más esa independencia. No es necesario dirigir sin 
partitura, pero es indispensable conocerla de memoria.  
 

 
  Resumen de ideas de las entrevistas 

 
 Es importante enmarcar todos los períodos posibles con obras adecuadas al nivel de la 

orquesta.  
 

 En el repertorio de orquestas de niños y jóvenes hay que revisar la exigencia técnica de la 
obra más que el estilo. 

 
 En las orquestas infantiles y juveniles tempranas, la tonalidad juega un papel importante, 

hay que atrapar a los jóvenes con un elemento tonal que entiendan. 
 

 El período barroco y el período clásico ayudan mucho a la formación de las orquestas. 
 

 El repertorio tiene que tener un elemento de enganche que atrape al niño y que lo motive 
a tocar, al igual que lo puede enganchar por ejemplo, un videojuego.  

 
 Lo importante es que haya un elemento en la música que sea de fácil aceptación para los 

chicos y entre en sus corazones, para que dicho repertorio se convierta en obras que 
puedan ser parte importante de su formación. 
 



28 
 

 

Fuente: Calabrese M., José C. (2013) 

 

 

 

 

 El grado de dificultad tiene que estar un poco por encima al nivel que el joven músico 
tiene.  

 
 No hay que negarse a las grandes obras y a los nuevos retos, por supuesto tomando en 

cuenta la orquesta que se tiene, tiempo para ensayar, entre otras cosas.  
 

 Para las orquestas de niños y jóvenes se necesita una secuencia en el repertorio muy bien 
definida. 

 
 Para las orquestas infantiles y juveniles se puede usar en principio muchos arreglos que 

puedan sonar bien con el universo orquestal con el que se cuente en el momento.  
 

 Siempre está el elemento de los arreglos y adaptaciones para las orquestas de jóvenes, 
pero poniendo retos de elementos técnicos para la superación de los muchachos.  

 
 Las orquestas infantiles y juveniles nacionales deben tocar el repertorio universal, el 

latinoamericano, el venezolano y el de la región donde se encuentre, todo con la misma 
seriedad y profesionalismo; de allí el trabajo del director de orquesta.  

 
 Es completamente adecuado incluir obras contemporáneas al repertorio de las orquestas 

infantiles y juveniles, estando clara la concordancia entre la dificultad técnica y musical 
de las obras y el grado de madurez de la agrupación.  

 
 El repertorio a escoger dependerá del perfil del concierto.  

 
 El repertorio debe escogerse en función de la orquesta que se tiene y de lo que se quiere 

lograr. 
 
 Para escoger una obra se debe tomar en cuenta la duración de la misma, la dificultad 

técnica y musical, el aporte técnico y musical a la orquesta, el efecto motivacional sobre 
los integrantes de la agrupación y el impacto sobre el público.  

 
 El director lo que hace es tomar decisiones y hacerse una imagen mental de cómo quiere 

que suene la obra; entonces cuando la orquesta suena en contraposición de esa imagen 
mental, el director reacciona.  

 
 Al estudiar una partitura me enfoco en detallar los puntos en donde la orquesta tendrá 

problemas y anticipo posibles soluciones. 
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El repertorio 

El repertorio a ejecutar por las orquestas es un elemento clave en su evolución, sobre todo si 

son orquestas jóvenes en formación. El maestro Maturet, en su artículo publicado en 1999 

titulado “El reto de la excelencia, manual de supervivencia para el tercer milenio”, plantea 

que en la medida en que los integrantes de la orquesta puedan visualizar a futuro la 

programación a ejecutar, podrán comprometerse moral y profesionalmente con ella, además 

que una buena programación debe considerar el desarrollo artístico integral de la orquesta y su 

evolución en el tiempo.  

En el caso de orquestas noveles, tanto de niños como de jóvenes, el maestro Barreto indica que 

el repertorio tiene que tener un elemento de enganche que atrape al chico y que lo motive a 

tocar, al igual como pudiese engancharlo un videojuego. No es suficiente considerar solo que 

el repertorio sea formativo, ya que igual la obra puede ser muy fastidiosa para el niño. Hay 

que buscar obras que sean  formativas pero que a su vez lo atrape, lo enamore y lo motive a 

tocarla; siempre pensando que el grado de dificultad tiene que estar un poco por encima al 

nivel que él tiene, viéndose obligado a  realizar un esfuerzo para consolidar ese nivel. Barreto 

enfatiza que los seres humanos nos manejamos por retos. En síntesis, explica que el repertorio 

para el joven músico puede estar enmarcado en cualquier período, debe ser formativo, que le 

guste a la orquesta y además represente un reto. El director Dos Santos complementa lo 

anteriormente planteado, enfatizando que las obras a interpretar por orquestas jóvenes deben 

tener la característica de ser educativas, alegres y divertidas.  

En palabras de César Iván Lara, en las orquestas infantiles y juveniles tempranas, la tonalidad 

juega un papel muy importante. Expresa que hay que atrapar a los chicos con un elemento 

tonal que entiendan, enfatizando y concordando con el maestro Alfredo Rugeles en que la 

mayor parte del repertorio debe estar enmarcado dentro de los periodos barroco, clásico y 

romántico. Además que es posible incentivar el período contemporáneo, pero muy bien 

escogido en cuanto a dificultad técnica, a manera de que el muchacho lo asimile y no lo 

rechace.  

Se puede tocar una obra de cualquier período, resalta la maestra Hernández, exponiendo que lo 

importante es saber es que una obra que está en “re mayor” es más fácil para la cuerda que una 
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obra que está en “si bemol mayor”; en este sentido, se pueden buscar obras de cualquier 

período de la historia musical que estén en tonalidades que sean cómodas para los chicos. 

Siendo más técnicos y más precisos, en principio estar consciente de escoger obras que no 

pasen de la primera posición, o uno que otro salto a tercera posición en la cuerda, 

específicamente en orquestas de niños. La maestra puntualiza que hay que  revisar la exigencia 

técnica de las obras más que el estilo.   

Al hablar de repertorio, es imposible no tomar en cuenta la música del período contemporáneo 

y la que se está escribiendo actualmente. El maestro Tarcisio Barreto expresa que es 

totalmente adecuado incluir obras contemporáneas en el repertorio a ejecutar por orquestas 

juveniles en este caso específicamente. Barreto enfatiza que lo hay es que saber escoger, ya 

que a su criterio lo más adecuado es que sean obras de los últimos cincuenta años que estén 

enfocadas hacia lo “neorromántico”. Plantea que le parece complicado incluir obras desde el 

punto de vista del atonalismo en primera instancia, ya que lo más seguro es que no se han 

instruido en los procesos históricos secuenciales como impresionismo, expresionismo, 

serialismo y dodecafonismo, para lograr así un total entendimiento de una obra de esta 

envergadura.  

En el mismo orden de ideas, el maestro Lara concuerda con Barreto en que es totalmente 

adecuado incluir obras del período contemporáneo al repertorio de orquestas noveles, tanto 

infantiles y juveniles, pero debe hacerse con mucho cuidado, enfatizando que no debe 

incluirse música serial ni dodecafónica, pero que puede tomarse en cuenta la música 

impresionista y obras adaptadas, donde estén presentes elementos que empiecen a negar la 

tonalidad y vaya siendo algo natural en el lenguaje del niño.  

En palabras del joven maestro Joshua Dos Santos, es completamente adecuado incluir obras 

contemporáneas en el repertorio de orquestas tanto infantiles como juveniles, pero siempre 

estando  muy claros en la concordancia entre la dificultad técnica y musical de las obras y el 

grado de madurez técnico-musical de la agrupación.  

En esta misma línea, el maestro Alfredo Rugeles expresa que hay que formar a los jóvenes 

para apreciar la música nueva y no rechazarla de entrada ya sea porque digan que es difícil, 

porque expresen que es fea o porque no les gusta. Añadiendo que esto tiene que ver con la 
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educación musical y lograr que el niño o joven logre enfrentarse a nuevos repertorios sin 

miedo.   

Es indudable que las orquestas sinfónicas son parte de la expresión cultural y musical del país 

y región donde se encuentren. Específicamente en Venezuela, donde hay gran cantidad de 

orquestas noveles, tanto infantiles como juveniles, siendo el semillero de las orquestas 

profesionales, no deben pasar por alto el repertorio latinoamericano y más específicamente, el 

repertorio venezolano, dentro de su educación musical orquestal.  

En palabras de la maestra Teresa Hernández, las orquestas venezolanas tienen una herencia 

musical universal, o por lo menos en cuanto a la cultura occidental se refiere; donde menciona 

compositores como Haydn, Mozart y Beethoven, enfatizando que su música nos pertenece a 

todos como humanos. Luego hay que considerar que los músicos de las orquestas son latinos, 

por ende se deben a los compositores latinoamericanos; luego se considera que los músicos 

son venezolanos debiéndose así a los compositores del país. Pero de manera más detallada, la 

directora expresa que,  si la orquesta se encuentra en el estado Bolívar, la agrupación está en el 

deber de tocar calipso; por otra parte si la orquesta está en Barlovento, la orquesta está en el 

deber de tocar arreglos o algunas obras que incorporen  los tambores de Barlovento, para 

lograr una identificación  de la cultura regional. En síntesis, expresa que las orquestas noveles 

venezolanas deben tocar y aprender mucha música y tenerla en su repertorio obligatorio, es 

decir, el repertorio universal, el latinoamericano, el venezolano y el de la región donde se 

encuentren; resaltando que todas las obras deben ser montadas con igual seriedad y 

profesionalismo; de allí el trabajo del director de orquesta.  

El maestro Rugeles expresa que es importante que el director de orquesta asuma el reto de 

promover la música latinoamericana y sobre todo la venezolana. Expone que es su obligación 

como compositor y director difundir este tipo de música. El experimentado director plantea 

que se debe terminar la costumbre de hacer este tipo de música solo en festivales o en una 

determinada época del año; sino hacerlo más frecuente e incluir por lo menos una obra de este 

tipo en cada programa. El director debe asumir este riesgo y quitar el tabú de que la obra 

puede ser muy difícil o al público no le vaya a gustar; expresando que a la gente también se 

interesa por oír otros tipos de música, no solo Tchaikovski, Mahler o Beethoven, sugiriendo 

hacer combinaciones de diferentes obras en la elaboración de los programas.  
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“La identidad es un elemento que hay que cuidar”. Indica el maestro Cesar Iván Lara en la 

entrevista realizada por el autor, diciendo además que somos venezolanos y latinoamericanos. 

Plantea que para las orquestas de chicos, sobre todo las infantiles, no funcionan obras de gran 

envergadura, pero que pueden hacerse canciones y piezas de tres o cuatro minutos que los 

niños alguna vez hayan cantado. Siempre está presente el elemento de los arreglos y 

adaptaciones para estos jóvenes, pero cuidando que hayan  retos técnicos para la superación de 

los muchachos. El maestro sugiere y deja como línea de investigación que debería haber un 

álbum de piezas venezolanas con niveles progresivos de dificultad, muy al estilo de “Primeras 

Impresiones”, el cual es muy tocado por orquestas infantiles ya que tiene piezas sencillas 

escritas por compositores europeos;  resaltando que lo importante es que cada pieza sea un 

nuevo reto siendo con material propio y cuidando así la identidad.  

En el mismo orden de ideas el director Tarcisio Barreto expresa que debido a la gran cantidad 

de orquestas infantiles y juveniles que hay actualmente en Venezuela, es el momento idóneo 

para abonar el terreno para la consolidación de una buena escuela de composición; no solo con 

elementos nacionalistas, que por supuesto son utilizables, pero además con todas las riquezas 

de los elementos compositivos que existen para hacer nuevas propuestas. Es importante 

destacar que los maestros Barreto y Rugeles sintonizan en que los directores de orquesta están 

en la obligación moral de incluir obras de compositores venezolanos en los programas. 

A tal efecto, Alfredo Rugeles sugiere que hay que tener un balance en el programa a escoger, 

tomando en cuenta siempre la orquesta que se tiene, los instrumentos que hay y las 

posibilidades técnicas y musicales de tocar un determinado repertorio. Enfatiza que lo 

frecuente es una obertura, concierto solista y sinfonía, pero no siempre tiene que ser así. 

Basado en este formato el maestro plantea colocar una nueva obra o contemporánea, luego un 

concierto solista y para terminar una sinfonía u obra grande. Además que la elaboración de los 

programas muchas veces apuntan a lo que al director le gustaría hacer, pero esto debe 

equilibrarse con lo que la orquesta necesita hacer, ya que muchas veces el gusto y la necesidad 

no coinciden; hay que tomar una decisión donde uno se conseguirá obras no tan gratas pero 

que a la orquesta le caería muy bien hacerlas; donde el director posiblemente esté cansado de 

escuchar y dirigir alguna de estas obras pero que la orquesta tal vez necesite hacerla por su 

carácter formativo.    
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En este sentido, el director Joshua Dos Santos explica que los criterios que deben usarse para 

escoger una obra o repertorio son: La duración de la obra, la dificultad técnica y musical, el 

aporte técnico y musical a la orquesta, el efecto motivacional sobre los integrantes de la 

agrupación y el impacto sobre el público.  

El maestro Barreto, concuerda con Dos Santos y Rugeles indicando que el repertorio debe 

escogerse en función de la orquesta que se tiene y de lo que se quiere lograr; el director debe 

buscar obras que hagan  trabajar y estudiar a las filas más débiles. El repertorio debe escogerse 

bajo un plan de trabajo, creando un mapa de la orquesta donde se ubiquen las debilidades, 

sobre todo en articulación y afinación, los cuales son los grandes problemas de las orquestas. 

En síntesis, el repertorio debe ir en función de ese mapa que el director diseñe.  

César Ivan Lara amplía y coincide con las ideas planteadas anteriormente, exponiendo que el 

tiempo que tienen los músicos de la orquesta tocando juntos y el tiempo que se tiene para 

montar dicho repertorio es importante, pero además hay que considerar que debe tener un 

nivel de dificultad que necesite de esfuerzo y trabajo para alcanzar un óptimo resultado, 

incentivando al reto pero muy bien pensado ya que si este reto es muy grande puede llegar a 

ser contraproducente.  

En el mismo orden de ideas, la directora Teresa Hernández sugiere que para que no hayan 

saltos en las dificultades técnicas de las obras y repertorios, evitando que los retos sean muy 

grandes hasta el punto de llegar a ser contraproducentes, es necesario que haya un repertorio 

secuencial en grados de dificultad, sobre todo en orquestas noveles, tanto infantiles como 

juveniles.  La maestra indica que un criterio fundamental es tomar en cuenta el perfil del 

concierto, como por ejemplo: motivo, ocasión, si es al aire libre, si es de gala, si es de cierre de 

temporada, además del público al que va dirigido. Pero esto es más natural hacerlo si se ha 

estudiado un repertorio secuencial muy bien definido, donde estén presentes diferentes estilos 

de música, que vaya generando nuevos retos, evitando  saltos abruptos en dificultades técnicas 

y musicales. 

Saglimbeni (2001), plantea que el objetivo de un repertorio secuencial es la de orientar y 

consolidar la formación de los jóvenes integrantes de las orquestas, a través de un dinámico y 

eficiente modelo de enseñanza musical, a los fines de contribuir en su proceso cognoscitivo. 
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Al momento de hablar de repertorio, los maestros entrevistados concuerdan en el hecho de que 

la selección del mismo va a depender de la correspondencia entre la exigencia técnico-musical 

de la obra y la realidad orquestal del momento; pero de igual manera es inevitable mencionar 

obras específicas, por lo que procedieron a dar sus sugerencias, las cuales son las siguientes: 

 

Obras para Orquestas Infantiles: 

 “Primeras Impresiones”. Álbum de piezas.  

 

 “Sinfonía cero”. Gerardo Gerulewicz. 

 

 Merengue del primer dedo. Carlos Medrano.  

 

 Piezas Infantiles. Ana Mercedes Asuaje de Rugeles.  

 

 Obras de Antonio Vivaldi. 

 

 Arreglo del cuarto movimiento de la sinfonía N 1. Johannes Brahms. 

 

 Arreglos y adaptaciones que estén al nivel técnico-musical de la orquesta.  

 

Obras para Orquestas Juveniles: 

 Aleluya.  Georg Friedrich Händel. 

 

 Brandemburgo  N 5. Johann Sebastian Bach.  

 

 Sinfonías N 1, N 2, N 3, N 5 y N 7. Ludwig van Beethoven. 

 

 Suite Peer Gynt N 1 y N 2. Edvard Grieg. 
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 Sinfonía “Inconclusa”. Franz Schubert. 

 
 Sinfonía N 92 “La Sorpresa”. Joseph Haydn. 

 

 Sinfonía N 39 “Júpiter”. Wolfgang Amadeus Mozart.  

 

 Sinfonías N 4 y N 5. Piotr Ilich Tchaikovski.  

 

 Mi madre La Oca. Maurice Ravel. 

 

 Poema Sinfónico “Finlandia”. Jean Sibelius.  

 

 Suite N 1 y N 2 para pequeña orquesta. Igor Stravinski.  

 

 Pequeña suite para orquesta. Witold Lutoslawski.  

 

 Suite Margariteña. Inocente Carreño.  

 

 Toccata N 1. Juan Carlos Núñez.  

 

 Passacaglia para orquesta. Marlos Nobre. 

 

 Serenata para cuerdas. Lucas Jaramillo.  

 

 “La pasión según San Marcos”. Diana Arismendi. 

 

 “Cantos del sur y norte”. Diana Arismendi 

 

 “Pitangus Sulphuratus”. Adina Izarra. 
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 “Ocho por radio”. Silvestre Revueltas. 

 

 “Santa cruz de Pacairigua”. Evencio Castellanos.  

 

 “17 piezas infantiles”. Antonio Estévez.  

 

 “La suite llanera”. Antonio Estévez. 

 

 “Antelación e imitación fugaz”. Gonzalo Catellanos. 

 

 “Toccata bachiana y gran pajarillo aldemaroso”. Aldemaro Romero.  

 

 “Periquera” para clarinete y orquesta. Rafael Osuna. 

 

 “Zumba que zumba” para oboe y orquesta. Rafael Osuna.  

 

 “Lo importante es que haya un elemento en la música que sea de fácil aceptación para los 

chicos y entre en sus corazones, para que dicho repertorio trabajado de manera adecuada se 

conviertan en obras que puedan ser parte importante de su formación”. (César Iván Lara en la 

entrevistas realizada por el autor, 2013).  

El estudio de la partitura 

Otro elemento importante a considerar es el estudio de la partitura por parte del director para 

el posterior montaje de la obra con la orquesta. En palabras de la maestra Teresa Hernández, 

estudiar un “score” es complicado debido a que amerita varios pasos dentro de un gran 

proceso. Ella refiere que lo principal es fijar y hacer un análisis del tempo; exclamó: “El 

director está allí para fijar ante todo, el tempo”. Luego le sigue identificar la cuadratura, la 

estructura, el análisis de la forma, dinámicas, frases, articulaciones  y orquestación. La maestra 

resalta que tener claro la orquestación de la obra es fundamental para hacer la planificación del 

desarrollo de los ensayos, dependiendo de los instrumentos que tocan en una u otra obra. En 
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este sentido, el director lo que hace finalmente es tomar decisiones y hacerse una imagen 

mental de la obra, entonces cuando la orquesta suena en contraposición de esa imagen mental 

el director reacciona.  

El maestro Tarcisio Barreto, expone que él ante todo hace una gran lectura de la obra, 

posteriormente hace un análisis de su estructura; por ejemplo, si la obra es una sinfonía, es de 

suponerse que probablemente el primer movimiento tenga una forma sonata.  Posteriormente 

se aproxima a la obra desde el punto de vista “formal”,  identificando donde están  los temas, 

el desarrollo, la recapitulación y lograr constatar si todo encuadra en ese formato. 

Posteriormente hace un análisis de la orquestación, el cual  en palabras del maestro y 

concordando con la directora Teresa Hernández, es uno de los análisis más importantes ya que 

permite conocer cuáles son las características que se van  a presentar en el ensayo a la hora de 

trabajar, permite saber cuál es el nivel  de dificultad de la obra y donde se van a presentar  los 

posibles problemas. Por último, la aproximación interpretativa, es decir, como cree que debe 

sonar la obra, o en palabras de Hernández, la imagen mental de la obra.  Barreto explica que él 

trata de descomponer la obra, es decir, recorrer el camino inverso al del compositor; lograr ir 

desde lo general hasta lo más mínimo y conocerla en profundidad. Por último plantea que lo 

más importante es anticiparse a los problemas que se puedan presentar en los diferentes 

instrumentos y tener las posibles soluciones.  

Es llamativa  la manera como coinciden los maestros Iván Lara y Barreto en sus procesos de 

estudiar las partituras, debido a que Lara inicia explicando que personalmente él trata de ir de 

lo general a lo particular; en otras palabras, él empieza a cambiar  las páginas como si fuera un 

mapa constante hecho de varias partes, para al igual que Barreto, le permita tener una visión 

amplia de la obra y tener una idea de su estructura.  Lara indica que una de las maneras de ser 

exitoso en la dirección de orquestas es desprendiéndose de la partitura misma y tener el 

control absoluto de lo que se hace; enfatizando que es esta visión general de la obra lo que le 

permite memorizar.  

Previtali (2007), expone que una cualidad que el director debe desarrollar es la memoria. 

Recalcando además que el director debe mirar a los instrumentistas, siendo la mirada un 

importante elemento expresivo y un elemento eficaz para obtener la disciplina en el conjunto 

orquestal. Además resalta que es indispensable acostumbrarse desde el comienzo a 
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independizarse de la partitura; no es necesario dirigir sin ella pero es de suma importancia 

conocerla de memoria.  

Lo expresado por el joven maestro Joshua Dos Santos, concuerda con lo planteado por Barreto 

y Lara, expresando que al momento de estudiar una partitura se enfoca en detallar los puntos 

donde la orquesta posiblemente  tendrá problemas, logrando así anticipar posibles soluciones; 

resaltando además que en la medida en que la va dirigiendo va poco a poco memorizando lo 

estudiado.  

Un elemento diferente a considerar es lo indicado por el maestro Alfredo Rugeles, donde 

recalca que lo más inmediato es escuchar la grabación de una obra que se vaya a hacer. En 

caso de que no se tenga la grabación ya sea porque es una obra a estrenar o totalmente 

desconocida, procede a estudiarla en el piano, siendo esta una cualidad que en palabras del 

maestro, debe tener todo director.  

Es de gran importancia, resaltar la relación que existe entre lo expresado por los maestros 

entrevistados y lo explicado por Previtali (2007) en su libro “Guía para el estudio de la 

dirección orquestal”; donde plantea los siguientes pasos en el estudio del “score”, de manera 

resumida: 

1. Lectura general de la partitura (sin piano). 

2. Lectura de la partitura al piano. 

3. Análisis de la polifonía instrumental. Resaltando siempre el dibujo melódico. 

4. Estudio interpretativo de la obra. 

5. Aprenderla de memoria.  

Previtali expone que para aprender la partitura de memoria se necesitan seguir varios pasos, 

los cuales son: 

1. Cantar la melodía conductora, hasta hacerlo de memoria. 

2. Memorizar los instrumentos que se han usado para presentar el discurso musical. 

3. Las armonías que lo acompañan 

4. Las dinámicas (matices).  

5. Las variantes y oscilaciones del tempo.  
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Todos estos conocimientos deberán agregarse en forma gradual a la línea melódica conductora 

que en principio fue individualizada y recordada, hasta que toda la “ejecución de la partitura” 

quede completamente grabada en la memoria. 

En otro orden de ideas, Previali expresa que el director debe indicar inmediatamente los 

defectos de ejecución y la manera de corregirlos. Después de haber establecido las arcadas y 

matices de cada episodio, fijará en su mente el orden progresivo de las dificultades, debido a 

que en una primera etapa tratará solamente de superar las dificultades mayores, sin perder el 

tiempo corrigiendo defectos menores; haciendo de esta manera que desde el primer ensayo los 

instrumentistas se den cuenta de cuáles son los pasajes de mayor dificultad  y que necesitan de 

mayor estudio para su correcta ejecución. 

Finalmente, Previtali resalta que  no se considerará la interpretación como algo separado del 

estudio técnico y profundo de la obra, por el contrario, deberá considerársele como el 

resultado de ese estudio, hecho sobre la base natural de la propia intuición musical. Previtali 

enfatiza que un adjetivo apropiado puede hacer a los integrantes de la orquesta, sobre todo las 

orquestas latinas, lo que el director quiere desde el punto de vista de la interpretación, siendo 

esto muchas veces más  efectivo que la reiterada repetición del pasaje a manera de estudio. En 

los comienzos de la carrera del director puede ser útil preparar algunas frases de este estilo, 

que se le pueda decir a los diferentes grupos instrumentales en determinados momentos, 

teniendo cuidado de no perder mucho tiempo. Algunas de estas frases o adjetivos son:  

 

 Toque con elegancia. 

 Toque con gracia. 

 Busque un sonido más espiritual. 

 Emita un sonido más blando. 

 El sonido debe ser más etéreo.  

 Acentúe de manera más violenta.  
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Previtali afirma que esto debe hacerse con moderación para no provocar cansancio y 

distracción en la orquesta. Debe recordarse que el instrumentista prefiere tocar a escuchar 

largos discursos y se fastidia por las repetidas interrupciones en su ejecución.  

  

Tabla N 5. Categoría: Dinámicas de Ensayos 

Criterio: Dominios de la práctica sinfónica 

 

 
Resumen de ideas de textos consultados 

 La planificación de cualquier montaje deberá estar siempre acorde y a la medida de la 
agrupación coral o instrumental con la que sabemos de antemano que podremos contar. 
 

 Un director puede abordar el montaje de una obra musical sin una “planificación previa”, 
de hecho ocurre con mucha frecuencia, pero sin duda alguna los resultados finales serán 
inferiores en calidad. 

 
 Es recomendable planificar los ensayos de antemano y escribir la fórmula ideal del 

desarrollo de los mismos. De esa manera, escribiendo día a día la organización del cómo 
debería sucederse la labor, el rendimiento de esas horas de trabajo será superior. 
 

 A menor nivel del grupo, mayor número de fórmulas para resolver las dificultades. 
 

 El director al empezar los ensayos de un concierto debe trazar un plan de trabajo, 
preparado de acuerdo al número de ensayos. 

 
 La concertación es la labor que el director realiza durante los ensayos para explicar la 

partitura y lograr su traducción sonora en la ejecución instrumental y vocal; labor a la que 
se suma también el trabajo de entrenamiento para superar las dificultades técnicas.  

 
 El primer trabajo del director que comienza con la concertación de una obra instrumental 

será individualizar y dar relieve a esa línea melódica (algunas veces puede ser solo 
rítmica), que es la espina dorsal de la obra. Trabajo en el cual reside el secreto de una 
concertación bien orientada. 
 

 En los ensayos por secciones se pierde más tiempo con las cuerdas que con los vientos, 
pues estos son solistas, mientras que en las cuerdas hay que unificar matices expresivos y 
arcadas en cada grupo de instrumentos.  

 
 A veces es conveniente que durante los últimos cuarenta y cinco minutos de ensayo, se 

trabaje con una determinada sección instrumental.  
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 No detengas la orquesta cuando puedes hacer la misma observación continuando la 
ejecución. 

 
 Trata de corregir los defectos más grandes antes de corregir los pequeños. 

 
 No des nunca el ataque antes de haber logrado el más absoluto silencio.  

 
  Resumen de ideas de las entrevistas 

 
 La dinámica de ensayos de orquestas noveles tienen que ser muy activas y atractivas. 

 
 Se debe ser efectivos a la hora de abordar problemas, no detenerse tanto en las filas como 

si fuera un seccional, se debe entender que se está haciendo un ensayo general. 
 

 El director debe ser intransigente con los problemas de afinación y de ensamble.  
 

 El director de orquestas infantiles y juveniles debe corregir la postura de cada uno de los 
instrumentos. 

 
 En las dinámicas de ensayos de orquestas infantiles y juveniles debe haber una labor de 

conocimiento y educación hacia los músicos para que conozcan diferentes repertorios, 
hacerles escuchar grabaciones y videos de diferentes versiones.  

 
 Hay que hacer tocar a todos los niños y prestarle atención a todas las secciones de la 

orquesta e ir solucionando los grandes problemas y grandes dificultades que se presenten 
en el ensayo, los problemas más gruesos.  

 
 Los talleres y seccionales deben formar parte de la dinámica diaria de la orquesta, ya sean 

previos al ensayo, o intercalando en días de ensayos y días de talleres.  
 

 Se tiene que reforzar en el ensayo general lo que se vio en el taller.  
 

 Todo crecimiento obedece a determinar cuáles son las debilidades y fortalezas, teniendo 
en cuenta esto tú puedes hacer una planificación.  

 
 El director tiene que ser una persona organizada, con capacidad de planificación. Llevar 

al grupo hacia el logro de metas planificadas.  
 

 El director de orquestas noveles debe tener liderazgo, carisma, capacidad pedagógica, 
amplios conocimientos de las bondades y limitaciones de cada uno de los instrumentos de 
la orquesta, capacidad de gerencia y búsqueda de nuevos retos musicales.  

 
 Las orquestas de cualquier nivel y edad son pequeñas sociedades. Leer mucho sobre 

liderazgo y psicología ayuda para saber cómo relacionarse de la mejor manera con la 
agrupación. 

Fuente: Calabrese M., José C. (2013)   
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Aspectos generales de los ensayos 

De acuerdo con Swarowsky (1989), la meta principal de los ensayos debe ser la educación 

para oírse mutuamente y tener un contacto ideal entre los músicos. Sólo así se consigue una 

afinación pura y exactitud para tocar juntos.  

En el caso de las orquestas infantiles y juveniles, los maestros Barreto y Rugeles exponen y 

concuerdan que los ensayos deben manejarse de manera muy dinámica, muy fresca, muy 

rápida y muy participativa. Además el director debe asegurarse de lograr cosas puntuales en la 

afinación y articulación.  Barreto resalta que el director debe ser muy efectivo  a la hora de 

abordar problemas, no se debe detener tanto en las filas como si estuviera haciendo un taller o 

seccional; es imprescindible entender que se está haciendo un ensayo general, de esta manera 

hacer que todos los niños y jóvenes toquen, prestarle atención a todas las secciones de la 

orquesta e ir solucionando ante todo los grandes problemas y grandes dificultades que se 

presenten en el ensayo.  

Lo planteado por el director Joshua Dos Santos, coincide con lo expuesto por el maestro César 

Iván Lara, donde expresan que la dinámica del ensayo varía dependiendo de la personalidad 

de la orquesta y muchas de las herramientas que el director aplique dependerán de la orquesta 

que tenga al frente. En el caso de niños y jóvenes, Lara expresa que lo primero que hay que 

enseñarles es que la música es diversión; es decir, debe haber un elemento de placer a la hora 

de llevar a cabo esta actividad. Con respecto a la cantidad de horas de ensayo, Lara indica que 

también es relativo y que va a depender de la experiencia del grupo y como se acostumbraron 

a trabajar desde el comienzo; pero lo principal es percibir un resultado y un progreso. 

La maestra Teresa Hernández opina que al director de orquestas noveles debe gustarle trabajar 

con niños y tener una vocación para ello. Debido que  a diferencia de las orquestas sinfónicas 

profesionales, en las orquestas de chicos el fin último no es la música; sino que la música es 

un medio a través del cual el director se convierte en pedagogo. Concordando con el maestro 

Barreto en que a los chicos debe enseñárseles toda una serie de valores como puntualidad, 

disciplina, escucharse y afinar juntos, chequearles la correcta posición del instrumento, que no 

se tuerzan en la silla, que los instrumentistas de vientos tengan la columna vertebral derecha, 

que los violinistas y violistas tengan los brazos en buena posición. Además de lograr hacer un 



43 
 

 

ensayo agradable, motivador, con palabras dirigidas a su edad y propiciar un ambiente lleno de 

logros. Posterior a todo esto es que viene la música. La maestra enfatiza que la música, en el 

caso de las orquestas noveles, es solo un medio para lograr alcanzar todos los valores antes 

expuestos, ya que básicamente el director está formando a personas puntuales, serias y 

disciplinadas. 

Dentro de las competencias que un director de orquesta novel debe tener, el maestro Barreto 

plantea que primordialmente conocimiento de planificación del ensayo. De acuerdo con Grau 

(2005), un director puede abordar el montaje de una obra musical sin una “planificación 

previa”, de hecho ocurre con mucha frecuencia, pero sin duda alguna los resultados finales 

serán inferiores en calidad. Adicionalmente añade Grau, es recomendable planificar los 

ensayos de antemano y escribir la fórmula ideal del desarrollo de los mismos. De esa manera, 

escribiendo día a día  la organización del cómo debería sucederse la labor, el rendimiento de 

esas horas de trabajo será superior. Continúa Grau  mencionando que la planificación de 

cualquier montaje deberá estar siempre acorde y a la medida de la agrupación coral o 

instrumental con la que sabemos de antemano que podremos contar. A menor nivel del grupo, 

mayor número de fórmulas para resolver las dificultades.  

 

Barreto resalta que todo crecimiento obedece a determinar cuáles son las debilidades y 

fortalezas de la agrupación. Tomando en cuenta esto, el director puede hacer una planificación 

para tener claro hacia dónde se dirige el trabajo y poder desarrollar los proyectos que tenga. 

En palabras de la maestra Hernández, el director debe evitar “improvisar”.  

 

En este sentido, Tarcisio Barreto continua exponiendo que además el director debe tener un 

gesto claro, tener conocimiento de cada uno de los instrumentos aunque sea de manera muy 

básica en cuanto a las posiciones que usan a la hora de la ejecución, corregir la postura de cada 

uno de los instrumentos y ser intransigente con los problemas de afinación y ensamble. Al 

respecto Swarowsky (1989), afirma que solo una moral artística intransigente por parte del 

director puede llevar a la agrupación al éxito artístico.  

 

El maestro Barreto coincide con Teresa Hernández en que, dentro de las aptitudes del director 

de orquestas noveles, se debe propiciar el desarrollo de los muchachos a través de valores, la 
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consolidación de procesos personales es clave, la solidaridad, el sentido de pertenencia, crear 

el sentido del avance artístico y el logro de metas. Además coinciden con Iván Lara y Dos 

Santos en que todos estos elementos dependerán del escenario en que el director se mueva, la 

orquesta que esté dirigiendo y las necesidades que se presenten.  

 

En otro orden de ideas, es importante tomar en consideración lo que el maestro Alfredo 

Rugeles plantea, enfatizando que todos los encargados de orquestas infantiles y juveniles 

deben tener estudios serios de dirección de orquesta y al igual que la maestra Hernández, 

coinciden en que se debe evitar que sea gente improvisada, donde según palabras del maestro, 

es algo que ocurre mucho en Venezuela. Por ello, afirma, que es importante que los directores 

que se enfrentan a orquestas noveles tengan por lo menos una formación mínima en este arte; 

debido a que debe tener la misma actitud como si estuviese frente a una orquesta profesional. 

En este sentido, a estos chicos debe tratárseles como si fueran músicos profesionales, ya que el 

director se convierte también en formador de estas generaciones; por ende, no hay que hacer 

concesiones, sino todo lo contrario, siempre de manera muy profesional. Inclusive en la 

manera de dirigir, continúa el maestro y coincide con lo expuesto por Iván  Lara; se debe 

evitar hacerlo con gestos muy grandes creyendo que los niños no van a entender; por el 

contrario, hay que acostumbrarlos a que esa es la manera y que tienen que adaptarse, siendo el 

director un transmisor y canalizador de conocimientos de alto nivel.  

 

Los maestros Rugeles y Lara concuerdan en que para evitar que el director de orquesta de 

jóvenes caiga en el error de hacer gestos inadecuados, gestos exagerados o muy grandes en su 

dirección para lograr que los niños y jóvenes le entiendan, es necesario que tenga la asesoría 

de un maestro experimentado. Lara afirma que el director joven o sin mucha experiencia debe 

insistir con el conocimiento básico que tenga, que los muchachos que toquen en la orquesta 

reaccionen a su solicitud técnica; es por ello que se hace imprescindible la asesoría de un 

director de mucha más experiencia.  

 

Talleres de fila  

 
En otro sentido, el maestro Iván Lara afirma que en las orquestas infantiles el director lo es 

todo, más allá de un director también es un tallerista que debe tener mucha paciencia y 
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habilidad para trabajar con niños. A medida que la orquesta va creciendo también se va 

haciendo el reflejo de la calidad de su director; por ello, si es un director preocupado de cómo 

deben ir los arcos, de cómo debe ser la interpretación eso se va a plasmar y reflejar en la 

orquesta; debido a esto, el director debe rodearse además de un equipo de trabajo que lo ayude 

a plasmar dicha información a través de talleres de filas y seccionales. Convirtiéndose además 

en un agente regulador de concertación de conceptos generales de emisión de sonido, formas 

de ataque, criterios y demás conocimientos que el director disponga. 

 
En este mismo orden de ideas, el maestro Tarcisio Barreto, expone y coincide con César Iván 

Lara que el director debe involucrarse en los talleres de filas y seccionales sin duda alguna. En 

sus palabras expresa que el director debe saber hacia donde lleva el barco y debe contar con un 

equipo de talleristas que estén sintonizados con él, en el sentido de hablar en los mismos 

términos, debido a que indicaciones como “staccato” o “martelé” en el caso de la cuerda, 

pueden tener muchas aproximaciones y pueden entenderse de diversas maneras. El director 

debe ser el jefe de su equipo y reunirse con ellos para expresarles que es lo que quiere y como 

lo quiere. Esto es de suma importancia ya que en la música se habla en términos muy 

subjetivos como colores, texturas, suavidad e intensidad. Es por esto que el director debe ser el 

ente unificador de dichos criterios.  

 
En el mismo sentido, Hernández, Rugeles y Dos Santos, también concuerdan con Barreto y 

Lara, planteando que indudablemente el director debe involucrarse en la organización y 

desarrollo de los talleres de filas y seccionales, tiene que decir lo que quiere que se trabaje, 

mientras más específico sea, mejor. Es importante recalcar que debe reforzar en el ensayo 

general lo que se trabajó en el taller. En palabras del maestro Rugeles, el taller debe estar al 

servicio de unificar el estilo, articulaciones y dinámicas; siendo una herramienta para lograr un 

trabajo mucho más profesional ayudando a madurar la música que se esté tocando. En el taller 

es donde se ve la parte más microscópica y detallista del estudio del repertorio, contribuyendo 

así a una mejor ejecución; por ello, en el ensayo general el director tiene que saber ir a los 

puntos claves y trabajar las secciones que tengan mayor dificultad.  

 

 

 



46 
 

 

Recomendaciones generales 

 
En otro orden de ideas, Barreto y Rugeles coinciden en que los jóvenes directores, directores 

sin experiencia, o personas que se encargan actualmente de orquestas noveles, tanto infantiles 

como juveniles, tienen ante todo que procurar formarse bien, tanto musical como 

personalmente, debido a que por lo general tienen a su cargo no solo un componente musical 

sino también de gerencia. Siempre debe haber una administración en todos los procesos que se 

lleven a cabo los cuales son muy importantes. Barreto concuerda con la maestra Hernández en 

que el director debe saber planificar el trabajo y para lograrlo es de suma importancia que se 

vaya capacitando y tener una formación  musical muy sólida. Un director que solo sepa mover 

bien los brazos no tiene asegurado el éxito del trabajo que lleve a cabo; además de eso reincide 

en que tiene que estar muy claro hacia donde lleva el trabajo y que quiere lograr.  

 

En este sentido, el maestro César Iván Lara enfatiza que los directores de orquestas noveles 

deben ser muy curiosos e investigar mucho para poder tener respuestas validas a las 

inquietudes de los niños y jóvenes y puedan resolver los problemas que se presenten. Lara 

expone que no es suficiente decirle a un chico que está desafinado, tiene que decirle además 

cómo va a afinar; para esto el director tiene que estar muy seguro de cómo manejar esa 

situación y hacerle ver al joven que es lo que está haciendo mal, convirtiéndose esto en una 

gran responsabilidad. En otro orden de ideas, es necesario que los directores entiendan que los 

niños tienen una mente muy abierta y una memoria con gran capacidad de retención, por eso 

se recalca en que hay que obligar a estos chicos a que entiendan, asimilen y reaccionen a un 

gesto estándar; de esta manera Lara y Rugeles sintonizan  en que el gesto que un director 

pueda usar con una orquesta profesional debe ser el mismo que use con una orquesta de 

jóvenes y debe lograr que reaccionen al momento. Lara indica lo siguiente al respecto: 

“Exagerar el gesto es un grave error, haciéndole un gran daño al chico, ya que cuando pase de 

una infantil a una juvenil el proceso será duro y de la juvenil a la sinfónica el proceso será más 

duro todavía.” (Entrevista realizada por el autor, 2013). 

 

César Iván Lara expone que debido a que el director joven debe asesorarse siempre y buscar 

tener la solución técnica y musical a los problemas que se presenten en los ensayos, una de las 

formas de hacerlo es que asistan con partitura en mano a ensayos de directores con mayor 
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experiencia y orquestas de mayor nivel para ir desarrollando un ojo crítico y acercarse a estos 

maestros para hacerles preguntas y recopilar información; consolidando sus procesos 

personales y logren convertirse en los maestros de las nuevas generaciones de músicos 

venezolanos.  

 
Al respecto, Previtali (2007), da una serie de recomendaciones o consejos útiles que pueden 

funcionar para los directores encargados de orquestas de cualquier característica. Dichos 

consejos son los siguientes:  

 
 No des nunca el ataque antes de haber logrado el más absoluto silencio. 
 
 No te detengas si no sabes exactamente la observación que quieres hacer. Cuando 

te detienes, la orquesta espera esa observación; basta un instante de duda para que 
la atención general esté ocupada en otra cosa. 
 

 Antes de usar la severidad trata de alentar, de animar. 
 

 Recuerda que cuando la orquesta no es disciplinada, la culpa es solamente tuya y 
eso significa que no estás suficientemente preparado. 

 
 No detengas la orquesta cuando puedas hacer la misma observación continuando la 

ejecución. 
 

 Para no perder tu control no te dejes llevar por la cólera, antes de enfurecerte, 
piénsalo tres veces, pero cuando es necesario demostrar tu cólera, hazlo como un 
buen actor. 

 
 Habla lo menos posible, pero de manera incisiva y clara. 

 
 Mira siempre al instrumentista a quien esté dirigido tu gesto o tu palabra de 

director.  
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CAPÍTULO V  

GUÍA PARA DIRECTORES DE ORQUESTAS NOVELES EN VENEZUELA 

 

En este capítulo se presenta una guía para directores de orquestas noveles en Venezuela, el 

cual es un valioso aporte y el corazón de la investigación. Se ha colocado como quinto 

capítulo del trabajo, pero teniendo como idea primordial que a futuro sea un material 

desprendible que pueda ir a las manos de personas que lo necesiten.  

Esta pequeña recopilación de experiencias de grandes autores del mundo de la dirección 

orquestal y de importantes directores venezolanos, podrá servir como una guía elemental. Será 

sumamente necesario durante el transcurso del estudio contar con el asesoramiento de un 

maestro que desarrolle y explique la materia cuando el alumno lo requiera y también que 

modifique los ejercicios de la manera que considere más adecuada a las condiciones 

individuales de cada estudiante.  

Esta guía abarca tres aspectos esenciales, los cuales son: la técnica, el repertorio y dinámicas 

de ensayos. Este material no pretende mostrar una autoridad en cuanto a los procesos de 

formación de nuevos directores de orquesta, por el contrario, se busca estimular la creatividad 

del artista en su período de formación y brindar una herramienta que le permita obtener 

mejores resultados en el desarrollo de su carrera musical. 

Los directores venezolanos que formaron la piedra angular para el desarrollo de la 

investigación que dio como resultado la presente guía son: Alfredo Rugeles, Tarcisio Barreto, 

Cesar Iván Lara, Teresa Hernández y Joshua Dos Santos.  

 

La dificultad de la dirección de orquesta radica en conseguir una unidad de pensamiento 

comunicada con el gesto. Ilya Musin Kolor 
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El director de orquesta  

El director de orquesta debe poseer un dominio absoluto de la representación mental de la 

partitura, debe ser capaz de recrear en su fantasía la imagen sonora de la obra. Solo cuando el 

director haya logrado lo antes expuesto puede atreverse a darle forma plástica por medio de la 

orquesta. Scherchen destaca  lo siguiente: “Dirigir una obra quiere decir: plasmar lo que se ha 

oído en el espíritu con acabada perfección, verter esa forma ideal de la audición interna en 

moldes sonoros que reflejen con fidelidad aquella perfección”.    

En  palabras de Eduardo Marturet el director en principio era el concertino o el compositor de 

la obra, actualmente es pieza esencial en la vida de una orquesta sinfónica. En el peor de los 

casos puede ser un obstinado y oxidado metrónomo que interfiere entre los instrumentistas y la 

música. En caso contrario, puede ser un gran artista y líder de la comunidad. 

En cuanto a la preparación adecuada del director, expresa lo siguiente: 

A menudo acostumbro comparar a una orquesta sinfónica con un carro de 
carreras. Para que el vehículo se encuentre en buenas condiciones es menester 
contar con un buen mecánico que además de conocer a fondo las necesidades 
del piloto, en la pista de carrera, posee los conocimientos necesarios para 
mantener en perfecto estado el motor y todas las partes mecánicas del 
vehículo. Este puede ser un Formula 1 pero si no está debidamente mantenido 
no sirve ni para una carrera de karts. El director titular de la orquesta es el 
mecánico que la mantiene en forma. Sus conocimientos de mecánica deben ser 
tan importantes como sus cualidades como piloto. En muchas orquestas, 
particularmente aquellas que aún se encuentran en un evidente estado de 
desarrollo y en necesidad de un buen entrenador, la situación es a la inversa, el 
director titular resulta ser un excelente piloto pero conoce muy poco de 
mecánica. El resultado es fácil de imaginar, el orgánico orquestal no logra 
desarrollarse, ni superar sus problemas técnicos por la carencia de un 
entrenamiento adecuado. En estos casos, aunque parezca contradictorio, es 
preferible tener en el podio a un buen técnico y no a un buen artista, a un buen 
mecánico y no a un buen piloto. 

 

Swarowsky amplía lo anteriormente descrito, definiendo al director como “un medio 

intérprete”; él  hace de cabeza mientras otros tocan instrumentos para él. El director tiene que 

desarrollar habilidades especiales para convertir en súbditos de su voluntad a artistas que 

saben técnicamente lo que él no sabe. Una de las principales misiones del director es llevar a 
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una unidad sonora una multiplicidad de sonidos. El director es más dependiente de la orquesta 

que ésta de él. El “slogan” no hay malas orquestas, sino sólo malos directores debe ser 

disfrutado con  precaución. Una orquesta de primera clase toca sin director o contra del 

director, siempre que éste amenace poner en peligro el resultado. Sin embargo, un solo mal 

instrumentista echa a perder toda una orquesta, lo mismo que un eslabón débil rompe toda una 

cadena. Contra músicos que no dominen su instrumento, el director es impotente. Cuando 

trate de educar o re-educar  orquestas descuidadas, tiene un duro trabajo por hacer.  

 

La técnica de la dirección de orquesta 

El director de orquesta tal como hoy lo conocemos fue inventado, entre otras cosas, para 

dirigir  grupos que ya no están en condiciones de oírse bien entre sí y también para dar la 

entrada a instrumentos que tienen  muchos compases de espera. Por eso, en el ámbito de las 

obligaciones del director entra ante todo: 

 

1. La señal para empezar (Levare o anacruza). 

2. Indicación y conservación del “tempo”. 

3. Interrupción del discurso del movimiento (calderones y cesuras). 

4. Cambios de  “tempo” dentro de una pieza.  

5. La señal para el final de una pieza.  

 

Swarowsky plantea que lo más difícil de dirigir es la música que nunca ha necesitado ser 

dirigida, pues aquí se ejercita una actividad que no está contenida en el asunto. Por tanto, los 

directores “especialistas en Mozart” reciben un epíteto de algo que no debería hacerse, pero 

por desgracia, las orquestas están tan deterioradas por el furor de ciertos directores, que ya no 

saben hacer lo que antes sabían hacer muy bien, es decir, tocar libremente sin director, 

conducidos por el concertino o el cembalista, es decir, no ópticamente, sino por influencia 

directa del sonido. Cuando un director de orquesta sea capaz de dar y mantener el “tempo” 
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impecablemente, entonces puede hacer todo lo demás, hasta los más perfectos ejercicios de 

Ballet.  

Previtali indica que los movimientos del director nunca deberán ser rígidos, deberán provocar 

en la orquesta la voluntad rítmica, sin pretender determinarla al centímetro. Con un gesto 

rígido se podrá quizá obtener la ejecución precisa de un solo instrumento, pero se provocarán 

graves desequilibrios si los instrumentos son varios y pertenecen a diferentes familias. En este 

caso, deberá usarse siempre un gesto elástico y flexible.  

El director debe preocuparse de la plasticidad  y la claridad de sus gestos. Permanecerá 

erguido sin rigidez, sin hacer gestos que no estén determinados por la exigencia de la música. 

Dosificará la intensidad del gesto en relación a la intensidad de la instrumentación, así como la 

instrumentación estará dosificada en relación a la intensidad de los acentos expresivos de la 

obra. El estudio rítmico de la “gimnasia rítmica” de Dalcroze es muy útil para el director de 

orquesta.  

Celibidache resalta que la posición inicial del director debe ser natural, relajada y controlada. 

Psicológicamente debe demostrar lo que el director quiere y lo que va a hacer, además de que 

es la herramienta principal para concentrar la atención de la orquesta. Dicha posición debe 

amoldarse a la música que se va a interpretar. Por ejemplo, la posición inicial en "Sueño de 

una noche de verano" de Mendelssohn, para reflejar una música que comienza con flautas, 

muy agudo, el director subirá ligeramente la posición inicial. Y lo contrario en "La 

Inconclusa" de Schubert, que comienza con una melodía en violonchelos y contrabajos la 

posición inicial se colocará dirigiéndose a las profundidades. 

En este sentido, Celibidache expresa que el movimiento del director debe ser continuo. No se 

debe parar más que cuando la música se detiene. De igual manera, todos los movimientos del 

gesto deben estar contenidos dentro de lo que él denominó “figuras básicas”, que marcan el 

camino, el recorrido de ese movimiento continuo y lo organizan. Estas figuras representan a 

los distintos compases, obedecen a la naturaleza y organización de los pulsos fuertes y débiles 

de la música, expresados a través del gesto. Dichas “figuras” provienen de la geometría, las 

cuales son: una cruz, un triángulo y una línea vertical; y se identifican con los compases de 

cuatro pulsos, tres pulsos, dos pulsos, un pulso y sus derivados. Celibidache plantea que por 
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más raro o complicado que sea un compás siempre estará contenido en alguna de estas 

“figuras básicas”, las cuales tienen su propia anatomía y naturaleza.  

 

 

 La cruz: 1er tiempo fuerte, en dirección a la fuerza de la gravedad; 2do tiempo débil e 

introvertido; 3er tiempo fuerte y extrovertido, pero más débil que el 1ero; 4to tiempo 

débil, pero más débil que el segundo tiempo, en dirección contraria a la fuerza de la 

gravedad. 

 

 El triángulo: 1er tiempo fuerte; 2do tiempo débil; 3er tiempo débil, pero más débil 

que el 2do. 

 
 La línea vertical: 1er tiempo fuerte; 2do tiempo débil. 

 

Estas figuras se disponen sobre una línea imaginaria que denominó como: “Línea de 

inflexiones”, la cual es recta, horizontal, que el director se traza a la altura de la posición 

inicial. El director bate la línea imaginaria en unos puntos imaginarios que denominó como 

“puntos esenciales” y que están dispuestos a lo largo de la línea. Así, todos los “puntos 

esenciales” se golpean a la misma altura y sobre una misma línea imaginaria. Con lo cual 

resume que, de un punto esencial a otro, el brazo sube y baja hasta batir el siguiente punto, así 

hasta completar el ciclo de “puntos esenciales” que forman la “figura básica”. 

Celibidache continua afirmando que a cada “figura básica”, por su propia anatomía,                         

le corresponde una organización concreta de “puntos esenciales” sobre la  línea imaginaria. 

Así, a la cruz de manera natural le corresponde los compases de cuatro tiempos, luego le 

corresponde al triángulo los compases de tres tiempos que se disponen a lo largo de la línea 

imaginaria, y a la figura vertical le corresponde los compases de uno o dos tiempos  sobre el 
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mismo punto. Si todos los puntos esenciales de las figuras básicas están a la misma altura 

sobre una línea imaginaria, podremos trasportar esa línea imaginaria   hacia arriba, hacia abajo 

o en profundidad, utilizándola como medio de expresión.        

En el siguiente ejemplo se muestra  la línea de inflexiones imaginaria (Línea horizontal) y los 

puntos esenciales de cada “bit” contenidos dentro de las figuras básicas.  

 

 

Imagen extraída del libro de Hans Swarowsky. Dirección de orquesta. Defensa de la obra. 
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De esta manera, surge un ámbito en el cual se desarrollan todos los gestos del director, el cual 

es denominado "espacio eufónico"; es algo que cada persona posee y no es igual para todos, 

depende de la altura que tenga, anchura y longitud de los brazos. Luego, cada sonido, tiene 

una posición concreta en ese espacio que es denominado el “centro eufónico”. Desplazando la 

“línea de inflexiones” que se establece, a la altura del “centro eufónico” según la música que 

se esté interpretando, se puede expresar el fraseo de la misma con el gesto. En otras palabras, 

el “centro eufónico”, es el lugar que le corresponde a la música en ese “espacio eufónico”, y 

que a medida que  va cambiando la música, el director lo representa o refleja con su gesto en 

ese espacio desplazando la “línea imaginaria”. 

En otro orden de ideas, Previtali plantea que el brazo derecho debe bastar para marcar el 

tiempo, indicar los matices principales y el carácter esencial de la composición. El brazo 

izquierdo se usará con movimientos independientes y con una finalidad bien definida, para 

realizar tareas especiales, como indicar que instrumento o que voz debe destacarse, para 

disminuir o elevar la sonoridad de un sector de la orquesta o de un instrumento que no se 

atiene a un matiz escrito, para hacer callar un grupo de instrumentistas mientras los demás 

mantienen un sonido prolongado con un calderón, etc.  

Con relación al ataque, el director debe asegurarse en primer lugar que toda la orquesta esté 

preparada y lo mire. No empezará antes de haber obtenido el más completo silencio. Luego 

dará el ataque de manera que la orquesta pueda prever y saber exactamente cuál es el 

momento en que debe empezar a tocar. La seguridad del ataque dependerá de la claridad y la 

decisión del gesto que lo preceda. El director que se prepara para “atacar” debe tener el brazo 

colocado a media altura, levantará el brazo (“in levare”) y luego lo dejara caer 

perpendicularmente delante de sí, con un gesto preciso pero elástico (“in battere”). El gesto 

que precede al ataque puede hacer comprender el movimiento que se fijará en el momento del 

ataque. 

En este mismo sentido, Celibidache (1963), indica que antes de hacer el “levare” o                

“anacrusa”, es importante definir la “la referencia óptica”,  la cual es el recorrido vertical que 
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el brazo realiza a partir de un punto y regresar al mismo. El director da una “referencia óptica” 

al marcar una “anacrusa” al principio de una obra y para dar entradas claras y delicadas en el 

transcurso de ella. De esta manera enfatiza que hay tres elementos que deben contener la 

“anacrusa” o “levare”; los cuales son: el tempo, el matiz y el carácter de lo que se va a tocar. 

De esta manera, Celibidache determina que dos tipos esenciales de “anacrusas”, mencionadas 

a continuación: 

 La “anacrusa” normal: Se utiliza cuando la música comienza a sonar al principio del 

pulso. Ésta deberá reflejar o tener implícitos el carácter, tempo y matiz. 

 

 La “anacrusa” métrica: Es la que expresa solamente el “tempo” de lo que se va a tocar. 

Se utiliza cuando la música comienza a contratiempo, es decir que el principio del 

pulso está ocupado por un silencio. Al hacerla, se refleja el “tempo” solamente; de 

manera que el carácter y matiz se destacarán en el “golpe efectivo”, es decir, a la caída 

del brazo. 

  

De esta manera, es de suma importancia el “golpe efectivo”, el cual es el gesto que refleja el 

pulso donde comienza la música después de haber marcado el “levare” o “anacrusa”. En 

palabras del mismo Celibidache, el arte de dirigir es: “Un continuo marcaje de anacrusas”.  

En otro sentido, Previtali afirma que es mucho más fácil el entendimiento entre la orquesta y 

el director si se trata de movimientos lentos (andantes, largo, etc.), debido a que el 

instrumentista tiene más tiempo para seguir con exactitud el gesto del director al mismo 

tiempo que lee las notas que debe tocar. Cuanto más rápido sea el movimiento que se debe 

iniciar, más neto y decidido deberá ser el gesto que precede al ataque.  

Los instrumentistas de cuerda y percusión son los más rápidos para atacar porque su sonido 

vibra de inmediato, mientras que los instrumentos de viento tienden a retrasar debido a la 

mayor dificultad en la emisión del sonido. Pero de todas maneras el director debe obtener que 

la emisión del sonido en todos los instrumentos, sin excepción alguna, se produzca al mismo 

tiempo, en el momento en que el gesto indique el ataque del trozo.  
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En otro orden de ideas, Previtali también enfatiza la importancia en la detención de la orquesta 

al finalizar un trozo. Finalizada la música se detienen los movimientos del director que, por 

algunos instantes se mantendrá perfectamente inmóvil. Si en el acorde final hay un calderón, 

el director mantendrá la batuta levantada durante su duración para “cortar”  luego con un gesto 

decidido hacia abajo. Cuando un trozo termina “piano”, el gesto final se hará a media altura, 

sin dureza pero de manera bien definida. El director debe dar una característica especial al 

gesto con el cual termine el trozo, de manera que sea decididamente conclusivo. Si alguna 

obra termina con  muchos acordes iguales como la “5ta sinfonía” de Beethoven, o bien con 

varios pizzicatos como “Don Juan” de R. Strauss, el último de los acordes o de los pizzicatos 

de marcarse con un gesto más incisivo, para seguridad  de la ejecución orquestal y para mayor 

comprensión del público.  

Cuando debe detenerse de pronto  la ejecución, como en una brusca frenada, como por 

ejemplo en la obra Don Juan de R. Strauss, antes de los compases lentos del epílogo, debe 

usarse el gesto circular que parezca recoger todos los sonidos de la orquesta, gesto que 

terminará en forma decidida, como si se cerrara sobre el pecho del director. Por el contrario 

cuando un trozo es “leggero”, de virtuosismo orquestal, termina con acordes breves, como por 

ejemplo el “vuelo del  moscardón” de Korsakoff, el gesto debe también achicarse y reducirse 

al mínimo indispensable. Al llegar a la última nota basta un pequeño movimiento de la cabeza 

o bien una ligera variante del gesto, en sentido horizontal para dar la sensación de final.  

En cuanto a los cambios de “tempo”, Previtali hace énfasis en los “rallentando” y 

“affrettando”. El director tiene la misión de indicar en qué medida debe hacerse la 

modificación del movimiento. Para un “rallentando” progresivo, como por ejemplo pasar de 

un allegro a un adagio, el director deberá aumentar gradualmente el recorrido que su brazo 

cumple entre un tiempo y otro, es decir, alargar el gesto, sin acelerar el movimiento. En 

consecuencia los tiempos se suceden en distancias cada vez mayores hasta alcanzar la justa 

medida del “rallentando”. Alargando suavemente la trayectoria del gesto se llega a un punto 

en el cual, no siendo posible su ampliación, debe iniciarse la subdivisión de cada tiempo. 

Lograr un “rallentando” es técnicamente muy difícil, especialmente cuando se debe frenar un 

movimiento muy rápido. El director tendrá especial cuidado en que todas las secciones de la 

orquesta se mantengan  rítmicamente ajustadas. La medida del “rallentando” debe ser sentida 
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por la orquesta. Solamente después de una eficaz concertación y que la orquesta haya captado 

la graduación que se quiere dar al “ritenuto”, se podrá obtener, con un gesto elástico y sin 

rigidez, un perfecto ajuste durante el cambio de movimiento.  

Acelerar es técnicamente más fácil por cuanto basta limitarse a secundar la natural tendencia 

de la orquesta. Para acelerar el movimiento hay que disminuir la amplitud de los gestos, 

acercando gradualmente un tiempo a otro. Es necesario considerar la importancia que tiene el 

cálculo exacto de un “ritenuto” o de un “animando progresivo”. Es fácil caer en el defecto de 

agotar en pocos compases el “rallentando” o el “accellerando” que debería haberse 

desarrollado en un mayor número de compases. También puede suceder el caso opuesto, es 

decir, retrasar la ejecución de un “ritenuto” o de un “accellerando” y verse obligado a 

modificar bruscamente el movimiento en los últimos compases. Cuando el director comienza 

la variación progresiva de un “tempo” debe saber el punto terminal de este cambio, de manera 

de llegar a este determinado momento musical sin variaciones bruscas de movimiento, 

contrarias a la intención del autor.  

 

Recomendaciones aportadas por los directores venezolanos 

 Es importante buscar la claridad en los gestos a través de ejercicios técnicos precisos 

de batidos de distintos compases, siempre imaginando una línea constante donde todos 

los batidos y gestos coincidan, siendo esta línea imaginaria un punto de referencia para 

poder tener mejor claridad. 

 

 Otro elemento sumamente importante es la relajación; los movimientos deben ser 

serenos pero progresivos y constantes. La manera más adecuada para desarrollar la 

estilización y relajación del gesto es practicando la articulación “legata” hasta hacerla 

natural. 

 
 La posición inicial del director debe ser natural, relajada y controlada. 

Psicológicamente debe demostrar lo que el director quiere y lo que va a hacer. Dicha 

posición debe amoldarse a la música que se va a interpretar. Un recurso que se 
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recomienda es grabar regularmente el gesto en video, para ser autocrítico en cuanto a 

la forma y estilo de dirigir. 

 

 Se recomienda practicar en un compás de cuatro cuartos, marcar el “staccato” 

extremadamente corto e irlo llevando a una articulación lo más “legata” posible; esto 

daría como resultado toda una posibilidad plástica y de depuración del gesto. 

 

 Debe haber siempre la asesoría de un maestro experimentado en este trabajo para 

evitar hacer gestos incorrectos que no estén contenidos en lo que la música exige. 

 

 Debe haber por lo menos una mediana formación en cuanto a conocimientos teóricos, 

donde se incluyan conocimientos de armonía, contrapunto, análisis y sobre todo, 

orquestación. 

 

 El director debe tener conocimiento de las bondades y características de cada uno de 

los instrumentos de la orquesta para saber en qué lenguaje hablarles y como debe 

resolver los problemas técnico-musicales que se presenten en el ensayo. 

 

 La práctica orquestal y tocar un instrumento complementa positivamente el estudio 

teórico, así cuando el instrumentista se convierte en director tiende a ser más preciso y 

concreto, se tiende a hablar menos, economizando el tiempo y obteniendo mejores 

resultados musicales.  

 

 En cuanto a la bibliografía que todo director debe leer y aprender se recomienda: 

“Dirección de orquesta, defensa de la obra” de Hans Swarowsky, “The gramar of 

conducting” de Max Rudolf, “Anatomía de la orquesta” de Norman del Mar, “El arte 

de dirigir la orquesta” de Hermann Scherchen. 

 
 

Estudio de la partitura  

Según previtali, el estudio de la partitura se realiza en etapas sucesivas.  
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La primera es la lectura general de la obra a estudiar (sin usar el piano), para tener un concepto 

de su forma y de su estructura bajo el punto de vista de la composición, del estilo, de posibles 

derivaciones de otras obras del mismo autor o de otros compositores y de la disposición 

instrumental en la orquesta dependiendo de la época  a la que pertenezca  la obra a interpretar. 

Además ubicar la tonalidad usada para los diferentes instrumentos transpositores y las 

diferentes dinámicas más importantes entre un tiempo y otro o entre un tema y otro.  

La segunda etapa es la lectura de la partitura al piano, estudiando con atención  las notas, 

repitiendo los pasajes más característicos y las modulaciones más interesantes.  

La tercera es establecer en un cuidadoso análisis de la obra, el principal dibujo melódico 

conductor del discurso musical. Dar relieve a esta línea melódica será la base de la labor de 

concertación del director de orquesta.  

La cuarta etapa es el estudio interpretativo de la obra, el cual es el resultado de un estudio 

profundo de la obra musical. Desde el punto de vista técnico en cuanto a la melodía, armonía, 

contrapunto, forma y ritmo. Concepto general de la ejecución sobre la base de la propia 

intuición musical, además del estudio de posibles fuentes de inspiración, ya sea bajo el punto 

de vista histórico - musical o bajo el punto de vista literario. 

La quinta y última etapa, es la ejercitación de la línea melódica conductora a través del canto 

agregando progresivamente: 

a- Los instrumentos que se han usado para presentar el discurso musical. 

b- Las armonías que lo acompañan.    

c- Las dinámicas (matices). 

d- Las variantes y oscilaciones en cuanto al “tempo”.  

Todos estos conocimientos deberán agregarse en forma gradual a la línea melódica conductora 

que en principio fue individualizada y recordada, hasta que toda la “ejecución de la partitura” 

quede completamente grabada en la memoria. Es indispensable acostumbrarse desde el 

comienzo a independizarse de la partitura, pues con el correr del tiempo no se logra más esa 

independencia. No es necesario dirigir sin partitura, pero es indispensable conocerla de 

memoria.  
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 El repertorio  

Eduardo Marturet expone que dentro de la capacidad  técnica del orgánico orquestal, una 

buena programación debe considerar el desarrollo artístico integral de la orquesta y ser 

configurada de acuerdo a una proyección evolutiva de la misma en el tiempo, ya que solo en la 

medida en que los integrantes de la orquesta puedan visualizar a futuro la programación a 

ejecutar, podrán comprometerse moral y profesionalmente con ella. 

Según José Felipe Saglimbeni, el objetivo de un repertorio secuencial es la de orientar y 

consolidar la formación de los jóvenes integrantes de las orquestas, a través de un dinámico y 

eficiente modelo de enseñanza musical, a los fines de contribuir en su proceso cognoscitivo.   

Además, Saglimbeni propone una serie de objetivos específicos a lograr a la hora de abordar 

un repertorio secuencial con orquestas noveles, los cuales se presentarán a continuación: 

 Iniciar el proceso que define el dominio y la consolidación de la técnica media y 

avanzada de los instrumentos de cuerdas, vientos-maderas, vientos-metales y 

percusión. 

 

 Demostrar a través de la ejecución instrumental el dominio de los elementos 

constitutivos (aspectos rítmicos, melódicos y armónicos) que definen el lenguaje 

musical del repertorio seleccionado.  

 
 Consolidar la lectura musical integral en función de la ejecución  simultánea de ritmos, 

melodías, frases, dinámicas, matices, articulaciones, entre otros.  

 
 Continuar con el proceso de la concientización del estudio de la afinación en todas las 

actividades (estudio individual, talleres de fila, ensayos seccionales y ensayos 

plenarios). 

 
 Desarrollar y consolidar el pulso interno en función de la masa orquestal. 
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 Concientizar la importancia de la constancia y la disciplina en la búsqueda del dominio 

de la técnica instrumental en función del conocimiento artístico musical del repertorio 

secuencial.  

 
 Cultivar los valores estéticos, históricos y artísticos del repertorio a ejecutar.  

 
 Adquisición de competencias en la música instrumental, que le permita al joven 

músico metas personales, como la posibilidad de hacer estudios musicales a nivel 

superior y participar como futuro ejecutante en agrupaciones, orquestas sinfónicas o de 

cámara profesionales.  

Saglimbeni plantea que al egresar el alumno del programa orquestal, enmarcado dentro de un 

modelo de repertorio secuencial, se debe apreciar a un joven adulto con algunas de las 

siguientes cualidades: 

 Utiliza sus aptitudes y capacidades para comprender y manejar el lenguaje de la 

música en las actividades relacionadas a la ejecución instrumental.  

 

 Aplica habilidades, destrezas y conocimientos técnicos en la ejecución del repertorio 

musical específico para su instrumento.  

 
 

 Cultiva el valor de la disciplina como conducta fundamental para el logro de metas 

preestablecidas.  

 
 Reconoce sus capacidades y limitaciones.  

 
 

 Discrimina auditivamente ritmos regulares e irregulares en compases simétricos y 

asimétricos.  

 
 Posee habilidades y destrezas para el solfeo y la lectura a primera vista de obras 

acordes con su nivel.  
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 Demuestra dominio del sentido del pulso.  

 
 Coordina la motricidad  necesaria para lograr la ejecución de exigencias determinadas 

por la dinámica, los fraseos y las articulaciones.  

 
 Logra independencia, fuerza y flexibilidad de dedos y manos.  

 
 Responde a la gestualidad del director y a las indicaciones de la partitura. 

Para ampliar lo antes expuesto, Saglimbeni sugiere una serie de criterios que debe tener en 

cuenta el director para el desarrollo de la orquesta por secciones de familias de instrumentos.  

En cuanto a la sección de cuerdas enfatiza: 

 El repertorio secuencial seleccionado debe permitir el estudio del detaché y el martelé. 

 

 Propiciar el dominio musical de una frase, en función del dominio de la distribución 

del arco sobre las cuerdas.  

 
 Incentivar  la búsqueda del buen sonido, mediante la conceptualización de la belleza 

artística del contenido repertorial.  

 
 Concientizar los criterios de digitación en función de los niveles de dificultad del 

repertorio.  

 
 Reafirmar el proceso de consolidación de los cambios de posición en las frases 

musicales que requieran su aplicación. 

 
 Ratificar la importancia del estudio y dominio de las escalas, arpegios y sus derivados, 

como medios técnicos al servicio del arte musical.  

 
 Estimular la lectura a primera vista.  
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 Profundizar la búsqueda y dominio del “vibrato” consciente y adecuado en la 

prosecución de una frase musical.  

 
 Permitir el conocimiento de diversos estilos y sus códigos de interpretación. 

En cuanto a la sección de vientos-madera: 

 Permitir la continuidad en la profundización y aplicación de conceptos sobre relajación 

y respiración con relación a la emisión del sonido, ataque y afinación.  

 

 Concientizar la importancia del sonido y la afinación colectiva.  

 
 Propiciar  la unificación de criterios en cuanto al manejo de dinámicas y articulaciones.  

 
 Enfatizar la participación solística o el rol protagónico de sus partes y su equilibrio en 

el entorno musical.  

 
 Permitir el desarrollo de la motricidad para el desarrollo de la técnica inicial, media y 

avanzada de todos los instrumentos de la sección. 

 
 Consolidar el aprendizaje y la aplicación de los términos “oír” y “escuchar”; aspectos 

fundamentales en todo lo concerniente a timbre, color y afinación conjunta. 

Criterios para la sección vientos-metales: 

 Identificar dentro del contexto general de las obras los elementos básicos de la 

ejecución musical: tonalidad, características de las obras, estilos, forma, períodos 

históricos, unidad de compás, entre otros.  

 

 Definir los colores de acuerdo al estilo y época a la cual pertenece la obra, a través de 

la aplicación de las vocales (a, e, i, o, u), en los estudios de ejercicios técnicos.  

 
 

 Concientizar la emisión del sonido de acuerdo a la velocidad del aire.  
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 Definir los tipos de ataques, tomando en cuenta la posición de las consonantes (T, D, 

F, K) y sus combinaciones con las vocales.  

 

 Desarrollar el ensamble instrumental en cuanto a balance general, balance de las 

dinámicas; tomando en cuenta aspectos físicos de la construcción de los instrumentos. 

(Organología).  

 
 Apreciar con detenimiento el proceso de adaptación acústica mediante la aplicación de 

los segundos de reverberancia, tomando como elementos fundamentales la buena 

combinación de los puntos anteriormente expuestos.  

En cuanto a la sección de percusión: 

 Concientizar la naturaleza de la sección como responsable natural de la base 

rítmica de la orquesta, 

 

 Afianzar el concepto de balance de acuerdo al estilo de obras a ejecutar. 

 
 Desarrollar el concepto de “color orquestal” como elemento primordial en el 

repertorio sinfónico en función de la intensidad, estilo, carácter, idea musical y su 

contexto.  

 
 Consolidar el dominio de la técnica inicial, media y avanzada  en cuanto a 

velocidad, precisión de la articulación y fraseo 

 
 Permitir el dominio de la lectura a primera vista. 

 

Recomendaciones aportadas por los directores venezolanos  

 El repertorio a ejecutar por las orquestas es un elemento clave en su evolución, sobre 

todo si son orquestas jóvenes en formación. 
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 El repertorio que se escoja tiene que tener un elemento de enganche que atrape al chico 

y que lo motive a tocar y además las obras deben tener las características de ser 

educativas, alegres y divertidas. 

 

 En las orquestas noveles venezolanas la tonalidad juega un papel muy importante. Hay 

que atrapar a los chicos con un elemento tonal que entiendan. La mayor parte del 

repertorio debe estar enmarcado dentro del período barroco, clásico y romántico por 

sus características formativas. Es posible incentivar el período contemporáneo, pero 

muy bien escogido en cuanto a dificultad  técnica, a manera de que el joven lo asimile 

y no lo rechace. 

 

 Se pueden buscar obras de cualquier otro período de la historia musical que estén en 

tonalidades que sean cómodas para los jóvenes. Hay que revisar la exigencia técnica 

más que el estilo.  

 

 Siempre hay que tomar en cuenta la concordancia entre la dificultad técnica y musical 

de las obras y el grado de madurez técnico-musical de la agrupación.  

 

 Evitar  incluir obras desde el punto de vista del atonalismo en primera instancia, ya que 

lo más seguro es que los chicos no se han instruido en los procesos históricos 

secuenciales como impresionismo, expresionismo, serialismo y dodecafonismo, para 

lograr la madurez requerida antes de enfrentar una obra de dicho estilo.  

 

 En orquestas noveles muy jóvenes puede tomarse en cuenta la música impresionista y 

obras adaptadas o arreglos, donde estén presentes elementos que empiecen a negar la 

tonalidad y vaya siendo algo natural en el lenguaje del niño.  

 

 Es deber de los directores formar a los jóvenes para apreciar la música nueva y no 

rechazarla de entrada ya sea porque digan que es difícil, porque expresen que es fea o 

porque no les gusta. 
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 Debe cuidarse siempre la identidad nacional y no pasar por alto el repertorio 

latinoamericano y más específicamente, el repertorio venezolano, dentro de la 

educación musical orquestal.  

 

 Se sugiere crear un balance en el programa a escoger, para combinar la música nueva 

con la tradicional, tomando en cuenta siempre la orquesta que se tiene, los 

instrumentos que hay y las posibilidades técnicas y musicales de tocar un determinado 

repertorio. 

 

 Los criterios a considerar a la hora de escoger un repertorio son: la duración de la obra, 

la dificultad técnica y musical, el aporte técnico y musical a la orquesta, el tiempo que 

tienen los músicos tocando juntos, el tiempo que se tiene para montar el repertorio, el 

perfil del concierto, el efecto motivacional sobre los integrantes de la agrupación y el 

impacto sobre el público. 

 

 En las orquestas noveles, tanto infantiles como juveniles, es sumamente importante 

tener una planificación y un plan de trabajo, ubicando las debilidades de la orquesta 

para escoger un repertorio secuencial que ayude a consolidar su desarrollo y progreso.  

 

 En cuanto al estudio de la obra por parte del director,  los pasos recomendados a seguir 

son: hacer un sondeo y una lectura general de la obra, analizar y fijar el “tempo”, 

analizar la obra desde el punto de vista “formal” para conocer su estructura, analizar la 

orquestación para poder planificar los ensayos y por último, la aproximación 

interpretativa. Siempre yendo de lo general a lo particular.  

 

 Siempre es adecuado desprenderse de la partitura. No es necesario dirigir sin la 

partitura pero si es importante conocerla de memoria.  

 

 Al momento de estudiar la partitura es fundamental anticiparse a los problemas que se 

puedan presentar en los diferentes instrumentos y tener las posibles soluciones. 
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Los ensayos 

De acuerdo con Alberto Grau (2005), un director puede abordar el montaje de una obra 

musical sin una “planificación previa”, de hecho ocurre con mucha frecuencia, pero sin duda 

alguna los resultados finales serán inferiores en calidad. Por lo general el responsable de esta 

labor, el líder, da como excusa el bajo nivel del equipo orquestal o vocal con el que labora, o 

el escaso tiempo con que ha contado para la preparación del concierto, razones muchas veces 

válidas, pero por lo general, el director es cómplice de un mediocre resultado musical, cuando 

no asume responsablemente el papel de conductor y formador pleno de conciencia exigido por 

su trabajo. Adicionalmente añade Grau que es recomendable planificar los ensayos de 

antemano y escribir la fórmula ideal del desarrollo de los mismos. De esa manera, escribiendo 

día a día la organización del cómo debería sucederse la labor, el rendimiento de esas horas de 

trabajo será superior. 

 
Continúa Grau (2005), mencionando que la planificación de cualquier montaje deberá estar 

siempre acorde y a la medida de la agrupación coral o instrumental con la que sabemos de 

antemano podremos contar. A menor nivel del grupo, mayor número de fórmulas para resolver 

las dificultades. 

Ampliando lo antes expuesto, Bennis y Nanus (1985), mencionan las opiniones acerca de la 

manera como ensayaba la orquesta Sergiu Comissioná: “No nos hace perder el tiempo”. 

Resultaba claro que Comissiona transmite con claridad sin límite lo que quiere de sus 

ejecutantes. Sabe exacta y categóricamente lo que quiere escuchar en un momento dado. La 

fuente considera que esa fijación con  la atención  tenazmente orientada hacia un resultado es 

únicamente posible “si se sabe lo que se busca”. 

 

Recomendaciones aportadas por los directores venezolanos  

 

 Los ensayos deben  manejarse de manera muy dinámica, fresca, rápida y participativa. 

Además el director debe asegurarse de lograr cosas puntuales en la afinación y 

articulación. 
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 El director debe ser muy efectivo a la hora de abordar problemas, no se debe detener 

tanto en las filas como si estuviera haciendo un taller o seccional; es imprescindible 

entender que se está haciendo un ensayo general, de esta manera hacer que todos los 

niños y jóvenes toquen, prestarle atención a todas las secciones de la orquesta e ir 

solucionando ante todo los grandes problemas y dificultades que se presenten.  

 

 Con respecto a la cantidad de horas de ensayo, es relativo y va a depender de la 

experiencia del grupo y como se acostumbraron a trabajar desde el comienzo; pero lo 

principal es percibir un resultado y un progreso en el tiempo.  

 

 A los chicos debe enseñársele toda una serie de valores como puntualidad, disciplina, 

la solidaridad, el sentido de pertenencia, el sentido del avance artístico, el logro de 

metas, escucharse y afinar juntos. El director debe chequear la correcta posición del 

instrumento, que no se tuerzan en la silla, que los instrumentistas de vientos tengan la 

columna vertebral derecha, que los violinistas y violistas tengan los brazos en buena 

posición. Además de lograr hacer un ensayo agradable, motivador, con palabras 

dirigidas a su edad y propiciar un ambiente lleno de logros. Posterior a todo esto, viene 

la música.    

 

 En cuanto a las competencias que el director de una orquesta novel debe tener es el 

conocimiento de planificación del ensayo. De acuerdo con Grau, un director puede 

abordar el montaje de una obra musical sin una “planificación previa”, de hecho ocurre 

con mucha frecuencia, pero sin duda alguna los resultados finales serán inferiores en 

calidad. 

 

 El crecimiento de la agrupación obedece a determinar cuáles son las debilidades y 

fortalezas, tomando en cuenta esto, el director puede hacer una planificación para tener 

claro hacia dónde se dirige el trabajo y poder desarrollar los proyectos que tenga. Se 

debe evitar “improvisar”.  

 
 Los encargados de orquestas noveles deben tener formación mínima en el arte de la 

dirección; debido a que debe tener la misma actitud como si estuviese frente a una 
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orquesta profesional. A estos chicos debe tratárseles como si fueran músicos 

profesionales, ya que el director se convierte también en formador de estas 

generaciones; por ende, no hay que hacer concesiones, siempre de manera muy 

profesional, inclusive en la manera de dirigir para enseñarles cuál es la manera 

adecuada de responder al gesto.  

 
 En las orquestas infantiles el director lo es todo, más allá de un director también es un 

tallerista que debe tener mucha paciencia y habilidad para trabajar con los niños. A 

medida que la orquesta va creciendo también se va haciendo el reflejo de la calidad de 

su director; por ello, si es un director preocupado de cómo deben ir los arcos, de cómo 

debe ser la interpretación y el sonido, eso se va a plasmar y reflejar en la orquesta. 

 
 El director debe rodearse además de un equipo de trabajo que lo ayude a plasmar lo 

que quiere a través de talleres de filas y seccionales. Involucrándose en dichas 

actividades y convirtiéndose además en un agente regulador de concertación de 

conceptos generales de emisión de sonido, formas de ataque, criterios y demás 

conocimientos que el director disponga. 

 
 Los directores de orquestas noveles deben asesorarse siempre y buscar tener la 

solución técnica y musical a los problemas que se presenten en los ensayos. Además 

deben formarse de manera adecuada, ser muy curiosos e investigar mucho para poder 

tener respuestas válidas a las inquietudes de los niños y jóvenes, resolviendo así los 

problemas que se presenten. 
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CONCLUSIONES 

 

La presente investigación  resalta la importancia que tienen las técnicas básicas de dirección, 

el repertorio y las dinámicas de ensayos, como elementos formativos, desde la óptica de cinco 

directores residenciados en Venezuela, con más de diez años de experiencia en esta labor. 

Resulta notorio el gran bagaje y amplio conocimiento de los maestros que conformaron la 

muestra y emitieron sus invaluables opiniones acerca del tema planteado. Cabe destacar 

también la buena disposición y el tiempo ofrecido de estos profesionales al momento de 

contestar las preguntas de la entrevista.  

La respuestas a las interrogantes de la investigación han sido encontradas y los objetivos han 

sido desarrollados, no obstante fueron los actores de la investigación, es decir, los cinco 

directores experimentados, quienes han dado la dimensión a las respuestas en base a lo que 

han sido sus experiencias y vivencias en torno a las técnicas de dirección, la escogencia de 

diversos repertorios y las dinámicas de ensayos para obtener óptimos resultados tanto 

pedagógicos como artísticos.  

Nunca fue la intención del investigador abarcar todo el campo de habilidades que debe 

desarrollar un director encargado de una orquesta novel para alcanzar un éxito considerable, 

ya que este trabajo se tornaría exhaustivo y sumamente amplio. Más bien, se procuró enmarcar 

la propuesta investigativa en estos tres elementos mencionados anteriormente, que si bien no 

son los únicos a tener en cuenta, se consideran de vital importancia a la hora de emprender una 

carrera como conductores de orquestas. 

 
Sobre el aspecto de la formación  técnico – académico del director no se recomendó ninguna 

técnica en particular, sin embargo la preparación  profesional del director debe estar aunada a 

su compromiso personal con la música a través del estudio profundo y meticuloso de las obras 

a interpretar con los jóvenes, erradicando la poca planificación y eventuales improvisaciones.   
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Se evidencia la importancia de manejar herramientas pedagógicas, tocar y crecer en la 

ejecución del piano, ejercitar diariamente la técnica gestual, la propia ejecución del 

instrumento principal y por lo menos  una mediana pero sólida formación en conocimientos 

teóricos. Además de documentarse bien a través de grabaciones e investigaciones sobre las 

obras a dirigir y el conocimiento teórico - técnico de cada instrumento de la orquesta.  

Expresar a través de la técnica del gesto los detalles de la partitura de forma clara y precisa a 

las diferentes secciones de la orquesta. La técnica gestual le asegura al músico instrumentista 

que más que recibir una simple seña, obtenga un gesto complejo donde el director imprima 

seguridad  y perfecta comprensión de la obra.  

Como resultado de la investigación, se creó una guía orientada a los directores de orquestas 

noveles en Venezuela, que abarca los tres elementos formativos desarrollados en este trabajo, 

los cuales son: la técnica del gesto, repertorios propuestos y dinámicas de ensayos; 

colaborando así con el desarrollo de su formación en el arte de la dirección orquestal.  

Se recomienda a los lectores y a los investigadores que pretendan ampliar los horizontes de la 

investigación en la dirección, consultar este trabajo para obtener información concisa y clara, 

sobre algunas habilidades y competencias que todo director debe tomar en cuenta a la hora de 

trabajar su técnica, de escoger un repertorio y de adentrarse en el mundo del desarrollo diario 

de los ensayos. 

 

Finalmente, como recomendación, es categórico mencionar que se hace necesario profundizar 

en el tema de estudio y continuar con una línea de investigación donde se  aborden otros 

elementos formativos y herramientas pedagógicas que ayuden al desempeño del director de 

orquestas noveles en Venezuela, para que los conocimientos adquiridos siempre estén a la par 

de las grandes transformaciones que se van generando en la sociedad orquestal y musical del 

país.  
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ANEXO Nº 1  

ENTREVISTAS A DIRECTORES DE ORQUESTAS INFANTILES Y JUVENILES 
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Eudel Seijas  

 

1. Edad 

 
 Treinta y cinco (35) años. 

 
2. ¿Qué instrumento tocas? 

 
 Viola. 

 
3. ¿Qué orquesta diriges? 

 

 Orquesta Sinfónica Infantil Mozart de Valencia. 

 
4. ¿Cómo fue tu primer acercamiento a la dirección orquestal? 

 
 Mi primer acercamiento a la dirección orquestal fue casual, hasta accidental diría yo. 

Porque llegó una dotación de instrumentos acá a Valencia para hacer una orquesta 

infantil y Joshua Dos santos quien era el director del Orquesta Juvenil de Carabobo me 

preguntó si me podía hacer cargo. Yo pensé que lo haría mientras mandaban a otra 

persona pero bueno, ya  mi trabajo aquí lleva siete años. Te diré que cuando inicié me 

sentía totalmente perdida, nunca había ido ni siquiera a un curso de dirección, Joshua 

me ayudo un poco, me daba indicaciones de cómo estudiarme la partitura, luego al 

tiempo en el conservatorio de música Simón Bolívar (Programa académico Carabobo), 

se abrió la cátedra de dirección con Jorge Castillo y allí empecé a ver luz, porque 

realmente yo abordaba las partituras como tallerista y me enfocaba más en una fila que 

en otra, además de que no lo pensaba como un todo sino en seccional. Ahora que estoy 

estudiando dirección me es un poco más sencillo estudiar los temas, que debe 

destacarse de la partitura y como hacer un plan de trabajo con la orquesta. 

 
5. ¿Cuántos integrantes tiene la orquesta Mozart  actualmente? 
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 Actualmente tiene ciento diecinueve (119).  

 
6. ¿Cuál es la edad promedio de la orquesta? 

 

 La edad promedio es de once (11) años. El más pequeño tiene siete (7) años y el más 

grande tiene quince (15) años. 

 

7. ¿Qué repertorio has hecho con la orquesta? 

 
 Bueno esta orquesta no es la misma de hace siete años atrás, la orquesta que tengo 

ahorita es la cuarta generación. La generación actual comenzó hace año y medio. 

Entonces iniciamos con repertorio del álbum “Primeras impresiones”, luego por lo 

general voy trabajando diferentes arreglos de poca dificultad técnica pero buscando 

que sea de una manera progresiva, uno de los arreglos que se hacen es el de Pompa y 

Circunstancia de Elgar, es un arreglo muy sencillo que solo comprende el tema central, 

luego seguimos hasta llegar a la obertura “Gipsy”, luego de esto viene otra etapa de 

arreglos hasta que llegamos a la “Danza húngara número 5” de Brahms en su versión 

original, no arreglo. Pero con este tipo de orquesta lo que más se maneja son arreglos y 

adaptaciones y buscando tonalidades accesibles para los niños. Lo importante es lograr 

que el repertorio sea progresivo en su dificultad y no hayan saltos abruptos, pero 

pensando en un determinado momento colocar un reto mayor, primero para darle 

impulso a los niños que más se destaquen y para empujar a la orquesta en general.  

 
8.  ¿Qué te lleva a escoger un determinado repertorio? 

 
 Como te comenté por lo general  me fijo mucho en las tonalidades, sol mayor es muy 

accesible para la cuerda, sobre todo los violines, contrabajos y en  la madera  las 

flautas se ven muy favorecidas. Con do mayor las violas, los cellos, los oboes también 

se ven favorecidos. Algunas obras en si bemol para que los metales y los clarinetes 

también tengan esa comodidad. Algunas obras en Fa mayor para que los cornos no 

tengan que estar transportando tanto, por lo general juego mucho con estas tonalidades.  
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9. ¿Cuál es la obra más difícil que has hecho con esta orquesta?   

 
 Con esta generación el “Aleluya” de Händel. Y con generaciones anteriores lo más 

lejos que llegamos fue a montar el primero, tercero y cuarto movimiento de la 5ta 

sinfonía de Beethoven, Finlandia de Sibelius. Marcha Eslava de Tchaikovski y danzón 

no. 2 de Arturo Márquez.  

 

10.  ¿Podrías comentar que estudios has realizado a nivel musical? 

 
 Bueno yo comencé con música popular, tocando cuatro en estudiantinas, después 

comencé en el Conservatorio de Música de Carabobo, allí escogí la viola, me gustó 

mucho, estudié un tiempo con Daniela Pardo. En cuanto a materias teóricas vi lenguaje 

musical, historia de la música, no llegué a finalizar armonía ni contrapunto, no he 

llegado a fuga, es decir, que mi formación en cuanto a esa parte aún no está lista. Piano 

complementario llegué hasta segundo año, es decir que aún no lo he finalizado. Mis 

estudios formales de dirección los estoy haciendo con Jorge Castillo. He participado en 

cursos con José Calabrese, y Mario Benzecry. Tengo pensado ver clase también con la 

profesora Teresa Hernández.  

 

11. ¿Deseas dar algún mensaje a los directores y personas que trabajan con niños en las 

orquestas sinfónicas infantiles? 

 
 Mi mensaje para ellos sería que se preparen constantemente, que no crean que porque 

están dirigiendo orquestas infantiles deben quedarse con el repertorio infantil nada 

más. De hecho yo me estudio el repertorio infantil para abordarlo en el ensayo, pero la 

constante es estudiar un repertorio más exigente, además de que un repertorio 

complementa al otro. Parece mentira pero la orquesta infantil enseña mucho, sobre 

todo a hacer dinámicos los ensayos. En las manos de nosotros, los directores de 

orquestas infantiles, está el futuro sinfónico del país.  
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Tupác Amarú Rivas 

 

1. Edad 

 
 Treinta y seis (36). 

 
2. ¿Qué instrumento tocas? 

 
 Violin.  

 

3. ¿Qué orquesta diriges? 

 
 La sinfónica infantil del núcleo San Agustín. 

 
4. ¿Cómo fue tu primer acercamiento a la dirección orquestal? 

 
 Un poco por ensayo y error. Debido a las actividades que yo ejercía en el núcleo se 

presentó la necesidad de asumir este rol; más que por una formación académica 

inmediata. Yo egresé del Instituto Universitarios de Estudios Musicales (IUDEM) 

como licenciada en educación musical, daba clases de violín, luego al resto de las 

cuerdas, luego apareció un oboe, una trompeta y me dijeron “resuelva”; hasta que llegó 

un momento que tenía la orquesta completa.  

 

5. ¿Cuánto tiempo tienes dirigiendo la orquesta? 

 
 Los grupos son rotativos, lo máximo que puedo durar con una orquesta son dos o tres 

años y ya es bastante. Aquí en el núcleo estoy desde el año noventa y seis (96).   

 

6. ¿Qué repertorio has hecho con la orquesta? 

 
 Desde primeras impresiones, hasta danzón número dos de Márquez, Marcha Eslava de 

Tchaikovski, cuarta sinfonía del mismo compositor. Tenemos dos perfiles, el de 
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ingreso y el de egreso que es cuando el muchacho ya está preparado para ir a una 

juvenil. Pero nuestros grupos son rotativos, los coros se convierten en orquestas cada 

dos o tres años y los muchachos más avanzados de las orquestas egresan y van al 

conservatorio o presentan  audiciones formales en orquestas juveniles. El egreso no es 

tanto por edad sino por capacidad  técnica y si está en condiciones de tocar el 

repertorio que se le exige. El coro siempre es el primer paso.  

 

7. ¿Cuál es la obra tope qué se hace en este núcleo?  

 
 La cuarta sinfonía de Tchaikovski, comenzando por el cuarto movimiento. Aunque 

aquí en el área metropolitana se está poniendo muy de moda hacer ahora Mahler. Pero 

cada sección  tiene su obra aparte; cuerdas, vientos y percusión. Siempre trabajo por 

secciones. Y luego colocamos las obras sinfónicas de encuentro. Es la única 

posibilidad que tenemos de desarrollo instrumental y grupal, porque atendemos tanta 

gente que ya las clases individuales son prácticamente inexistentes. Todo es mini taller, 

todo es en grupo. Intentando tener la máxima atención para cada muchacho. 

Generalmente entran cuarenta muchachos por grupo a cada taller o seccional, es la 

única manera de poder atender a tanta gente.  

 

8. ¿Cuántos jóvenes atienden aquí actualmente? 

 
 Mil doscientos (1.200) entre coros y orquestas. Seis coros infantiles, tres niveles de 

iniciación, un coro juvenil y tres niveles de orquestas. 

 

9. ¿A nivel orquestal que repertorio están haciendo actualmente? 

 
 Obertura festiva, el cuarto movimiento de la quinta sinfonía de Beethoven, el batuque. 

Un Vivaldi en la cuerda, un Vivaldi en la madera. Un trabajo de ensamble de metales 

con obras barrocas y obras contemporáneas. Además de estar leyendo la suite para 

percusión del maestro José Calabrese la cual es todo un reto.  

 

10. ¿En qué te basas para escoger un determinado repertorio? 
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 En el grupo que tengo. A veces hay órdenes directas  donde hay que montar una 

determinada obra para un encuentro metropolitano. En caso de que el grupo no esté 

listo se hace una selección, pero la pauta la da el grupo. Hay un gran trabajo de 

pedagogía y hay que estar pendiente de cada detalle como puntualidad, que se corten 

las uñas, que se sienten derechos, etc. Trabajar con las filas más débiles. El repertorio 

se escogerá dependiendo del grupo que se tenga. Otra obra que hacemos mucho  es la 

obertura “Gipsy”. Las orquestas de estas características son un gran salón de clases, 

más que dirigir hay que enseñar y el repertorio te lo pautará la realidad del grupo que 

se tenga. En estas orquestas debes ser un guía y un preparador.  

 
11. ¿De qué tamaño son las orquestas aquí? 

 
 De los más avanzados hay una orquesta de setenta y cinco (75) alumnos, hay otra de 

ochenta y dos (82). Y de los más pequeños que son la de preparatorio la integran ciento 

diez (110) alumnos y en la de iniciación hay doscientos (200) niños. El orden a seguir 

a nivel orquestal es: iniciación, preparatorio y sinfónica infantil.  

 
12. ¿Qué repertorio gradual pudieses recomendar? 

 
 Empezaría con primeras impresiones, para iniciar a la cuerda propondría al compositor 

Ralph Matesky, obras por separados donde se trabaje  mucha técnica, ataque y apoyo 

para los vientos. Y tomaría una obra de encuentro como un arreglo del himno de la 

alegría, un arreglo de la gran puerta de Kiev, o marcha de Radetzky. Luego 

incorporaría  música barroca  para la cuerda como el arreglo del Brandemburgo de 

atrás hacia adelante empezando por el tercer movimiento, luego “a la rustica” de 

Vivaldi. Para unir vientos y percusión haría el arreglo de “cartoon simphony” que es 

pegajoso y es música de comiquitas, luego el arreglo del Tedeum. Posteriormente algo 

de música venezolana, luego la danza húngara número 5 de Brahms, después la 

primera sinfonía de Beethoven, luego la quinta del mismo compositor. Posteriormente 

la “conga del fuego nuevo”, luego el danzón  número 2 de Márquez y Marcha Eslava 

de Tchaikovski. Más avanzados todavía podría sugerir la segunda sinfonía de 
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Tchaikovski y luego algo de Mahler. También podría incluir la obertura festiva, el 

arreglo de “Finlandia”. Y arreglos que sean útiles de navidad y música venezolana. Y 

obras con coro como el aleluya Händel, el gloria de Vivaldi, marcha de la creación de 

Haydn y el himno de la alegría, aires de Venezuela y Venezuela.  

 
13. ¿Podrías comentar que estudios has realizado a nivel musical? 

 
 Yo soy de Barquisimeto, me inicié en el Sistema Nacional de Orquestas, creo que es lo 

único que conozco, hice toda esta secuencia que tenemos aquí en el núcleo San 

Agustín en el sentido de que me inicie en el coro y luego pase por las orquestas. Estuve 

un tiempo en el conservatorio Vicente Emilio Sojo; luego me vine a Caracas y egrese 

del IUDEM como licenciada en educación, siempre me ha gustado dar clase. Creo que 

estoy al frente de un grupo y tomando la batuta más por “consecuencia de”, nunca fue 

mi primera meta. Siempre tuve mucho interés desde pequeña en ayudar y trabajar en 

grupo. Tengo una especialización en dinámicas de grupo y en PNL (Programación 

neurolingüística).  

 

14. ¿Deseas dar algún mensaje a los directores y personas que trabajan con niños en las 

orquestas sinfónicas infantiles? 

 
 Que hay que ver más allá de la batuta, no es nada más esperar a que todo esté listo. Así 

como la orquesta es un gran conjunto de diversidades tímbricas, así mismo lo es la 

batuta. El director tiene que estar abierto a las diferentes opiniones del equipo de 

trabajo. Creo en el trabajo en equipo y saber escuchar las opiniones de otros 

profesores. El salón de ensayo es un gran salón de clases, no es nada más la música. 

Hay valores que hay que desarrollar como disciplina, trabajo en equipo, respeto, 

utilizando la música como medio para esto y más aún en la actualidad donde el “bum” 

del país son las orquestas infantiles.  
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Manuel Vadell  

 

1. Edad 

 

 Treinta y ocho (38) años.  

 

2. ¿Qué instrumento tocas? 

 

 Violín. 

 

3. ¿Qué orquesta diriges? 

 
 La Orquesta Sinfónica Inicial del Conservatorio de Música de Carabobo. 

 
4. ¿Cómo fue tu primer acercamiento a la dirección orquestal? 

 
 En un primer momento, no digamos traumatizante pero si tuvo sus golpes. No tenía ni 

idea de cómo era eso. Lo que hacía era marcar el tiempo y tratar de que los niños 

fueran en conjunto. No tenía ninguna técnica en cuanto a dirección como tal. 

Simplemente intentaba que fueran en conjunto basándome en el tempo, más nada.  

 
5. ¿Cómo llegaste a ser director de la orquesta inicial? 

 

 Necesidad de la institución. No había otra persona y me tocó a mí.  

 
6. ¿Cuál es la edad promedio de la orquesta? 

 
 El más pequeño tiene siete (7) años y los más grandes tienen trece (13).  

 

7. ¿Años de experiencia dirigiendo la orquesta?  

 
 Entre seis (6) y siete (7) años.  
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8. ¿Qué repertorio has hecho con la orquesta? 

 
 Generalmente hago arreglos, basándome más que todo en Carl Bruch y el máximo 

nivel  al que hemos llegado es el de un arreglo de la sinfonía No. 12 de Mozart. Nunca 

trabajamos con obras originales, poseen mucha dificultad, siempre trabajamos con 

arreglos.  

 

9. ¿Qué repertorio estás haciendo actualmente? 

 
 Todo el álbum de “Mi primera aparición” de Carl Bruch. Me parece que tiene muchos 

fundamentos rítmicos educativos sobre todo para la cuerda, en principio empieza con 

redondas y al final ya presenta figuras rítmicas más interesantes como corcheas con 

puntillo ligadas, ritardandos y todas las figuras que te forman a una orquesta inicial 

según mi criterio.  

 

10. ¿Qué te lleva a escoger un determinado repertorio? 

 
 Yo tengo niveles dentro de la orquesta. Para mí, una persona no debería estar más de 

tres (3) años en la orquesta inicial, es decir, que es una orquesta que va a un nivel y 

luego vuelve al comienzo, llevando a todas las personas a un nivel mayor, que en ese 

caso ya sería la “juvenil”, ese sería el ideal; es decir, que cada año debería haber un 

bajón y luego un aumento en cuanto al nivel se refiere. Por eso a mí me gusta 

comenzar con este álbum de Carl Bruch, luego deberían venir obras más fuertes de 

ámbito nacionalista o latinoamericano y terminar con una de las obras del período 

clásico, repito, como el arreglo de la sinfonía de Mozart, aunque este año quisiera 

llegar a un arreglo de una obra  de Tchaikovski. 

 

11. Luego de la etapa inicial, ¿Que obras originales crees que sean las más convenientes 

para empezar a tocar? 

 
 A mi parecer una obra original adecuada para empezar sería la sinfonía No. 1 de 

Beethoven. Una sinfonía de Schubert también sería interesante, hay una obra de 
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Mendelssohn en Do mayor para la cuerda muy buena, la sinfonía de los juguetes de 

Leopold  Mozart, la sinfonía No. 94 de Haydn, entre otras. El problema de nosotros, 

me refiero a las orquestas del conservatorio es que solo tenemos dos ensayos en la 

semana, el cual uno lo usamos para seccionales y el otra para ensayo general; 

seguramente si tuviésemos más ensayos montaríamos obras de mayor envergadura. 

Para llegar a un mayor nivel en una orquesta de estas características deberían ser por lo 

menos 4 ensayos mínimos a la semana con una duración de 45 minutos que es la 

cantidad de tiempo que logras tener a los niños concentrados, luego de eso comienzan 

a hacer cualquier cosa.  

 

12. ¿Podrías comentar que estudios has realizado a nivel musical? 

 

 He realizado estudios de violín y materias teóricas en el Conservatorio de música 

“Simón Bolívar”, en el Conservatorio de música de Carabobo y en la escuela 

latinoamericana de violín.  

 

14. ¿Deseas dar algún mensaje a los directores y personas que trabajan con niños en las 

orquestas sinfónicas infantiles? 

 
 Yo no sé si lo que voy a decir es bueno o malo, pero yo creo que a veces es 

conveniente ubicarse al mismo nivel de los niños, es decir, uno como una persona de 

mayor edad  hay ocasiones en que es bueno meterse en el mundo de ellos, donde en un 

momento los niños vean  la música como diversión pero a la vez vayan aprendiendo. 

En los conciertos ocurre una magia, los niños están emocionados porque los padres los 

van a ver, también se van creando un concepto propio y empiezan a emitir juicios, 

saben si algo sonó mal o bien. Creo que eso es lo más lindo y puro, no están con malas 

ideas ni nada de eso.  
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Jhoanna Hernández  

 

1. Edad 

 
 Veintidós (22) años. 

 
2. ¿Qué instrumento tocas? 

 
 El instrumento que toco es el violín.  

 
3. ¿Qué orquesta diriges?      

 
 Actualmente estoy a cargo de la Orquesta Sinfónica Infantil de la Victoria Edo. 

Aragua. 

 
4. ¿Cómo fue tu primer acercamiento a la dirección orquestal? 

 
 Realmente mi primer acercamiento a la dirección orquestal fue por motivo de que en el 

núcleo donde me desempeño como violinista (concertina) se abrió una orquesta pre-

infantil y me pidieron que me encargara de dicha orquesta que comprendía edades 

entre los cuatro (4) y seis (6) años, es allí donde entré en todo lo relacionado a 

dirección. Luego, aproximadamente al año me informan que se iba a conformar una 

nueva infantil y que yo sería la que estaría al frente de ésta y es así como llegue a la 

orquesta. La edad  promedio de la actual orquesta infantil es de niños entre cuatro (4) y 

trece (13) años. 

 
5. ¿Años de experiencia dirigiendo la orquesta?  

 
 La orquesta infantil solo tiene seis (6) meses y el mismo tiempo tengo dirigiéndole. 

 
6. ¿Qué repertorio has hecho con la orquesta? 
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 Un arreglo del himno de la alegría, chamambo, la danza rusa, el arreglo de la gran 

puerta de Kiev (the great gate of Kiev and hopak). 

 
7. ¿Qué repertorio estás haciendo actualmente? 

 

 La obertura de la ópera “El Barbero de Sevilla” de Rossini y un arreglo de                                      

Pompa y Circunstancia de Elgar.  

 
8. ¿Qué te lleva a escoger un determinado repertorio? 

 
 Verdaderamente en la manera en que se dio todo lo relacionado con la actual orquesta 

infantil del núcleo de la victoria, no soy yo la que escoge los repertorios sino que los 

directores del núcleo en general son los que me pasan por escrito los repertorios a 

montar y yo simplemente me encargo de hacer mi labor, es una situación bien 

interesante ya que es primera vez que veo esa  modernidad, sin embargo es la realidad 

de lo que sucede, ahora bien como ya antes mencioné por las diferencias de edades de 

los niños e incluso de nivel solo se está manejando este tipo de repertorio ya que la 

gran mayoría de niños pasaron de la orquesta pre-infantil a la orquesta infantil muy 

rápido, para conformar una sola orquesta con  más cantidad de gente, es por ello que la 

realización de otros repertorios no ha sido tan fácil ya que incluso unos de los grandes 

problemas es la técnica de instrumentos, entre otros. 

 

9. ¿Podrías comentar que estudios has realizado a nivel musical? 

 
 Estudios realizados a nivel musical: lenguaje musical en la escuela de música Federico 

Villena, Maracay Edo. Aragua, así mismo estudios de violín con el maestro Pablo 

Vásquez, seminarios de capacitación  para docentes de la academia latinoamericana. 

En cuanto a  estudios de dirección orquestal solo tuve la oportunidad de ver algunas 

clases con el director actual de la orquesta Juvenil de la Victoria, Alfredo Ascanio 

durante poco tiempo, porque siempre está ocupado. Realmente no siento su apoyo en 

cuanto a mi formación como directora. Y no tengo tiempo de viajar a Caracas para 

recibir clases.  
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ANEXO Nº 2 

ENTREVISTAS A DIRECTORES EXPERIMENTADOS RESIDENCIADOS EN 

VENEZUELA 
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Cesar Iván Lara  

 

1. ¿Cuál cree usted que es la manera más adecuada para empezar a estudiar dirección 

orquestal? 

 
 Ante todo se debe empezar por tener un conocimiento estándar – alto de cómo 

funciona una orquesta y cómo funcionan los instrumentos. Debe haber una conciencia 

musical media – alta a manera de entender la fenomenología de las frases, la tensión y 

dicción de los elementos armónicos y todo lo que conforma cualquier tipo de obra. 

Yéndonos ya al aprendizaje en sí de la dirección orquestal, más allá de ese bagaje  del 

conocimiento teórico que el estudiante debe poseer, debe tener en cuenta que es una 

carrera práctica, lo ideal es que los jóvenes estudiantes busquen la oportunidad de 

dirigir, ya sean  grupos de cámara u orquestas infantiles y juveniles de cierto nivel que 

permitan ir desarrollando el gesto técnico y madurarlo. Debe haber la asesoría de un 

maestro experimentado en este trabajo, a razón de que cuando se dirigen orquestas de 

jóvenes muchas veces estos músicos no tienen la experiencia natural requerida para 

que reaccionen al gesto que puede proponer un director, esto hace que el director joven 

exagere los gestos o haga algún tipo de movimiento incorrecto buscando que los 

músicos jóvenes hagan lo que dicho director quiere y esto es un error. El director joven 

debe insistir con el conocimiento básico que tenga, que los muchachos que tocan en la 

orquesta reaccionen a esa solicitud técnica, por esto es que debe haber una asesoría 

para el joven director. Repito, por lo menos debe haber una base mínima teórica que se 

lleve a la par con el elemento práctico que permita poner en práctica, valga la 

redundancia, lo aprendido en un conservatorio. Esto es una actividad que va de lo 

individual hacia un grupo y de un grupo hacia un individuo y no hay otra forma de 

desarrollarla sino con la práctica.  

 

2. ¿Qué ejercicios recomienda hacer para lograr una adecuada plasticidad y claridad  

en los gestos del director? 
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 Defiendo las bases técnicas de la dirección donde la precisión rítmica y la claridad del 

gesto tienen que ver de cómo se desplaza la batuta en el aire. Mi primera 

recomendación es un buscar un movimiento estilizado, una suerte de “legato”, que 

muchas veces lo comparo con la disciplina llamada “tai chí” en cuanto a los 

movimientos serenos pero progresivos y constantes en la cultura oriental y como se 

compaginan con la gestualidad del director  de orquesta. Es importante que haya una 

línea constante que permita prever y plasmar cuando se va de un tiempo a otro, si esa 

línea se rompe es difícil para el director como elemento básico hacerse entender y dar a 

conocer el pulso que quiere imprimir. Se debe incentivar a la plasticidad como 

elemento primordial donde la relajación debe estar constantemente vigilada. Aunque la 

música pida un gesto de intensidad debe haber siempre un elemento de relajación que 

debe estar siempre presente. Posteriormente se deben estudiar los diferentes cambios 

de velocidad y articulaciones que el director deberá plasmar en su “bit”.   

 

3. ¿En principio, los ejercicios técnicos del estudiante de dirección deberían ser con la 

batuta o sin ella?, Explique.  

 

 Pienso que siempre deberían ser con la batuta. Un director que solo dirige con las 

manos, cuando tome una batuta posiblemente no pueda expresarse de la misma 

manera. Creo que es mejor desarrollar el trabajo de aprendizaje de una vez con la 

batuta. Por lo menos en nuestro país la mayoría de las orquestas tienen un tamaño 

estándar con tendencia a ser muy grandes y la utilización de la batuta es un recurso 

muy valioso. Por supuesto, teniendo en cuenta que cada cuerpo  y cada fisionomía es 

distinta, el maestro orientador deberá atacar las debilidades en los gestos del estudiante 

y desarrollar las fortalezas,  pero siempre con la batuta.  

 

4. ¿Qué libros de técnicas de dirección orquestal recomienda que deberían leer y 

aprender los estudiantes? 
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 Puedo recomendar libros de orquestación como el de Piston y el de Korsakov. En 

cuanto a dirección y análisis recomiendo el libro de Hans Swarosky  llamado “Defensa 

de la obra” y también está el libro de Norman del Mar,  “Anatomía de la orquesta”. 

 

5. ¿Qué competencias y aptitudes deben tener los directores y encargados de orquestas 

infantiles y juveniles en Venezuela para obtener óptimos resultados? 

 

 Primero hay un elemento de personalidad y aún  más hablando de orquestas de niños, 

ya que las destrezas se pueden ir adquiriendo poco a poco, la técnica se puede ir 

adquiriendo poco a poco, la experiencia se va adquiriendo poco a poco; pero por 

ejemplo, superar un problema de timidez puede ser muy complicado. Pararse frente a 

una cierta cantidad de personas, mirarlos a los ojos y tener el control y el liderazgo es 

algo que no es tan fácil y natural de enseñar. En los grupos de jóvenes hay quienes 

destacan por su personalidad extrovertida y su condición de liderazgo. Creo que es 

importante identificar quien tiene ese elemento y desarrollarlo. Eso no significa que 

una persona que sea tímida no lo pueda superar, pero si una persona definitivamente es 

tímida e interna, es muy difícil que pueda lograr comunicarse a futuro con un grupo 

humano, en este caso, de jóvenes. Entonces, en este sentido,  la personalidad 

definitivamente es un elemento muy importante a considerar.  

 

6. ¿Principalmente en qué períodos de la historia musical deberían enmarcarse las obras 

a ejecutar por orquestas infantiles y juveniles? 

 

 En las orquestas infantiles y juveniles tempranas, la tonalidad juega un papel 

importante, hay que atrapar a los jóvenes con un elemento tonal que entiendan, eso 

significa que la mayor parte del repertorio debe estar enmarcado entre el período 

barroco y el romántico; tal vez un poco del nacionalista también. Siempre entendiendo 

que deben estar dentro del nivel técnico que los muchachos de la orquesta tengan. Se 

podría incentivar el período contemporáneo, pero muy bien escogido en cuanto a las 

dificultades técnicas, a manera de que el muchacho lo asimile y no lo rechace.  
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7. ¿Qué obras recomienda que deben estar en el repertorio obligatorio de las orquestas 

infantiles? 

 

 “Primeras impresiones” álbum de piezas.  

 

8. ¿Qué obras recomienda que deben estar en el repertorio obligatorio de las orquestas 

juveniles? 

 

 El aleluya de Händel, el Brandemburgo “5” es una posibilidad para desarrollar las 

cuerdas, la quinta sinfonía de Beethoven, Finlandia de Sibelius. Para englobar un poco 

esta pregunta con la anterior, tengo que decir que aún hay repertorio por descubrirse. 

Lo que pasa es que ya hay un repertorio estándar que ha resultado ser efectivo, 

entonces cuando ya uno sabe lo que resulta lo piensas dos veces antes de improvisar. 

Lo importante es que haya un elemento en la música que sea de fácil aceptación para 

los chicos y entre en sus corazones, para que dicho repertorio trabajado de la manera 

adecuada se conviertan en obras que puedan ser parte importante de su formación. 

Aquellos puristas que piensan que todo debe sonar en primera instancia como una 

orquesta profesional europea yo les diría que los que estamos desde hace muchos años 

en esto, sabemos que esa es la meta, pero lo que importa es dar esos primeros pasos de 

aproximación al repertorio nuevo y que seguramente al repetir la misma obra un par de 

años después lo tocarán con mayor conciencia, con mayor nivel y con menos tiempo 

de estudio, lograrán una interpretación tan cerca, igual o mejor que una orquesta 

europea. No hay que negarse a las grandes obras y a los nuevos retos, por supuesto 

tomando en cuenta la orquesta que se tiene, tiempo para ensayar, entre otras cosas.   

 

9. ¿Cree adecuado incluir obras contemporáneas al repertorio de orquestas infantiles y 

juveniles?; de ser así, ¿Puede recomendar alguna? 

 

 Por supuesto que sí. Esto debe hacerse pero con mucho cuidado. Creo que no debe 

incluirse música serial o dodecafónica, pero por ejemplo pudiese tomarse en cuenta la 

música impresionista. Algunas adaptaciones para que ese elemento armónico que 
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empieza a negar la tonalidad vaya siendo algo natural en el lenguaje del niño. Como no 

tengo experiencia con orquesta de niños no podría decirte exactamente que obras 

pueden ser. Pero yendo hacia el camino del impresionismo, creo que puede ampliar un 

poco más el repertorio con éxito. Además podemos buscar obras de músicos que tienen 

que ver más con nuestras raíces, que usan elementos folklóricos y elementos 

latinoamericanos; no por la escuela vienesa, ni tampoco por la escuela atonal, ya que 

creo que sería muy complicado. No estoy totalmente negado a esto pero creo que sería 

muy difícil si no hay una mínima consciencia musical y artística del grupo que va a 

tocar la pieza.  

 

10. ¿Qué importancia tiene incluir obras venezolanas y latinoamericanas en el repertorio 

obligatorio de orquestas infantiles y juveniles?, ¿Puede mencionar algunas? 

 

 Si es importante ya que la identidad es un elemento que hay que cuidar, ya que somos 

venezolanos y latinoamericanos, pero somos parte de un mundo globalizado y esto es 

bueno ya que hay gran cantidad de información que va y viene de una forma 

vertiginosa, pero dicha información llega sin filtros, habiendo una suerte de 

estandarización mundial de lo que se debe hacer que a veces niega lo que somos y de 

dónde venimos.  Con las orquestas infantiles, al menos que sea una selección nacional, 

pero de lo contrario no funcionan obras de gran envergadura; pienso que deben hacerse 

canciones y piezas de tres o cuatro minutos que los niños alguna vez hayan cantado, 

por supuesto, siempre está el elemento de los arreglos y adaptaciones para estos 

jóvenes, pero poniendo retos de elementos técnicos para la superación de los 

muchachos. Debería haber un álbum de piezas como el de “primeras impresiones” que 

te comenté, que trae música de Schumann  y de diversos compositores europeos, pero 

con piezas venezolanas con un nivel progresivo; esto sería lo ideal. Lo importante es 

que cada pieza sea un nuevo reto y si es con material nuestro mucho mejor, cuidando 

así nuestra identidad. 

 

11. ¿Cómo piensa que debe ser la dinámica de ensayos de orquestas infantiles y juveniles? 
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 Esto es relativo porque va a depender del nivel del grupo. Lo primero es enseñarle a 

los niños y jóvenes que la música es diversión, este es un elemento clave. En la medida 

de que pasa el tiempo esta “diversión” se va a nublando pero lo ideal es que este 

elemento se mantenga así sea con orquesta profesionales, es decir, debe haber un 

placer al  momento de llevar a cabo esta actividad. Con respecto a la cantidad de horas 

de ensayo también es relativo, eso va a depender de la experiencia del grupo y como se 

acostumbraron a los niños a trabajar desde que comenzaron. Lo importante es percibir 

un resultado en el grupo y un progreso.  

 

12. ¿Cree importante que el director participe y se involucre en los talleres de fila y 

talleres seccionales de las orquestas infantiles y juveniles?, ¿Cómo debería hacerse 

esto?, Explique.  

 

 Esto también es relativo, depende del nivel de la orquesta. Con las orquestas infantiles, 

el director lo es todo y ni siquiera es un director, es un tallerista que tiene mucha 

paciencia y habilidad  para trabajar con estos niños, la orquesta cuando es joven se va 

haciendo un poco el reflejo de la calidad de su director. Si es un director preocupado 

de cómo deben ir los arcos, de cómo debe ser la interpretación él lo va a plasmar y 

debe rodearse de un equipo que lo ayude a plasmas también esta información, en este 

sentido yo diría que sí debe involucrarse. Tal vez no siempre, pero si debe ser un ente 

regulador de hacia dónde deben ir estos conceptos generales de emisión de sonido, de 

formas de ataque, de cómo debe funcionar la orquesta, que tipo de sonido debe 

producir; esto dependiendo del criterio y con el conocimiento que el director disponga.   

 

13. ¿Qué criterios cree que deben tomarse en cuenta al momento de escoger un repertorio 

u obra para ejecutar con una determinada orquesta, en este caso, infantil y/o juvenil? 

 

 El tiempo que tienen tocando juntos, el tiempo que se tiene para montar dicho 

repertorio, que tenga un nivel de dificultad que necesite de esfuerzo y trabajo para 

alcanzar un óptimo resultado, incentivar el reto pero muy bien pensado ya que si dicho 

reto es muy grande puede también ser contraproducente.  
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14. ¿Cómo es el primer acercamiento que usted hace a una determinada obra o 

repertorio? 

 

 Trato de ir de lo general a lo particular. Agarro  la partitura y empiezo a cambiar las 

páginas como si fuera un mapa constante hecho de varias partes. Eso me da una visión 

amplia de la obra y tener una idea de la estructura. Luego comienzo a estudiar la obra 

en secciones más definidas; esto es buscando digerir y asimilar la pieza en la mente, ya 

que una de las formas de ser exitoso en la dirección es desprendiéndose de la partitura 

misma y tener el control absoluto de lo que se hace. A medida que me acerco más 

detenidamente a la obra van apareciendo más detalles lo cuales siempre son 

importantes y hay que tenerlos en cuenta, pero es lo general lo que a me permite 

memorizar. Poder comparar las diferentes estructuras y formas de la obra para mí es 

clave. A veces no hay tiempo pero intento buscar información en torno con el 

compositor, el momento histórico que vivía el compositor cuando escribió la obra, ya 

que esto es un elemento adicional que te puede ayudar a tomar decisiones musicales y 

técnicas.   

 

15. ¿Qué recomendaciones puede darle usted a los estudiantes de dirección y sobre todo a 

los que se están encargando actualmente de orquestas infantiles y juveniles? 

 

 Lo primero es que sean muy curiosos, para tener respuestas validas tanto para los niños 

como a los jóvenes y aprendan como resolver las cosas. No es suficiente que un 

director le diga a un chico “estás desafinado”, tiene que decirle además como va a 

afinar, tiene que estar muy seguro de cómo manejar esa situación y hacerle ver al joven 

que es lo que está haciendo mal;  esto es una gran responsabilidad. El segundo punto 

va en relación al pulso, es necesario que los directores jóvenes entiendan que los niños 

tienen una mente abierta y una memoria con gran capacidad de retención; por esto hay 

que obligarlos a que asimilen y reaccionen a un gesto estándar. El mismo gesto que un 

director pueda usar con una orquesta profesional debe ser el que use en una orquesta de 

jóvenes y lograr que reaccionen al momento. Exagerar el gesto es un grave error, 
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haciéndole un gran daño al chico, ya que cuando pase de una infantil a una juvenil el 

proceso será duro y de la juvenil a la sinfónica el proceso será más duro todavía. Los 

directores deben entrenar a los muchachos, no perecer ante la aparente falta de 

conocimiento de ellos lo cual es normal porque están aprendiendo. Esto elementos 

hacen que los jóvenes directores tengan una gran responsabilidad y de esto dependerá 

que se conviertan en los grandes maestros de estos chicos preparándolos para las 

futuras orquestas profesionales. El director joven tiene que asesorarse siempre y buscar 

siempre tener la solución técnica y musical a los problemas que se presenten en los 

ensayos. Otra forma es que asistan con partitura en mano a ensayos de directores con 

mayor experiencia y orquestas de mayor nivel para ir desarrollando un ojo crítico y 

acercarse a estos maestros para hacerle preguntas y obtener información para que 

logren convertirse en los jóvenes maestros de las nuevas generaciones de músicos 

venezolanos.  

 

Alfredo Rugeles  

 

1. ¿Cuál cree usted que es la manera más adecuada para empezar a estudiar dirección 

orquestal? 

 

 Hay que empezar fundamentalmente por aprender una técnica de dirección orquestal. 

En mi caso, yo estudié primero dirección coral y después dirección orquestal, esto es 

un camino, ya que la dirección coral está relacionada con la dirección orquestal. 

Además hay que empezar haciendo ejercicios técnicos de dirección, con las figuras 

básicas del batido y de calentamiento. Además es importante también tener 

conocimiento del piano con cierta habilidad técnica para poder reducir partituras al 

piano y enfrentarlas de manera más consciente y más profundamente. Naturalmente 

no está demás conocer un instrumento de cuerda o de viento, esto puede ayudar 

muchísimo a cualquier persona que se inicie como director ya que tendría 

conocimientos de instrumentación. Hay que estudiar también composición, ya que 

como directores recreamos obras ya escritas y el mayor conocimiento que podamos 
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tener de la partitura y de la música se va a transmitir al público. Creo que este es el 

camino más adecuado.    

 

2. ¿Qué ejercicios recomienda hacer para lograr una adecuada plasticidad y claridad en 

los gestos del director? 

 

 Justamente relacionado con la pregunta anterior, creo que es importante, buscar la 

claridad a través de ejercicios técnicos precisos, de batidos de distintos compases, 

pensar en una línea imaginaria donde todos los puntos de los batidos coinciden, 

siendo este un punto de referencia para poder tener mejor claridad. El músico de 

orquesta necesita del director para ubicarse dentro de sus partes cuando está tocando 

alguna música, de allí viene la importancia de la claridad y la plasticidad del director. 

En  mi caso, que tuve la oportunidad de hacer dos cursos con el maestro Celebidache 

en Alemania, él insistía mucho en eso, en hacer ejercicios de calentamiento y dirigir 

diferentes tipos de compases. Lo importante, repito, es que el director sea claro, 

independientemente de que cada quien tiene un cuerpo y un brazo distinto, pero 

justamente por eso están los diferentes tipos de gestos y batidos para desarrollar la 

claridad en el director.  

 

3. ¿En principio, los ejercicios técnicos del estudiante de dirección deberían ser con la 

batuta o sin ella?, Explique. 

 

 En principio pueden ser sin batuta para lograr mayor soltura y luego se puede 

incorporar la batuta. Creo que de las dos maneras puede ser útil. 

 

4. ¿Qué libros de técnicas de dirección orquestal recomienda que deberían leer y 

aprender los estudiantes? 

 

 Uno de los libros más importantes es el de Hans Swarowky, está también el de 

Hermann Scherchen. Hay libros muy interesantes de orquestación como el de Piston, el 

de Casella y Korsakov.  
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5. ¿Qué competencias y aptitudes deben  tener los directores y encargados de orquestas 

infantiles y juveniles en Venezuela para obtener óptimos resultados? 

 

 Es importante que todos los que estén encargados de orquestas infantiles y juveniles 

tengan estudios serios de dirección de orquesta. Tratar de evitar que sea gente 

improvisada, como se han visto muchos casos donde por ejemplo un violinista tiene 

que pararse y hacer un taller. Por eso es importante que estos jóvenes directores tengan 

por lo menos una formación mínima para enfrentarse a una orquesta. Y repito lo que 

una vez comentamos aquí en clase, es importante que el director que se pare frente una 

orquesta juvenil y frente una orquesta profesional, tenga la misma actitud  tanto en una 

como en la otra, es decir, tratarlos como profesionales porque cuando uno está 

haciendo este trabajo estás siendo también formador de estos jóvenes, por ende no hay 

que hacer concesiones sino todo lo contrario, siempre de manera muy profesional. 

Inclusive en la manera de dirigir, evitar hacerlo con gestos más grandes creyendo que 

no van a entender porque son niñitos, todo lo contrario, hay que acostumbrarlos a que 

esa es la manera y que tienen que adaptarse. Eso va a ser un canalizador y transmisor 

de conocimientos pero ya de manera más profesional.   

 

6. ¿Principalmente en qué períodos de la historia musical deberían enmarcarse las obras 

a ejecutar por orquestas infantiles y juveniles? 

 

 Creo que fundamentalmente se debe empezar con un repertorio barroco y clásico. Por 

ejemplo escoger las sinfonías más sencillas de Mozart y Haydn. El clasicismo ayuda 

mucho a la formación de las orquestas.   

 

7. ¿Qué obras recomienda que deben estar en el repertorio obligatorio de las orquestas 

infantiles? 

 

 Con el repertorio infantil no me atrevo mucho a recomendar porque sinceramente no 

he trabajado con él, no conozco ya que no me ha tocado trabajar con niños; pero hay 
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una obra de Diego Silva, compositor venezolano, que es una especie de guía orquestal 

como la de Britten pero adaptada a Venezuela. Hay unas piezas infantiles escritas por 

mi madre por cierto, cortas y sencillas que pueden servir para orquesta infantiles.  

 

8. ¿Qué obras recomienda  que deben  estar en el repertorio obligatorio de las orquestas 

juveniles? 

 

 La sinfonía Júpiter de Mozart, la “eroica” o la quinta sinfonía de Beethoven que tanto 

se toca. La cuarta de Tchaikovski, las dos suites Peer Gynt de Grieg, las dos suites para 

pequeña orquesta de Stravinski, mi madre la oca de Ravel, la inconclusa de Schubert, 

la sinfonía 92 “la sorpresa” de Haydn, entre otras.  

  

9. ¿Cree adecuado incluir obras contemporáneas al repertorio de orquestas infantiles y 

juveniles?; de ser así, ¿Puede recomendar alguna? 

 

 Pienso que esto es algo que hace falta en todas las orquestas del país, tener una mayor 

apertura hacia la música contemporánea, ya que esta presenta dificultades de otros 

tipos, en cuanto a notación y a lectura. Creo que si es adecuado ya que se formaría a 

los jóvenes para apreciar la música nueva y no rechazarla de entrada ya sea porque 

digan que es difícil, porque digan que es fea o porque no les gusta. La única manera de 

romper con esto es haciéndola escuchar. Esto tiene que ver con la educación  musical y 

lograr que el niño o joven logre enfrentarse a nuevos repertorios sin miedo. Otra 

manera muy común es combinando programas donde estén obras “clásicas” y 

“contemporáneas”. Hay obras de Ricardo Teruel para orquesta de jóvenes, no sé si ya 

se tocaron pero si sé que son obras escritas especialmente para este tipo de orquestas.  

En algún momento tuvimos la idea de hacer un proyecto en este sentido, donde se le 

encargaran obras a compositores para orquestas de estas características,  por supuesto 

esta es una idea que todavía habría que desarrollar.  
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10. ¿Qué importancia tiene incluir obras venezolanas y latinoamericanas en el repertorio 

obligatorio de orquestas infantiles y juveniles?, ¿Puede mencionar algunas? 

 

 Es muy importante porque se trata de obras que escriben compositores hoy en día. Yo 

generalmente intento incluir obras de compositores venezolanos o latinoamericanos en 

los programas, es mi obligación como compositor y director de difundir este tipo de 

música, ya sea a través de las orquestas que tengo la oportunidad de dirigir o a través 

del ensamble contemporáneo Simón Bolívar. Es importante que el director de orquesta 

asuma la batuta de promover esta música, que requieren más esfuerzo pero a la larga 

dan excelentes frutos y gran satisfacción. Hay que salir del gueto de hacerlo solo en 

festivales o en una determinada época del año, sino hacerlo más frecuentemente e 

incluir por lo menos una obra de este tipo en cada programa. El director debe asumir el 

riesgo de hacerlo, no todos lo hacen, ya sea porque tienen miedo por ser difícil o 

porque no va a ir público al concierto, pero realmente no es así, la gente también se 

interesa en escuchar otro tipo de música, no solo Tchaikovski, Mahler o Beethoven. 

Que está muy bien porque estos compositores son muy respetables y hay que tocarlos, 

pero pienso que lo más adecuado es combinar estos tipos de música en los programas. 

Yo recomendaría obras como por ejemplo, del maestro Inocente Carreño que todavía 

vive, tiene 93 años y aún sigue escribiendo, está su “Margariteña”, la obertura 

sinfónica número 1 y número 2, está la ciudad de los “techos rojos” que es muy bella, 

aprovecho de mencionar obras de Diana Arismendi, mi esposa; como por ejemplo “La 

pasión según San Marcos”, “Cantos de sur y norte”, de Adina Izarra “Pitangus 

sulphuratus”, Revueltas “Ocho por radio”, las bachianas y los choros de Villalobos, de 

los nacionalistas venezolanos “Santa cruz de Pacairigua” Evencio Castellanos, 

“Antelación e imitación fugaz” de Gonzalo Castellanos, la “suite llanera” y 17 piezas 

infantiles de Estévez, “Toccata bachiana y gran pajarillo aldemaroso” de Aldemaro 

Romero,  entre otras muchas otras.   

 

11. ¿Cómo piensa que debe ser la dinámica de ensayos de orquestas infantiles y juveniles? 
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 Bueno, tiene que ser una dinámica muy activa y atractiva, para esto el repertorio es 

importante. Hay que conseguir repertorio que los músicos se interesen en hacer y que 

les guste. Tener una labor de conocimiento hacia los músicos para que conozcan 

diferentes  repertorios, hacerles escuchar grabaciones y videos de diferentes versiones.  

 

12. ¿Cree importante que el director participe y se involucre en los talleres de fila y 

talleres seccionales de las orquestas infantiles y juveniles?, ¿Cómo debería hacerse 

esto?, Explique.  

 

 Por supuesto que sí, ya que aquí es donde se va a la parte más detallista y más 

microscópica del estudio del repertorio, entonces esto puede contribuir a una mejor 

ejecución. Aquí se va más al detalle, a unificar el estilo, articulación y dinámicas, para 

hacer un trabajo más profesional y ayuda a madurar la música que se esté tocando. Por 

ejemplo si se tiene el tiempo, como quince días de ensayo, lo ideal es hacer el  primer 

día un ensayo “tutti”  para que la gente se entere de que se trata el repertorio y luego a 

partir de allí, hacer las divisiones de talleres tanto de filas como por secciones. El 

director tiene que saber ir a los puntos claves, hay directores que caen en el error de 

enfrascarse en cosas que no valen la pena y que salen de inmediato. Es mejor trabajar 

sitios de más dificultades y de repente trabajarlo en diferentes velocidades, primero 

lento y cada vez un poco más rápido, dándole velocidad hasta llegar al “tempo” ideal. 

Todo este proceso de talleres contribuye a una mejor ejecución de la música, sobre 

todo si el director está presente, aunque esto no quiere decir que ellos no puedan 

hacerlo solos, pero para esto hay que ver quien está la cabeza y cuál es el criterio que 

se maneja. Si está presente el director mejor todavía ya que se supone que es la 

autoridad  máxima a nivel musical y seguramente habrá más control de los criterios a 

usar.   

 

13. ¿Qué criterios cree que deben tomarse en cuenta al momento de escoger un repertorio 

u obra para ejecutar con una determinada  orquesta, en este caso, infantil y/o juvenil? 
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 Bueno aquí hay varios aspectos, primero hay que ver qué tipo de orquesta se tiene y 

que instrumentos hay, qué posibilidades hay de tocar un determinado repertorio. 

Además hay que tener un balance en los programas a escoger, por ejemplo, lo clásico 

es obertura, concierto solista y sinfonía, pero no siempre tiene que ser así. Basándome 

en este formato a mí me gusta colocar en la primera parte una obra nueva o 

contemporánea, luego un concierto solista y terminar con una sinfonía u obra grande. 

A veces también apuntando a lo que uno como director le gustaría dirigir. Seguramente 

nos ha tocado dirigir obras que no nos gustan o que no nos interesan, porque 

indudablemente hay cosas mejores y hay cosas peores. En mi caso, hay obras que les 

tengo respeto pero que no me gustan dirigir porque no es la música que me atrae más; 

un ejemplo de una obra con la que nunca me he llevado bien es “sueño de una noche 

de verano” de Mendelssohn, nunca me he sentido a gusto con ella, hay algo allí que no 

termina de funcionar. También me ha pasado con obras contemporáneas que me ha 

tocado dirigir pero que no son de mi prefencia y que no son las mejores, pero uno está 

en la obligación de difundir esta música y hay que hacerla. En fin, pienso que hay que 

saber equilibrar entre lo que uno le gusta dirigir y lo que la orquesta puede hacer. Hay 

que tomar una decisión donde uno se conseguirá obras no tan gratas pero a la orquesta 

le caería muy bien hacerlas. Por ejemplo la quinta sinfonía de Beethoven, posiblemente 

uno esté cansado de escucharla y de dirigirla pero la orquesta necesite hacerla por su 

carácter formativo.  

 

14. ¿Cómo es el primer acercamiento que usted hace a una determinada obra o 

repertorio? 

 

 Seguramente lo más inmediato es la grabación de una obra que se vaya a hacer, ahora 

está la posibilidad con “youtube” de escuchar diferentes versiones con diferentes 

orquestas y esto es una maravilla, luego de esto ya uno pasa a estudiar seriamente la 

obra. Cuando no se tiene la grabación porque es el estreno de una obra y esta es 

totalmente desconocida me toca estudiarla en el piano.  
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15. ¿Qué recomendaciones puede darle usted a los estudiantes de dirección y sobre todo a 

los que se están encargando actualmente de orquestas infantiles y juveniles? 

 

 Mi recomendación es lo que siempre he dicho, que tienen que estudiar, que no sean directores 

improvisados. Que se acerquen a los maestros de dirección de orquesta. Yo cumplo con esta 

labor formativa pero también hay otros maestros, como Rodolfo Saglimbeni, Pablo Catellanos 

y otros tantos directores que pueden ayudar en ese camino de la dirección de orquesta que es 

un arte tan difícil. Por ahí dicen que al igual de la composición que no se enseña , la dirección 

no se enseña tampoco, pero pienso que esto va más por el lado del liderazgo, el criterio musical 

y todas estas cosas que se aprenden es con el tiempo y la experiencia. La cuestión técnica viene 

un poco innata en la persona, hay gente que quieren ser directores de orquesta y sencillamente 

no pueden porque no tienen las condiciones. Entonces no es tan fácil como pareciera. 

Fundamentalmente estudiar mucho, mucha lectura de partituras, escuchar mucha música y leer 

toda la información que se pueda acerca de esto.   

 

Teresa Hernández  

 

1. ¿Cuál cree usted que es la manera más adecuada para empezar a estudiar dirección 

orquestal? 

 

 Ante todo es que te sientas apasionadamente atraído por esa especialidad y que sientas 

desde lo más profundo de tu corazón que le quieres dedicar tu vida a la dirección de 

orquesta. Es una cuestión de entrega total. 

 

2. ¿Qué ejercicios recomienda hacer para lograr una  adecuada plasticidad y claridad 

en los gestos del director? 

 

 Trabajar al comienzo una buena técnica básica, un buen  manejo de las figuras, tener la 

certeza del nivel personal donde deben rebotar los tiempos y practicar mucho hasta 

hacerlo automático, de manera que luego ya no te ocupes más de la técnica, es un poco 

como manejar un carro sincrónico. Cuando tu técnica esté automatizada, el cien por 
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ciento de tu concentración debe ser dedicada a la música; como balance, fraseo, 

articulación y afinación. La técnica debe obedecer a la concepción musical que tú te 

has creado mediante el estudio. 

 

3. ¿En principio, los ejercicios técnicos del estudiante de dirección deberían ser con la 

batuta o sin ella?, Explique.  

 

 Al ser una batuta una extensión de la mano es irrelevante. Se puede comenzar 

perfectamente con batuta o sin ella.  

 

4. ¿Qué libros de técnicas de dirección orquestal recomienda que deberían leer y 

aprender los estudiantes? 

 

 Hay poca  literatura acerca de la técnica de la dirección orquestal, pero hay  uno que 

me gusta mucho que es el de Hans Swarowsky, que es el maestro de dirección de la 

escuela del conservatorio de Viena, Claudio Abbado y Zubin Mehta fueron formados 

allí por dicho maestro. Te habla de cómo analizar una partitura, de la concepción 

musical, de las obras. Este libro es mi favorito. Hay otros libros de dirección pero son 

excesivamente exigentes, en cuanto a que el director  toque piano, toque un 

instrumento de cuerda, un instrumento de viento, muy pero muy exigentes. Pero todos 

los libros sirven y todos tienen cosas que aportar. Cada libro de dirección de orquesta 

que te caiga en la mano léetelo que allí hay algo bueno que aprender. 

 

5. ¿Qué competencias y aptitudes deben  tener los directores y encargados de orquestas 

infantiles y juveniles en Venezuela para obtener óptimos resultados? 

 

 La primera es la paciencia, la segundo es la vocación; es decir, tiene que gustarte 

trabajar con niños. Y tener claro que a diferencias de las orquestas sinfónicas, en el 

caso de las orquestas infantiles y juveniles, el fin último no es la música; la música es 

un medio a través del cual tú te conviertes en un pedagogo, tú no estás en un papel de 

director con la batuta, lo menos que tú haces es mover la batuta. Primero enseñarle 
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valores a los niños, que sean puntuales, que tengan disciplina, que aprendan a 

escucharse y afinar juntos, chequearle la posición del instrumento, que no se tuerzan en 

la silla, que los instrumentistas de vientos madera tengan  la columna vertebral 

derecha, que los violinistas y violistas tengan los brazos en buena posición. Además de 

hacer un ensayo agradable, motivador, con palabras dirigidas a su edad, con cosas que 

ellos puedan entender y un ambiente lleno de logros. Aunque tu montes ocho 

compases, pero bien montados, que sea un logro y salgan del ensayo con una sensación 

de haber aprendido y que se sientan motivados para venir al siguiente ensayo. 

Básicamente los estás formando como personas puntuales, serias, disciplinadas y luego 

de todo esto, viene la música.  

 

6. ¿Principalmente en qué períodos de la historia musical deberían enmarcarse las obras 

a ejecutar por orquestas infantiles y juveniles? 

 

 Realmente ningún período preciso. Se puede tocar una obra de cualquier período, lo 

que sí es importante saber es que una obra que está en re mayor es más fácil para la 

cuerda que una obra que está en si bemol mayor; entonces tu puedes buscar obras de 

cualquier período de la historia musical que estén en tonalidades que sean cómodas 

para ellos, como un sol mayor, un fa mayor, un re mayor. Escoger obras que no pasen 

de la primera posición en el caso de las orquestas de niños, o uno que otro salto a 

tercera posición. Tú tendrías que revisar la exigencia técnica de la obra más que el 

estilo.  

 

7. ¿Qué obras recomienda que deben estar en el repertorio obligatorio de las orquestas 

infantiles? 

 

 Hay un compositor venezolano que se llama Gerardo Gerulewicz, él es el director de la 

cátedra de composición de la escuela de música José Ángel Lamas, y también tiene 

una cátedra en el conservatorio de música Simón Bolívar. El escribió una obra que se 

llama “sinfonía cero”, el primer movimiento son cuerdas al aire, el segundo 

movimiento ya empiezas a colocar algunos dedos y así paulatinamente, de verdad se 
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convierte en una música extraordinaria. Fue compuesta hace poquitos años y aquí en 

Venezuela. Luego si te vas a las obras de Vivaldi, son muy formadoras, también 

puedes hacer un canon de Pachelbel que tiene el bajo repetido. Hay una obra 

venezolana que se llama el merengue del primer dedo, donde el niño solo pone un 

dedo. Lo importante es tener una secuencia. Así lo hicimos y aun se hace en el Edo. 

Falcón, donde estuve nueve años, y hay dos orquestas pre- infantiles y dos infantiles, 

divididas en  A y B, y luego la juvenil. Para hacer esto se necesita una secuencia en el 

repertorio muy bien definida.     

 

8. ¿Qué obras recomienda que deben estar en el repertorio obligatorio de las orquestas 

juveniles? 

 

 Más que la edad, el repertorio depende de la capacidad técnica de la orquesta, es decir, 

si ya los instrumentistas de cuerdas te manejan  por lo menos hasta cuarta posición, 

uno puede pensar en la primera sinfonía de Beethoven que es muy formadora, luego 

que haces la primera puedes empezar con la segunda sinfonía, luego la quinta, luego la 

séptima. Hay que tener en cuenta que Haydn es más difícil que Beethoven.  Y por 

supuesto, no dejar de montar por lo menos algunas oberturas que incluyan todos los 

instrumentos de percusión y metales para que no estén tanto tiempo libres. También 

puedo recomendar la Margariteña de Carreño.  

 

9. ¿Cree adecuado incluir obras contemporáneas al repertorio de orquestas infantiles y 

juveniles?; de ser así, ¿Puede recomendar alguna? 

 

 Claro que sí. En la música popular recomendaría los mambos de Pérez Prado y las dos 

suites para pequeña orquesta de Stravinski. 

 

10. ¿Qué importancia tiene incluir obras venezolanas y latinoamericanas en el repertorio 

obligatorio de orquestas infantiles y juveniles?, ¿Puede mencionar algunas? 
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 Es muy importante, pero acuérdate que en las orquestas venezolanas, tenemos una 

herencia universal o por lo menos de la música occidental, que incluyen los clásicos 

como Haydn, Mozart, Beethoven, entre otros, donde su música nos pertenece a todos 

como humanos. Luego nosotros somos latinos, entonces nos debemos a los 

compositores latinoamericanos, y luego somos venezolanos; es decir, nos debemos a 

los compositores venezolanos. Pero más allá de todo esto, supongamos que la orquesta 

está ubicada en Ciudad Bolívar, entonces esta orquesta tiene que tocar calipso, porque 

es la orquesta de esa región. Si la orquesta está en Barlovento, tienen que mandar a 

hacer arreglos o alguna obra que incorpore los tambores de Barlovento. Para lograr la 

identificación de la cultura regional, es decir, mucha música. Universal, 

latinoamericana, venezolana y más específicamente regional, y todo montado con la 

misma seriedad y profesionalismo; de allí el trabajo del director de orquesta. 

Específicamente puedo recomendar obras de Rafael Osuna, como su “periquera” para 

clarinete y orquesta, su “zumba que zumba” para oboe y orquesta, también escribió un 

“pajarillo” nuevo donde los trombones son protagonistas. Hay que combinar el 

repertorio siempre. Mi último concierto dirigí la “Eroica” de Beethoven y luego el  

“zumba que zumba” y el “pajarillo” de este compositor.  

 

11. ¿Cómo piensa que debe ser la dinámica de ensayos de orquestas infantiles y juveniles? 

 

 Lo ideal es que ensayen todos los días, aunque sea hora y media, para ir creando el 

hábito del trabajo. Supongamos que no se haga ensayo general todos los días, pero se 

pueden ir intercalando con talleres y seccionales. Debe haber un trabajo diario. No creo 

que las orquestas que ensayan una vez a la semana progresen. Si tú lo que buscas es 

que la orquesta progrese, aprenda y crezca en colectivo, tienes que trabajar aunque sea 

una hora y media por día.   

 

12. ¿Cree importante que el director participe y se involucre en los talleres de fila y 

talleres seccionales de las orquestas infantiles y juveniles?, ¿Cómo debería hacerse 

esto?, Explique. 
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 Claro que sí. Es que es el director el que tiene que organizarlos. El director debe 

reunirse con las talleristas y decirle por ejemplo: “Vamos a montar la exposición del 

primer movimiento, y quiero que trabajen estas cosas específicamente y estos pasajes”.  

El director tiene que decir que quiere que se trabaje para luego verlo en el ensayo 

general, mientras más específico mejor. Se tiene que reforzar en el ensayo general lo 

que se vio en el taller.  

 

13. ¿Qué criterios cree que deben tomarse en cuenta al momento de escoger un repertorio 

u obra para ejecutar con una determinada orquesta, en este caso, infantil y/o juvenil? 

 

 El motivo del concierto. La ocasión del concierto, si es al aire libre, si es de gala, si es 

cierre de temporada y quieres mostrar el trabajo final de todo lo que se hizo durante el 

trimestre o semestre, si es para tocarle a los políticos para conseguir dinero para 

comprar más instrumentos llevas música popular por ejemplo. Todo depende del perfil 

del concierto.   

 

14. ¿Cómo es el primer acercamiento que usted hace a una determinada obra o 

repertorio? 

 

 Estudiar un score es complicado, son varios procesos. Lo principal es fijar y hacer un 

análisis del tempo. El director está allí para fijar ante todo, el tempo. Luego la 

cuadratura, la estructura, luego el análisis de forma, luego las dinámicas. Otra cosa 

importante es la orquestación y que instrumentos tocan para planificar los ensayos. 

Luego te vas al fraseo, la articulación. Luego la estructura del ensayo, que vas a 

ensayar, como vas a ensayar, dependiendo de la cantidad de ensayos y que quieres 

lograr para el concierto. Al final el director lo que hace es tomar decisiones y hacerse 

una imagen mental de cómo quiere que suene la obra; entonces cuando  suena la 

orquesta en contraposición de esa imagen mental, el director reacciona. 

 

15. ¿Qué recomendaciones puede darle usted a los estudiantes de dirección y sobre todo a 

los que se están encargando actualmente de orquestas infantiles y juveniles? 
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 Mucha paciencia como dije anteriormente. Además de ser una persona organizada, con 

capacidad de planificación, que haga un plan de hacia dónde quiere dirigirse con la 

orquesta, que la lleve por un camino hacia una meta determinada, que tenga un 

objetivo con el grupo. Que no improvise. Llevar al grupo hacia el logro de metas 

planificadas. Diseñar un plan de cómo, en cuanto tiempo y hacia donde quiere llevar a 

la orquesta en cuanto a los logros de sus objetivos.   

 

Joshua Dos Santos  

 

1. ¿Cuál cree usted que es la manera más adecuada para empezar a estudiar dirección 

orquestal? 

 

 Considero que la manera más adecuada para empezar a estudiar dirección orquestal es 

estando en el proceso o habiendo obtenido conocimientos teóricos de importancia para 

el desarrollo del análisis orquestal. Por otro lado, ser instrumentista y realizar práctica 

orquestal complementa positivamente el estudio teórico. 

 

2. ¿Qué ejercicios recomienda hacer para lograr una adecuada plasticidad y claridad  

en los gestos del director? 

 

 Para lograr una mejor plasticidad y claridad en los gestos recomiendo grabar en video 

regularmente el gesto, esto ayudará a ser autocrítico en cuanto a la forma y estilo de 

dirigir. 

 

3. ¿En principio, los ejercicios técnicos del estudiante de dirección deberían ser con la 

batuta o sin ella?, Explique.  
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 Ambas son válidas, todo depende de qué técnica realmente quiera ser utilizada por el 

estudiante. En el caso de Venezuela, en su mayoría los directores de orquesta utilizan 

batuta, por ende es importante comenzar los ejercicios técnicos usándola ya que ayuda 

a consolidar el gesto y su uso frente a la orquesta. 

 

4. ¿Qué libros de técnicas de dirección orquestal recomienda que deberían leer y 

aprender los estudiantes? 

 

 No he leído ningún texto sobre la técnica de la dirección de orquesta, por ende no 

puedo hacer ninguna recomendación. 

  

5. ¿Qué competencias y aptitudes deben  tener los directores y encargados de orquestas 

infantiles y juveniles en Venezuela para obtener óptimos resultados? 

 

 Liderazgo, carisma, capacidad pedagógica, amplio conocimientos de bondades y 

limitantes de cada uno de los instrumentos de la orquesta, capacidad de gerencia y 

búsqueda de nuevos retos musicales. 

 

6. ¿Principalmente en qué períodos de la historia musical deberían enmarcarse las obras 

a ejecutar por orquestas infantiles y juveniles? 

 

 Tomando en cuenta que las orquestas infantiles y juveniles son el semillero de las 

orquestas sinfónicas profesionales de nuestro país, es importante enmarcar todos los 

períodos posibles con obras adecuadas al nivel de la orquesta. 

 

7. ¿Qué obras recomienda  que deben  estar en el repertorio obligatorio de las orquestas 

infantiles? 

 

 Recomiendo cualquier obra que esté apta para el nivel de la orquesta y que tenga la 

característica de ser educativa, alegre y divertida. 
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8. ¿Qué obras recomienda  que deben  estar en el repertorio obligatorio de las orquestas 

juveniles? 

 

 Recomiendo obras con retos técnicos que se adapten al nivel de la orquesta, pueden 

incluirse piezas con mayor carga dramática y  que tengan  gran impacto sonoro, todo 

enmarcado en el crecimiento individual y colectivo de la orquesta. 

 

9. ¿Cree adecuado incluir obras contemporáneas al repertorio de orquestas infantiles y 

juveniles?; de ser así, ¿Puede recomendar alguna? 

 

 Es completamente adecuado incluir obras contemporáneas en el repertorio de las 

orquestas infantiles y juveniles, lo que debe ser claro es la concordancia entre la 

dificultad técnica y musical de las obras y el grado de madurez técnico y musical de la 

agrupación. Particularmente para una orquesta juvenil, la “Pequeña suite para 

orquesta” (1951) de Witold Lutoslawski es una de las muchas obras que pueden 

incluirse en el repertorio de las orquestas en Venezuela. 

 

10. ¿Qué importancia tiene incluir obras venezolanas y latinoamericanas en el repertorio 

obligatorio de orquestas infantiles y juveniles?, ¿Puede mencionar algunas? 

 

 Es de gran importancia ya que inspiran y enseñan lo logros de las diferentes escuelas y 

estilos de composición en nuestra región. Es importante resaltar que usualmente es 

música cargada de ritmos y melodías naturales de Suramérica que son muy bien 

recibidas y aceptadas por las diferentes orquestas infantiles y juveniles. Podemos 

mencionar: Toccata No.1 (1972). Juan Carlos Núñez – Venezuela, Passacaglia para 

orquesta (1997). Marlos Nobre – Brasil y la Serenata para cuerdas (2010). Lucas 

Jaramillo – Colombia. 

 

11. ¿Cómo piensa que debe ser la dinámica de ensayos de orquestas infantiles y juveniles? 
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 La dinámica de ensayos varía dependiendo de la personalidad de la orquesta. En 

general se debe contar con una variedad de sistemas y saber elegir el momento para 

aplicar cada una de las opciones con el fin de lograr un ensayo de buen avance y 

provecho. 

 

12. ¿Cree importante que el director participe y se involucre en los talleres de fila y 

talleres seccionales de las orquestas infantiles y juveniles?, ¿Cómo debería hacerse 

esto?, Explique. 

 

 Si, considero que es importante ya que le da la oportunidad al director de conocer 

profundamente todas las secciones de la orquesta. Esto debería hacerse en 2 etapas. En 

la primera el director asiste como oyente a los seccionales o talleres con los maestros 

especialistas encargados. Aquí aprende el lenguaje técnico necesario y las diferentes 

virtudes y limitantes de cada sección o instrumento particular. En la segunda etapa el 

director dirige talleres seccionales o de fila de cualquier sección y refuerza los 

conocimientos adquiridos en la primera etapa. 

 

13. ¿Qué criterios cree que deben tomarse en cuenta al momento de escoger un repertorio 

u obra para ejecutar con una determinada orquesta, en este caso, infantil  y/o juvenil? 

 

 El criterio varía de acuerdo al director y a lo que se quiera lograr técnica o 

musicalmente. De una forma amplia se puede decir que es importante tomar en cuenta 

la duración de la obra, la dificultad técnica y musical, el aporte técnico y musical a la 

orquesta, el efecto motivacional sobre la orquesta y el impacto sobre el público. 

 

14. ¿Cómo es el primer acercamiento que usted hace a una determinada obra o 

repertorio? 

 

 En mi primer acercamiento a una determinada obra o repertorio, estudio a los 

compositores y otras de sus obras para tratar profundizar  bien en el estilo y el 

lenguaje. Ya en la partitura a dirigir me enfoco en detallar los puntos en donde 
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posiblemente la orquesta tendrá problemas y anticipo las posibles soluciones, de esta 

manera voy poco a poco digiriendo y memorizando lo estudiado. 

 

15. ¿Qué recomendaciones puede darle usted a los estudiantes de dirección y sobre todo a 

los que se están encargando actualmente de orquestas infantiles y juveniles? 

 

 Las orquestas de cualquier nivel y edad son pequeñas sociedades. Leer mucho sobre 

liderazgo y psicología es importante para saber mediar y relacionarse de la mejor 

manera con la agrupación es importante. Por otro lado el estudio profundo de las obras, 

el cómo solucionar los problemas a los que como director hay que enfrentarse es una 

prioridad en el arte de la dirección orquestal y las orquestas infantiles y juveniles nos 

dan la oportunidad de aprenderlo progresivamente y sin traumas. Aprovechar esa 

oportunidad. 

 

Tarcisio Barreto  

 

1. ¿Cuál cree usted que es la manera más adecuada para empezar a estudiar dirección 

orquestal? 

 

 Pienso que una de las condiciones principales es haber tocado en una orquesta, haber 

estado del lado contrario del director; un poco para saber cuáles son las necesidades 

que uno como músico ejecutante tiene a la hora de la interpretación de una obra. Eso te 

da una aproximación más precisa porque cuando te conviertes en director tiendes a ser 

más preciso y concreto, se tiende a hablar menos, economizando el tiempo y 

obteniendo mejores resultados musicales. Por otro lado tiene que ser una persona 

sumamente inteligente con gran capacidad de síntesis, de organización y de detección 

de problemas; de repente esta no es una condición que tenga que asumirse como 

“previa” pero si es una habilidad que el director debe desarrollar desde el primer 

momento. Y por último, por lo menos una mediana formación en cuanto a 

conocimientos teóricos, no digamos que una gran profundidad pero si saber armonía, 
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tener conocimientos de contrapunto, saber de análisis, saber orquestación y demás 

materias teóricas. Esto es para evitar lo que muchas veces pasa, que un director joven 

no sabe cómo dirigirse a un corno en “fa” ya que dicho instrumento está trasportando y 

el muchacho  no sabe cómo traducir aquello que está escrito y lo que está sonando. Los 

conocimientos de armonía te permiten corregir problemas de afinación en la madera 

que son muy habituales. Solamente teniendo este conocimiento se podrá abordar de 

manera adecuada el problema y conseguir la solución.  

 

2. ¿Qué ejercicios recomienda hacer para lograr una  adecuada plasticidad y claridad 

en los gestos del director? 

 

 Yo he investigado mucho al respecto en las diversas pero pocas escuelas de dirección 

que se han establecido, me he dado cuenta cuando lees textos de directores como Hans 

Swarowsky en la escuela checa, Saito en la escuela Japonesa, consigues dos o tres más 

en la escuela inglesa o alemana; donde todos coinciden en dos cosas; que existen dos 

tipos de articulaciones básicas al igual que cualquier instrumento, estas son la 

articulación “staccata” y la articulación “legata”, de ahí en adelante tu puedes hacer 

más staccato o menos staccato el gesto, más legato o menos legato el gesto; 

dependiendo de eso tu puedes empezar a trabajar la plasticidad. Ahora, la plasticidad 

obedece a un principio musical, está ligado a lo que la música te exige en su 

interpretación. Más que un ejercicio puntual, lo que puedo recomendar es que se 

practique como hacer la transición del staccato más corto e irlo llevando poco a poco al 

legato, ahí nosotros tenemos todas las posibilidades, obviamente todo ligado al 

marcaje; si estás trabajando a cuatro, a tres o compases compuestos. Entonces un 

ejercicio como tal, yo recomiendo practicar en este sentido,  en un compás de cuatro 

cuartos, marcar el staccato extremadamente corto e irlo llevando paulatinamente a una 

articulación lo más legata posible, esto te va a dar toda una posibilidad plástica y de 

depuración trabajando simplemente un cuatro. 

 

3. ¿En principio, los ejercicios técnicos del estudiante de dirección deberían ser con la 

batuta o sin ella?, Explique.  
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 Yo creo que sin ella. La batuta es como una herramienta de ayuda visual, más aun 

cuando tienes un aparato orquestal grande. Por lo general lo que he observado en mi 

experiencia dando clases de dirección, es que cuando un estudiante empieza con la 

batuta, tú te acostumbras a ella y luego no puedes desprenderte, es como una especie 

de muleta que el director necesita para poder dirigir la orquesta; y no te permite 

entender que el proceso del marcaje y de la expresión corporal incluyen  los dos 

brazos.  Hay una situación de disociación que nosotros debemos trabajar en los brazos. 

Nos dicen que el brazo izquierdo es para marcar dinámicas y dar entradas y el derecho 

es para marcar el pulso, cosa en lo que yo estoy en total desacuerdo. Pienso que en 

algún momento se necesita también que el brazo izquierdo controle el pulso y el 

derecho lleve la plasticidad dinámica que se requiere. Es por esto que en principio se 

deben trabajar los ejercicios sin la batuta y sentir el mismo peso en ambos brazos. 

Aprender a marcar el tiempo, aprender a marcar dinámicas y todo el elemento 

expresivo en ambos brazos, que generalmente se lo atribuimos al brazo izquierdo. Yo 

generalmente divido mentalmente la orquesta en dos sectores, el izquierdo y el 

derecho. Hay que estar claro que cada músico te observa desde un sector y un ángulo 

distinto, por ejemplo, los primeros violines tienen mejor vista a tu brazo izquierdo y los 

cellos al brazo derecho, por esto se debe procurar ser lo más preciso posible y lo más 

versátil posible con ambos brazos. Por esto mi recomendación es empezar sin batuta.   

 

4. ¿Qué libros de técnicas de dirección orquestal recomienda que deberían leer y 

aprender los estudiantes? 

 

 “The grammar of conducting” de Max Rudolf ya que tiene el compendio de todo lo 

básico. Además leer autores importantísimos como Saito, Hans Swarowsky, Norman 

del Mar, Faberman y todos demás libros que puedas conseguir. Inclusive, no solo 

libros que tengan que ver exclusivamente con técnicas de dirección. Como por ejemplo 

recomiendo leer las seis conferencias que dio Leonard Bernstein en Harvard, que 

hablan  de la música como tal y de la aproximación que debe tener un director hacia la 

música. Otro libro que es pequeñito pero que tiene un gran peso que también hablan de 
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las conferencias de Bernstein, llamado “poética musical” de Stravinski, que es una 

obra fabulosa para tu entender todo el proceso musical del siglo XX. En conclusión, se 

debe leer todo lo que se pueda y tomar lo que uno considere que es importante.  

 

5. ¿Qué competencias y aptitudes deben tener los directores y encargados de orquestas 

infantiles y juveniles en Venezuela para obtener óptimos resultados? 

 

 Como competencias, primordialmente tener conocimiento de planificación del ensayo, 

tener un gesto claro, tener conocimiento de cada uno de los instrumentos, aunque sea 

de manera muy básica en cuanto a las posiciones que dichos instrumentos usan a la 

hora de la ejecución; corregir la postura de cada uno de los instrumentos, ser 

intransigente con los problemas de afinación y de ensamble, ya que son los dos pilares 

fundamentales a la hora de tocar una obra. Con respecto a las aptitudes, propiciar el 

desarrollo de los muchachos a través de valores, la consolidación de procesos 

personales, solidaridad, sentido de pertenencia, crear el sentido y del avance estético, 

conseguir y lograr metas. Todo va a depender del escenario en que te estés 

movimiento, de la orquesta que tengas enfrente y de las necesidades que hayan.   

 

6. ¿Principalmente en qué períodos de la historia musical deberían enmarcarse las obras 

a ejecutar por orquestas infantiles y juveniles? 

 

 Una de las rupturas interesantes que hay con “El sistema”, es que se hacen cosas que 

en otros países y modelos de pensamientos distintos se considerarían negativas para el 

desarrollo de una orquesta. El repertorio tiene que tener un elemento de enganche que 

atrape al niño, y que lo motive a tocar, al igual como lo puede enganchar por ejemplo 

un videojuego, de repente es muy formativo hacer una obra (A) pero es muy fastidiosa 

para el niño. Hay que buscar una obra que sea formativa para el joven pero que a su 

vez lo atrape, lo enamore y lo motive a tocarla, siempre pensando que el grado de 

dificultad tiene que estar un poco por encima al nivel que él tiene, de manera a que se 

vea obligado a hacer un esfuerzo para consolidar ese nivel. Los seres humanos nos 

manejamos por retos. Entonces principalmente deben estar estos elementos, es decir, 
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una obra de cualquier período, que sea formativa, que le guste a la orquesta y que 

represente un reto.  

 

7. ¿Qué obras recomienda que deben estar en el repertorio obligatorio de las orquestas 

infantiles? 

 

 Obras que sean de fácil audición, que le permita al niño identificarse con ella e 

inclusive, que el niño la conozca o la haya escuchado. Y pienso que es el éxito de la 

quinta sinfonía de Beethoven, ya que es una obra que se conoce o algunas vez la gente 

la ha escuchado; obviamente no podemos comenzar con esta sinfonía, pero si se puede 

empezar con versiones simplificadas o arreglos. Por lo menos, el arreglo del cuarto 

movimiento de la primera sinfonía de Brahms, que está en la misma tonalidad, un 

arreglo muy bonito, muy bien orquestado, muy didáctico y le permite al niño ir 

conociendo la sinfonía. Hay que buscar arreglos o en su defecto hacerlos, que sean 

simplificaciones de las obras originales, manteniendo en lo posible la misma tonalidad, 

al menos que sea como el arreglo de “1812” que tiene una tonalidad muy infame y 

hubo que cambiarlo, pero de lo contrario manteniendo la misma tonalidad y que le 

permita al niño aproximarse a la obra y que pueda tocarla, hasta que por supuesto, 

puedan tocar obras originales. Pero en principio, muchos arreglos que puedan sonar 

bien con el universo orquestal con el que se cuente en el momento.  

 

8. ¿Qué obras recomienda  que deben  estar en el repertorio obligatorio de las orquestas 

juveniles? 

 

 Parto de la idea de que siempre se debe incluir en el programa una obra exigente como 

por ejemplo la quinta sinfonía de Tchaikovski, y a su vez conjugar esto con obras del 

periodo clásico. Lo que trabajas de dinámica sonora y demás elementos, que puede de 

alguna manera ensuciarte la técnica de ejecución instrumental en los muchachos, tú la 

limpias inmediatamente con una obra del periodo clásico, sobre todo en la cuerda.  El 

problema del periodo clásico es que los metales prácticamente son inexistentes, a veces 

trompetas que tocan con el timpani, pero las partes son relativamente sencillas, en los 
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cornos no tanto porque siempre tocan muy agudo en el periodo clásico, pero en una 

orquesta juvenil puede llegar a ser un poco fastidioso. En el periodo romántico 

“tardío”, por llamarlo de alguna manera, se utilizan más lo metales, que es el gran éxito 

del sinfonismo tchaikovskiano en Venezuela, es que toca todo el mundo y además 

tocan cosas difíciles, donde  la participación de cada fila es importante. Hay que tratar 

de mantener en las orquestas juveniles a todo el mundo siempre ocupado. Y cuando se 

tiene una obra con poca participación de  metales, prestarle mucha atención a lo que 

ellos hacen, primero para que no se aburran y no desatiendan el ensayo. La idea sería 

esa dualidad en el programa; una obra sinfónica muy completa que tenga cierta 

complejidad y dificultad, y una obra que te ayude a ir construyendo sonoridades, 

texturas, afinación, y vas rotando estas dos tendencias.  

 

9. ¿Cree adecuado incluir obras contemporáneas al repertorio de orquestas infantiles y 

juveniles?; de ser así, ¿Puede recomendar alguna? 

 

 Si, lo importante es saber escoger. Para orquestas juveniles, lo más adecuado serían 

obras de los últimos cincuenta años que estén enfocadas hacia lo “neorromántico”, me 

parece complicado con dichas orquestas incluir obras que tengan mucho grado de 

complejidad desde el punto de vista del atonalismo en primera instancia, ya que no 

tendrían  mucho sentido debido a que seguramente no se han pasado por los procesos 

históricos como impresionismo, expresionismo, serialismo, dodecafonismo, y no se 

han instruido. Hay una gran brecha en la cultura sinfónica venezolana de esa música. 

Tradicionalmente, en las orquestas juveniles lo más complicado que tocamos de obras 

de la de la primera mitad del siglo XX es la música de Stravinski y Shostakovich, del 

resto no conocemos más nada, no sabemos que pasó en Italia, que pasó en Francia, no 

tocamos a Boulez por ejemplo o se toca poquísimo. Y por otro lado creo que al público 

tampoco  le es muy familiar este repertorio. Pero si estoy convencido que los directores 

y personas que gerenciamos orquestas juveniles y sinfónicas profesionales, debemos ir 

introduciendo ese repertorio e ir creando esa cultura de la música contemporánea. Con 

respecto a obras específicas puedo recomendar a compositores como Adina Izarra, 

Alfredo Rugeles, o en cuanto a compositores internacionales de los últimos cincuenta 
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años tengo que mencionar a John Adams. Algunas obras minimalistas pudiesen 

funcionar muy bien. Lo importante es saber escoger una obra que se adapte a las 

necesidades y a la realidad de la orquesta y que les guste.  

 

10. ¿Qué importancia tiene incluir obras venezolanas y latinoamericanas en el repertorio 

obligatorio de orquestas infantiles y juveniles?, ¿Puede mencionar algunas? 

 

 Creo que eso es una deuda moral y cultural que tenemos los directores y compositores 

con el país. Eso obedece a una razón lógica. A principio del siglo XX cuando se funda 

la orquesta sinfónica de Venezuela, la cual era la única orquesta del país, había una 

gran cantidad de compositores y muy buenos, luego a lo largo del tiempo se fundan 

orquestas como la filarmónica de Caracas, la sinfónica de Maracaibo, la municipal de 

Caracas, el sistema nacional de orquestas, entre otras, hay una gran explosión de 

orquestas pero no hay explosión de compositores, es decir, hoy en día hay gran 

cantidad de orquestas y pocos compositores. Creo que es el momento para abonar el 

terreno  para la consolidación de una buena escuela de composición, no con elementos 

del nacionalismo solamente, que son utilizables, pero además con todas las riquezas de 

los elementos compositivos que existen para hacer nuevas propuestas. Y los directores 

estamos en la obligación moral de incluir obras de compositores venezolanos. Puedo 

recomendar para el repertorio de orquestas de jóvenes, clásicos del maestro Carreño y 

Estévez. También puedo recomendar una suite venezolana en cuatro movimientos, 

muy buena, de un compositor barquisimetano llamado Agenvis Sánchez, el cual fue la 

obra ganadora del primer premio de composición del IUDEM.    

 

11. ¿Cómo piensa que debe ser la dinámica de ensayos de orquestas infantiles y juveniles? 

 

 En primer lugar se debe mantener el interés de los niños y jóvenes, se debe ser efectivo 

a la hora de abordar los problemas, no detenerse tanto en las filas como si se estuviese 

haciendo un seccional, se debe entender que se está haciendo un ensayo general, hay 

que hacer tocar a todos los niños y prestarle atención a todas las secciones de la 

orquesta e ir solucionando los grandes problemas y grandes dificultades que se 
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presentan en el ensayo, los problemas más gruesos. Los problemas más esenciales y 

pertinentes a cada una de las filas se deben solucionar en el taller. Los talleres y 

seccionales deben formar parte de la dinámica diaria de las orquesta, ya sean  previos 

al ensayo, o intercalando en días de ensayos y días de talleres. Entonces los elementos 

más importantes es que se maneje el ensayo de manera muy dinámica, muy fresca, 

muy rápida y muy participativa. Además de lograr cosas puntuales en afinación y 

articulación.  

 

12. ¿Cree importante que el director participe y se involucre en los talleres de fila y 

talleres seccionales de las orquestas infantiles y juveniles?, ¿Cómo debería hacerse 

esto?, Explique. 

 

 Sin duda alguna. Primero, el director debe saber hacia donde lleva el barco y debe 

contar con un equipo de talleristas que estén sintonizados con él, es decir, que 

hablemos los mismos términos, debido a que indicaciones como staccato o martelé en 

el caso de la cuerda, puede tener muchas aproximaciones y pueden entenderse de 

diversas maneras. El director debe ser el jefe del equipo y reunirse con ellos para 

expresar y dejar claro que es lo que quiere y como lo quiere. Esto es importantísimo 

porque hablamos en términos muy subjetivos, como colores, texturas, suavidad, 

intensidad, etc. Es por esto que el director debe reunirse con los talleristas y supervisar 

el trabajo. Luego de que los criterios estén unificados, el director puede darle más 

independencia al equipo de trabajo.  

 

13. ¿Qué criterios cree que deben tomarse en cuenta al momento de escoger un repertorio 

u obra para ejecutar con una determinada  orquesta, en este caso, infantil y/o juvenil? 

 

 El repertorio debe escogerse en función de la orquesta que se tiene y de lo que quieres 

lograr. Dependiendo de las filas que se quieran consolidar, buscar obras que hagan 

trabajar y estudiar a las filas más débiles. El repertorio debe escogerse bajo un plan de 

trabajo, crear un mapa de la orquesta donde se ubiquen las debilidades, sobre todo en 

afinación y articulación, que son los grandes problemas de las orquestas. Entonces el 
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repertorio que tu escojas debe ir en función de ese mapa que te hagas para desarrollar 

las filas que tengas más débiles. 

 

14. ¿Cómo es el primer acercamiento que usted hace a una determinada obra o 

repertorio? 

 

 Primero hago una gran lectura de la obra, luego hago un análisis de su estructura. Si es 

una sinfonía, supongo que el primer movimiento tiene una forma sonata; entonces 

identifico donde está el tema A, el tema B, el desarrollo, la recapitulación y ver si 

encuadra en ese formato, es decir, me le aproximo desde el punto de vista formal. 

Luego desde el punto de vista orquestal, es decir, como usa la orquestación el 

compositor. Esto es muy importante, porque al tu conocer la orquestación, vas a saber 

cuáles son las características que se te van a presentar a la hora de trabajar; ya tú vas a 

saber qué nivel de dificultad  hay y dónde vas a conseguir los problemas. Y ya la 

última aproximación es la parte interpretativa, es decir, como creo yo que se debe 

ejecutar la obra. Yo trato de descomponer la obra, es decir, hacer el camino inverso del 

compositor, ir desde lo general hasta lo más mínimo, conocerla en profundidad. Lo 

más importante es anticiparse a los problemas que se te puedan presentar y tener las 

posibles soluciones. Para eso tiene que haber un estudio partiendo desde la estructura y 

conocer todos los detalles que la integran.  

 

15. ¿Qué recomendaciones puede darle usted a los estudiantes de dirección y sobre todo a 

los que se están encargando actualmente de orquestas infantiles y juveniles? 

 

 En primer lugar que tienen que formarse muy bien, tanto musical como personalmente. 

Generalmente los directores tienen a su cargo no solo un componente musical sino 

también de gerencia. Hay una administración de los procesos que es muy importante. 

Uno tiene que saber planificar las cosas. Todo crecimiento obedece a determinar cuáles 

son las debilidades y fortalezas, teniendo en cuenta esto tú puedes hacer una 

planificación. Para lograr esto además tienes que tener una formación musical sólida, e 

irte capacitando. No solo que una persona pueda mover bien los brazos significa que el 
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trabajo va a ser exitoso; aparte de eso tiene que saber hacia dónde se dirige el trabajo y 

tener una planificación para desarrollar ese proyecto.  

 

 

 

 

 

 

 

 

 

 

 

 

 

 

 

            




