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RESUMEN 

 
   El currículo es una pieza vital dentro del ámbito educativo, pues busca estipular 

los parámetros que rigen el avance de los discentes. El presente trabajo se centra en la 
elaboración de un nuevo diseño curricular para el área de la percusión clásica del 
Conservatorio de Música Simón Bolívar. La idea de este nuevo currículo es incentivar el 
crecimiento integral de los percusionistas académicos, no solo con la actualización de los 
planes, propósitos y contenidos educativos, sino con la incorporación de nuevas áreas de 
estudio pertenecientes a la percusión afro venezolana, latina, y el estudio de la batería como 
elemento desarrollador en el área de la multipercusión. Con la implementación de este 
nuevo plan de estudio se espera que las generaciones de percusionistas por venir tengan un 
rango de accionar con mayor competencia en los diferentes escenarios de trabajo y que su 
desempeño artístico a nivel profesional sea alto. Como corolario, se espera que marque un 
precedente para la oficialización de los estudios de percusión a nivel nacional, pues la 
cátedra no está establecida en la Gaceta Oficial que rige los estudios musicales en 
Venezuela. 

 
 
Palabras Clave: currículo, percusión, conservatorio, educación, Conservatorio 

Simón Bolívar. 
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INTRODUCCIÓN 
 

 
 El inicio del movimiento musical sinfónico en Venezuela abrió las puertas a 

diferentes maestros de todas partes del mundo. Esto conllevó al establecimiento de todas las 

cátedras de ejecución instrumental que una orquesta requiere, entre ellas la de percusión 

clásica, que es el tema principal del presente trabajo, la cual ha crecido a través del tiempo 

con una personalidad única, pues es producto de una mezcla interesante de saberes de 

diferentes escuelas que se han establecido en el territorio nacional haciéndolas nuestras y 

dándole una identidad que conjuga lo mejor de las escuelas de percusión americana, 

francesa y alemana. Todas estas herramientas hacen que el percusionista venezolano sea 

versátil en el campo orquestal. Pero hay otros factores propios de la venezolanidad que 

exigen al percusionista tener conocimiento de otras áreas de la familia de la percusión 

además de la clásica, por tal razón esta investigación tiene por objeto la elaboración de una 

propuesta curricular para la cátedra de percusión clásica del Conservatorio Simón Bolívar 

que busca actualizar el actual programa de estudio e insertar nuevas áreas, como la 

afrovenezolana, afrocaribeña y la batería. 

 En concordancia con esto, los primeros tres capítulos abordan la actualidad del 

estudio de la percusión clásica en Venezuela a nivel institucional y describen la 

problemática existente en cuanto a la falta de documentos oficiales que avalen los estudios 

en el país realizados en conservatorios y escuelas de música. El siguiente capítulo está 

dedicado a describir cómo ha sido la evolución de la cátedra de percusión clásica a lo largo 

de la historia, contada de la mano de los maestros y discípulos que se hicieron cargo de esta 

tarea educativa. Y por último, se detalla la propuesta curricular hecha a través de la 

consulta con maestros del área a nivel nacional y adaptada por el autor a las exigencias 

actuales en materia de desarrollo curricular. 
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CAPÍTULO I 

 

PLANTEAMIENTO DEL PROBLEMA 
 
 

El Conservatorio de Música Simón Bolívar cuenta con una amplia trayectoria en 

materia de formación. Desde sus inicios en 1975 ha recibido un gran número de estudiantes 

integrantes de El Sistema de Orquestas de Venezuela. Sus programas de estudio están 

estructurados por niveles con componentes propios de un currículo abierto, pues permite la 

flexibilidad y diversificación curricular, respondiendo así a los intereses y necesidades 

propias de profesores y estudiantes. 

 En el campo de la percusión clásica, cuya historia comienza según Aragú (1995: 9), 

“con la conquista de Constantinopla por parte de los turcos en 1433, que dio pie a la 

adopción de sus instrumentos de percusión tales como triángulos, címbalos y tambores en 

los diferentes formatos de orquesta de la época con el pasar de los años”, su enseñanza está 

enfocada al desarrollo de técnicas de ejecución de estos instrumentos. Empezando con el 

perfeccionamiento de la base técnica durante los primeros niveles de enseñanza, y 

culminando con la planificación tanto del concierto solista como del recital con la inclusión 

de varios instrumentos, donde se evidencie el dominio técnico y musical a nivel 

profesional.   

 El campo de trabajo de un músico percusionista clásico, debe abarcar desde la 

elaboración de proyectos de música de cámara, hasta el desempeño como músico solista o 

como músico de orquesta sinfónica. A diferencia de otros ejecutantes, los percusionistas 
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deben dominar la técnica de una gran cantidad y variedad de instrumentos. A esto habría 

que sumarle la diversidad de los estilos y repertorios que hay que conocer.  

 Aunado a lo antes mencionado, el creciente nivel artístico que existe en nuestro país 

en la actualidad, demanda un profesional en el campo de la percusión que abarque más allá 

de solamente los aspectos clásicos, pues existe una gran cantidad de obras que incluyen 

instrumentos que no están dentro de la formación del área académica, pero que de igual 

manera son protagónicos en muchas obras del repertorio orquestal nacional y 

latinoamericano. 

 Todo esto nos lleva a plantearnos las necesidades que debe cubrir un currículo 

diseñado para la formación de percusionistas aptos para los retos profesionales que se 

afrontan hoy en día.  El primer paso en esta dirección sería revisar los aspectos que 

contiene el actual currículo de percusión del Conservatorio de Música Simón Bolívar para 

analizar qué aspectos continúan vigentes y cuáles necesitan una actualización, y qué 

debería agregarse al mismo, de manera que los planes de estudio, programas, métodos, 

niveles de logros, línea pedagógica, filosófica y evaluación sean los más idóneos para 

cubrir las necesidades actuales. 

 Por otra parte, a pesar de que el Conservatorio Simón Bolívar es reconocido por el 

Ministerio de Educación como una institución para la formación artística dentro de las 

modalidades especiales de la educación venezolana establecidas por la Gaceta Oficial 

número 25.362, no existe ningún lineamiento oficial que encauce los estudios de percusión 

en el país, como sí consta para las cátedras de cuerda, viento y composición según la 

Gaceta Oficial número 909 extraordinaria. Se espera que la presente investigación permita 

establecer una discusión sobre las bases que deben seguir los estudios de esta cátedra en las 

instituciones de formación artística.  

Este trabajo de renovación del diseño curricular en el área de percusión clásica nace 

como respuesta a la evolución del nivel de exigencia que se requiere a nivel profesional en 

las orquestas venezolanas. Se contemplan nuevos aspectos formales y herramientas en el 

área de percusión afrovenezolana, afrocaribeña, y batería como elemento desarrollador para 

la ejecución de la percusión múltiple. Estas nuevas materias en el currículo complementan 
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y dan respuesta a las necesidades de las actuales generaciones de músicos percusionistas, 

convirtiéndolos en profesionales con un alcance mayor en su campo laboral y fomentando 

el diálogo con las autoridades competentes para establecer los parámetros que puedan ser 

instituidos como ley para el estudio de la percusión a nivel nacional. 

1.1 Objetivo General 

 

• Diseñar un nuevo currículo para el área de percusión clásica del Conservatorio de Música 

Simón Bolívar. 

1.2 Objetivos Específicos 

 

• Mejorar el perfil del percusionista egresado del Conservatorio de Música Simón 

Bolívar. 

• Incrementar el área de conocimiento en la carrera de percusión clásica. 

• Dotar de herramientas técnicas al ejecutante que le permitan afrontar diversos 

repertorios nacionalistas y latinoamericanos de orquesta. 

• Conocer y comprender los principales estilos musicales afrocaribeños. 

• Conocer y valorar las distintas expresiones culturales venezolanas como elementos 

de nuestra identidad y su aporte a la música académica.  

• Analizar y valorar la calidad interpretativa en la música 

• Reconocer el estudio de la técnica como pilar fundamental para el desarrollo de la 

ejecución de los diferentes instrumentos de la percusión académica. 

• Desarrollar la técnica de ejecución de los diferentes instrumentos afrovenezolanos y 

afrocaribeños.  

• Aprender patrones rítmicos representativos de las diferentes manifestaciones 

musicales venezolanas contenidas en el programa de estudio. 

• Aprender patrones rítmicos representativos de los diferentes géneros musicales 

afrocaribeños contenidos en el programa de estudio. 
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1.3 Justificación 

 
 

En Venezuela, la exigencia del nivel de ejecución demanda de un profesional 

integral que tenga la capacidad de afrontar exitosamente los diferentes estilos musicales a 

los cuales se enfrenta al trabajar dentro de una orquesta o algún formato de música de 

cámara. En el área de la percusión no solo se presenta el reto del dominio técnico,  sino que 

hay una variedad de instrumentos, cada uno con su propia complejidad, bien sean de la 

familia de instrumentos clásicos, latinos o étnicos, que necesitan de una preparación que no 

se obtiene normalmente en un conservatorio o escuela de música. Por tal razón, esta 

propuesta busca la revisión, actualización y creación de un currículo que permita el 

desarrollo de percusionistas académicos con un mayor rango de alcance, que incentive su 

crecimiento artístico y le permita desenvolverse en los diferentes escenarios profesionales 

de la música académica. 

 

Por otro lado, esta propuesta busca contribuir al establecimiento de los parámetros 

que pudieran regir el estudio de la percusión a nivel nacional, pues, a pesar de que en 

Venezuela existen instituciones acreditadas por los entes educativos en el país y que avalan 

sus certificaciones, no existe una Gaceta Oficial que establezca los estudios de la cátedra de 

percusión a nivel nacional, como sí la hay para las demás cátedras de instrumentos de 

cuerda y viento desde hace más de 50 años. Por tal razón, la importancia de este trabajo no 

solo radica en la actualización del currículo, que de por sí siempre es necesaria, sino en la 

legalización que se pudiera lograr al realizar un currículo que cubra tanto los aspectos 

formativos, como las exigencias legales de la educación en nuestro país.   
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CAPÍTULO II 
 

MARCO TEÓRICO 
 
 

Al hablar de diseño curricular se hace referencia a la forma en que se organizan 

cada uno de los contenidos y procesos vinculados con la enseñanza, con el fin de establecer 

los parámetros que rijan la acción pedagógica con la especificación, evaluación y 

mejoramiento de los contenidos que son propios de determinada área de estudio. Sin 

embargo, el delimitar lo que significa el currículo es una tarea difícil de concretar porque 

existen, según investigaciones de la UPEL-UNA (1985:23), “más de 340 definiciones de 

currículo en las reseñas bibliográficas” 

 No obstante, queremos hacer énfasis en una definición que apoya la visión del 

nuevo diseño curricular que se quiere plantear en este trabajo, la cual, según Lee and Lee 

(1960, cp. Bonilla L 2004, párr. 16) “Es la estrategia que usamos para adaptar la herencia 

cultural a los objetivos de la escuela”. Al hablar de herencia cultural en Venezuela, nos 

encontramos con una gran cantidad de instrumentos de percusión tradicionales que han 

tenido un gran desarrollo en su ejecución y a la vez cabida en el mundo de la música 

académica, lo que genera una necesidad de conocimiento por parte de los percusionistas 

clásicos que tienen que afrontar esos retos musicales.  Además de contemplar el estudio de 

estos instrumentos tradicionales venezolanos, es necesario establecer qué tipo de currículo 

permitiría implementar una base teórica sólida al diseño curricular, que le dé la flexibilidad, 

la inclusión, la atención a la diversidad y el propósito de una concepción educativa que 

concuerde con las exigencias actuales. Estas exigencias nos conducen al currículo abierto 
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como prototipo para el desarrollo de esta propuesta. En el currículo abierto, según Sánchez 

(1991), “los objetivos, los contenidos y las actividades de enseñanza-aprendizaje y de 

evaluación están definidos en términos muy generales, con el fin de dar cabida a 

aplicaciones diferentes según las características de cada contexto educativo particular” 

(párr.2) 

 Gracias a esta noción es que podemos establecer un nexo fuerte con esta visión 

pedagógica, ya que toma en cuenta el contexto bajo el cual se desarrolla, prestando atención 

a los matices que hay en la interacción educativa, o como se expresa en palabras de Sanz 

(2011), “Renuncia a la postura de unificar y homogeneizar el currículo en beneficio de una 

mejor educación y un mayor respeto a las características individuales y al contexto 

educativo” (párr.1) 

 Este respeto y consideración hacia las características individuales es fundamental 

para la renovación y rediseño del currículo, pues la enseñanza de un instrumento es una 

actividad  personalizada, y se busca lograr las diferentes competencias prestándole especial 

atención al proceso de aprendizaje más que al resultado en sí, pues la superación de los 

distintos niveles de dificultad se logra gracias a la constancia y el enfoque que se le da al 

estudio según las fortalezas y debilidades de cada estudiante en específico.  

 Este punto nos reafirma la importancia de dicho enfoque para la realización del  

currículo, o como lo explica Sánchez (1991), “la adecuación de los currículos abiertos a un 

contexto particular puede llevar a modificaciones sustanciales en cualquiera de sus 

elementos, siendo los principios rectores los de la individualización de la enseñanza y de 

atención a la diversidad” (párr.2). De esta forma, se garantiza la renovación permanente de 

la manera en que se aplican los contenidos y las estrategias para alcanzar los objetivos. 

 Dichos objetivos no se escapan de la visión general de una educación universal, de 

calidad, integradora, vanguardista, liberadora, fuerte en valores sociales, pues todo acto 

educativo tiene su raíz en la necesidad de la interpretación del individuo y su sociedad. Las 

fuentes que le dan vida al currículo son los ideales y convicciones que existen con respecto 

a lo que es de desear. En ese sentido siempre vamos a estar en la búsqueda y en la revisión 

constante de lo que se tiene y lo que se debería tener en cuanto a resultados educativos.  
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  La formación en el área de la ejecución instrumental es realizada desde dos puntos 

de vista que se complementan: El individual y el colectivo. El primero desarrollado en base 

a las necesidades del alumno, y el segundo con fines de un logro común definido en un 

marco de colaboración social (orquesta, grupo de cámara), donde lo individual aporta a la 

calidad del logro colectivo. Ubicándonos de esta manera en el marco filosófico del 

“Personalismo, el cual persigue la realización de la persona a través de la educación” 

(Ferrini, 1991: 31). 

 Pero al referirnos al hecho del sentirse realizado como persona, esta corriente deja 

bien clara la interacción que existe entre su concepción individual y social, o lo que llama 

uno de los exponentes más importantes, Mounier (1981, cp. Ferrini, 1991: 34), 

“singularidad y universabilidad”. Esta corriente encaja perfectamente con la realidad 

educativa musical en la que nos encontramos, pues como lo define refiriéndose a esta 

filosofía, Sáez (1981, cp. Ferrini 1991: 36) “La filosofía personalista es una filosofía de la 

realidad integral que es el hombre en todas sus dimensiones”. En otras palabras, “la 

educación personalizada como corriente filosófica busca estimular el perfeccionamiento de 

la capacidad de dirigir las virtudes del hombre, participando con ellas en la vida social” 

(Ferrini, 1991: 34). 

 Por lo tanto, no adoptamos una conducta individualista y mucho menos pensamos 

en que sólo en la interacción social se logran las premisas educativas. En El Sistema, “La 

metodología abarca clases individuales de instrumentos hasta llegar a los ensayos 

generales, con un repertorio estructurado gradualmente por cada nivel que incluye obras de 

todos los géneros, promoviendo el desarrollo de una carrera artística de manera individual y 

grupal” (Fundamusical Bolívar, 2013, Metodología), lo que ha demostrado con el pasar de 

los años y con la experiencia de décadas de formación musical en el país, que entre mejor 

sea el aporte individual, mayor va a ser la recompensa grupal. Si cada uno de los 

integrantes de una agrupación hace aportes de calidad dicha agrupación será fuerte como 

ente artístico. O explicado en palabras más simples de Ferrini (1991: 33), “Tanto en la 

dimensión individual, como en la social el hombre realiza su propia vitalidad” Dando a 

entender la necesidad de un equilibrio entre lo individual y lo social. 
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 Este punto de vista antropocentrista, desde el área artística en la cual estamos 

ubicados para efectos de la investigación, complementa un moderno humanismo integral, 

que solo busca la realización del hombre como persona antes que nada, esa identidad que le 

va a dar valor y fuerza para desarrollarse a lo largo de su existencia, y la formación musical 

sea complementaria o como carrera profesional, desarrolla y cultiva indudablemente 

cualquier capacidad para “el sentimiento” que no se traduce en otra cosa que “vivir”. 

 Aunado a esto, los cambios que queremos implementar en el currículo se soportan 

de una manera legal, pues el artículo 4 de la Ley Orgánica de Educación aprobada en 

Gaceta Oficial N° 5.929 del 15 de agosto de 2009 en cuanto a educación y cultura 

establece: “El estado asume la educación como proceso esencial para promover, fortalecer 

y difundir los valores culturales de la venezolanidad.” Y las escuelas de arte son los 

principales entes encargados de favorecer la difusión de dichos valores. Del mismo modo lo 

reafirma el artículo 12 de la Ley Orgánica de Cultura en su consulta pública del 13 de 

agosto de 2013, que a pesar de que todavía no está en Gaceta Oficial, muestra la 

preocupación por la difusión de las expresiones culturales venezolanas, así como también 

las culturas latinoamericanas y caribeñas dentro de las instituciones educativas 

venezolanas. 

 Teniendo de esta manera puntos legales que afirman y reconocen la necesidad de 

formación cultural, no solo con las manifestaciones nacidas en territorio venezolano sino 

con las diferentes culturas que conviven con la nuestra, ya que en Venezuela existe por ley 

el principio de igualdad de culturas, señalado en el artículo 100 de la Constitución 

Bolivariana de Venezuela y el artículo 4 de la Ley Orgánica de Cultura, además que la 

cultura venezolana es considerada por las leyes como intercultural, lo que reconoce la 

presencia e interacción de diferentes culturas que a su vez constituyen lo que conocemos 

como venezolanidad. 

 El diseño curricular que se quiere plantear con esta investigación no solamente 

propone un ajuste de los contenidos propios de la cátedra de percusión clásica en el 

conservatorio Simón Bolívar, sino que a su vez busca sopesar las faltas que aún persisten en 

la formación musical de nuestro país en cuanto a lo que concierne a la percusión, para que 

su ubicación, tanto en los niveles nacionales como internacionales, este en los más altos 
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estándares de calidad musical y a su vez contribuya al desarrollo de la identidad 

venezolana. 

2.1 Antecedentes 

 
 

En esta área de estudio, se cuenta con el trabajo realizado en 2013 en la Universidad 

del Zulia por Reinaldo Ocando, el cual lleva como título Propuesta de Pensum para el 

Estudio de la Percusión en el Nivel Básico-Medio, presentada como requisito de grado para 

optar al título de licenciado en Música mención ejecución instrumental. Esta investigación 

llevó a cabo la restructuración del programa de estudio de percusión que es aplicado en el 

estado Zulia en las diferentes instituciones de formación musical, en respuesta a la creciente 

necesidad de formar percusionistas que tengan un rango mayor de alcance en su quehacer 

profesional, estableciendo talleres permanentes de formación en los diferentes campos de la 

percusión, de manera que los estudiantes, durante  su formación de percusión orquestal, 

tengan un eje paralelo de formación en las áreas afrovenezolana y afrocaribeña y además 

una especial atención a las manifestaciones propias de su Estado. Esta investigación ayuda 

a reafirmar que el criterio de excelencia en la rama de la percusión clásica está dispuesto a 

crecer y elevar los niveles estándares de preparación en el creciente mundo artístico 

venezolano, pero éste trabajo de grado está adaptado a un nivel básico-medio de estudio, y 

lo que esta investigación plantea es a nivel de estudio medio-superior. 

Otro valioso antecedente es el actual currículo de la cátedra de percusión del 

Conservatorio Simón Bolívar, el cual ha estado rigiendo los estudios desde 2007, realizado 

por los profesores de la cátedra de percusión del conservatorio Yvan Hernández y Edgar 

Saume, que para ese momento actualizaban los contenidos del pensum de estudio realizado 

por el maestro Rafael Zambrano, quien hizo una adaptación del currículo de percusión del 

Conservatorio Nacional Superior de Música y Danza de París. Este programa de estudio ha 

dado buenos resultados y contempla los contenidos necesarios para la formación en esta 

área, pero estos contenidos no están clasificados aún. Están presentados de forma general, 

describiendo solo objetivos, material didáctico y aspectos a evaluar, sin especificar 

unidades curriculares, lineamientos programáticos, doctrinas educativas, conceptuales, 

procedimentales, actitudinales, elementos de importancia en la organización curricular en 
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Venezuela, que orientan el qué hacer, cómo hacer e influyen en el ser. Además, no 

contempla la preparación en otras áreas de la percusión como complemento necesario para 

mejorar el nivel del egresado de la cátedra, como lo exige el actual campo de trabajo. 

En este mismo campo se encuentra el Programa de Percusión realizado en 1991 por 

los maestros Jorge Dayoub y Mauricio García  bajo la aprobación del Consejo Nacional de 

la Cultura (CONAC) y el Ministerio de Educación con el fin de consolidar dentro del 

sistema educativo venezolano la formación para las artes. Esto es un acontecimiento de 

suma importancia porque fue el primer aporte oficial donde el estado venezolano reconoció 

el estudio de la percusión a través de este programa a pesar de la inexistencia de una gaceta 

oficial que certificara los estudios. Este programa, al igual que esta propuesta, incluye el 

estudio de instrumentos de percusión afrovenezolana y caribeños como complemento de 

estudio de la percusión clásica, pero actualmente se desconoce la vigencia del mismo, pues 

el CONAC, que era el órgano rector que le daba validez, actualmente no opera dentro del 

sistema gubernamental venezolano ya que fue desintegrado y su lugar lo tomó el Ministerio 

del Poder Popular para la Cultura. En cuanto a su contenido, cuenta con información 

importante y pertinente dentro de la enseñanza de la percusión, pero no cuenta con los 

elementos de organización curricular mencionados anteriormente que se manejan 

actualmente en el país.  

Por otra parte, se encuentra el trabajo de grado presentado a la Universidad Simón 

Bolívar, realizado en 2007 por Andrés Eloy Rodríguez como requisito para optar al grado 

de Magister en Música, titulado Utilización de Elementos de la Música Venezolana para la 

Enseñanza de la Flauta Transversa, el cual tenía por objeto determinar los elementos 

existentes en la música venezolana que podrían ser utilizados en el proceso de enseñanza de 

la flauta a nivel intermedio, con miras a la realización de un método de estudio que 

favoreciera el desarrollo técnico y musical del estudiante y que a su vez este material 

pedagógico fuese cercano al entorno cultural en el que se desenvuelven los estudiantes 

venezolanos. Esa propuesta deja en evidencia la necesidad de las cátedras de ejecución 

instrumental de implementar, reconocer y valorar el acervo cultural venezolano en pro de 

una educación  significativa.   
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Además brinda un antecedente valioso para la investigación, ya que en sus 

conclusiones expone la importancia de adaptar elementos de la cultura venezolana en la 

formación musical y muestra la desactualización, desde el punto de vista legal, en la que se 

encontraba la cátedra de flauta en Venezuela. Lo que es un caso similar para la cátedra de 

percusión que aún no cuenta con un respaldo legal y es una de las sugerencias que quiere 

dejar planteadas el presente trabajo. 

Dentro de la misma línea de investigación se encuentra el trabajo de grado como 

requisito parcial para optar al grado de Magister en Música de la Universidad Simón 

Bolívar en 2007, realizado por Valentina Palma que se titula Recursos del Folklore Infantil 

Venezolano que Favorecen el Aprendizaje Básico del Clarinete, enfocado en la 

incorporación de melodías y ritmos venezolanos a un método de estudio basado en 

ejercicios de dificultad progresiva, y demostró la importancia que tiene el desarrollo de un 

nuevo modelo de enseñanza que tome en cuenta los intereses culturales propios y asuman 

pertenencia e identidad el estudio del clarinete desde los niveles básicos en Venezuela. 

Otra experiencia que examina la evolución de la enseñanza musical en Venezuela, 

es el artículo publicado en la revista Docencia Universitaria, Vol. X, N°2, Año 2009 por 

Zaira García Flores de la Universidad Central de Venezuela, con el nombre de “La 

Enseñanza de la Música en las Universidades de Venezuela”, que habla sobre la evolución 

que ha tenido la educación musical a nivel superior desde los años setenta, y demuestra la 

necesidad de formación musical y el reconocimiento a nivel superior al igual que otras 

disciplinas de estudio.  

Encontramos también la investigación realizada por Milenna Riera Leal en 2014 en 

la Universidad Central de Venezuela, como tesis de grado para optar al título de Magister 

en Evaluación de la Educación, titulada Perfil de Formación del Músico para el plan de 

estudio del Conservatorio Simón Bolívar, la cual aborda las disimilitudes entre el perfil del 

egresado y la exigencia del campo laboral, ya que se percibe un plan de estudios que 

responde muy poco a las exigencias actuales y además contempla programas con 

metodologías que pocas veces satisfacen las expectativas de los educandos, lo cual apoya la 

propuesta de este trabajo que busca solventar esta problemática en la cátedra de percusión 

de dicho conservatorio. 
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Como se puede apreciar, la necesidad de actualizar, organizar, incluir y reconocer 

material educativo en los programas de estudio de ejecución instrumental en Venezuela, es 

una preocupación que ha persistido en el tiempo, por lo cual, al igual que los trabajos 

nombrados, esta investigación plantea un acercamiento a las diferentes manifestaciones 

culturales de Venezuela como complemento educativo de un nuevo diseño curricular, así 

como llevar a los mejores estándares de educación superior el área de percusión clásica. 
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CAPÍTULO III 
 

MARCO METODOLÓGICO 
  
 

3.1 Descripción de la Investigación 

 
 

El trabajo sigue la línea de revisión bibliográfica, donde se comparan y estudian los 

diferentes aportes que han dado los trabajos e investigaciones relacionados con esta área. 

También se contempla la investigación de campo para recoger la experiencia de los 

profesores encargados de las diferentes cátedras de percusión de las distintas instituciones 

musicales y conservatorios del país para lograr un consenso sobre el estudio de la percusión 

clásica, para lo cual se realizaron entrevistas orales semiestructuradas, las cuales nos 

permitieron puntualizar la información relevante del encuentro y dieron el espacio para que 

el entrevistado expusiera su punto de vista.  

 Del mismo modo se revisaron los aspectos legales que conciernen a la educación 

musical del país para que esta propuesta esté dentro del marco legal, así como también se 

revisó la metodología de diseño curricular elaborada por Díaz B. F, Lule, M. Pacheco, D. 

Rojas S. y Saád, S. (1990), utilizada por la dirección de investigaciones y postgrado de la 

Universidad Nacional Abierta en su cátedra de metodología del diseño curricular, la cual 

puede generalizarse a carreras de índole social y humanística a nivel de educación superior. 
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3.2 Descripción de la Entrevista  

 
 

Las entrevistas se realizaron de forma oral y semiestructuradas, para poder 

puntualizar la información relevante del encuentro y a su vez dar espacio al entrevistado 

para que exponga su punto de vista y así poder recoger la experiencia de enseñanza-

aprendizaje de cada uno de los maestros para establecer cómo ha evolucionado el estudio 

de la percusión académica institucionalmente en Venezuela. Dicha entrevista se basa en 

tres tópicos, uno referente a la historia de la educación de la percusión clásica, otro relativo 

a aspectos didácticos-pedagógicos y un último relacionado con el perfil profesional de un 

percusionista clásico.  

Las personas que se escogieron para realizarle estas entrevistas, son maestros con 

una destacada trayectoria en el campo educativo y artístico, que han sido protagonistas de 

la evolución que se ha venido dando con el paso del tiempo, fomentando el desarrollo de la 

percusión en Venezuela desde sus inicios. Los maestros escogidos son:  

Abelardo Matos: Timpanista y Percusionista de la Orquesta Sinfónica de Venezuela en sus 

inicios, profesor de las escuelas de música Pedro Nolasco Colon y Juan José Landaeta 

Rafael Zambrano: Profesor Colombiano egresado del Conservatorio Superior de Paris 

contratado por “El Sistema” para formar percusionistas. Fue quien realizo el primer 

programa de estudio  de percusión clásica para el conservatorio de música de la Orquesta 

Nacional Juvenil de Venezuela Juan José Landaeta, conocido hoy como Conservatorio 

Simón Bolívar. 

Edgar Saume: Timpanista de la Orquesta Sinfónica Simón Bolívar, Profesor del IUDEM y 

director de la cátedra de percusión del Conservatorio Simón Bolívar después del maestro 

Zambrano. 

Yvan Hernández: Asistente al principal de percusión de la Orquesta Sinfónica Simón 

Bolívar y actual director de la cátedra de percusión del Conservatorio Simón Bolívar. 
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Margarita Carreño:  discípula del maestro Matos, Percusionista de la Orquesta Sinfónica 

Simón Bolívar y fue profesora de percusión del Conservatorio Simón Bolívar. 

Jorge Dayoub: discípulo del maestro Matos, Principal de percusión de la Orquesta 

Sinfónica Municipal de Caracas, y profesor de percusión de la escuela superior de música 

José Ángel Lamas y la escuela de música Lino Gallardo. 

José Gregorio Cárdenas: profesor y coordinador de percusión de la Orquesta Juvenil del 

Táchira, profesor de la cátedra de percusión de la licenciatura en música de la Universidad 

Nacional Experimental del Táchira (UNET), y fue principal de percusión de la Orquesta 

Sinfónica Simón Bolívar del Táchira. 

José Alberto Márquez: Percusionista formado en el sistema y egresado del Conservatorio 

de Música de Puerto Rico. Principal de la Orquesta Sinfónica Simón Bolívar del Táchira y 

actualmente percusionista de la Orquesta Sinfónica Simón Bolívar de Venezuela, profesor 

de percusión de la academia latinoamericana de percusión. 

Antonio González: Principal de Percusión de la Orquesta Sinfónica de Lara, Profesor de 

Percusión del Sistema y coordinador de la cátedra de percusión del conservatorio Vicente 

Emilio Sojo y profesor de la Universidad Centro Occidental  Lisandro Alvarado.  

Acuarius Zambrano: Percusionista de la Orquesta Sinfónica Simón Bolívar de Venezuela 

y director de la Academia Latinoamericana de Percusión. 

 La secuencia de preguntas establecidas para los encuentros son las siguientes: 

1.- ¿Con quién estudio y en cuál institución? - ¿Cómo fue su experiencia de aprendizaje?  

2.- ¿Cuántos años de experiencia tiene en el campo de la docencia y como ha sido dicha 

experiencia? 

3.- ¿En Venezuela ha existido algún cambio en la exigencia del campo laboral para los 

percusionistas clásicos? 

4.- ¿Considera importante incluir estudios de percusión afrovenezolana, afrocaribeña y 

batería dentro de la formación de un percusionista clásico? ¿Por qué? 
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5.- ¿Qué material didáctico considera indispensable en la formación básica de un estudiante 

de percusión clásica? (métodos, libros de consultas, diccionarios entre otros) 

6.- ¿Que repertorio considera que sea importante cumplir para los estudiantes en su etapa 

final de formación para graduarse? Nombre las que considere necesarias 

7.- ¿Podría nombrar las cualidades que para usted son indispensables en un percusionista 

clásico? 
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CAPÍTULO IV 
 

LA ENSEÑANZA DE LA PERCUSION CLÁSICA EN VENEZUELA 
1970-2014 

 
 

Para tratar de reconstruir cómo ha sido la enseñanza de la percusión clásica en 

Venezuela en los últimos 40 años se entrevistó a un grupo de maestros con una destacada 

trayectoria en el campo educativo y artístico, que han sido protagonistas de la evolución 

que se ha venido dando con el paso del tiempo fomentando el desarrollo de la percusión en 

este país desde sus inicios, y a partir de esta experiencia se ha esbozado la historia de la 

enseñanza de la percusión clásica a nivel institucional, ya que hasta el momento no se ha 

documentado. 

 En primera instancia, es necesario hablar de la Orquesta Sinfónica de Venezuela, 

institución surgida por la iniciativa  de  Vicente Martucci y Vicente Emilio Sojo entre otros 

músicos de la época,  El 24 de junio de 1930 se realizó en el Teatro Nacional el concierto 

inaugural de la nueva agrupación orquestal denominada Sociedad Orquesta Sinfónica 

Venezuela (Orquesta Sinfónica de Venezuela, s.f., párr.4). Este hecho marco una nueva 

etapa en la historia musical venezolana, ya que a partir de este momento comienza a tener 

vida la música sinfónica dentro del país dándoles acogida a muchos maestros extranjeros 

que vinieron a formar parte del mundo orquestal venezolano. 

 Es así como llega el maestro Abelardo Matos a la escena educativa de la percusión 

venezolana, “él tocó en la Orquesta Sinfónica de Venezuela durante más de 40 años y fue 

fundador de la cátedra de percusión de este país, además de la creación de un método de 

rítmica” (P. Sandoval, s.f., entrevista a José Matos). Fue profesor de las escuelas de música 

Pedro Nolasco Colón y Juan José Landaeta, donde estableció formalmente su cátedra. Es 
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difícil precisar la fecha de inicio, pero se puede inferir que a principios de los años 70 se 

fueron uniendo a la cátedra los primeros estudiantes que se convertirían en los profesores 

de hoy en día, como lo describe el maestro J. Dayoub (entrevista, noviembre 18, 2014): 

“ahí consolidamos un grupo de percusión donde estaban compañeros como Edgar Saume, 

Simón Álvarez, Oscar Rodríguez, Francisco Rivero, que en realidad, sin ser pretenciosos, 

fuimos la primera generación de músicos percusionistas sinfónicos” 

 Anterior a esto, lo que se manejaba en materia de percusión era lo referente a lo 

popular, afrovenezolano o afrocaribeño, y lo más cercano a la percusión de orquesta era la 

sección de percusión de las bandas marciales, como la Banda Marcial de Caracas, que es la 

institución musical más antigua de Venezuela, que “nace en el año 1864 el 17 de Diciembre 

siendo la mayoría de sus músicos militares” (Banda Marcial de Caracas, s.f., párr.1) o las 

bandas de pueblo que se reunían para tocar en las plazas lo que conocemos en nuestro país 

como las retretas, donde los percusionistas de estas agrupaciones tocaban de una manera 

empírica básicamente el redoblante, el bombo y los platillos, agrupados al estilo de una 

batería o bien tocados por separado. 

 La educación que se impartía en aquel momento de inicio de la cátedra era destinada 

a consolidar la lectura rítmica, melódica, conocer el repertorio orquestal y tenía a favor 

varios elementos importantes, uno de ellos era la posibilidad de la práctica orquestal, como 

lo relata E. Saume (entrevista, noviembre 11, 2014): “la cátedra contaba con ese respaldo 

porque el maestro Matos llevaba a sus a alumnos, a los que él consideraba que podían 

hacerlo, los llevaba a tocar con la orquesta”, lo cual daba solidez a la propuesta pedagógica. 

Además, había otro componente que ayudaba al desarrollo de los estudiantes, que era el 

ensamble de percusión, “todo se aplicaba dentro del grupo de percusión, ya que el grupo 

nos daba esa continuidad que no tienes en una orquesta y más si el repertorio de la orquesta 

se mueve en el ámbito clásico-romántico” (J. Dayoub, op. cit.) Y este grupo marcó una 

referencia importante en el devenir de la percusión clásica en Venezuela. 

 Durante este mismo período, comienza un movimiento que actualmente está en la 

escena artística a nivel mundial, “el maestro Abreu invitó a un grupo de jóvenes músicos 

venezolanos a hacer realidad un sueño: formar una orquesta juvenil que permitiera a los 

estudiantes de música llevar a cabo prácticas en conjunto, transformar la educación musical 
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en el país” (Prensa Fundamusical 2013, Historia, párr.3). Este hecho rápidamente repercute 

en todo el territorio nacional logrando captar a esta primera generación de jóvenes músicos 

que escribirían las primeras líneas de lo que hoy conocemos como “El Sistema”. De este 

modo, los integrantes del grupo de percusión liderado por el maestro Matos se unen a este 

movimiento y pasan a formar la fila de percusión de la Orquesta Nacional Juvenil de 

Venezuela Juan José Landaeta, como fue llamada en sus inicios. 

 Con el surgimiento de este movimiento se crea una plataforma que permite a los 

músicos desarrollar con mayor énfasis la práctica orquestal y se afianza la enseñanza 

musical, como lo describe J. Dayoub en la entrevista citada anteriormente al referirse a la 

creación de la orquesta: “ahí se consolidó casi todo, no solo la percusión, contrabajistas, 

cellistas y demás cátedras, creo que ahí se dio la cristalización de las orquestas en un 

principio juvenil”. Y a partir de este momento comienzan una serie de hechos que fueron 

fortaleciendo la cátedra de percusión clásica. Es importante recalcar, que no tenemos 

evidencias de alguna cátedra de percusión oficialmente constituida en el país antes del 

maestro Matos, pero no se descarta la posibilidad de iniciativas en otras partes del país, ya 

sea por particulares o instituciones musicales. Lo cierto es que oficialmente hay certeza que 

se institucionalizó en el conservatorio Juan José Landaeta. 

 Esta primera fila de percusión, que también trabajaba como ensamble, fue la 

pionera, la que le dio forma y vida a las composiciones para grupos de percusión que en ese 

entonces era música nueva en Venezuela y se convirtió en la responsable de lo que 

concierne a la percusión clásica. Así lo describe el maestro  E. Saume citado con 

anterioridad: “podría decir que fue unos de los primeros grupos de percusión formado en el 

país, y que todavía perdura, porque ese ensamble se convirtió en la sección de percusión de 

la Orquesta Sinfónica Simón Bolívar” 

 Este ensamble empieza a proyectarse con mayor fuerza a partir de 1975 con la 

creación de la Orquesta Juvenil, y en 1977, cuando llega a Venezuela el reconocido maestro 

Rafael Zambrano, percusionista  y trompetista egresado del conservatorio de Paris, quien es 

invitado al país para trabajar en este nuevo programa musical, comienza una nueva etapa de 

crecimiento y expansión de la cátedra de percusión, pues hay que precisar que este 

ensamble de percusión de la Orquesta Nacional Juvenil de Venezuela no solo era de 
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carácter artístico, sino educativo, como consta en su reseña: “Su principal objetivo ha sido 

fomentar el estudio de los instrumentos de percusión y dar a conocer el extenso repertorio 

existente para ese tipo de ensamble instrumental” (Venezuelademo, s.f., párr.1) 

 La presencia del profesor Zambrano hace cambiar la perspectiva y el enfoque que 

tenía la percusión clásica en el país, como no los hace saber J. Dayoub (Op. cit.): 

 Con la llegada del maestro Zambrano hubo una nueva apertura en la 
percusión porque venía directamente de Europa y era la época del auge de la 
música contemporánea, y sabes que en ella la percusión pasa a un primer 
plano, y de ser los que estábamos atrás siempre, pasamos a ser protagónicos. 

Aunado al impulso que le dio al grupo de percusión, se creó el primer programa de 

estudios de percusión clásica de lo que en la actualidad es el Conservatorio Simón Bolívar, 

como lo relata el maestro Y. Hernández (entrevista, noviembre 03, 2014): “en sus inicios se 

llamó Conservatorio de la Orquesta Nacional Juvenil de Venezuela y ahí era donde daba 

clase el maestro Zambrano, que con su experiencia en el Conservatorio de Paris adaptó el 

programa de ese Conservatorio a El Sistema”, y de esta manera comienza la percusión a 

ganar más terreno en el campo camerístico y solista, pues el enfoque nuevo iba dirigido 

más al desarrollo de habilidades artísticas y técnicas como percusionista, pero sin dejar de 

lado el avance de lo que significa tocar en orquesta sinfónica. 

Este ensamble de percusión, que con el transcurrir del tiempo pasó a llamarse 

ensamble Tamborum, tuvo una larga y fructífera trayectoria, donde destacan múltiples giras 

nacionales e internacionales, festivales afamados como el de Popayán en Colombia, o el 

festival internacional de música de la India, la grabación de un disco con obras de Carlos 

Chávez, Jhon Cage y Almeida Prado bajo la dirección del maestro Zambrano, además del 

estreno de la Toccata de Chávez en Venezuela dirigida por su compositor, por nombrar 

algunos hechos resaltantes. Pero lo más trascendental fue que consolidaron los cimientos 

del movimiento de la percusión clásica en el país. 

No había muchos otros grupos, salvo algunos cuartetos de cuerda que se 
reunían, pero no existía como tal otro grupo. De hecho el grupo de percusión 
se convirtió en el brazo derecho de la fundación, cuando la orquesta no podía 
abarcar un concierto, el grupo de percusión era quien la suplía. Gracias a ese 
grupo se hizo mucho desarrollo musical para la percusión. (Y. Hernández, 
entrevista, noviembre 03,2014) 
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Luego de esta primera década de desarrollo que arrancó con el maestro Matos y fue 

complementada por el maestro Zambrano, llega el maestro Edgar Saume en 1981, después 

de haber cursado estudios desde el año 77 en los Estados Unidos de América, donde tuvo la 

oportunidad de estudiar su bachelor con el maestro Morris Lamb en el Brooklyn College 

Conservatory.  A su llegada a Venezuela pudo revalidar sus estudios en lo que se conocía 

como el Instituto Universitario de Estudios Musicales (IUDEM), hoy Universidad Nacional 

Experimental de las Artes (UNEARTE), y asumió la dirección de varios entes importantes 

en materia educativa, como lo era la cátedra de percusión del ya nombrado Conservatorio 

Simón Bolívar, donde realizó, junto al profesor Yvan Hernández, una actualización del 

programa de estudio existente para ese momento, la dirección del ensamble Tamborum, la 

cátedra de percusión del IUDEM, además de seguir formando parte de la fila de percusión 

de la Orquesta Sinfónica Simón Bolívar, donde junto a sus compañeros de fila Claider 

Arteaga, Margarita Carreño, Yván Hernández, Rosana Rodríguez, William Troconis y 

Alberto Vergara, se encargó de difundir la enseñanza de la percusión en los núcleos de El 

Sistema que estaban creciendo en el territorio nacional a través de talleres y seminarios. 

 Así se fue expandiendo el conocimiento de la percusión clásica. La creación de 

núcleos iba abriendo campos de aprendizaje, pero también representaba una cantidad de 

retos a superar, ya que era la primera vez que ocurría esto en el país, como lo explica E. 

Saume en la entrevista antes mencionada: “lo que es el estudio de la percusión en el 

exterior difiere en cuanto a que estaba ya insertado en un sistema establecido que 

funcionaba. Nosotros tuvimos que hacerlo funcionar sobre la marcha a base de nuestra 

experiencia”. Pero, El Sistema siempre ha buscado capacitar de la mejor forma a sus 

integrantes, lo que los ha llevado a contratar y enviar a maestros de alto nivel de diferentes 

partes del mundo a trabajar en los distintos núcleos del país. Tal es el caso del maestro 

Benjamín Carrier, quien es enviado a la ciudad de San Cristóbal, estado Táchira, y 

comienza por primera vez en estas tierras la cátedra percusión, como lo describe uno de sus 

alumnos, el maestro José Cárdenas (entrevista, enero 03, 2015) quien luego quedaría a 

cargo de la cátedra en esa región andina:  

Hubo un periodo que llegaron a San Cristóbal un grupo de docentes 
contratados por la fundación del estado para el sistema de orquesta 
nacionales juveniles Juan José Landaeta, y allí venían norteamericanos, 
rumanos, polacos y entre otros maestros de alta envergadura europeos. Y 
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en ese grupo llega el maestro Benjamín Carrier a San Cristóbal, y con él 
estuve trabajando cinco años de sol a sol y  bueno, con él hice mis estudios 
de percusión formales. Luego él se trasladó en 1986 a la Orquesta 
Sinfónica de Maracaibo, porque quedó como percusionista principal. 

Este hecho marca en el Táchira algo sin precedente, pues tuvieron la fortuna de 

instaurar una escuela de percusión con las mejores herramientas en cuanto a conocimiento 

se refiere, descrito en palabras de otro de sus alumnos, el maestro Julio D´santiago (2011): 

En el año 1979 llegaba a San Cristóbal procedente de New York, un 
percusionista que iniciaría un proceso de evolución musical de una 
magnitud aun hoy palpable y que continua dando sus frutos, su nombre: 
Benjamín Carriel o “Ben” como le llamábamos sus alumnos. Durante su 
estancia en el Táchira “Ben” hizo que los percusionistas locales tuvieran 
acceso a las últimas tendencias a nivel técnico” (párr.1) 

En el caso de la región zuliana, esta ya contaba con maestros extranjeros que habían 

llegado al país para formar parte de la orquesta de esta región, la cual “fue fundada el 24 de 

octubre de 1958, como la Orquesta Sinfónica de Maracaibo, institución adscrita a la 

Secretaría de Cultura del estado Zulia” (Orquesta Sinfónica de Maracaibo, Historia, 

párr.1), además del Conservatorio José Luis Paz de esta entidad donde trabajaban como 

docentes los músicos pertenecientes a la orquesta sinfónica, entre ellos su percusionista 

principal para aquel entonces Sherwood Mobley, “quien obtuvo su bachelor en el Boston 

Conservatory y su máster en música en el New England Conservatory. Sus profesores 

principales fueron Walter Tokarczyk, Arthur Press, y Vic Firth” (South Carolina 

Governor's School for the Arts and Humanities, facultad de música, Sherwood Mobley, 

párr.1).  

Como lo hace constar el profesor Antonio González (entrevista, noviembre 24, 

2014),  quien forma parte de esa primera generación de percusionista del Zulia al hablar del 

maestro Mobley: “él era el principal de la Sinfónica de Maracaibo, y ese cargo venía en 

conjunto con la cátedra de percusión del conservatorio. Él era un percusionista graduado en 

Boston con el maestro Vic Firth y era de muy alto nivel este profesor”. Mobley aportó sus 

conocimientos a aquella primera generación de percusionistas zulianos, José Ángel 

Primera, Balbino Sánchez, Jefferson Pavajeau, por nombrar algunos, conjuntamente estaba 

el profesor Oswaldo Nole, quien trabajaba para El Sistema, y además de ser el profesor de 

percusión, era el director del coro.  
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La semilla musical se seguía esparciendo por todo el país a través del programa de la 

Fundación del Estado para el Sistema Nacional de Orquestas Juveniles e Infantiles de 

Venezuela (FESNOJIV), que como figura jurídica data de 1979 “según decreto Nº 3.093 del 

Ministerio de la Juventud, publicado en la Gaceta Oficial Nº 31.681 con la finalidad de 

capacitar recursos humanos altamente calificados… y obtener el financiamiento para la 

ejecución de planes, actividades y programas” (Prensa Fundamusical 2013, Historia, párr.6) 

consolidando orquestas en diferentes estados, dando la oportunidad a jóvenes de crecer 

musicalmente dentro de ellas, como es el caso del maestro Antonio González (entrevista, 

noviembre 24, 2014) quien cuenta:  

Luego me trasladé a Barquisimeto, porque concursé para entrar a la 
orquesta juvenil de Barquisimeto y quedé. Entonces, como se me hacía 
más complicado ir a Maracaibo que ir a Caracas, comencé a recibir clases 
con el maestro Yvan Hernández en Caracas en el año 89, donde pasé tres 
años viajando a recibir clases y el profesor Hernández iba a Barquisimeto 
también porque se logró un convenio para que, en vez de viajar dos 
alumnos a Caracas, viniera el profesor a Barquisimeto y atendiera a seis, 
logrando mantener esto durante dos años más.  

Esta preparación y constancia lleva al maestro González a una segunda fase de la 

que todo integrante del Sistema es consciente, pues el modelo educativo que sustenta El 

Sistema no solo se limita a la formación musical, también aporta a la formación de líderes 

comprometidos, formando el sentido de la responsabilidad en aquellos estudiantes que 

demuestran ser constantes con su estudio dándole una oportunidad de aportar desde sus 

posibilidades al crecimiento de otros y mejorar su desempeño al mismo tiempo que se 

siente útil dentro de esta organización social, de esta manera con el pasar del tiempo, luego 

de completar su formación, queda a cargo de la cátedra de percusión en el estado Lara, 

descrito en palabras del propio profesor González (entrevista, noviembre 24, 2014): 

 Se creó el Conservatorio Jacinto Lara en Barquisimeto en el año 90 y ahí 
comencé a trabajar formalmente con alumnos por hora como cátedra de 
percusión de un conservatorio. Actualmente soy el coordinador de la 
cátedra de percusión del conservatorio Vicente Emilio Sojo y soy profesor 
de la Universidad Centro Occidental  Lisandro Alvarado.  

Cumpliéndose esta premisa de El Sistema, pues la manera en que se ganó terreno con 

el pasar de los años, fue a través de esa figura de “monitor” como se conoce hoy en día, ya 

que siempre aquellos alumnos que muestran un compromiso no solo con el aprendizaje, sino 
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con el compartir de los conocimientos, pasan a ser encargados de las cátedras con el pasar de 

los años, como lo explica Y. Hernández (entrevista, noviembre 03, 2014): “En El Sistema 

hay dos etapas, la primera como monitor, a mí al poco tiempo me tocó ser instructor… La 

segunda comienza cuando tienes un poco más de nivel, conciencia, conocimiento técnico, 

manejas libros y ves el desarrollo técnico”, de esta manera se pudo consolidar este modelo 

educativo que se actualizaba constantemente con los distintos maestros que llegaban a 

Venezuela, con las experiencias internacionales de los maestros fundadores y con la 

constancia de los talentosos estudiantes venezolanos. Ya para la segunda década, lo que 

inició con Matos a principio de los 70 se había extendido por el país, apoyado por la figura 

de El Sistema y la creciente Venezuela de esos años que daba un escenario favorable para el 

desarrollo cultural. Entre los años 80 y 90 ya se habían consolidado núcleos en los Andes, 

Zulia, Falcón, Lara, los llanos y la región central del país donde la percusión estaba 

recogiendo los frutos de esa primera cosecha que seguía en expansión.  

A finales de 1989 llega el maestro Jorge Dayoub a Venezuela luego de haber 

estudiado en Francia por un periodo de siete años, donde recibió clases con el maestro 

Gastón Sylvestre, y a su llegada es postulado por el maestro Matos para la escuela superior 

de música José Ángel Lamas y también la Lino Gallardo, donde sigue actualmente 

trabajando, e hizo un aporte importante en materia educativa que sale publicado por el 

Consejo Nacional de Cultura (CONAC) en 1991, que el profesor Dayoub (entrevista, 

noviembre 18, 2014) describe:  

El Conac me pidió que hiciera un pensum de estudio de percusión y creo 
que fue el primero en incluir música afrovenezolana y del Caribe. 
Inclusive en los años coloco específicamente qué hay que ver y especifico 
los instrumentos que debe tener una cátedra de percusión clásica 
venezolana, tomando en cuenta los tambores afrovenezolanos y 
afrocaribeños. Sin convertirse en un especialista de esas áreas, pero sí con 
un alto conocimiento de ellas.  

Este valioso aporte, deja asentado por primera vez en el campo educativo de la 

percusión un precedente, un programa avalado por los organismos encargados de aquel 

entonces en materia cultural y educativa. Este programa fue aplicado en algunas escuelas de 

música del país y sirvió de apoyo para la evolución de la cátedra de percusión venezolana, 



26 
 

 
 

las cuales trabajan bajo el principio de libre cátedra según las políticas de las diferentes 

instituciones, ya sean conservatorios o escuelas superiores de música. 

Es importante destacar que anteriormente había una especie de división entre lo que 

era popular y clásico dentro de la percusión y existían pocos espacios de entendimiento entre 

ambas corrientes, a no ser que el percusionista clásico haya tenido sus inicios dentro de lo 

popular. Pero esta diferencia no se sostuvo en el tiempo, pues la evolución educativa se 

encargó de poner todo en un mismo lado, dándole la importancia a cada área de aprendizaje 

comprendiendo que ambos mundos, clásico y popular, se fortalecen y complementan. 

Para la década de los 90 la percusión en Venezuela, a pesar de los grandes avances 

en materia educativa que se habían logrado, estaba mayormente enfocada en preparar a un 

percusionista orquestal e incentivar la música de cámara con percusión, pero muy poco en el 

aspecto solista. De hecho, en el caso especifico de los instrumentos de teclado, solo se 

tocaba con dos baquetas y no todas las cátedras contaban con la familia de teclados, como lo 

relata A. González (entrevista, noviembre 24, 2014): “hace muchos años en Venezuela no 

existían marimbas, había solo una en San Felipe, una en Maracaibo y dos en Caracas… 

quien tocara el La menor de Bach era el percusionista más fuerte que existía para el 

momento tocando ese instrumento”. 

Lo que da a entender el poco desarrollo en materia de teclados que había para ese 

momento, en parte por la falta de instrumentos a los que los alumnos pudieran acceder, lo 

que hacía que estudiantes prefirieran desarrollarse dentro de los membranófonos, además 

que el avance era muy lento en esa área en aquellos núcleos que sí contaban con estos 

instrumentos, como lo describe A. Zambrano (entrevista, Noviembre 7, 2014) al hablar de 

sus inicios en la percusión: “uno comenzaba con el redoblante y pasabas muchísimo tiempo 

con este instrumento, la parte de teclados era algo como para tenerle miedo, después de 

mucho tiempo te enseñaban una escala y meses después otra, era muy lento el proceso”. 

Esta era a grosso modo la realidad de muchas cátedras, sobre todo aquellas que no 

contaban con un maestro fijo en el núcleo y tenían que viajar para las clases, esperar que 

fueran profesores a dictar máster clases, o vinieran maestros internacionales, como sucedió 

en 1994 cuando vino a Venezuela una de las percusionistas solistas de gran trayectoria, la 
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maestra Evelyn Glennie. Pero en este periodo comenzó otra fase evolutiva donde se sumaba 

una generación de percusionistas con la creación de la Orquesta Nacional Infantil de 

Venezuela en 1995, que se formó con los niños más destacados del país. Los jóvenes 

estudiantes de percusión que formaban la fila de esta emblemática agrupación tuvieron la 

oportunidad de crecer dentro de una orquesta que asumía grandes compromisos a nivel 

internacional y buscaba la excelencia artística dándole un terreno con mejores capacidades 

de enseñanza. 

Llegando una nueva década seguía creciendo el movimiento en el país, siempre con 

el enfoque del desarrollo orquestal, pero con miras al campo solístico, pues ya se conocía las 

posibilidades de la percusión y la afinidad de los nuevos compositores por esta familia de 

instrumentos, evidenciando los logros generados por ese esfuerzo y constancia de profesores 

e instituciones como El Sistema, que permitieron brindar una plataforma solida de 

aprendizaje y una red de contactos internacionales a nivel institucional que hacía posible el 

intercambio y compartir de conocimientos de la mano de los mejores maestros a nivel 

orquestal, dando otro paso en la dirección correcta, como lo expresa el maestro J. Márquez 

(entrevista, noviembre 4, 2014)  

Desde el 2001 hacia atrás no se requería tanto nivel técnico, ni preparación 
personal como solista para poder tocar en una orquesta… ahora existe un 
requerimiento profesional. Se puede decir que estamos a la par a nivel 
mundial, pues se exige el mismo repertorio que se exige en cualquier otra 
orquesta del mundo, incluso en la parte solista, que era lo que estaba más 
deficiente, pues no se podía comparar en el 2001 un alumno de 16 años en 
Venezuela con uno de 16 años de un primer año de una universidad de 
cualquier parte del mundo. Había una diferencia muy grande. Ahora no, 
hoy en día un joven de 15 años en Venezuela tiene el nivel técnico y 
musical incluso de muchachos de más edad en otras universidades. 

Como es comentado por muchos de los profesores entrevistados, a partir del año 

2000 comenzó un nuevo revuelo en la percusión, pues la generación de percusionistas que 

integraba la Orquesta Sinfónica Infantil Nacional comenzaba poco a poco a tomar el rol 

docente, consolidando en 2003 un nuevo grupo de percusión que seguiría esa tradición que 

Tamborum en su momento desarrollo, que no es otra que la faceta educativa. De este modo, 

Acuarius Zambrano, Matías Azpúrua, Simón González, Luis Trejo, Juan Carlos Silva, 

Ramón Granda, Félix Mendoza y Luzbel Jiménez forman el Ensamble de Percusión Atalaya 
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“con la finalidad de dar a conocer una nueva perspectiva de lo que se puede hacer con los 

instrumentos de percusión a través de la música de cámara, presentando un género único que 

fusiona una gran variedad de instrumentos” (Prensa Fundamusical 2013, Ensamble de 

Percusión Atalaya, párr.1), organizando para finales de este mismo año el primer festival 

internacional de percusión celebrado en la región de los llanos, en Guanare, estado 

Portuguesa, dando un impulso resaltante para el movimiento de la percusión en Venezuela, 

ya que era la primera vez que se realizaba un evento de esta categoría en la nación. 

Con la creación de este festival se establecieron  nuevos contactos entre las cátedras 

de todos los estados, compartiendo materiales educativos e incentivando a los jóvenes 

percusionistas de esta generación a hacer música de cámara y formar ensambles en cada 

estado venezolano, dando pie a contactos internacionales con distinguidos maestros de la 

percusión como Wieland Welzel, Jan Schlichte, Fernando Meza, Juan Alamo, Tom Toyama, 

John Grimes, José Alicea por nombrar algunos.  

Algunos de los jóvenes percusionistas de la primera Infantil Nacional ya estaban 

concluyendo sus estudios universitarios en el IUDEM, además de la vasta experiencia 

orquestal que complementaba su formación como nunca se había hecho hasta ese momento. 

Por otra parte, llegaba a Venezuela el maestro Ricardo Alvarado de Costa Rica, quien había 

ganado el puesto de Timpanista de la Orquesta Sinfónica de Venezuela en el año 2000. Del 

mismo modo el percusionista costarricense Denis Fallas se sumaba a la fila de percusión de 

esa orquesta y regresaba al país el maestro José Márquez después de concluir sus estudios en 

el Conservatorio Nacional de Puerto Rico en 2004, sumándose ahora más maestros a las 

filas de profesores  del Conservatorio Simón Bolívar, del colegio Emil Friedman y dando 

clases a nivel nacional en distintos núcleos aportando conocimientos a la escuela de 

percusión venezolana. 

Durante la década del dos mil, la consolidación de ensambles de percusión en toda 

Venezuela fue un hecho que marcó notoriamente la educación de la percusión gracias a la 

creación del festival de los llanos, donde se ratificó aquella visión de los años 70, lo 

importante que es la música de cámara para la formación de los percusionistas, que comenzó 

con el Ensamble Tamborum, y ahora continuaba el Ensamble Atalaya, que al igual que su 

predecesor, ha cosechado grandes logros. “Fue el primer grupo del género en presentarse en 
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la sala de conciertos de la Berlín Philharmonie. Participó en el NCPA International 

Percussion Music Festival de Beijing, conciertos en la Academia de Artes de Gotemburgo, 

la Torre Galata en Turquía” (Prensa Fundamusical 2013, Ensamble de Percusión Atalaya, 

párr.2), entre otros logros que han fortalecido el avance en materia educativa. 

En este mismo orden de ideas se funda en 2010 otro ensamble de percusión que 

sumaría esfuerzos a la labor artística y docente, el Ensamble de Percusión Venezuela 

formado por percusionistas de la Orquesta Sinfónica Simón Bolívar, la Orquesta Sinfónica 

de Venezuela y la Big Band de Jazz Simón Bolívar, “con el fin de desarrollar, investigar y 

explorar el lenguaje de la música de cámara con la percusión, estrenar en Venezuela el 

repertorio universal escrito para dicho formato y en especial de compositores venezolanos y 

latinoamericanos” (OSV, s.f ,Grupos de Cámara, párr. 1). Se unen Ricardo Alvarado, Denis 

Fallas, Jair Acosta, Víctor Villarroel, María Vázquez, Yilmer Vivas, Cesar González y 

Carlos Romero para aportar y dar más empuje a la cátedra de percusión nacional 

desarrollando  un programa de música de cámara y orquestal en todo el territorio nacional, 

donde el objetivo era incentivar la creación de ensambles de percusión. No solamente en 

territorio nacional lograron desarrollar su propuesta artística, lograron, al igual que sus 

colegas anteriores, llevar su música a otras latitudes como Inglaterra, Irlanda, Suecia y 

Escocia.  

Para el mismo año de 2010 un gran avance educativo se concreta con la apertura de 

la maestría en música mención ejecución instrumental para el área de percusión gracias a un 

convenio entre la Universidad Simón Bolívar y Fundamusical Simón Bolívar donde contrata 

como profesor de la cátedra de maestría al maestro puertorriqueño José Alicea, quien se 

encarga de la formación de la primera generación de percusionistas venezolanos con 

estudios musicales de cuarto nivel en el país. 

Para 2013 otro hecho de suma importancia ocurre, se crea la Academia 

Latinoamericana de Percusión, bajo la dirección del maestro Acuarius Zambrano y con el 

apoyo de toda la fila de percusión de la Orquesta Sinfónica Simón Bolívar como profesores 

de la academia y además contando con el aval educativo del conservatorio de música Simón 

Bolívar. La academia Latinoamericana de Percusión, como lo publica Fundamusical (2014):   
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Concentra su labor en unificar la técnica de la ejecución individual de la 
percusión en toda Venezuela, impulsar la música de cámara creando 
ensambles en cada región del país como una herramienta que incrementa 
la agilidad y el repertorio artístico del niño o joven, y brindar apoyo 
académico a todos los núcleos del Sistema de Orquestas y Coros Juveniles 
e Infantiles de Venezuela (párr. 4) 

La academia da otro enfoque en materia educativa, pues a diferencia de otras 

cátedras donde hay un maestro que enseña los fundamentos de todos los instrumentos de la 

familia de percusión, en la academia se maneja por especialidades estableciendo un profesor 

por cada instrumento, dándole al alumno la oportunidad de aprender con profesores que han 

profundizado estudios en cada una de las áreas, lo cual no se había hecho en el país hasta el 

momento. Además con la consolidación de la academia se materializa una propuesta que 

estaba rondando desde unos pocos años atrás, que se pudo realizar en una de las ediciones 

del festival de percusión de los llanos, de manera que debuta oficialmente en 2014 la 

Orquesta de la Academia Latinoamericana de Percusión, con una selección de los 

estudiantes más destacado de la academia y elevando el concepto de ensamble, ese con el 

que todo comenzó.  

Son más de cuarenta años de historia y evolución que se han dado en territorio 

nacional donde la percusión ha consolidado una personalidad  única como la venezolanidad 

misma, así como somos el producto de una mezcla cultural, la cátedra de percusión 

venezolana es el resultado de la influencia de las escuelas americanas, francesas y alemanas 

principalmente, además de las raíces populares que hacen que el músico venezolano se 

adapte con facilidad a cualquier estilo musical, haciéndolo muy versátil, aunado a la 

perseverancia de cada una de las generaciones desde 1970, como lo anuncia Prensa 

Fundamusical (2013):  

Desde hace mas de 10 años maestros han construido una intensa labor 
pedagógica en Caracas y en el interior del país, que arroja como balance a 
la fecha alrededor más de 100 alumnos de todos los niveles de ejecución y 
la conformación de más de 15 ensambles de percusión que hacen vida 
activa en diferentes estados, al tiempo que se constituyen otras 10 
agrupaciones de cámara. (párr. 2) 

Actualmente la demanda para estudiar percusión sigue en ascenso y en todo el país 

ya se han consolidado carreras de estudio en el campo de la ejecución instrumental, como en 
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Lara, Táchira, Mérida, Zulia, Aragua, Caracas donde existen convenios entre los principales 

conservatorios, universidades del país y El Sistema, abarcando cada vez más y conquistando 

nuevos niveles artísticos que garantizan la evolución de la percusión en el país más allá de 

las ideas que dieron origen a este movimiento musical. 
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CAPÍTULO V 
 

PROPUESTA CURRICULAR PARA LA CÁTEDRA DE PERCUSIÓN 
CLÁSICA DEL CONSERVATORIO SIMÓN BOLÍVAR  

 
 

5.1 Fundamentación  

 
 

Esta propuesta curricular, fundamentada en las premisas del currículo abierto 

expuestas en el marco teórico del presente trabajo, se adapta a los fundamentos 

pedagógicos del plan de estudio musical del Conservatorio Simón Bolívar, que en palabras 

de Riera (2014):  

 El Conservatorio de Música “Simón Bolívar”, por ser una institución apegada 
a la filosofía del Sistema Nacional de Orquestas, se orienta más a la acepción 
mencionada por la autora de “propiciar la igualdad social y la equidad” para la 
formación del hombre. En este sentido, estaríamos hablando de un currículo 
que se desarrolla bajo dos enfoques: el transformador y el reproductor. (p 26). 

Como bien se expone, estos principios fundamentales que buscan la expansión del 

nivel educativo, toman características propias del potencial humano para desarrollar un 

vínculo significativo en el proceso de enseñanza-aprendizaje, donde el estudiante puede 

descubrir, construir y plantearse nuevos enfoques del conocimiento, a partir de una 

interacción constante con su entorno. 

Coincidiendo este enfoque con lo que plantea el paradigma constructivista de la 

educación, que se centra en la persona y sus experiencias previas, construyendo 

conocimiento a partir de la interacción con el objeto del conocimiento, con sus pares y el 

significado que tiene para el discente, o como lo explica Sanhueza (s.f.): 
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 Básicamente puede decirse que el constructivismo es el modelo que mantiene 
que una persona, tanto en los aspectos cognitivos, sociales y afectivos del 
comportamiento, no es un mero producto del ambiente ni un simple resultado 
de sus disposiciones internas, sino una construcción propia que se va 
produciendo día a día como resultado de la interacción de estos dos factores. 
(párr. 4). 

 Por todo lo mencionado anteriormente, y en concordancia con los intereses 

educativos del Conservatorio Simón Bolívar, se concluye que los fundamentos pedagógicos 

promovidos por la cátedra de percusión clásica son: 

• Atender la formación de músicos percusionistas, dándole apoyo a estudiantes 

provenientes de los núcleos del sistema y músicos independientes que cumplan con 

el perfil y quieran formalizar sus estudios. 

• Concebir al alumno como descubridor del conocimiento, con capacidad para 

solucionar o dar respuesta a los problemas, y al profesor como mediador y 

orientador en la búsqueda de las soluciones.  

• Enseñar cada contenido teniendo en cuenta el nexo de unión con los conocimientos 

previos, de manera que se produzca un aprendizaje significativo. 

• Valorar la disciplina como una herramienta indispensable para el avance del 

conocimiento. 

• Orientar la formación de un profesional con alto desempeño artístico, que sea líder, 

integrador y transformador de ideas. 

• Motivar la participación y desempeño en el entorno académico y socio-cultural del 

país. 

• Generar multiplicadores del conocimiento musical en el área de la percusión clásica. 

5.2 Oferta Educativa  

5.2.1 Título a Otorgar 

Ejecutante de Percusión Clásica 

5.2.2  Perfil Profesional  

 El egresado del Conservatorio de Música Simón Bolívar tendrá amplio 

conocimiento de la ejecución de la familia de instrumentos de percusión clásica y solvencia 
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en la ejecución de instrumentos de percusión afrovenezolana, latino-caribeños y batería, 

además de una sensibilidad en la interpretación de diferentes estilos musicales con un 

sentido crítico y desarrollador de nuevos proyectos e ideas que contribuyan en la evolución 

del medio musical a través de la creatividad y originalidad. Podrá desempeñarse como 

percusionista de orquestas sinfónicas, bandas sinfónicas, ensambles de percusión, o en 

cualquier formato de grupos de música de cámara. 

5.3 Organización y Estructura Curricular 

5.3.1 Objetivos de la Carrera 

• Formar percusionistas profesionales, críticos y desarrolladores de conocimiento con 

un alto nivel competitivo en el mercado profesional. 

• Generar en el percusionista la comprensión de la interpretación como un hecho 

personal que va más allá de la decodificación de símbolos musicales en la partitura.  

• Valorar el Sonido como materia prima para la expresión musical.  

• Desarrollar el pensamiento creativo y original. 

• Valorar el acervo cultural venezolano 

5.3.2 Materias del Programa de Estudio de la Cátedra de Percusión Clásica 

• Timbales de Orquesta  

• Redoblante  

• Xilófono  

• Marimba  

• Vibráfono  

• Accesorios de Orquesta: Bombo, Platos, Pandereta, Triangulo, Castañuelas 

Campanelli, Campanas Tubulares. 

• Multipercusión 

• Materias Complementarias:  

o Percusión Afro Venezolana  

o Maracas Venezolana           

o Percusión Latino Caribeña 

o Batería 
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5.3.3 Distribución de las Materias en los Periodos Académicos 

1er Año 
• Timbales de Orquesta I 

• Redoblante I 
• Xilófono I 
• Complementaria* 

 
 

 

2do Año 
• Timbales de Orquesta II 

• Redoblante II 
• Xilófono II 
• Marimba I 

• Vibráfono I 
• Accesorios de Orquesta I 

• Complementaria*

3er Año 
• Timbales de Orquesta III 
• Redoblante III 

• Xilófono III 
• Marimba II 
• Vibráfono II 

• Accesorios de Orquesta II 
• Complementaria* 

 

4to Año 
• Timbales de Orquesta IV 
• Redoblante IV 

• Xilófono IV 
• Marimba III 
• Vibráfono III 

• Accesorios de Orquesta III 
• Multipercusión I 

• Complementaria* 
5to Año 

• Timbales de Orquesta V 

• Redoblante V 
• Xilófono V 

• Marimba IV 
• Vibráfono IV 
• Accesorios de Orquesta IV 

• Multipercusión II 
• Complementaria* 

 

6to Año 
• Timbales de Orquesta VI 

• Redoblante VI 
• Xilófono VI 

• Marimba V 
• Vibráfono V 
• Accesorios de Orquesta IV 

• Multipercusión III 
• Complementaria* 

7mo Año 
• Recital Preliminar 

• Complementaria* 

 
 
 

 

8vo Año 
• Recital y Concierto de Grado 

• Complementaria* 
• Ensayo: Análisis del Repertorio 

Seleccionado 

* Las cuatro materias complementarias pueden ser cursadas en cualquier año de la 
 carrera, solo puede cursarse una por año y son requisito de grado.
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5.3.4 Programa de Estudio de la Cátedra de Percusión Clásica 

 
 

 Los siguientes programas son el resultado de consultas y asesorías con los maestros de las cátedras de percusión a nivel 

nacional, tanto en lo académico como en la parte popular y conclusiones que ha llegado el autor a través de su  experiencia  docente, 

tratando de mantener la esencia del programa  base pero incluyendo nuevos aspectos y colocándolo en los formatos que se  manejan 

hoy en día en el sistema educativo venezolano. 

1er Año 

Objetivos: 

• Fortalecer el desarrollo de la base técnica de cada instrumento. 

• Reforzar los principios de pulso, subdivisión, fraseo y sonoridad. 

• Conocer los aspectos históricos de los instrumentos de la familia de percusión (Timbales de orquesta, Redoblante, Xilófono).  

• Establecer hábitos de solfeo rítmico y melódico para el desarrollo de la lectura. 

• Desarrollar hábitos de cuidado y mantenimiento de los instrumentos. 

• Fomentar hábitos de estudio. 
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Desarrollo de los Contenidos 

Materia Conceptuales Procedimentales Actitudinales 

Timbales de 

Orquesta I 

• Historia de los 
timbales de 
orquesta 

• Análisis de la evolución histórica de los 
timbales de orquesta. 

• Interés  por la evolución histórica de los 
timbales de orquesta 

• Base técnica • Demostración y explicación de: 
o Postura ante el instrumento 
o Agarre de las baquetas 
o Técnicas de Estiramiento, 

Calentamiento y Relajación  
o Técnicas de Ejecución (dos timbales): 

desplazamiento, zona de pegada 
o Desarrollo del Sonido 
o Manejo del pulso, la subdivisión y el 

fraseo  
o Cuenta de compases de espera 

• Adquisición de una postura correcta ante 
el instrumento 

• Adquisición de un correcto agarre de las 
baquetas 

• Valoración del estiramiento, 
calentamiento y relajación como hábitos  
elementales del cuidado de la salud del 
músico 

• Adquisición de las técnicas básicas para 
la ejecución de los timbales de orquesta 

• Valoración del Sonido como materia 
prima de la música 

• Conciencia en el manejo del pulso, la 
subdivisión y el fraseo 

• Compromiso con el desarrollo de la base 
técnica para la ejecución de los timbales 
de orquesta   

• Comprensión de la cuenta de compases 
de espera 

• Las Dinámicas • Ejecución técnica de las dinámicas básicas de 
grado (p, mf, f ) y de transición (crescendo y 
diminuendo) 

• Análisis de la ejecución y adaptación de las 
dinámicas  

• Adquisición de la técnica para la 
ejecución de los distintos tipos de 
dinámicas  

• Reflexión sobre la adaptación y 
ejecución de los distintos tipos de 
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dinámicas 

• Tipos de Golpe • Análisis de la ejecución del golpe legato 
• Análisis de la ejecución del golpe staccato  

• Adquisición de la técnica para la 
ejecución del golpe legato 

• Adquisición de la técnica para la 
ejecución del golpe staccato 

• El Apagado • Función del apagado 
• Análisis de la ejecución del apagado 

 

• Valoración del apagado como recurso 
técnico para la ejecución del 
instrumento 

• Comprensión de la función y 
utilización  del apagado  

• El Redoble • Preparación para la ejecución  del redoble 
• Estudio de criterios para la ejecución del 

redoble. 
• Notación del Redoble 

• Adquisición de la técnica para la 
ejecución del redoble  

• Actitud reflexiva ante la aplicación de 
los criterios para la ejecución del 
redoble 

• Reconocimiento de la escritura de un 
redoble. 

• Tipos de 
Baqueta 

• Clasificación, utilidad, características  y 
diferencias entre los tipos de baqueta (legato, 
general, staccato...) 

• Exposición de marcas de baquetas 

• Reconocimiento de los tipos de 
baquetas 

• Interés por conocer las diferentes 
marcas fabricantes de baquetas 

• Atención a la utilidad, características y 
diferencias entre los tipos de baqueta 

• La Afinación  • Identificación de las diferentes medidas de 
los timbales 

• Explicación del rango de afinación del 
instrumento 

• Afinación de intervalos  

• Reconocimiento de las medidas de los 
timbales 

• Comprensión del rango de afinación de 
instrumento 

• Adquisición de criterios para la 
afinación de intervalos 
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• Partes del 
Instrumento 

• Identificación de los componentes de los 
timbales de orquesta  

• Reconocimiento de las partes de los 
timbales de orquesta 

• Mantenimiento • Explicación de la importancia de los hábitos 
de mantenimiento del instrumento 

• Interés por conservar los hábitos de 
mantenimiento del instrumento 

Redoblante 

I 

• Historia del 
Redoblante 

• Análisis de la evolución histórica del 
redoblante 

• Interés  por la evolución histórica del 
redoblante 

• Base técnica • Demostración y explicación de: 
o Postura ante el instrumento 
o Agarre de las baquetas 
o Técnicas de Estiramiento, Calentamiento 

y Relajación  
o Técnicas de Ejecución  
o Desarrollo del Sonido 
o Manejo del pulso, la subdivisión y el 

fraseo 

• Adquisición de una postura correcta ante 
el instrumento 

• Adquisición de un correcto agarre de las 
baquetas 

• Valoración del estiramiento, 
calentamiento y relajación como hábitos  
elementales del cuidado de la salud del 
músico 

• Adquisición de las técnicas básicas para 
la ejecución del redoblante 

• Valoración del Sonido como materia 
prima de la música 

• Conciencia en el manejo del pulso, la 
subdivisión y el fraseo 

• Compromiso con el desarrollo de la base 
técnica para la ejecución del redoblante 

• El Redoble • Explicación de los tipos de redoble 
• Ejecución del redoble de concierto o cerrado 
• Explicación de los criterios para la ejecución 

del redoble cerrado. 
• Notación del redoble cerrado 

• Reconocimiento de los tipos de redoble 
• Adquisición de la técnica para la 

ejecución del redoble de concierto  
• Actitud reflexiva ante la aplicación de 

los criterios para la ejecución del 
redoble cerrado 

• Reconocimiento de la escritura de un 
redoble cerrado 
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• La Afinación  • Identificación de las diferentes tipos de  
redoblante 

•  Explicación de las técnicas de afinación del 
instrumento 
 

• Reconocimiento de los tipos de 
redoblante 

• Comprensión de la afinación en 
relación con las dimensiones del 
instrumento 

• Adquisición de criterios para la 
afinación del instrumento 

• Tipos de Golpe • Análisis de la ejecución de los golpes 
básicos: lleno, abajo, tap, arriba y medio. 

• Adquisición de la técnica para la 
ejecución de los golpes básicos 

• Las Dinámicas • Ejecución técnica de las dinámicas básicas de 
grado (p, mf, f ) y de transición (crescendo y 
decrescendo) 

• Análisis de la ejecución y adaptación de las 
dinámicas  

• Adquisición de la técnica para la 
ejecución de los distintos tipos de 
dinámicas  

• Reflexión sobre la adaptación y 
ejecución de los distintos tipos de 
dinámicas 

• Rudimentos • Estudio y ejecución de: 
o Golpes simples 
o Golpes dobles ó largo rebote 
o Paradiddle simple, doble y triple 
o Golpes buzz 

• Reconocimiento y ejecución de golpes 
simples 

• Reconocimiento y ejecución de golpes 
dobles 

• Reconocimiento y ejecución de 
Paradiddle simple, doble y triple 

• Reconocimiento y ejecución de golpes 
buzz 

• Comprensión  de la ejecución técnica 
de los rudimentos planteados 

• Valoración de los rudimentos como 
herramientas útiles para el desarrollo 
técnico  

• Interés por el desarrollo de los 
rudimentos planteados. 
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• Partes del 
Instrumento 

• Identificación de los componentes del 
redoblante 

• Reconocimiento de las partes que 
componen el redoblante 

• Mantenimiento • Explicación de la importancia de los hábitos 
de mantenimiento del instrumento 

• Interés por conservar los hábitos de 
mantenimiento del instrumento 

Xilófono I • Historia del 
xilófono 

• Análisis de la evolución histórica del 
xilófono 

• Interés  por la evolución histórica del 
xilófono 

• Base técnica • Demostración y explicación de: 
o Postura ante el instrumento 
o Agarre de las baquetas 
o Técnicas de Estiramiento, Calentamiento 

y Relajación  
o Técnicas de Ejecución  
o Desarrollo del Sonido 
o Manejo del pulso, la subdivisión y el 

fraseo 

• Adquisición de una postura correcta ante 
el instrumento 

• Adquisición de un correcto agarre de las 
baquetas 

• Valoración del estiramiento, 
calentamiento y relajación como hábitos  
elementales del cuidado de la salud del 
músico 

• Adquisición de las técnicas básicas para 
la ejecución del xilófono 

• Valoración del Sonido como materia 
prima de la música 

• Conciencia en el manejo del pulso, la 
subdivisión y el fraseo 

• Compromiso con el desarrollo de la base 
técnica para la ejecución del xilófono  

• Las Dinámicas • Ejecución técnica de las dinámicas básicas de 
grado (p, mf, f ) y de transición (crescendo y 
diminuendo) 

• Análisis de la ejecución y adaptación de las 
dinámicas  

• Adquisición de la técnica para la 
ejecución de los distintos tipos de 
dinámicas  

• Reflexión sobre la adaptación y 
ejecución de los distintos tipos de 
dinámicas 
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• Escalas Mayores • Estudio de las escalas mayores 
• Ejecución de las escalas mayores a una y dos 

octavas con diferentes patrones rítmicos  

• Entiende la estructura de las escalas 
mayores 

• Adquisición de la técnica para la 
ejecución de las escalas mayores 

• Arpegios 
Mayores 

• Estudio de los arpegios mayores 
• Ejecución de los arpegios mayores a una y 

dos octavas con diferentes patrones rítmicos  

• Entiende la estructura de los arpegios 
mayores 

• Adquisición de la técnica para la 
ejecución de los arpegios mayores 

• El Redoble • Estudio de la ejecución del redoble 
• Explicación de los criterios para la ejecución 

del redoble. 

• Adquisición de la técnica para la 
ejecución del redoble  

• Actitud reflexiva ante la aplicación de 
los criterios para la ejecución del redoble 

• Partes del 
Instrumento 

• Identificación de los componentes del 
xilófono 

• Reconocimiento de las partes que 
componen el xilófono 

• Mantenimiento • Explicación de la importancia de los hábitos 
de mantenimiento del instrumento 

• Interés por conservar los hábitos de 
mantenimiento del instrumento 
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 2do Año  

Objetivos: 

• Fortalecer el desarrollo de la base técnica de cada instrumento. 

• Reforzar los principios de pulso, subdivisión, fraseo y sonoridad. 

• Reforzar los hábitos de solfeo rítmico y melódico para el desarrollo de la lectura. 

• Iniciar el estudio técnico de la ejecución con cuatro baquetas 

• Iniciar el estudio de obras del repertorio de audición para los accesorios de percusión (Bombo, Platillos y Triangulo).   

• Conocer los aspectos históricos de los instrumentos de la familia de percusión. (Marimba, Vibráfono, Bombo, Platillos y 

Triangulo). 

• Desarrollar hábitos de cuidado y mantenimiento de los instrumentos. 

• Establecer hábitos de estudio. 

Desarrollo de los Contenidos 

Materia Conceptuales Procedimentales Actitudinales 

Timbales de 

Orquesta II 

• Base técnica • Demostración y explicación de: 
o Postura ante el instrumento 
o Agarre de las baquetas 
o Técnicas de Estiramiento, 

Calentamiento y Relajación  
o Técnicas de Ejecución (tres timbales): 

Zona de pegada, Desplazamiento. 
o Desarrollo del Sonido 
o Manejo del pulso, la subdivisión y el 

• Adquisición de una postura correcta ante 
el instrumento 

• Adquisición de un correcto agarre de las 
baquetas 

• Valoración del estiramiento, 
calentamiento y relajación como hábitos  
elementales del cuidado de la salud del 
músico 

• Adquisición de las técnicas básicas para 
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fraseo 
 

la ejecución de los timbales de orquesta 
• Valoración del Sonido como materia 

prima de la música 
• Conciencia en el manejo del pulso, la 

subdivisión y el fraseo 
• Compromiso con el desarrollo de la base 

técnica para la ejecución de los timbales 
de orquesta   

• Desplazamiento  • Explicación y estudio de: 
o Ejecución técnica del “Cruce”   
o Ejecución técnica del “Cambio” 
o Manejo de los criterios para la aplicación 

de las técnicas de desplazamiento.  

• Adquisición de la técnica para la 
ejecución del “cruce” 

• Adquisición de la técnica para la 
ejecución del “cambio” 

• Valoración del “cruce” y el “cambio” 
como recursos técnicos esenciales. 

• Reflexión sobre la utilidad y aplicación 
del “cruce” y el “cambio”   

• Las apoyaturas 

 

• Estudio y ejecución de las apoyaturas 
o Simple (flam) 
o Triple (drag) 
o Cuádruple (ruff) 

• Adquisición de la técnica para la 
ejecución de las apoyaturas: simple, triple 
y cuádruple. 

 

• El Redoble • Explicación y estudio de: 
o Notación del Redoble  
o Criterios para la ejecución del redoble. 
o Ejecución del redoble corto con ligadura  
o Ejecución del redoble corto sin ligadura 
o Ejecución del Fortepiano  
o Ejecución del sforzando  

• Comprensión de la escritura del redoble 
• Adquisición de las técnicas de ejecución 

de redoble corto con o sin ligadura. 
• Adquisición de la técnica de ejecución 

del fortepiano. 
• Adquisición de la técnica de ejecución 

del sforzando 
• Control 

Dinámico 
• Explicación y estudio de: 
o Ejecución de acentos  
o Desarrollo del control entre cambios de 

dinámicas 

• Comprensión de la aplicación de las 
dinámicas 

• Valoración del balance como recurso de 
expresión musical 
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o Desarrollo del balance dinámico entre los 
timbales  

 

• Adquisición del control dinámico al 
momento de ejecución  

• Adquisición de la técnica para hacer 
acentos 

• Reflexión de la importancia del control 
dinámico.   

• Afinación  • Afinación de intervalos 
• Realización de cambios de afinación durante 

la ejecución  
• Elaboración de marcas de afinación en la 

partitura 
• Uso del pedal de afinación para cambiar la 

nota durante la ejecución 

• Adquisición de criterios para la afinación 
de intervalos 

• Reconocimiento de los cambios de 
afinación en una partitura 

• Reflexión sobre la colocación de marcas 
de afinación en la partitura 

• Adquisición de la técnica para el uso del 
pedal durante la ejecución    

• Terminología 
Extranjera  

• Explicación y estudio de: 
o Terminología técnica  
o Términos de Afinación  

• Entendimiento del significado de la 
terminología usada en las partituras 

• Interés por los términos utilizados para 
asignar afinación  

Redoblante 

II 

• Base técnica • Demostración y explicación de: 
o Postura ante el instrumento 
o Agarre de las baquetas 
o Técnicas de Estiramiento, Calentamiento 

y Relajación  
o Técnicas de Ejecución  
o Desarrollo del Sonido 
o Manejo del pulso, la subdivisión y el 

fraseo 

• Adquisición de una postura correcta ante 
el instrumento 

• Adquisición de un correcto agarre de las 
baquetas 

• Valoración del estiramiento, 
calentamiento y relajación como hábitos  
elementales del cuidado de la salud del 
músico 

• Adquisición de las técnicas básicas para 
la ejecución del redoblante 

• Valoración del Sonido como materia 
prima de la música 

• Conciencia en el manejo del pulso, la 
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subdivisión y el fraseo 
• Compromiso con el desarrollo de la base 

técnica para la ejecución del redoblante 
• Control 

Dinámico 
• Técnicas y recursos para realizar cambios 

dinámicos   
• Desarrollo del control dinámico utilizando 

las zonas de pegada del redoblante 
• Balance dinámico entre ambas manos  

• Adquisición de los recursos técnicos para 
lograr control dinámico 

• Conciencia del balance como elemento 
enriquecedor del sonido 

• Preocupación por el balance dinámico. 

• El Redoble • Ejecución del redoble abierto 
• Estudio de criterios para la ejecución del 

redoble abierto 
• Notación del redoble abierto 

• Adquisición de la técnica para la 
ejecución del redoble abierto 

• Actitud reflexiva ante la aplicación de 
los criterios para la ejecución del 
redoble abierto 

• Reconocimiento de la escritura de un 
redoble abierto 
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• Rudimentos • Estudio y ejecución de: 
o Cuatro golpes simples 
o Siete golpes simples 
o Cinco golpes rebote 
o Seis golpes rebote 
o Siete golpes rebote 
o Nueve golpes rebote  
o Diez golpes rebote 
o Flam 
o Flam Tap 

• Reconocimiento y ejecución de: 
o Cuatro golpes simples 
o Siete golpes simples 
o Cinco golpes rebote 
o Seis golpes rebote 
o Siete golpes rebote 
o Nueve golpes rebote  
o Diez golpes rebote 
o Flam 
o Flam Tap 

• Comprensión  de la ejecución técnica de 
los rudimentos planteados 

• Valoración de los rudimentos como 
herramientas útiles para el desarrollo 
técnico  

• Interés por el desarrollo de los 
rudimentos planteados. 
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Xilófono II • Base técnica • Demostración y explicación de: 
o Postura ante el instrumento 
o Agarre de las baquetas 
o Técnicas de Estiramiento, 

Calentamiento y Relajación  
o Técnicas de Ejecución  
o Desarrollo del Sonido 
o Manejo del pulso, la subdivisión y el 

fraseo 

• Adquisición de una postura correcta ante 
el instrumento 

• Adquisición de un correcto agarre de las 
baquetas 

• Valoración del estiramiento, 
calentamiento y relajación como hábitos  
elementales del cuidado de la salud del 
músico 

• Adquisición de las técnicas básicas para 
la ejecución del xilófono 

• Valoración del Sonido como materia 
prima de la música 

• Conciencia en el manejo del pulso, la 
subdivisión y el fraseo 

• Compromiso con el desarrollo de la base 
técnica para la ejecución del xilófono  

• Articulación  • Ejecución y reconocimiento del: 
o  Legato  
o Marcato   
o Staccato   

• Adquisición de la técnica para la 
ejecución del legato, marcato y staccato 

• Reconocimiento auditivo y escrito de las 
articulaciones 

• Valoración de las articulaciones como 
elemento enriquecedor del discurso 
musical  
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• Ornamentos  • Ejecución y Reconocimiento de: 
o Apoyatura simple 
o Apoyatura doble 
o Trino directo 
o Trino preparado 
o Mordente natural 
o Mordente invertido 

• Adquisición de la técnica para la 
ejecución de las apoyaturas 

• Adquisición de la técnica para la 
ejecución del trino 

• Adquisición de la técnica para la 
ejecución del mordente 

• Reconocimiento auditivo y escrito de los 
ornamentos 

• Valoración de los ornamentos como 
elemento enriquecedor del discurso 
musical 

• Escalas Menores • Estudio de las escalas menores y sus modos 
• Ejecución de las escalas menores y sus 

modos a una y dos octavas con diferentes 
patrones rítmicos  

• Entiende la estructura de las escalas 
menores y sus modos 

• Adquisición de la técnica para la 
ejecución de las escalas menores y sus 
modos 

• Arpegios 
Menores 

• Estudio de los arpegios menores 
• Ejecución de los arpegios menores a una y 

dos octavas con diferentes patrones rítmicos  

• Entiende la estructura de los arpegios 
menores 

• Adquisición de la técnica para la 
ejecución de los arpegios menores 

• Control 
Dinámico 

• Técnicas y recursos para realizar cambios 
dinámicos   

• Desarrollo del control dinámico basado en la 
proyección del sonido según el registro 
utilizado del instrumento 

• Balance dinámico entre ambas manos  

• Adquisición de los recursos técnicos para 
lograr control dinámico 

• Conciencia del balance como elemento 
enriquecedor del sonido 

• Preocupación por el balance dinámico. 

• Lectura a 
primera vista 

• Desarrollo de hábitos de lectura  
• Desarrollo y aplicación de técnicas de 

lectura a primera vista 

• Valoración  los hábitos de lectura como 
herramienta para el desarrollo artístico 

• Comprensión de las técnicas de lectura y 
su aplicación   



50 
 

  
 

Marimba I • Historia de la 
Marimba 

• Análisis de la evolución histórica del 
Marimba 

• Interés  por la evolución histórica de la 
Marimba 

• Base técnica • Demostración y explicación de: 
o Postura ante el instrumento 
o Agarre de las cuatro baquetas (Stevens ó 

Burton ó Cruzado) 
o Técnicas de Estiramiento, Calentamiento 

y Relajación  
o Técnicas de Ejecución  
o Desarrollo del Sonido 
o Manejo del pulso, la subdivisión y el 

fraseo 

• Adquisición de una postura correcta ante 
el instrumento 

• Adquisición de un correcto agarre de las 
baquetas 

• Valoración del estiramiento, 
calentamiento y relajación como hábitos  
elementales del cuidado de la salud del 
músico 

• Adquisición de las técnicas básicas para 
la ejecución de la marimba 

• Valoración del Sonido como materia 
prima de la música 

• Conciencia en el manejo del pulso, la 
subdivisión y el fraseo 
Compromiso con el desarrollo de la base 
técnica para la ejecución de la marimba 

• Tipos de Golpes • Análisis y exposición de la ejecución de los 
golpes o movimientos fundamentales: 
Vertical doble, Lateral hacia afuera/hacia 
adentro, Simple independiente y Simple 
alternado 

• Adquisición de la técnica para la 
ejecución de los golpes básicos 
 

• El Redoble  • Explicación de los tipos de Redoble: 
Tradicional y ondulatorio   

• Ejecución del redoble tradicional  
• Explicación de los criterios para la 

ejecución del redoble en la marimba 
• Notación del redoble tradicional 

• Comprensión de la diferencia entre los 
tipos de redoble 

•  Adquisición de la técnica para la 
ejecución del redoble tradicional 

• Actitud reflexiva ante la aplicación de los 
criterios para la ejecución del redoble 

• Reconocimiento de las notación escrita 
del redoble tradicional 
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• Partes del 
Instrumento 

• Identificación de los componentes de la 
marimba 

• Reconocimiento de las partes que 
componen de la marimba 

• Mantenimiento • Explicación de la importancia de los 
hábitos de mantenimiento del instrumento 

• Interés por conservar los hábitos de 
mantenimiento del instrumento 

Vibráfono I • Historia del 
Vibráfono 

• Análisis de la evolución histórica del 
Vibráfono 

• Interés  por la evolución histórica de la 
Vibráfono  

• Base técnica • Demostración y explicación de: 
o Postura ante el instrumento 
o Agarre de las cuatro baquetas (Stevens ó 

Burton ó cruzado) 
o Técnicas de Estiramiento, Calentamiento 

y Relajación  
o Técnicas de Ejecución  
o Desarrollo del Sonido 
o Manejo del pulso, la subdivisión y el 

fraseo 

 

 

 

 

• Adquisición de una postura correcta ante 
el instrumento 

• Adquisición de un correcto agarre de las 
baquetas 

• Valoración del estiramiento, 
calentamiento y relajación como hábitos  
elementales del cuidado de la salud del 
músico 

• Adquisición de las técnicas básicas para 
la ejecución del vibráfono  

• Valoración del Sonido como materia 
prima de la música 

• Conciencia en el manejo del pulso, la 
subdivisión y el fraseo 
Compromiso con el desarrollo de la base 
técnica para la ejecución de la vibráfono  

• Partes del 
Instrumento 

• Identificación de los componentes del 
vibráfono  

• Reconocimiento de las partes que 
componen el vibráfono  

• Tipos de Golpes • Análisis y exposición de la ejecución de los 
golpes o movimientos fundamentales: 
Vertical doble, Lateral hacia afuera/hacia 
adentro, Simple independiente y Simple 
alternado 

• Adquisición de la técnica para la 
ejecución de los golpes básicos 
 



52 
 

  
 

• Uso del pedal • Utilización del pedal para el desarrollo del 
fraseo 

• Manejo del pedal como herramienta de 
control dinámico 

• Adquisición de la técnica para el uso del 
pedal 

• Valoración del pedal como herramienta a 
favor de la expresión musical 

• El apagado • Ejecución del apagado con baquetas. 
• Análisis de la aplicación del apagado según 

la situación musical 

• Adquisición de la técnica para la 
aplicación del apagado 

• Reflexión a cerca de la aplicación y 
ejecución del apagado 

• Mantenimiento • Explicación de la importancia de los 
hábitos de mantenimiento del instrumento 

• Interés por conservar los hábitos de 
mantenimiento del instrumento 

Accesorios 
de 

Orquesta I 
(Bombo, 
Platillos y 
Triangulo) 

• Historia del 
Bombo,  los 
Platillos y el 
Triangulo 

• Análisis de la evolución histórica del 
bombo, los platillos y el triangulo 

• Interés  por la evolución histórica del 
bombo,  los platillos y el triangulo 

• Base técnica • Demostración y explicación de: 
o Postura ante el instrumento 
o Tipos, medidas y utilidad del instrumento 
o Agarre de las baquetas 
o Técnicas de estiramiento, calentamiento y 

relajación  
o Técnicas de ejecución  
o Desarrollo del sonido 
o Manejo del pulso, la subdivisión y el 

fraseo 

• Adquisición de una postura correcta ante 
el instrumento 

• Conciencia de los diferentes tamaños y 
tipos de platillos, bombos y triángulos. 

• Adquisición de un correcto agarre de las 
baquetas 

• Valoración del estiramiento, 
calentamiento y relajación como hábitos  
elementales del cuidado de la salud del 
músico 

• Adquisición de las técnicas básicas para 
la ejecución del bombo, los platillos y el 
triangulo  

• Valoración del sonido como materia 
prima de la música 

• Conciencia en el manejo del pulso, la 
subdivisión y el fraseo 
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• Compromiso con el desarrollo de la base 
técnica para la ejecución del bombo, los 
platillos y el triangulo. 

• Tipos de Golpe • Análisis de la ejecución de los distintos 
golpes y movimientos  fundamentales para 
la ejecución del bombo, los platillos y el 
triangulo 

• Adquisición de la técnica para la 
ejecución de los distintos golpes y 
movimientos fundamentales. 

• El Redoble • Explicación y ejecución de los tipos de 
redoble que se pueden ejecutar en el bombo, 
el platillo suspendido y el triangulo. 

• Ejecución del redoble en distintas 
dinámicas. (p, mf , f, cresc ,decresc) 

• Explicación de los criterios para la 
ejecución de un redoble  

• Comprensión de la diferencia entre los 
tipos de redoble 

•  Adquisición de la técnica para la 
ejecución del redoble en distintas 
dinámicas 

• Actitud reflexiva ante la aplicación de los 
criterios para la ejecución del redoble 

• Control 
dinámico 

• Desarrollo del control dinámico utilizando 
las zonas de pegada del instrumento 

• Técnicas y recursos para realizar cambios 
dinámicos   

• Explicación de la relación entre la superficie 
de contacto, el color y la proyección 
dinámica  

• Adquisición de los recursos técnicos para 
lograr control dinámico 

• Conciencia del balance y el color como 
elementos enriquecedores del sonido 

• Preocupación por el desarrollo del 
balance, el color y la proyección  
dinámica. 

• Repertorio 
Orquestal 

• Estudio de obras orquestales representativas 
solicitadas en audiciones de orquesta para el 
bombo, el platillo y el triangulo 

• Ejecución de extractos de obras 
orquestales en el bombo, los platillos y el 
triangulo  

• Partes del 
Instrumento 

• Identificación de los componentes de cada 
instrumento 

• Reconocimiento de las partes que 
componen cada instrumento  

• Mantenimiento • Explicación de la importancia de los hábitos 
de mantenimiento del instrumento 

• Interés por conservar los hábitos de 
mantenimiento del instrumento 
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3er Año 

Objetivos: 

• Fortalecer el dominio de la base técnica de cada instrumento. 

• Dominar los principios de pulso, subdivisión, fraseo y sonoridad. 

• Dominar los hábitos de solfeo rítmico y melódico para el desarrollo de la lectura. 

• Conocer los aspectos históricos de los instrumentos de la familia de percusión (Pandereta y Castañuela). 

• Iniciar el estudio de obras del repertorio de audición para los accesorios de percusión (Pandereta y Castañuelas). 

• Iniciar el estudio de la multipercusión.  

• Desarrollar la técnica de ejecución con cuatro baquetas.  

• Concebir el lenguaje musical como medio de expresión artístico.  

• Consolidar hábitos de cuidado y mantenimiento de los instrumentos. 

• Consolidar hábitos de estudio. 

Desarrollo de los Contenidos 

Materia Conceptuales Procedimentales Actitudinales 

Timbales de  
Orquesta  

III 

•  Desarrollo 
Técnico 

• Desarrollo y diseño de rutinas de 
calentamiento 

• Desarrollo técnico de velocidad 
• Desarrollo de la expresión musical 
• Técnicas de ejecución (cuatro 

timbales) 

• Compromiso con el desarrollo y diseño de 
rutinas de calentamiento 

• Compromiso con el desarrollo técnico de la 
velocidad  

• Valoración de la expresión musical 
• Adquisición y desarrollo de las técnicas para 

la ejecución de los timbales de orquesta 
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• Calibración  • Explicación de los siguientes 
procesos: 
o Cambio de cueros sintéticos o de 

piel 
o Métodos de ajuste de los rangos de 

afinación del timbal de orquesta 
o Calibración del sistema de 

afinación 
• Exposición de los distintos modelos 

de sistemas de tensión (Dressden/ 
spring suspensión)  

• Comprensión del proceso de afinación del 
timbal de orquesta 

• Adquisición de la técnica para el cambio de 
cueros  

• Adquisición de la técnica para el ajuste de 
los rangos de afinación  

• Comprensión del proceso de calibración del 
sistema de afinación   

• Conciencia de los distintos sistemas de 
tensión de los timbales de orquesta 

• Glissando • Ejecución y explicación del glissando 
en diferentes situaciones: 
o Con redoble 
o Sin redoble 
o Con rango de afinación 
o Sin rango de afinación  

• Nomenclatura utilizada para indicar el 
glissando  

• Adquisición de la técnica para la ejecución 
del glissando en diferentes situaciones 

• Reconocimiento de la nomenclatura utilizada 
para la indicación del glissando  
  

 

• Redoble • Ejecución del redoble entre dos 
timbales o redoble de doble timbal 

• Nomenclatura utilizada para indicar el 
redoble de doble timbal 

• Ejecución del redoble con acento al 
comienzo y al final. 

• Adquisición de la técnica para la ejecución 
del redoble de doble timbal 

• Reconocimiento de la nomenclatura utilizada 
para la indicación del redoble de doble 
timbal 

• Adquisición de la técnica para la ejecución 
del redoble con acento al comienzo y al 
final. 

• Afinación  • Realización de cambios de afinación 
durante la ejecución 

• Elaboración de marcas de afinación 
en la partitura 

• Uso del pedal de afinación para 

• Reconocimiento de los cambios de afinación 
en una partitura 

• Reflexión sobre la colocación de marcas de 
afinación en la partitura 

• Adquisición de la técnica para el uso del pedal 
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cambiar la nota durante la ejecución durante la ejecución    

• Acentos • Ejecución de acentos en golpes 
legato 

• Ejecución de acentos con golpes 
staccato  

• Ejecución de acentos dentro de 
frases musicales 

• Adquisición de la técnica para la ejecución de 
acentos con golpes legato 

• Adquisición de la técnica para la ejecución de 
acentos con golpes staccato 

• Adquisición de la técnica para la ejecución de 
acentos en frases musicales 

Redoblante III • Desarrollo 
técnico  

• Explicación, demostración de uso de 
los dedos como técnica de ejecución 
(finger technique)  

• Explicación, demostración y 
aplicación de la técnica moller. 

• Adquisición de los basamentos para el uso 
de los dedos como técnica de ejecución  

• Comprensión de la técnica moller  
• Reflexión sobre la aplicación del moller y el 

uso de los dedos como técnicas de ejecución  
• El Redoble 
 

• Ejecución del redoble con acentos al 
principio, durante y al final del 
redoble 

• Explicación y Ejecución del 
fortepiano 

• Explicación y Ejecución del 
sforzando  

• Adquisición de la técnica para la ejecución 
del redoble con distintos lugares de 
acentuación  

• Adquisición de la técnica para la ejecución 
del fortepiano 

• Adquisición de la técnica para la ejecución 
del sforzando 

• Rudimentos  • Estudio y ejecución de: 
o Once golpes rebote 
o Trece golpes rebote 
o Quince golpes rebote  
o Golpes de triple rebote 
o Paradiddle-diddle 
o Flam acento 
o Flam triple del ejército suizo 
o Flam paradiddle 
o Pataflafla 
o Drag  

• Reconocimiento y ejecución de: 
o Once golpes simples 
o Trece golpes simples 
o Quince golpes rebote 
o Golpes de triple rebote 
o Paradiddle-diddle 
o Flam acento 
o Flam triple del ejército Suizo 
o Flam paradiddle 
o Pataflafla 
o Drag 

• Comprensión  de la ejecución técnica de los 
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rudimentos planteados 
• Valoración de los rudimentos como 

herramientas útiles para el desarrollo técnico  
• Interés por el desarrollo de los rudimentos 

• Efectos de 
sonido 

• Explicación y ejecución de los 
siguientes efectos: 
o Rim click 
o Rim shot 
o Golpes sobre el aro  

• Nomenclatura utilizada para indicar 
los efectos sonoros 

• Interés por la exploración de efectos de 
sonidos 

• Adquisición de la técnica para la ejecución 
de los efectos sonoros planteados 

• Reconocimiento de la nomenclatura utilizada 
para indicar los efectos sonoros 

• Estilos • Explicación de la diferencia entre el 
estilo de ejecución orquestal y 
rudimental  

• Compromiso con el desarrollo y el 
conocimientos de estilos de ejecución  

Xilófono III • Desarrollo 
técnico 

• Desarrollo de velocidad 
• Desarrollo del Sonido 
• Manejo del fraseo y la línea 

melódica 
• Estudio de criterios para escoger 

digitaciones  

• Compromiso con el estudio técnico para 
el desarrollo de la velocidad y el sonido 

• Interés por desarrollar los criterios para 
escoger digitaciones 

• Conciencia del manejo de la línea 
melódica y el fraseo para la expresión 
musical 

• El glissando  • Ejecución y explicación del glissando 
en diferentes situaciones: 
o Marcando la nota de Inicio y final 

con la misma mano  
o Marcando la nota de Inicio y final 

con la mano contraria  
• Explicación de los criterios para 

ejecutar glissando durante la 
ejecución   

• Adquisición de la técnica para la ejecución 
del glissando en diferentes situaciones  

• Interés por el desarrollo de los criterios para 
la ejecución del glissando  

 

• Intervalos  • Ejecución de intervalos de tercera, 
cuartas, quinta y octavas en todos sus 

• Adquisición de la técnica para la ejecución 
de intervalos  
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modos. 
• Ornamentos  • Ejecución y Reconocimiento de: 

o Apoyatura simple 
o Apoyatura doble 
o Trino directo 
o Trino preparado 
o Mordente natural 
o Mordente invertido 

• Adquisición de la técnica para la ejecución de 
las apoyaturas 

• Adquisición de la técnica para la ejecución 
del trino 

• Adquisición de la técnica para la ejecución 
del mordente 

• Reconocimiento auditivo y escrito de los 
ornamentos 

• Valoración de los ornamentos como elemento 
enriquecedor del discurso musical 

• Lectura a 
primera vista 

 

• Desarrollo de hábitos de lectura 
• Explicación de técnicas de lectura 

para ejercicios melódicos  a primera 
vista  

• Desarrollo de memoria muscular 

• Interés por el desarrollo de hábitos de lectura 
• Adquisición de técnicas para lectura a primera 

vida 
• Valoración del desarrollo de la memoria 

muscular 
Marimba II • Base técnica • Demostración y explicación de: 

o Técnicas de Estiramiento, 
Calentamiento y Relajación 

o Postura ante el instrumento  
o Técnicas de Ejecución  
o Desarrollo del Sonido 
o Manejo del pulso, la subdivisión 

y el fraseo 

• Valoración del estiramiento, calentamiento y 
relajación como hábitos  elementales del 
cuidado de la salud del músico 

• Adquisición de una postura correcta ante el 
instrumento según la situación  

• Adquisición de las técnicas básicas para la 
ejecución de la marimba 

• Valoración del Sonido como materia prima de 
la música 

• Conciencia en el manejo del pulso, la 
subdivisión y el fraseo 

• Compromiso con el desarrollo de la base 
técnica para la ejecución de la marimba 

• Tipos de 
Golpes 

• Desarrollo de la técnica de ejecución 
de los golpes o movimientos 

• Adquisición de la técnica para la ejecución de 
los golpes básicos 
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fundamentales: Vertical doble, Lateral 
hacia afuera/hacia adentro, Simple 
independiente y Simple alternado 

 

• Lectura • Desarrollo de hábitos de lectura en 
sistemas que incluyan clave de sol y 
clave de fa   

• Reconocimiento de acordes  
• Ejercicios para el desarrollo de la 

lectura a primera vista 

• Adquisición de hábitos de lectura  
• Compromiso con el desarrollo de habilidades 

para la lectura a primera vista 

• El Redoble  • Explicación del redoble ondulatorio   
• Ejecución del redoble ondulatorio 
• Explicación de los criterios para la 

ejecución del redoble en la marimba 
• Notación del redoble  

• Comprensión de la ejecución del redoble 
ondulatorio 

•  Adquisición de la técnica para la ejecución 
del redoble ondulatorio 

• Actitud reflexiva ante la aplicación de los 
criterios para la ejecución del redoble 

• Reconocimiento de las notación escrita para 
los redobles 

• Cambio de 
Intervalos 

• Explicación de los criterios técnicos 
para realizar cambios de intervalos 

• Ejecución de ejercicios para el 
desarrollo técnico de cambios de 
intervalos de terceras mayores, 
quintas y octavas justas. 

• Actitud reflexiva ante la aplicación de los 
criterios para la ejecución de cambios de 
intervalo 

• Adquisición de la técnica para la ejecución de 
cambios de intervalos terceras mayores, 
quintas y octavas justas 

• Digitación  • Explicación de criterios para escoger 
digitaciones  

• Explicación de las digitaciones 
estándares usadas para arpegios y 
escalas 

• Ejecución de Permutaciones básicas   

• Actitud reflexiva ante la aplicación de los 
criterios para establecer digitaciones 

• Compromiso con el desarrollo de las 
digitaciones estándar para arpegios y escalas 

• Compromiso con el desarrollo de las 
permutaciones básicas 
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Vibráfono II • Base técnica • Demostración y explicación de: 
o Postura ante el instrumento 
o Técnicas de Estiramiento, 

Calentamiento y Relajación  
o Técnicas de Ejecución  
o Desarrollo del Sonido 
o Manejo del pulso, la subdivisión y el 

fraseo 

 

 

 

• Adquisición de una postura correcta ante el 
instrumento 

• Valoración del estiramiento, calentamiento y 
relajación como hábitos  elementales del 
cuidado de la salud del músico 

• Adquisición de las técnicas básicas para la 
ejecución del vibráfono  

• Valoración del Sonido como materia prima de 
la música 

• Conciencia en el manejo del pulso, la 
subdivisión y el fraseo 

• Compromiso con el desarrollo de la base 
técnica para la ejecución de la vibráfono  

• Tipos de 
Golpes 

• Desarrollo de la técnica para 
ejecución de los golpes o 
movimientos fundamentales: Vertical 
doble, Lateral hacia afuera/hacia 
adentro, Simple independiente y 
Simple alternado 

• Adquisición de la técnica para la ejecución de 
los golpes y movimientos básicos 
 

• Cambio de 
Intervalos 

• Explicación de los criterios técnicos 
para realizar cambios de intervalos 

• Ejecución de ejercicios para el 
desarrollo técnico de cambios de 
intervalos de terceras mayores, 
quintas y octavas justas. 

• Actitud reflexiva ante la aplicación de los 
criterios para la ejecución del redoble 

• Adquisición de la técnica para la ejecución de 
cambios de intervalos de terceras mayores, 
quintas y octavas justas. 

 

• Digitación  • Explicación de criterios para escoger 
digitaciones  

• Explicación de las digitaciones 
estándares usadas para arpegios y 
escalas 

• Actitud reflexiva ante la aplicación de los 
criterios para establecer digitaciones 

• Compromiso con el desarrollo de las 
digitaciones estándar para arpegios y escalas  
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• Uso del pedal • Desarrollo técnico de uso del pedal 
• Manejo del pedal como herramienta 

de control dinámico 

• Adquisición de la técnica para el uso del pedal 
• Valoración del pedal como herramienta a 

favor de la expresión musical 
• El apagado • Desarrollo técnico  del apagado con 

baquetas. 
• Análisis de la aplicación del apagado 

según la situación musical 

• Adquisición de la técnica para la aplicación 
del apagado 

• Reflexión a cerca de la aplicación y ejecución 
del apagado 

Accesorios de 

Orquesta II 

(Pandereta, 

Castañuela) 

• Historia de la 
pandereta y las 
castañuelas 

• Análisis de la evolución histórica de 
la pandereta, las castañuelas. 

• Interés  por la evolución histórica de la 
pandereta y las castañuelas 

• Base técnica • Demostración y explicación de: 
o Postura ante el instrumento 
o Tipos, medidas y utilidad del 

instrumento 
o Agarre de las baquetas 
o Técnicas de Estiramiento, 

Calentamiento y Relajación  
o Técnicas de Ejecución 
o Desarrollo del Sonido 
o Manejo del pulso, la subdivisión y el 

fraseo 

• Adquisición de una postura correcta ante el 
instrumento 

• Conciencia de los diferentes tamaños y tipos 
de panderetas y castañuelas 

• Adquisición de un correcto agarre de las 
baquetas 

• Valoración del estiramiento, calentamiento y 
relajación como hábitos  elementales del 
cuidado de la salud del músico 

• Adquisición de las técnicas básicas para la 
ejecución de la pandereta y las castañuelas 

• Valoración del Sonido como materia prima de 
la música 

• Conciencia en el manejo del pulso, la 
subdivisión y el fraseo 

• Compromiso con el desarrollo de la base 
técnica para la ejecución de la pandereta y las 
castañuelas 

• Tipos de Golpe • Análisis de la ejecución de los 
distintos golpes y movimientos  
fundamentales para la ejecución de 

• Adquisición de la técnica para la ejecución de 
los distintos golpes y movimientos 
fundamentales. 
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la pandereta y las castañuelas. 
• El Redoble • Explicación y ejecución de los tipos 

de redoble que se pueden ejecutar 
en la pandereta y las castañuelas 

• Ejecución del redoble en distintas 
dinámicas. (p, mf , f, cresc ,decresc) 

• Explicación de los criterios para la 
ejecución de un redoble  

• Comprensión de la diferencia entre los tipos 
de redoble 

•  Adquisición de la técnica para la ejecución 
del redoble en distintas dinámicas 

• Actitud reflexiva ante la aplicación de los 
criterios para la ejecución del redoble 

• Control 
dinámico 

• Desarrollo del control dinámico 
utilizando las zonas de pegada del 
instrumento 

• Técnicas y recursos para realizar 
cambios dinámicos   

• Explicación de la relación entre la 
superficie de contacto, el color y la 
proyección dinámica  

• Adquisición de los recursos técnicos para 
lograr control dinámico 

• Conciencia del balance y el color como 
elementos enriquecedores del sonido 

• Preocupación por el desarrollo del balance, el 
color y la proyección  dinámica. 

• Repertorio 
Orquestal 

• Estudio de obras orquestales 
representativas solicitadas en 
audiciones de orquesta para la 
pandereta y las castañuelas  

• Ejecución de extractos de obras orquestales en 
la pandereta y las castañuelas  

 

• Partes del 
Instrumento 

• Identificación de los componentes 
de cada instrumento 

• Reconocimiento de las partes que componen 
cada instrumento  

• Mantenimiento • Explicación de la importancia de los 
hábitos de mantenimiento del 
instrumento 

• Interés por conservar los hábitos de 
mantenimiento del instrumento 

Multipercusión  
I 

• Base técnica • Demostración y explicación de: 
o Postura ante el instrumento 
o Técnicas de Ejecución  
o Desarrollo del Sonido 
o Desarrollo del fraseo  
o Desarrollo polirrítmico  

• Adquisición de una postura correcta ante el 
instrumento 

• Valoración del Sonido como materia prima de 
la música 

• Conciencia en el manejo de la polirritmia 
• Compromiso con el desarrollo de la base 
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 técnica para la ejecución de sets de 
multipercusión  

• Distribución 
del espacio 
 

• Adaptación de distintas 
configuraciones de instrumentos en 
base a la comodidad del interprete 

• Espíritu crítico para la configuración de 
distintos sets de instrumentos 

• Polirritmia   • Desarrollo de independencia a dos 
partes 

• Ejecución de patrones rítmicos 
binarios contra patrones rítmicos 
ternarios 

• Constancia en el desarrollo de la 
independencia a dos partes 

• Interés por la ejecución de polirritmias 
• Dominio de la ejecución de patrones rítmicos 

binarios contra patrones rítmicos ternarios. 
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4to Año 

Objetivos: 

• Consolidar el dominio de la base técnica de cada instrumento. 

• Consolidar los principios de pulso, subdivisión, fraseo y sonoridad. 

• Dominar los hábitos de solfeo rítmico y melódico para el desarrollo de la lectura. 

• Conocer los aspectos históricos de los instrumentos de la familia de percusión (Campanelli y Campanas Tubulares). 

• Iniciar el estudio de obras del repertorio de audición para los accesorios de percusión (Campanelli y Campanas Tubulares). 

• Desarrollar el estudio de la multipercusión.  

• Consolidar la técnica de ejecución con cuatro baquetas. 

• Concebir el lenguaje musical como medio de expresión artístico.  

• Dominar los hábitos de cuidado y mantenimiento de los instrumentos. 

• Consolidar hábitos de estudio. 

Desarrollo de los Contenidos 

Materia Conceptuales Procedimentales Actitudinales 

Timbales de 

Orquesta IV 

•  Desarrollo 
técnico 

• Desarrollo y diseño de rutinas de 
calentamiento 

• Desarrollo técnico de velocidad 
• Desarrollo de la expresión musical 
• Técnicas de ejecución usando más de 

cuatro timbales 

• Compromiso con el desarrollo y diseño de 
rutinas de calentamiento 

• Compromiso con el desarrollo técnico de la 
velocidad  

• Valoración de la expresión musical 
• Adquisición y desarrollo de las técnicas 

para la ejecución de los timbales de 
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orquesta 
• Efectos de sonido • Explicación y ejecución de los 

siguientes efectos: 
o Golpes muertos  
o Timbal con maraca 
o Tocar con los dedos 
o Tocar en el centro del parche 
o  Tocar el cuerpo de timbal 
o Armónicos 
o Platillo sobre el timbal  

• Nomenclatura utilizada para indicar 
los efectos sonoros 

• Interés por la exploración de efectos de 
sonidos 

• Adquisición de la técnica para la ejecución 
de los efectos de sonido planteados 

• Reconocimiento de la nomenclatura 
utilizada para indicar los efectos sonoros 

 

• Acentos • Ejecución de distintos tipos de 
acentos dentro de frases musicales 

• Adquisición de la técnica para la ejecución 
de acentos en frases musicales 

• Terminología 
Musical 

• Discusión y explicación de las 
indicaciones utilizadas en la 
partitura  para indicar cambios de 
tempo, expresión y carácter. 

• Sensibilización ante la terminología musical 
como herramienta para abordar la 
interpretación   

• Afinación  • Realización de cambios de afinación 
durante la ejecución 

• Elaboración de marcas de afinación 
en la partitura 

• Uso del pedal de afinación para 
ejecutar una línea melódica en un 
mismo timbal  

• Reconocimiento de los cambios de afinación 
en una partitura 

• Reflexión sobre la colocación de marcas de 
afinación en la partitura 

• Adquisición de la técnica para el uso del 
pedal durante la ejecución    

Redoblante IV •  Desarrollo 
técnico 

• Desarrollo y diseño de rutinas de 
calentamiento 

• Desarrollo técnico de velocidad 
• Desarrollo de la expresión musical 

 

• Compromiso con el desarrollo y diseño de 
rutinas de calentamiento 

• Compromiso con el desarrollo técnico de la 
velocidad  

• Valoración de la expresión musical 
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• Rudimentos  • Estudio y ejecución de: 
o Paradiddle invertido  
o Flamacue 
o Flam Paradiddle-diddle 
o Flam Paradiddle invertido 
o Flam tap invertido 
o Flam drag 
o Drag tap simple 
o Drag tap doble 

• Reconocimiento y ejecución de: 
o Paradiddle invertido  
o Flamacue 
o Flam Paradiddle-diddle 
o Flam Paradiddle invertido 
o Flam tap invertido 
o Flam drag 
o Drag tap simple 
o Drag tap doble  

• Comprensión  de la ejecución técnica de 
los rudimentos planteados 

• Valoración de los rudimentos como 
herramientas útiles para el desarrollo 
técnico  

• Interés por el desarrollo de los rudimentos 
planteados. 

• Estilos • Ejecución de obras con diferentes 
estilo de ejecución (orquestal y 
rudimental) 

• Compromiso con el desarrollo y el 
conocimientos de estilos de ejecución  

Xilófono IV • Desarrollo 
técnico 

• Diseño de rutinas de calentamiento 
• Desarrollo de velocidad 
• Desarrollo del Sonido 
• Manejo del fraseo y la línea melódica 
• Estudio de criterios para escoger 

digitaciones  

• Adquisición de herramientas para el diseño 
de rutinas de calentamiento 

• Compromiso con el estudio técnico para el 
desarrollo de la velocidad y el sonido 

• Interés por desarrollar los criterios para 
escoger digitaciones 

• Conciencia del manejo de la línea melódica 
y el fraseo para la expresión musical 

• Lectura a 
primera vista 

 

• Fortalecimiento de hábitos de lectura 
• Desarrollo de técnicas de lectura 

para ejercicios melódicos  a primera 
vista  

• Consolidación de hábitos de lectura 
• Adquisición de técnicas para lectura a 

primera vida 
• Valoración del desarrollo de la memoria 
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• Desarrollo de la memoria muscular muscular 

• Escala Cromática • Explicación y ejecución de la escala 
cromática. 

• Ejecución de la escala cromática 
desde diferentes notas de inicio   

• Comprensión de la escala cromática 
• Adquisición de la técnica de ejecución de la 

escala cromática 

• Intervalos  • Ejecución de intervalos de sestas y 
séptimas, en todos sus modos. 

• Adquisición de la técnica para la ejecución 
de intervalos  

Marimba III • Desarrollo 
técnico 

• Estudio y aplicación de: 
o Técnicas de estiramiento, 

Calentamiento y relajación 
o Rutinas de estudio 
o Técnicas de ejecución  
o Desarrollo de la eficiencia y 

precisión en el golpe 
o Desarrollo del tono y el peso 

para la proyección del sonido 
o Manejo del pulso, la subdivisión 

y el fraseo 

• Valoración del estiramiento, calentamiento y 
relajación como hábitos  elementales del 
cuidado de la salud del músico 

• Adquisición de las técnicas básicas para la 
ejecución de la marimba 

• Valoración del Sonido como materia prima 
de la música 

• Conciencia en el manejo del pulso, la 
subdivisión y el fraseo 

• Compromiso con el desarrollo de la técnica 
para la ejecución de la marimba 

• Digitación  • Aplicación de los criterios para 
escoger digitaciones  

• ejecución de las digitaciones 
estándares usadas para arpegios y 
escalas. 

• Ejecución de Permutaciones 

• Actitud reflexiva ante la aplicación de los 
criterios para establecer digitaciones 

• Compromiso con el ejecución de las 
digitaciones estándar para arpegios y escalas 

• Compromiso con el ejecución de las 
permutaciones básicas 

• Escalas  • Ejecución de escalas mayores 
utilizando golpes simples alternados 
y con secuencias propias para cada 
escala  

• Adquisición de la secuencia de digitación 
para la ejecución de escalas mayores 
utilizando golpes simples alternados y con 
secuencias propias para cada escala 

• Arpegios • Ejecución de arpegios mayores 
utilizando golpes simples alternados 
y con secuencias propias para cada 

• Adquisición de la secuencia de digitación 
para la ejecución de escalas mayores 
utilizando golpes simples alternados y con 
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arpegio secuencias propias para cada arpegio 
• El Redoble  • Manejo del Redoble tradicional y 

ondulatorio   
• Ejecución del redoble tradicional y 

ondulatorio  
• Explicación de los criterios para la 

ejecución del redoble en la marimba 
• Notación del redoble  

• Comprensión de la diferencia entre los tipos 
de redoble 

•  Adquisición de la técnica para la ejecución 
del redoble tradicional y ondulatorio 

• Actitud reflexiva ante la aplicación de los 
criterios para la ejecución del redoble 

• Reconocimiento de las notación escrita del 
redoble  

• Lectura • Fortalecimiento de los hábitos de 
lectura en sistemas que incluyan 
clave de sol y clave de fa    

• Ejercicios para el desarrollo de la 
lectura a primera vista 

• Consolidación de hábitos de lectura  
• Compromiso con el desarrollo de habilidades 

para la lectura a primera vista 

• Cambio de 
Intervalos 

• Desarrollo técnico para realizar 
cambios de intervalos 
eficientemente 

• Ejecución de ejercicios para el 
desarrollo técnico de cambios de 
intervalos de segunda y tercera 
mayor, cuarta, quintas y octavas 
justas, sestas mayores y séptimas 
menores  

• aplicación de los criterios para la ejecución 
de los cambios de intervalo de manera 
eficiente 

• Adquisición de la técnica para la ejecución 
de cambios de intervalos de segunda y 
tercera mayor, cuarta, quintas y octavas 
justas, sestas mayores y séptimas menores 

 
 

Vibráfono III • Desarrollo 
técnico 

• Estudio y aplicación de: 
o Técnicas de estiramiento, 

Calentamiento y relajación 
o Rutinas de estudio 
o Técnicas de ejecución  
o Desarrollo de la eficiencia y 

precisión en el golpe 
o Desarrollo del tono y el peso 

• Valoración del estiramiento, calentamiento y 
relajación como hábitos  elementales del 
cuidado de la salud del músico 

• Adquisición de las técnicas básicas para la 
ejecución de la marimba 

• Valoración del sonido como materia prima 
de la música 

• Conciencia en el manejo del pulso, la 
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para la proyección del sonido 
o Manejo del pulso, la subdivisión 

y el fraseo 

subdivisión y el fraseo 
• Compromiso con el desarrollo de la técnica 

para la ejecución del vibráfono 

• Digitación  • Desarrollo y aplicación de criterios 
para escoger digitaciones  

• Ejecución de las digitaciones 
estándares usadas para arpegios y 
escalas 

• Actitud reflexiva ante la aplicación y 
desarrollo de los criterios para establecer 
digitaciones 

• Compromiso con la ejecución de las 
digitaciones estándar para arpegios y escalas  

• Uso del pedal • Consolidación de la técnica de uso del 
pedal 

• Fortalecimiento del manejo del pedal 
como herramienta de control 
dinámico 

• Adquisición de la técnica para el uso del 
pedal 

• Valoración del pedal como herramienta a 
favor de la expresión musical 

• El apagado • Consolidación de la técnica  de 
apagado con baquetas. 

• Afianzamiento de la aplicación del 
apagado según la situación musical 

• Adquisición de la técnica para la aplicación 
del apagado 

• Compromiso con la aplicación y ejecución 
del apagado 

• Escalas  • Ejecución de escalas mayores 
utilizando golpes simples alternados 
y con secuencias propias para cada 
escala  

• Adquisición de la secuencia de digitación 
para la ejecución de escalas mayores 
utilizando golpes simples alternados y con 
secuencias propias para cada escala 

• Arpegios • Ejecución de arpegios mayores 
utilizando golpes simples alternados 
y con secuencias propias para cada 
arpegio 

• Adquisición de la secuencia de digitación 
para la ejecución de escalas mayores 
utilizando golpes simples alternados y con 
secuencias propias para cada arpegio 

• Cambio de 
Intervalos 

• Desarrollo técnico para realizar 
cambios de intervalos 
eficientemente 

• Ejecución de ejercicios para el 
desarrollo técnico de cambios de 
intervalos de segunda y tercera 

• aplicación de los criterios para la ejecución 
de los cambios de intervalo de manera 
eficiente 

• Adquisición de la técnica para la ejecución 
de cambios de intervalos de segunda y 
tercera mayor, cuarta, quintas y octavas 
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mayor, cuarta, quintas y octavas 
justas, sestas mayores y séptimas 
menores  

justas, sestas mayores y séptimas menores 
 

Accesorios de 

Orquesta III 

(Campanelli, 

Campanas 

Tubulares) 

• Historia del 
campanelli y las 
campanas 
tubulares 

• Análisis de la evolución histórica del 
campanelli y las campanas tubulares 

• Interés  por la evolución histórica del 
campanelli y las campanas tubulares  

• Base técnica • Demostración y explicación de: 
o Postura ante el instrumento 
o Tipos, rango de afinación  y 

utilidad del instrumento 
o Agarre de las baquetas 
o Técnicas de estiramiento, 

calentamiento y relajación  
o Técnicas de ejecución 
o Desarrollo del sonido 
o Manejo del pulso, la 

subdivisión y el fraseo 

• Adquisición de una postura correcta ante el 
instrumento 

• Conciencia del rango de afinación y utilidad 
del instrumento 

• Adquisición de un correcto agarre de las 
baquetas 

• Valoración del estiramiento, calentamiento y 
relajación como hábitos  elementales del 
cuidado de la salud del músico 

• Adquisición de las técnicas básicas para la 
ejecución del campanelli y las campanas 
tubulares 

• Valoración del sonido como materia prima 
de la música 

• Conciencia en el manejo del pulso, la 
subdivisión y el fraseo 

• Compromiso con el desarrollo de la base 
técnica para la ejecución del campanelli y las 
campanas tubulares 

• Tipos de 
Baquetas y 
Mazos  

• Clasificación, utilidad, 
características  y diferencias entre 
los tipos de baqueta y mazos 

• Reconocimiento de los tipos de baquetas y 
mazos 

• Atención a la utilidad, características y 
diferencias entre los tipos de baquetas y 
mazos 
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• Control 
dinámico 

• Desarrollo del control dinámico 
utilizando las zonas de pegada del 
instrumento 

• Técnicas y recursos para realizar 
cambios dinámicos   

• Explicación de la relación entre la 
superficie de contacto, el color y la 
proyección dinámica  

• Adquisición de los recursos técnicos para 
lograr control dinámico 

• Conciencia del balance y el color como 
elementos enriquecedores del sonido 

• Preocupación por el desarrollo del balance, 
el color y la proyección  dinámica. 

• Repertorio 
Orquestal 

• Estudio de obras orquestales 
representativas solicitadas en 
audiciones de orquesta para el 
campanelli y las campanas tubulares 

• Ejecución de extractos de obras orquestales 
en el campanelli y las campanas tubulares  

 

• Partes del 
instrumento 

• Identificación de los componentes 
de cada instrumento 

• Reconocimiento de las partes que 
componen cada instrumento  

• Mantenimiento • Explicación de la importancia de los 
hábitos de mantenimiento del 
instrumento 

• Interés por conservar los hábitos de 
mantenimiento del instrumento 

Multipercusión 
II 

• Base técnica • Demostración y explicación de: 
o Técnicas de ejecución  
o Desarrollo del sonido 
o Desarrollo del fraseo  
o Desarrollo polirrítmico  

 

• Valoración del sonido como materia prima 
de la música 

• Conciencia en el manejo de la polirritmia 
• Compromiso con el desarrollo de la base 

técnica para la ejecución de sets de 
multipercusión  

• Distribución del 
espacio 

 

• Adaptación de distintas 
configuraciones de instrumentos en 
base a la comodidad del interprete 

• Espíritu crítico para la configuración de 
distintos sets de instrumentos 
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• Polirritmia   • Análisis de patrones rítmicos 
irregulares o anormales dentro de 
compases simples: 

o Dosillos 
o Tresillos 
o Cuartillos 
o Quintillos 

• Ejecución de patrones rítmicos 
binarios contra patrones rítmicos 
ternarios 

• Desarrollo de lectura polirrítmica 

• Constancia en el desarrollo de la 
independencia a dos partes 

• Comprensión de patrones rítmicos 
irregulares  

• Interés por la ejecución de polirritmias 
• Interés por el desarrollo de la lectura 

polirrítmica  
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5to Año 

Objetivos: 

• Fortalecer  la técnica de ejecución de cada instrumento. 

• Fortalecer los principios de pulso, subdivisión, fraseo y sonoridad. 

• Dominar los hábitos de solfeo rítmico y melódico para el desarrollo de la lectura. 

• Iniciar el estudio de obras del repertorio de audición para orquesta.  

• Consolidar el estudio de la multipercusión.  

• Fortalecer la técnica de ejecución con cuatro baquetas. 

• Fortalecer la expresión artística. 

• Fortalecer hábitos de cuidado y mantenimiento de los instrumentos. 

• Afianzar hábitos de estudio. 

Desarrollo de los Contenidos 

Materia Conceptuales Procedimentales  Actitudinales 

Timbales de 

Orquesta V 

•  Desarrollo técnico • Fortalecimiento de rutinas de 
calentamiento 

• Fortalecimiento técnico de velocidad 
• Dominio de la expresión musical 
• Fortalecimiento de técnicas de 

ejecución usando más de cuatro 
timbales 

• Compromiso con el fortalecimiento y 
diseño de rutinas de calentamiento 

• Compromiso con el fortalecimiento 
técnico de la velocidad  

• Valoración de la expresión musical 
• Dominio de las técnicas para la ejecución 

de los timbales de orquesta 
• Periodos históricos 

de la música clásica 
• Estudio de las características de 

ejecución según los periodos 
• Valoración de las diferencias de ejecución 

entre los distintos periodos  
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 musicales barroco, clásico, romántico, 
moderno y contemporáneo  

• Compromiso con el desarrollo de la 
ejecución dentro de cada periodo histórico 

• Repertorio 
orquestal 

• Estudio de obras orquestales 
representativas en los timbales de 
orquesta, solicitadas en audiciones de 
percusión para ingresos a orquestas 
sinfónicas 

• Ejecución de extractos de obras orquestales 
solicitadas en audiciones de percusión para 
ingresos a orquestas sinfónicas  

 

Redoblante V •  Desarrollo técnico • Desarrollo y fortalecimiento de 
rutinas de calentamiento 

• Fortalecimiento técnico de velocidad 
• Dominio de la expresión musical 

 

• Compromiso con el desarrollo y 
fortalecimiento de rutinas de 
calentamiento 

• Compromiso con el fortalecimiento 
técnico de la velocidad  

• Valoración de la expresión musical 
• Rudimentos  • Estudio y ejecución de: 

o Lección 25  
o Dragadiddle simple 
o Drag Paradiddle 1 
o Drag Paradiddle 2 
o Ratamacue simple 
o Ratamacue doble 
o Ratamacue triple 

 

• Reconocimiento y ejecución de: 
o Lección 25  
o Dragadiddle simple 
o Drag Paradiddle 1 
o Drag Paradiddle 2 
o Ratamacue simple 
o Ratamacue doble 
o Ratamacue triple 

• Comprensión  de la ejecución técnica de 
los rudimentos planteados 

• Valoración de los rudimentos como 
herramientas útiles para el desarrollo 
técnico  

• Interés por el desarrollo de los rudimentos 
planteados. 

• Repertorio 
orquestal 

• Estudio de obras orquestales 
representativas en el redoblante, 
solicitadas en audiciones de percusión 
para ingresos a orquestas sinfónicas 

• Ejecución de extractos de obras orquestales 
solicitadas en audiciones de percusión para 
ingresos a orquestas sinfónicas  
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Xilófono V • Desarrollo técnico • Diseño de rutinas de calentamiento 
• Desarrollo de velocidad 
• Desarrollo del sonido 
• Manejo del fraseo y la línea melódica 
• Estudio de criterios para escoger 

digitaciones  

• Adquisición de herramientas para el diseño 
de rutinas de calentamiento 

• Compromiso con el estudio técnico para el 
desarrollo de la velocidad y el sonido 

• Interés por desarrollar los criterios para 
escoger digitaciones 

• Conciencia del manejo de la línea melódica 
y el fraseo para la expresión musical 

• Modos griegos • Explicación, estudio y ejecución de 
los modos frigio, lidio, mixolidio, 
dórica, jónico, eólico y locrio. 

• Valoración de la ejecución de los modos 
griegos 

• Compromiso con el conocimiento y estudio 
de los modos griegos 

• Lectura a primera 
vista 

 

• Fortalecimiento de técnicas de 
lectura para ejercicios melódicos  a 
primera vista  

• fortalecimiento de la memoria 
muscular 

• Consolidación de técnicas para la lectura a 
primera vida 

• Valoración del fortalecimiento de la 
memoria muscular 

• Repertorio 
orquestal 

• Estudio de obras orquestales 
representativas en el xilófono 
solicitadas en audiciones de percusión 
para ingresos a orquestas sinfónicas 

• Ejecución de extractos de obras orquestales 
solicitadas en audiciones de percusión para 
ingresos a orquestas sinfónicas  

 

Marimba IV • Desarrollo técnico • Estudio y diseño de rutinas de 
calentamiento 

• Desarrollo de velocidad 
• Tratamiento del sonido 
• Manejo del fraseo y la línea melódica 
• Estudio de criterios para escoger 

digitaciones  

• Adquisición de herramientas para el diseño 
de rutinas de calentamiento 

• Compromiso con el estudio técnico para el 
desarrollo de la velocidad y el sonido 

• Interés por desarrollar los criterios para 
escoger digitaciones 

• Conciencia del manejo de la línea 
melódica y el fraseo para la expresión 
musical 
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• Escalas  • Ejecución de escalas menores 
utilizando golpes simples alternados y 
con secuencias propias para cada 
escala  

• Adquisición de la secuencia de digitación 
para la ejecución de escalas menores 
utilizando golpes simples alternados y con 
secuencias propias para cada escala 

• Arpegios • Ejecución de arpegios menores 
utilizando golpes simples alternados y 
con secuencias propias para cada 
arpegio 

• Adquisición de la secuencia de digitación 
para la ejecución de escalas menores 
utilizando golpes simples alternados y con 
secuencias propias para cada arpegio 

• Cambio de 
intervalos 

• Fortalecimiento técnico para realizar 
cambios de intervalos eficientemente 

• Ejecución de ejercicios para el 
desarrollo técnico de cambios de 
intervalos mayores y menores 

• Mejoramiento en la aplicación de los 
criterios para la ejecución de los cambios de 
intervalo de manera eficiente 

• Adquisición de la técnica para la ejecución 
de cambios de intervalos mayores y 
menores 

• El Redoble  • Explicación del redoble 
independiente  

• Ejecución del redoble independiente 
• Explicación de los criterios para la 

ejecución del redoble en la marimba 
• Notación del redoble independiente 

• Comprensión de la ejecución del redoble 
independiente 

•  Adquisición de la técnica para la ejecución 
del redoble independiente 

• Actitud reflexiva ante la aplicación de los 
criterios para la ejecución del redoble 

• Reconocimiento de las notación escrita del 
redoble independiente 

• Lectura a primera 
vista 

 

• Fortalecimiento de hábitos de lectura 
• Desarrollo de técnicas de lectura para 

ejercicios melódicos con 
acompañamiento  a primera vista  

• Fortalecimiento de la memoria 
muscular 

• Consolidación de hábitos de lectura 
• Adquisición de técnicas para lectura a 

primera vida 
• Valoración del fortalecimiento de la 

memoria muscular 

• Golpes mixtos 

 

• Explicación y ejecución de 
movimientos o golpes mixtos en la 
marimba 

• Adquisición de la técnica para la ejecución 
de movimientos o golpes mixtos en la 
marimba 
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Vibráfono 

IV 

• Desarrollo técnico • Estudio y diseño de rutinas de 
calentamiento 

• Desarrollo de velocidad 
• Tratamiento del sonido 
• Manejo del fraseo y la línea melódica 
• Estudio de criterios para escoger 

digitaciones  

• Adquisición de herramientas para el diseño 
de rutinas de calentamiento 

• Compromiso con el estudio técnico para el 
desarrollo de la velocidad y el sonido 

• Interés por desarrollar los criterios para 
escoger digitaciones 

• Conciencia del manejo de la línea 
melódica y el fraseo para la expresión 
musical 

• Uso del pedal • Fortalecimiento de la técnica de uso 
del pedal 

• Fortalecimiento del manejo del pedal 
como herramienta de control 
dinámico 

• Adquisición de un mejor manejo de  la 
técnica para el uso del pedal 

• Valoración del pedal como herramienta a 
favor de la expresión musical 

• El apagado • Fortalecimiento de la técnica  de 
apagado con baquetas. 

• Afianzamiento de la aplicación del 
apagado según la situación musical 

• Adquisición de un mejor manejo de la 
técnica para la aplicación del apagado 

• Compromiso con la aplicación y ejecución 
del apagado 

• Escalas  • Ejecución de escalas menores 
utilizando golpes simples alternados y 
con secuencias propias para cada 
escala  

• Adquisición de la secuencia de digitación 
para la ejecución de escalas menores 
utilizando golpes simples alternados y con 
secuencias propias para cada escala 

• Arpegios • Ejecución de arpegios menores 
utilizando golpes simples alternados y 
con secuencias propias para cada 
arpegio 

• Adquisición de la secuencia de digitación 
para la ejecución de escalas menores 
utilizando golpes simples alternados y con 
secuencias propias para cada arpegio 

• Cambio de 
intervalos 

• Fortalecimiento técnico para realizar 
cambios de intervalos eficientemente 

• Ejecución de ejercicios para el 
desarrollo técnico de cambios de 
intervalos mayores y menores 

• Mejoramiento en la aplicación de los 
criterios para la ejecución de los cambios de 
intervalo de manera eficiente 

• Adquisición de la técnica para la ejecución 
de cambios de intervalos mayores y 
menores 
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• Lectura a primera 
vista 

 

• Fortalecimiento de hábitos de lectura 
• Desarrollo de técnicas de lectura para 

ejercicios melódicos  a primera vista  
• Fortalecimiento de la memoria 

muscular 

• Consolidación de hábitos de lectura 
• Adquisición de técnicas para lectura a 

primera vida 
• Valoración del fortalecimiento de la 

memoria muscular 
• Repertorio 

orquestal 
• Estudio de obras orquestales 

representativas en el vibráfono, 
solicitadas en audiciones de percusión 
para ingresos a orquestas sinfónicas 

• Ejecución de extractos de obras orquestales 
solicitadas en audiciones de percusión para 
ingresos a orquestas sinfónicas  

Multipercusión 

III 

• Desarrollo técnico • Consolidación de: 
o Técnicas de Ejecución  
o Desarrollo del Sonido 
o Desarrollo del fraseo  
o Desarrollo polirrítmico  

 

• Apreciación del Sonido como elemento de 
desarrollo en la expresión musical 

• Conciencia en el manejo de la polirrítmia 
• Compromiso con el desarrollo de la base 

técnica para la ejecución de sets de 
multipercusión  

• Distribución del 
espacio 

 

• Adaptación de distintas 
configuraciones de instrumentos en 
base a la comodidad del interprete 

• Espíritu crítico para la configuración de 
distintos sets de instrumentos 

• Polirritmia   • Análisis de patrones rítmicos 
irregulares o anormales dentro de 
compases simples y compuestos: 
o 2:3 
o 4:3 / 3:4 
o 5:4  
o 5:3 

• Desarrollo de lectura polirrítmica 

• Constancia en el desarrollo de la 
independencia a dos partes 

• Comprensión de patrones rítmicos 
irregulares  

• Interés por la ejecución de polirritmias 
• Interés por el desarrollo de la lectura 

polirrítmica  

Accesorios de 

Orquesta IV 

• Repertorio 
orquestal 

• Estudio de obras orquestales 
representativas solicitadas en 
audiciones de percusión para ingresos 
a orquestas sinfónicas 

• Ejecución de extractos de obras orquestales 
solicitadas en audiciones de percusión para 
ingresos a orquestas sinfónicas  
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6to Año 

Objetivos: 

• Dominar la técnica de ejecución en cada instrumento. 

• Dominar los principios de pulso, subdivisión, fraseo y sonoridad. 

• Desarrollar el estudio de obras del repertorio de audición para orquesta.  

• Fortalecer el estudio de la multipercusión.  

• Dominar la técnica de ejecución con cuatro baquetas. 

• Fortalecer la expresión artística. 

• Fortalecer hábitos de cuidado y mantenimiento de los instrumentos. 

• Dominar los hábitos de estudio. 

Desarrollo de los Contenidos 

Materia Conceptuales Procedimentales actitudinales 

Timbales de 

Orquesta VI 

• Técnica 

 

• Estudio y diseño de rutinas aplicadas a 
las exigencias del repertorio a trabajar 

• Valoración de la aplicación técnica para el 
desarrollo artístico de la ejecución de una 
obra 

• Repertorio • Estudio de obras solistas representativas 
para los timbales de orquesta 

• Ejecución de obras representativas para los 
timbales de orquesta 

• Lectura a primera 
vista 

• Fortalecimiento de hábitos de lectura 
• Desarrollo de técnicas de lectura para 

ejercicios melódicos  a primera vista  
• Fortalecimiento de la memoria muscular 

• Consolidación de hábitos de lectura 
• Adquisición de técnicas para lectura a 

primera vida 
• Valoración del fortalecimiento de la 

memoria muscular 
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• Repertorio 
orquestal 

• Estudio de obras orquestales 
representativas en los timbales de 
orquesta, solicitadas en audiciones de 
percusión para ingresos a orquestas 
sinfónicas 

• Ejecución de extractos de obras 
orquestales solicitadas en audiciones de 
percusión para ingresos a orquestas 
sinfónicas 

Redoblante VI • Técnica 

 

• Estudio y diseño de rutinas aplicadas a 
las exigencias del repertorio a trabajar 

• Valoración de la aplicación técnica para el 
desarrollo artístico de la ejecución de una 
obra 

• Repertorio • Estudio de obras solistas representativas 
para el redoblante 

• Ejecución de obras representativas para el 
redoblante 

• Rudimentos 
Híbridos 

• Exposición y estudio de los rudimentos 
híbridos 

• Ejecución de rudimentos híbridos 

• Conocimiento sobre la elaboración y 
ejecución de rudimentos híbridos 

• Valoración del desarrollo de rudimentos 
híbridos como herramienta de superación 
técnica 

• Lectura a primera 
vista 

• Fortalecimiento de hábitos de lectura 
• Desarrollo de técnicas de lectura para 

ejercicios melódicos  a primera vista  
• Fortalecimiento de la memoria 

muscular 

• Consolidación de hábitos de lectura 
• Adquisición de técnicas para lectura a 

primera vida 
• Valoración del fortalecimiento de la 

memoria muscular 
• Repertorio 

orquestal 
• Estudio de obras orquestales 

representativas en el redoblante, 
solicitadas en audiciones de percusión 
para ingresos a orquestas sinfónicas 

• Ejecución de extractos de obras 
orquestales solicitadas en audiciones de 
percusión para ingresos a orquestas 
sinfónicas 

Xilófono VI • Técnica 

 

• Estudio y diseño de rutinas aplicadas a 
las exigencias del repertorio a trabajar 

• Valoración de la aplicación técnica para el 
desarrollo artístico de la ejecución de una 
obra 

• Repertorio • Estudio de obras solistas representativas 
para el xilófono 

• Ejecución de obras representativas para el 
xilófono 

• Lectura a primera 
vista 

• Fortalecimiento de hábitos de lectura 
• Desarrollo de técnicas de lectura para 

• Consolidación de hábitos de lectura 
• Adquisición de técnicas para lectura a 
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ejercicios melódicos  a primera vista  
• Fortalecimiento de la memoria 

muscular 

primera vida 
• Valoración del fortalecimiento de la 

memoria muscular 
• Repertorio 

orquestal 
• Estudio de obras orquestales 

representativas en el xilófono, 
solicitadas en audiciones de percusión 
para ingresos a orquestas sinfónicas 

• Ejecución de extractos de obras 
orquestales solicitadas en audiciones de 
percusión para ingresos a orquestas 
sinfónicas 

Marimba V • Técnica 

 

• Estudio y diseño de rutinas aplicadas a 
las exigencias del repertorio a trabajar 

• Valoración de la aplicación técnica para el 
desarrollo artístico de la ejecución de una 
obra 

• Repertorio • Estudio de obras solistas representativas 
para la marimba 

• Ejecución de obras representativas para la 
marimba 

• Lectura a primera 
vista 

• Fortalecimiento de hábitos de lectura 
• Desarrollo de técnicas de lectura para 

ejercicios melódicos  a primera vista  
• Fortalecimiento de la memoria 

muscular 

• Consolidación de hábitos de lectura 
• Adquisición de técnicas para lectura a 

primera vida 
• Valoración del fortalecimiento de la 

memoria muscular 

Vibráfono V • Técnica 

 

• Estudio y diseño de rutinas aplicadas a 
las exigencias del repertorio a trabajar 

• Valoración de la aplicación técnica para el 
desarrollo artístico de la ejecución de una 
obra 

• Repertorio • Estudio de obras solistas representativas 
para el vibráfono 

• Ejecución de obras representativas para el 
vibráfono 

• Lectura a primera 
vista 

• Fortalecimiento de hábitos de lectura 
• Desarrollo de técnicas de lectura para 

ejercicios melódicos  a primera vista  
• Fortalecimiento de la memoria 

muscular 

• Consolidación de hábitos de lectura 
• Adquisición de técnicas para lectura a 

primera vida 
• Valoración del fortalecimiento de la 

memoria muscular 
• Repertorio 

orquestal 
• Estudio de obras orquestales 

representativas en el vibráfono, 
solicitadas en audiciones de percusión 
para ingresos a orquestas sinfónicas 

• Ejecución de extractos de obras 
orquestales solicitadas en audiciones de 
percusión para ingresos a orquestas 
sinfónicas 
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Multipercusión 

IV 

•  Técnica • Estudio y diseño de rutinas aplicadas a 
las exigencias del repertorio a trabajar 

• Valoración de la aplicación técnica para el 
desarrollo artístico de la ejecución de una 
obra 

• Distribución del 
espacio 

 

• Adaptación de distintas configuraciones 
de instrumentos en base a la comodidad 
del interprete 

• Espíritu crítico para la configuración de 
distintos sets de instrumentos 

• Polirritmia   • Análisis de patrones rítmicos 
irregulares o anormales dentro de 
compases simples o compuestos: 
o 2:5 
o 8:3 
o 4:3  
o 6:5 

• Desarrollo de lectura polirrítmica 
• Análisis de desplazamientos rítmicos  

• Constancia en el desarrollo de la 
independencia a dos partes 

• Comprensión de patrones rítmicos 
irregulares 

• Interés por la ejecución de polirritmias 
• Interés por el desarrollo de la lectura 

polirrítmica 
• Interés por el análisis de desplazamientos 

rítmicos 

Accesorios de 

Orquesta V 

• Repertorio 
orquestal 

• Estudio de obras orquestales 
representativas solicitadas en 
audiciones de percusión para ingresos a 
orquestas sinfónicas 

• Ejecución de extractos de obras 
orquestales solicitadas en audiciones de 
percusión para ingresos a orquestas 
sinfónicas 
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7mo Año 

Objetivos: 

• Realizar un recital solista con una duración entre 30 y 45 minutos. 

• Estudiar repertorio solista que incluya obras de instrumentos de teclados, multipercusión, redoblante y timbales de 

orquesta. 

• Comprometerse con el desarrollo artístico en escena. 

 

Desarrollo de los Contenidos  

Materia Conceptuales Procedimentales Actitudinales 

Recital 

Preliminar 

 

• Repertorio • Planificación de un recital Junior 
donde se evidencie el dominio 
técnico en cada área de ejecución   

• Programación de un repertorio 
variado desde el punto de vista 
musical como instrumental 

• Manejo de la escena 
• Exploración de  habilidades de 

control escénico  

• Compromiso con la 
planificación del recital 

• Espíritu crítico en el 
montaje de las obras 

• Ejecución del repertorio 
planteado 

• Valoración de las 
habilidades escénicas 

• Respeto por el escenario 
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8vo Año 

Objetivos: 

• Realizar un recital solista con una duración mínima de 45 minutos. 

• Ejecutar un concierto solista con orquesta (aplica: multipercusión, redoblante, timbales de orquesta o teclados).   

• Estudiar repertorio solista que incluya obras de instrumentos de teclados, multipercusión, redoblante y timbales de 

orquesta. 

• Realizar un análisis formal de las obras a ejecutar.  

• Comprometerse con el desarrollo artístico en escena.  

Desarrollo de los Contenidos  

Materia Conceptuales Procedimentales Actitudinales 

Recital de 

Grado 

 

• Repertorio • Planificación de un recital de grado 
donde se evidencie el dominio 
técnico en cada área de ejecución   

• Programación de un repertorio 
variado desde el punto de vista 
musical como instrumental 

• Desarrollar habilidades de control 
escénico  

 

• Compromiso con la 
planificación del recital 

• Espíritu crítico en el montaje 
de las obras 

• Ejecución del repertorio 
planteado 

• Valoración de las habilidades 
escénicas 

• Respeto por el escenario 
• Confianza en las habilidades 

técnicas de ejecución  
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• Análisis 
musical 

• Análisis de las obras incluidas en el 
repertorio: 

o Forma 
o Periodo histórico 
o Compositor 

• Comprensión del repertorio 
trabajado 

• Valoración de las herramienta 
de análisis 

• Responsabilidad en la entrega 
del análisis 
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5.3.5 Programa de las Materias Complementarias para la Cátedra de Percusión Clásica 

5.3.5.1 Percusión Afrovenezolana   

Objetivos 

• Aprender la técnica de ejecución de los instrumentos pertenecientes a la familia de percusión venezolana planteados en el 

programa. 

• Conocer acerca de las fiestas tradicionales venezolanas. 

• Valorar el acervo cultural venezolano. 

• Enaltecer la identidad nacional. 

• Complementar la formación artística del percusionista clásico. 

Desarrollo de los Contenidos 

Materia Conceptuales Procedimentales Actitudinales 

Tambor Culo 

e´ puya 

• Historia • Generalidades del tambor culo 
e´ puya: 
o Historia de la festividad  
o Instrumentación utilizada  
o Entorno cultural  
o Lugares donde ejecutan 

este tambor 
o Materiales de fabricación 

• Interés  por la evolución 
histórica del tambor culo e 
‘puya 

• Valoración del acervo cultural 
venezolano 

• Respeto por la cultura popular 
venezolana 

• Reflexión sobre la identidad 
venezolana 

• Base técnica • Demostración y explicación de: 
o Postura ante el instrumento 

• Adquisición de una postura correcta 
ante el instrumento 
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o Agarre de la baqueta 
o Técnicas de Ejecución 
o Tipos de sonido  
o Desarrollo del Sonido 
o Afinación  
o Cuidado y mantenimiento 
o Manejo del pulso, la 

subdivisión y el fraseo  

• Adquisición de un correcto agarre de 
las baquetas 

• Adquisición de las técnicas básicas de 
ejecución 

• Valoración del sonido como materia 
prima de la música 

• Conciencia en el manejo del pulso, la 
subdivisión y el fraseo 

• Compromiso con el desarrollo de la 
base técnica    

• Culo e´ puya 
de Curiepe 

 

• Explicación y ejecución de las 
bases rítmicas del tambor culo 
e´puya de Curiepe 

• Ejecución de las bases rítmicas 
del tambor culo e ´puya de 
curiepe 

• Compromiso con el desarrollo 
de las bases rítmicas estudiadas  

Tambor Mina 

y Curbata 

• Historia • Generalidades del tambor mina 
y curbata: 
o Historia de la festividad  
o Instrumentación utilizada  
o Entorno cultural  
o Lugares donde ejecutan 

este tambor 
o Materiales de fabricación 

• Interés  por la evolución 
histórica del tambor mina y 
curbata 

• Valoración del acervo cultural 
venezolano 

• Respeto por la cultura popular 
venezolana 

• Reflexión sobre la identidad 
venezolana 

• Base técnica • Demostración y explicación de: 
o Postura ante el instrumento 
o Agarre de la baqueta 
o Técnicas de Ejecución 
o Tipos de sonido  
o Desarrollo del Sonido 
o Afinación  
o Cuidado y mantenimiento 

• Adquisición de una postura correcta 
ante el instrumento 

• Adquisición de un correcto agarre de 
las baquetas 

• Adquisición de las técnicas básicas de 
ejecución 

• Valoración del sonido como materia 
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o Manejo del pulso, la 
subdivisión y el fraseo 

prima de la música 
• Conciencia en el manejo del pulso, la 

subdivisión y el fraseo 
• Compromiso con el desarrollo de la 

base técnica    
• Bases 

rítmicas  
• Explicación y ejecución de las 

bases rítmicas del tambor mina 
y curbata 

• Ejecución de las bases rítmicas 
del tambor mina y curbata 

• Compromiso con el desarrollo 
de las bases rítmicas estudiadas 

Tambores de 

la Costa 

• Historia • Generalidades de los tambores 
de la costa: 
o Historia de la festividad  
o Instrumentación utilizada  
o Entorno cultural  
o Lugares donde ejecutan 

estos tambores 
o Materiales de fabricación 

• Interés  por la evolución 
histórica de los tambores de la 
costa 

• Valoración del acervo cultural 
venezolano 

• Respeto por la cultura popular 
venezolana 

• Reflexión sobre la identidad 
venezolana 

• Base técnica  • Demostración y explicación de: 
o Postura ante el instrumento 
o Agarre de la baqueta 
o Técnicas de Ejecución 
o Tipos de sonidos  
o Desarrollo del Sonido 
o Afinación  
o Cuidado y mantenimiento 
o Manejo del pulso, la 

subdivisión y el fraseo 

• Adquisición de una postura correcta 
ante el instrumento 

• Adquisición de un correcto agarre de 
las baquetas 

• Adquisición de las técnicas básicas de 
ejecución 

• Valoración del sonido como materia 
prima de la música 

• Conciencia en el manejo del pulso, la 
subdivisión y el fraseo 

• Compromiso con el desarrollo de la 
base técnica    
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• Sangueo y 
Golpe del 
Tambor de 
San Millán 

• Explicación y ejecución de las 
bases rítmicas del Tambor de 
San Millán: 
o  Sangueo  
o Golpe Corrio  
o  Golpe Trancao 

• Ejecución de las bases rítmicas 
del tambor de San Millán 

• Compromiso con el desarrollo 
de las bases rítmicas estudiadas 

• Sangueo y 
Golpe del 
Tambor de 
Cata 

 

• Explicación y ejecución de las 
bases rítmicas del tambor de 
Cata: 
o Sangueo  
o  Golpe de plaza 
o Golpe corrio 

• Ejecución de las bases rítmicas 
del tambor de Cata 

• Compromiso con el desarrollo 
de las bases rítmicas estudiadas 

Fulia 

Barloventeña  

• Historia • Generalidades de la fulia: 
o Historia de la festividad  
o Instrumentación utilizada  
o Entorno cultural  
o Lugares donde ejecutan 

estos tambores 
o Materiales de fabricación 

• Interés  por la evolución 
histórica de la fulia 

• Valoración del acervo cultural 
venezolano 

• Respeto por la cultura popular 
venezolana 

• Reflexión sobre la identidad 
venezolana 

• Base técnica  • Demostración y explicación de: 
o Postura ante el instrumento 
o Agarre de la baqueta 
o Técnicas de Ejecución 
o Tipos de sonidos 
o Desarrollo del Sonido 
o Afinación  
o Cuidado y mantenimiento 
o Manejo del pulso, la 

subdivisión y el fraseo 

• Adquisición de una postura correcta 
ante el instrumento 

• Adquisición de un correcto agarre de 
las baquetas 

• Adquisición de las técnicas básicas de 
ejecución 

• Valoración del sonido como materia 
prima de la música 

• Conciencia en el manejo del pulso, la 
subdivisión y el fraseo 

• Compromiso con el desarrollo de la 
base técnica    
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• Bases 
rítmicas de la 
fulia de 
Curiepe 

• Explicación y ejecución de las 
bases rítmicas utilizadas en la 
fulia de curiepe 

• Ejecución de las bases rítmicas 
de la fulia de curiepe 

• Compromiso con el desarrollo 
de las bases rítmicas estudiadas 

Quitiplas • Historia • Generalidades de los quitiplas: 
o Historia de la festividad  
o Instrumentación utilizada  
o Entorno cultural  
o Lugares donde se ejecuta  
o Materiales de fabricación 

• Interés  por la evolución 
histórica del quitiplas  

• Valoración del acervo cultural 
venezolano 

• Respeto por la cultura popular 
venezolana 

• Reflexión sobre la identidad 
venezolana 

• Base técnica  • Demostración y explicación de: 
o Postura ante el instrumento 
o Agarre de la baqueta 
o Técnicas de Ejecución 
o Tipos de sonidos  
o Desarrollo del Sonido 
o Afinación  
o Cuidado y mantenimiento 
o Manejo del pulso, la 

subdivisión y el fraseo 

• Adquisición de una postura correcta 
ante el instrumento 

• Adquisición de un correcto agarre de 
las baquetas 

• Adquisición de las técnicas básicas de 
ejecución 

• Valoración del sonido como materia 
prima de la música 

• Conciencia en el manejo del pulso, la 
subdivisión y el fraseo 

• Compromiso con el desarrollo de la 
base técnica    

• Bases 
rítmicas del 
quitiplas de 
Curiepe 

• Explicación y ejecución de las 
bases rítmicas utilizadas en los 
quitiplas de Curiepe 

• Ejecución de las bases rítmicas 
del quitiplas de Curiepe 

• Compromiso con el desarrollo 
de las bases rítmicas utilizadas 
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Parranda de 

Cata  

• Historia • Generalidades de la parranda: 
o Historia de la festividad  
o Tipos de parranda 
o Instrumentación utilizada  
o Entorno cultural  
o Lugares donde se ejecuta  

• Interés  por la evolución 
histórica de la parranda 

• Valoración del acervo cultural 
venezolano 

• Respeto por la cultura popular 
venezolana 

• Reflexión sobre la identidad 
venezolana 

• Base técnica  • Demostración y explicación de: 
o Postura ante el instrumento 
o Agarre de la baqueta 
o Técnicas de Ejecución 
o Tipos de sonidos   
o Desarrollo del Sonido 
o Afinación  
o Manejo del pulso, la 

subdivisión y el fraseo 

• Adquisición de una postura correcta 
ante el instrumento 

• Adquisición de un correcto agarre de 
las baquetas 

• Adquisición de las técnicas básicas de 
ejecución 

• Valoración del sonido como materia 
prima de la música 

• Conciencia en el manejo del pulso, la 
subdivisión y el fraseo 

• Compromiso con el desarrollo de la 
base técnica    

• Bases 
rítmicas  

• Explicación y ejecución de las 
bases rítmicas utilizadas en la 
parranda de Cata 

• Ejecución de las bases rítmicas 
usadas en la parranda de Cata 

• Compromiso con el desarrollo 
de las bases rítmicas estudiadas 

La Gaita 

Zuliana 

• Historia • Generalidades de la Gaita: 
o Historia de la festividad  
o Tipos de gaitas 
o Instrumentación utilizada  
o Entorno cultural  
o Lugares donde se ejecuta  
o Materiales de fabricación 

• Interés  por la evolución 
histórica de la gaita  

• Valoración del acervo cultural 
venezolano 

• Respeto por la cultura popular 
venezolana 

• Reflexión sobre la identidad 
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venezolana 
• Base técnica  • Demostración y explicación de: 

o Postura ante el instrumento 
o Agarre de la baqueta 
o Técnicas de Ejecución 
o Tipos de golpe  
o Desarrollo del Sonido 
o Afinación  
o Manejo del pulso, la 

subdivisión y el fraseo 

• Adquisición de una postura correcta 
ante el instrumento 

• Adquisición de un correcto agarre de 
las baquetas 

• Adquisición de las técnicas básicas de 
ejecución 

• Valoración del sonido como materia 
prima de la música 

• Conciencia en el manejo del pulso, la 
subdivisión y el fraseo 

• Compromiso con el desarrollo de la 
base técnica    

• Bases 
rítmicas  

• Explicación y ejecución de las 
bases rítmicas utilizadas en la 
Gaita de Furro: 
o Paseo 
o Trancao 

• Ejecución de las bases rítmicas 
de la Gaita de Furro 

• Compromiso con el desarrollo 
de las bases rítmicas estudiadas 

Aguinaldo • Historia • Generalidades de la parranda: 
o Historia de la festividad  
o Tipos de parranda 
o Instrumentación utilizada  
o Entorno cultural  
o Lugares donde se ejecuta  

• Interés  por la evolución 
histórica del aguinaldo 

• Valoración del acervo cultural 
venezolano 

• Respeto por la cultura popular 
venezolana 

• Reflexión sobre la identidad 
venezolana 

• Base técnica  • Demostración y explicación de: 
o Postura ante el instrumento 
o Agarre de la baqueta 
o Técnicas de Ejecución 
o Tipos de golpe  
o Desarrollo del Sonido 

• Adquisición de una postura correcta 
ante el instrumento 

• Adquisición de un correcto agarre de 
las baquetas 

• Adquisición de las técnicas básicas de 
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o Afinación  
o Manejo del pulso, la 

subdivisión y el fraseo 

ejecución 
• Valoración del sonido como materia 

prima de la música 
• Conciencia en el manejo del pulso, la 

subdivisión y el fraseo 
• Compromiso con el desarrollo de la 

base técnica    
• Bases 

rítmicas  
• Explicación y ejecución de las 

bases rítmicas utilizadas en el 
aguinaldo caraqueño 

• Ejecución de las bases rítmicas 
usadas en el aguinaldo 
caraqueño 

• Compromiso con el desarrollo 
de las bases rítmicas estudiadas 

Calipso del 

Callao 

• Historia • Generalidades del Calipso del 
Callao: 
o Historia de la festividad  
o Tipos de parranda 
o Instrumentación utilizada  
o Entorno cultural  
o Lugares donde se ejecuta  

• Interés  por la evolución 
histórica del Calipso del Callao 

• Valoración del acervo cultural 
venezolano 

• Respeto por la cultura popular 
venezolana 

• Reflexión sobre la identidad 
venezolana 

• Base técnica  • Demostración y explicación de: 
o Postura ante el instrumento 
o Agarre de la baqueta 
o Técnicas de Ejecución 
o Tipos de golpe  
o Desarrollo del Sonido 
o Afinación  
o Manejo del pulso, la 

subdivisión y el fraseo 

• Adquisición de una postura correcta 
ante el instrumento 

• Adquisición de un correcto agarre de 
las baquetas 

• Adquisición de las técnicas básicas de 
ejecución 

• Valoración del sonido como materia 
prima de la música 

• Conciencia en el manejo del pulso, la 
subdivisión y el fraseo 

• Compromiso con el desarrollo de la 
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base técnica    
• Bases 

rítmicas  
• Explicación y ejecución de las 

bases rítmicas utilizadas en el 
Calipso del Callao 

• Ejecución de las bases rítmicas 
del Calipso del Callao 

• Compromiso con el desarrollo 
de las bases rítmicas estudiadas 

Merengue 

Venezolano 

• Historia • Generalidades del merengue 
venezolano : 
o Historia   
o Instrumentación utilizada  
o Entorno cultural  
o Lugares donde se ejecuta  

• Interés  por la evolución 
histórica del merengue 
venezolano 

• Valoración del acervo cultural 
venezolano 

• Respeto por la cultura popular 
venezolana 

• Reflexión sobre la identidad 
venezolana 

• Base técnica  • Demostración y explicación de: 
o Postura ante el instrumento 
o Agarre de la baqueta 
o Técnicas de Ejecución 
o Tipos de golpes  
o Desarrollo del Sonido 
o Afinación  
o Manejo del pulso, la 

subdivisión y el fraseo 

• Adquisición de una postura correcta 
ante el instrumento 

• Adquisición de un correcto agarre de 
las baquetas 

• Adquisición de las técnicas básicas de 
ejecución 

• Valoración del sonido como materia 
prima de la música 

• Conciencia en el manejo del pulso, la 
subdivisión y el fraseo 

• Compromiso con el desarrollo de la 
base técnica    

• Bases 
rítmicas  

• Explicación y ejecución de las 
bases rítmicas utilizadas en el 
merengue caraqueño 

• Ejecución de las bases rítmicas 
del merengue caraqueño 

• Compromiso con el desarrollo 
de las bases rítmicas estudiadas 
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5.3.5.2 Maracas Venezolanas 

Objetivos  

• Aprender la técnica de ejecución de las maracas venezolanas. 

• Conocer acerca de las manifestaciones musicales que emplean las maracas venezolanas. 

• Valorar el acervo cultural venezolano. 

• Conocer acerca de la evolución histórica de las maracas en Venezuela.  

• Enaltecer la identidad nacional. 

• Complementar la preparación artística del percusionista clásico. 

Desarrollo de los Contenidos 

Materia Conceptuales Procedimentales Actitudinales 

Maracas 

Venezolanas 

• Historia • Generalidades de las maracas 
venezolanas: 
o Evolución histórica  
o Festividades donde son 

utilizadas  
o Entorno cultural  
o Materiales de fabricación 

• Interés  por la evolución 
histórica de las maracas 
venezolanas 

• Valoración del acervo cultural 
venezolano 

• Respeto por la cultura popular 
venezolana 

• Reflexión sobre la identidad 
venezolana 
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• Base técnica 

 

 

• Demostración y explicación de: 
o Postura  y agarre del 

instrumento 
o Técnicas de Ejecución 
o Tipos de sonidos  
o Desarrollo del Sonido 
o Manejo del pulso, la 

subdivisión y el fraseo 

• Adquisición de una postura correcta 
ante el instrumento 

• Adquisición de un correcto agarre 
del instrumento 

• Adquisición de las técnicas básicas 
de ejecución 

• Valoración del sonido como materia 
prima de la música 

• Conciencia en el manejo del pulso, 
la subdivisión y el fraseo 

• Compromiso con el desarrollo de la 
base técnica    

• Fundamentos 
rítmicos 
básicos 

 

• Explicación y ejecución de: 
o Ritmo a tres tiempos 
o Ritmo a seis tiempos 
o Escobillao a tres tiempos 
o Escobillao a seis tiempos 
o Repiques básicos 

• Ejecución de los patrones 
rítmicos básicos en las 
maracas venezolanas 

• Compromiso con el desarrollo 
y dominio de los fundamentos 
rítmicos básicos 

• Tipos de 
maracas 
venezolanas 

• Explicación de los tipos de 
maracas venezolanas según: 
o Fabricación  
o Región  

• Diferencias en las técnicas de 
ejecución según el tipo de maraca  

• Comprensión de las 
diferencias entre los tipos de 
maracas 

• Interés por conocer la técnica 
de ejecución de los diferentes 
tipos de maracas 

El Joropo • Historia • Generalidades del Joropo: 
o Evolución histórica  
o El Joropo como festividad 
o  Entorno cultural  

 

• Interés  por la evolución 
histórica del Joropo 

• Valoración del acervo cultural 
venezolano 

• Respeto por la cultura popular 
venezolana 

• Reflexión sobre la identidad 
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venezolana 
• Regiones  

 

• Exposición de las características 
básicas del joropo según la 
región: Llanera, Oriental, Central, 
Andina y Guayanés 

 

• Interés en el conocimiento de 
las diferencias regionales del 
joropo 

• Reflexión acerca de las 
diferencias musicales del 
joropo según la región  

• Bases rítmicas • Exposición de las características 
musicales del joropo según la 
región 

• Ejecución de las bases rítmicas 
del joropo llanero, oriental y 
central. 

• Interés por el conocimiento de 
las diferencias musicales del 
joropo según la región 

• Adquisición de las bases 
rítmicas del joropo llanero, 
oriental y central. 

Merengue 

Venezolano 

• Historia • Generalidades del Merengue 
venezolano: 
o Evolución histórica  
o El Merengue venezolano  

como genero  
o  Entorno cultural  

 

• Interés  por la evolución 
histórica del merengue 
venezolano 

• Valoración del acervo cultural 
venezolano 

• Respeto por la cultura popular 
venezolana 

• Reflexión sobre la identidad 
venezolana 

• Regiones  

 

• Exposición de las características 
básicas del merengue caraqueño y 
oriental 

 

• Interés por el conocimiento de 
las diferencias existentes entre 
el merengue oriental y el 
caraqueño 

• Reflexión acerca de las 
diferencias musicales del 
merengue según la región  

• Bases rítmicas • Exposición de las características 
musicales del merengue según la 
región 

• Interés por el conocimiento de 
las diferencias musicales del 
merengue según la región 



98 
 

  
 

• Ejecución de las bases rítmicas 
del merengue caraqueño y el 
merengue oriental 

• Adquisición de las bases 
rítmicas del merengue oriental 
y caraqueño 

Onda Nueva • Historia 

 

• Generalidades de la Onda Nueva: 
o Evolución histórica  
o La onda nueva como género 
o  Entorno cultural  

 

• Interés  por la evolución 
histórica de la Onda Nueva 

• Valoración del acervo cultural 
venezolano 

• Respeto por la cultura popular 
venezolana 

• Reflexión sobre la identidad 
venezolana 

• Bases rítmicas • Exposición de las características 
musicales de la onda nueva 

• Ejecución de las bases rítmicas de 
la onda nueva 

• Interés por el conocimiento de 
las características musicales de 
la onda nueva 

• Adquisición de las bases 
rítmicas de la onda nueva 
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5.3.5.3 Percusión Afrocaribeña 

Objetivos  

• Aprender la técnica de ejecución de los instrumentos representativos de la percusión afrocaribeña. 

• Conocer acerca de los géneros musicales afrocaribeños. 

• Conocer aspectos históricos de los instrumentos afrocaribeños. 

• Valorar el acervo cultural afrocaribeño. 

• Complementar la preparación artística del percusionista clásico. 

Desarrollo de los Contenidos 

Materias Conceptuales Procedimentales Actitudinales 

La Clave • Historia • Análisis de la evolución histórica de la 
clave como instrumento y como patrón 
rítmico  

• Interés  por la evolución histórica 
de la clave como instrumento y 
como patrón rítmico 

• Base técnica 

 

 

• Demostración y explicación de: 
o Postura  y agarre del 

instrumento 
o Técnicas de Ejecución 
o Desarrollo del Sonido 
o Manejo del pulso, la 

subdivisión y el fraseo 
o La clave 2-3/3-2 
o La clave de son 
o La clave de rumba 

• Adquisición de una postura 
correcta ante el instrumento 

• Adquisición de un correcto agarre 
del instrumento 

• Adquisición de las técnicas 
básicas de ejecución 

• Valoración del sonido como 
materia prima de la música 

• Conciencia en el manejo del pulso, 
la subdivisión y el fraseo 

• Compromiso con el desarrollo de 
la base técnica    
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Congas • Historia • Análisis de la evolución 
histórica de la congas 

• Interés  por la evolución 
histórica de las congas 

• Base técnica  

 

• Demostración y explicación de: 
o Postura  ante el instrumento 
o Técnicas de Ejecución 
o Tipos de sonidos 
o Afinación  
o Desarrollo del Sonido 
o Manejo del pulso, la 

subdivisión y el fraseo 

• Adquisición de una postura 
correcta ante el instrumento 

• Adquisición de las técnicas 
básicas de ejecución 

• Valoración del sonido como 
materia prima de la música 

• Conciencia en el manejo del pulso, 
la subdivisión y el fraseo 

• Compromiso con el desarrollo de 
la base técnica    

• Géneros  • Estudio y desarrollo de las 
bases y adaptaciones  rítmicas 
de los siguientes géneros: 
o  Son, Salsa, Songo, Mambo 
o  Bolero, Danzón, Chachachá 
o Guaguancó, Bomba, Cumbia  

• Comprensión de los patrones 
y adaptaciones  rítmicas de 
los géneros estudiados. 

• Ejecución de los patrones y 
adaptaciones  rítmicas de los 
géneros estudiados 

Timbal • Historia • Análisis de la evolución 
histórica del timbal  

• Interés  por la evolución 
histórica del timbal 

• Base técnica  

 

• Demostración y explicación de: 
o Postura  ante el instrumento 
o Técnicas de Ejecución 
o Tipos de sonidos  
o Desarrollo del Sonido 
o Afinación  
o Manejo del pulso, la subdivisión y 

el fraseo 

• Adquisición de una postura 
correcta ante el instrumento 

• Adquisición de las técnicas 
básicas de ejecución 

• Valoración del sonido como 
materia prima de la música 

• Conciencia en el manejo del pulso, 
la subdivisión y el fraseo 

• Compromiso con el desarrollo de 
la base técnica    

• Géneros  • Estudio y desarrollo de las • Comprensión de los patrones 
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bases y adaptaciones  rítmicas 
de los siguientes géneros: 
o  Son, Salsa, Songo, Mambo 
o  Bolero, Danzón, Chachachá 
o Guaguancó, Bomba, Cumbia 

y adaptaciones  rítmicas de 
los géneros estudiados. 

• Ejecución de los patrones y 
adaptaciones  rítmicas de los 
géneros estudiados 

Bongo y 

Campana 

de mano 

• Historia 

 

• Análisis de la evolución 
histórica del bongo y la 
campana 

• Interés  por la evolución 
histórica del bongo y la 
campana 

• Base técnica  

 

• Demostración y explicación de: 
o Postura y agarre del instrumento 
o Técnicas de Ejecución 
o Tipos de sonidos  
o Afinación  
o Desarrollo del Sonido 
o Manejo del pulso, la subdivisión y 

el fraseo 

• Adquisición de una postura 
correcta ante el instrumento 

• Adquisición de un correcto agarre 
del instrumento 

• Adquisición de las técnicas 
básicas de ejecución 

• Valoración del sonido como 
materia prima de la música 

• Conciencia en el manejo del pulso, 
la subdivisión y el fraseo 

• Compromiso con el desarrollo de 
la base técnica    

• Géneros  

 

 

• Estudio y desarrollo de las 
bases rítmicas de los siguientes 
géneros: 
o  Son, Salsa, Mambo 
o  Bolero, Chachachá 

• Comprensión de los patrones 
y adaptaciones  rítmicas de 
los géneros estudiados. 

• Ejecución de los patrones y 
adaptaciones  rítmicas de los 
géneros estudiados 

Güiro 

 

 

• Historia • Análisis de la evolución 
histórica del güiro  

• Interés  por la evolución 
histórica del güiro  

• Base técnica  

 

• Demostración y explicación de: 
o Postura y agarre del instrumento 
o Técnicas de Ejecución 
o Tipos de sonidos  

• Adquisición de una postura 
correcta ante el instrumento 

• Adquisición de un correcto agarre 
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o Desarrollo del Sonido 
o Manejo del pulso, la subdivisión y 

el fraseo 

del instrumento 
• Adquisición de las técnicas 

básicas de ejecución 
• Valoración del sonido como 

materia prima de la música 
• Conciencia en el manejo del pulso, 

la subdivisión y el fraseo 
• Compromiso con el desarrollo de 

la base técnica    
• Géneros  • Estudio y desarrollo de las 

bases y adaptaciones  rítmicas 
de los siguientes géneros: 
o  Son, Mambo 
o Bolero Chachachá 

• Comprensión de los patrones 
y adaptaciones  rítmicas de 
los géneros estudiados. 

• Ejecución de los patrones y 
adaptaciones  rítmicas de los 
géneros estudiados 

Maracas 

 

 

 

 

• Historia • Análisis de la evolución 
histórica de las maracas  

• Interés  por la evolución 
histórica de las maracas  

• Base técnica  

 

• Demostración y explicación de: 
o Postura y agarre del instrumento 
o Técnicas de Ejecución 
o Tipos de sonidos  
o Desarrollo del Sonido 
o Manejo del pulso, la subdivisión y 

el fraseo 

• Adquisición de una postura 
correcta ante el instrumento 

• Adquisición de un correcto agarre 
y técnica básica de ejecución 

• Valoración del sonido como 
materia prima de la música 

• Conciencia en el manejo del pulso, 
la subdivisión y el fraseo 

• Compromiso con el desarrollo de 
la base técnica    

• Géneros  

 

 

• Estudio y desarrollo de las 
bases rítmicas de los siguientes 
géneros: 
o  Son, Salsa, Bolero, 

Chachachá 

• Comprensión y ejecución de 
los patrones y adaptaciones  
rítmicas de los géneros 
estudiados. 
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5.3.5.4 Batería  

Objetivos  

• Aprender la técnica de ejecución de la batería.  

• Conocer acerca de los géneros musicales que se acompañan con la batería. 

• Desarrollar los principios de independencia y polirritmias. 

• Conocer acerca de la evolución histórica de la batería.  

• Complementar la preparación artística del percusionista clásico. 

Desarrollo de los Contenidos: 

Materia Conceptuales Procedimentales Actitudinales 

 

Batería 

 

 

• Historia • Análisis de la evolución histórica de la 
batería 

• Interés  por la evolución histórica 
de la batería 

• Base 
técnica  

 

• Demostración y explicación de: 
o Postura  ante el instrumento 
o Técnicas de Ejecución 
o Tipos de sonidos 
o Desarrollo del Sonido 
o Partes del Instrumento 
o Afinación  
o Desarrollo de Independencia rítmica a 

tres y cuatro partes 
o Manejo del pulso, la subdivisión y el 

• Adquisición de una postura correcta 
ante el instrumento 

• Adquisición de las técnicas básicas de 
ejecución 

• Valoración del sonido como materia 
prima de la música 

• Compromiso con el desarrollo de 
independencia rítmica 

• Conciencia en el manejo del pulso, la 
subdivisión y el fraseo 
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fraseo • Compromiso con el desarrollo de la 
base técnica    

Jazz  • Historia • Generalidades de la evolución 
histórica del Jazz: 
o Orígenes, Representantes 
o Entorno Cultural, Instrumentación 

• Interés  por la evolución histórica 
del Jazz 

• Bases 
rítmicas 

• Exposición de las características 
musicales del Jazz 

• Ejecución de las bases rítmicas básicas 
usadas en el Jazz 

• Interés por el conocimiento de las 
características musicales del Jazz 

• Compromiso con el desarrollo de 
las bases rítmicas del Jazz 

Funk • Historia • Generalidades de la evolución 
histórica del Funk: 
o Orígenes, Representantes 
o Instrumentación, Entorno cultural  

• Interés  por la evolución histórica 
del Funk 

• Bases 
rítmicas 

• Exposición de las características 
musicales del Funk 

• Ejecución de las bases rítmicas básicas 
usadas en el Funk 

• Interés por el conocimiento de las 
características musicales del Funk 

• Compromiso con el desarrollo de 
las bases rítmicas del Funk 

Rock • Historia • Generalidades de la evolución 
histórica del Rock 
o Orígenes, Representantes 
o Instrumentación, Entorno cultural  

• Interés  por la evolución histórica 
del Rock 

 

 
• Bases 

rítmicas 
• Exposición de las características 

musicales del Rock 
• Ejecución de las bases rítmicas básicas 

usadas en el Rock 

• Interés por el conocimiento de las 
características musicales del Rock 

• Compromiso con el desarrollo de 
las bases rítmicas del Rock 
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Onda 

Nueva 

• Historia • Generalidades de la evolución 
histórica de la Onda Nueva: 
o Orígenes, Representantes 
o Instrumentación, Entorno cultural  

• Interés  por la evolución histórica 
de la Onda Nueva 

• Bases 
rítmicas 

• Exposición de las características 
musicales de la Onda Nueva 

• Ejecución de las bases rítmicas básicas 
usadas en la Onda Nueva 

• Interés por el conocimiento de las 
características musicales de la 
Onda Nueva 

• Compromiso con el desarrollo de 
las bases rítmicas de la Onda 
Nueva 
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5.3.6  Plan de Estudio de la Cátedra de Percusión Clásica 

 
 

Para la elaboración del plan de estudio hay que tomar en cuenta que este está referido 

a cómo se organizan en el tiempo los diferentes contenidos planteados en el programa en 

base al calendario académico del conservatorio, además se tiene que tener presente que la 

educación instrumental es individual y personalizada, donde el docente debe plantearse las 

mejores estrategias para lograr los objetivos establecidos en el programa de estudio, el cual 

refleja los requerimientos mínimos de avance. 

En tal sentido, hay que entender el plan como una consecuencia de la planificación 

docente, como lo explica Costa (s/f), “El plan es un producto de la planificación, es un 

resultado inmediato, es el evento intermedio entre el proceso de planificación y el proceso 

de implementación del mismo” (párr.8). Por tal razón, se debe comprender la importancia 

de la planificación en el ejercicio docente, ya que a través de ella se focaliza cada uno de 

los requerimientos necesarios para consolidar los procesos formativos, como lo refuerza 

Alcalá (2010:14), “El planificador asume su labor combinando conocimientos, experticia, 

lógica y un poco de intuición; todo esto le permitirá ir planteándose respuestas a las 

interrogantes, inquietudes y expectativas que le inducen el acto mismo de planificar”. 

En este mismo orden de ideas, la planificación de acuerdo a la Universidad 

Pedagógica Experimental Libertador (2004:9) debe ser: 

 Flexible, se pueden agregar o quitar algunos elementos sin que esto 
altere el curso de ella. Objetiva-realista, toma en cuenta el entorno y su 
realidad, lugar, tiempos y recursos. Integral, existe una relación y 
coherencia entre las actividades y la finalidad de lograr los objetivos. 
Contínua, proceso secuencial en cada etapa del trabajo realizado.  

Como se puede inferir, queda claro que la planificación es parte vital de la docencia, 

donde el maestro debe ser el guía y el estratega del avance del alumno, considerando todas 

las variables expuestas para lograr trazar un camino claro que lleve a conseguir los 

objetivos planteados, que para propósitos de esta propuesta curricular se puede concretar 

que son: aprender, desarrollar, consolidar, fortalecer y dominar las distintas habilidades 

necesarias para convertirse en un músico ejecutante, pues en definitiva como se expresa 
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Alcalá (2010:14) referente a la planificación, “las razones pueden ser variadas, pero el 

propósito siempre es el mismo: posicionarse en el hoy para llegar al mañana y tener éxito en 

lo que se emprende”  

Entendido esto, el estudio de la percusión clásica como instrumento principal está 

dentro del plan de estudio general del Conservatorio Simón Bolívar1, el cual consta de ocho 

años de formación, y para efectos de esta propuesta está dividido en tres ciclos  de 

enseñanza: estudios básicos, estudios intermedios y estudios avanzados de percusión, 

estipulando dos, cuatro y dos años respectivamente, además de cuatro materias 

complementarias de un año de estudio, que deben cursarse solo una por año a libre elección 

del estudiante y forman parte de los requisitos de grado. En el siguiente cuadro se puede 

apreciar el plan de estudio planteado para la cátedra de percusión clásica: 

  

                                                 
1 Ver anexos, pág. 202 Plan de Estudios General del Conservatorio Simón Bolívar 
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Plan de Estudio de la Cátedra Percusión Clásica 

Ciclos año Timb. Red. Xil.  Mar. Vib. Acc. Orq. Multiperc. Compl. 

B
á

si
co

 1 X X X     X 

2 X X X X X Bombo-Triangulo- Plato  X 

In
te

rm
e

di
o 

3 X X X X X Pandereta-Castañuela X X 

4 X X X X X 
Campanelli-Campana 

Tubular 
X X 

5 X X X X X Repert. Audición X X 

6 X X X X X Repert Audición X X 

A
va

nz
a

do
 7 Recital Preliminar X 

8 Recital de Grado y Concierto Solista X 

 

Timb: Timbales de Orquesta  

Red.: Redoblante  

Xil.: Xilófono  

Mar.: Marimba  

Vib.: Vibráfono 

 

 

 

 Acc. Orq.: Accesorios de Orquesta 
Multiperc.: Multipercusión  

Compl.: Materia Complementaria 
(Afrovenezolano, Afrocaribeño, Maracas 
y Batería) puede ser estudiada en 
cualquier momento de la carrera 
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5.4 Administración del Plan 

 

5.4.1 Sistema de Evaluación  

 
 
El proceso de evaluación está compuesto por dos cortes a lo largo del  año escolar, cuyas 

fechas son pautadas por el departamento de evaluación del Conservatorio Simón Bolívar. Cada 

corte lo comprenden tres procesos evaluativos destinados a diagnosticar, formar y valorar los 

requerimientos de avance dentro de la carrera, y estos van a estar distribuidos como se muestra 

a  continuación: 

Evaluaciones Tipos de Evaluación Ponderación 

• Evaluación Continua 
• Diagnostica 

• Formativa 
70% 

• Evaluación de Lapso • Sumativa ó Acumulativa 30% 

  

De esta manera se toma en cuenta todos los factores involucrados en el contexto 

académico, ya que la evaluación es un proceso continuo que permite al docente y a la 

institución revisar la eficacia de su praxis educativa, que en palabras de Bernad (2000:15) se 

explica: 

 Es adecuado concebir la evaluación escolar como la medida de los niveles de 
mejora que en el plano del conocimiento y de las habilidades cognitivas personales 
aparecen en la conducta de los estudiantes como consecuencia de las experiencias 
vividas en el aula y fundamentalmente de lo que hacen para alcanzar los objetivos 
educativos asignados a la institución escolar a través de la programación 
académica.  

En el mismo orden de ideas, la evaluación continua corresponde a las observaciones y 

planes de acción que toma el docente en el aula de clase para lograr en el estudiante los 

objetivos planteados según los planes y programas de estudio, que a su vez se desglosan en dos 

etapas, una diagnostica que permite establecer el punto de partida y realizar una planificación 

que arroje un plan de acción en base al perfil de inicio del estudiante, y otra formativa destinada 
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a precisar la eficacia de estas decisiones y se establezcan acciones que afirmen o corrijan las 

estrategias pedagógicas planteadas.  

Lo antes expuesto, es sustentado por Orozco (2010) donde explica: 

La evaluación diagnostica es la que cumple con la función de investigar o detectar 
la información de carácter cognoscitivo, de hábitos, habilidades o destrezas que 
posee el alumno, para de ahí partir hacia los nuevos conocimientos, con estrategias 
acordes con la realidad conocida a través del diagnóstico obtenido. Por su parte la 
evaluación formativa sirve para comprobar la efectividad de los procedimientos 
pedagógicos y la toma de decisiones sobre estrategias que facilitan la superación de 
dificultades y la corrección de errores de los alumnos como de los maestros. 
(párr.2)  

Con respecto a la evaluación sumativa o acumulativa, se refiere a un examen práctico de 

lapso, donde el estudiante de percusión debe ejecutar una selección del material trabajado 

durante el periodo de clases, escogida en mutuo acuerdo docente-alumno donde se evidencie 

el dominio de los objetivos planteados para el nivel correspondiente. A través de este tipo de 

evaluación “se cuantifica los resultados alcanzados por el alumno en el proceso de 

aprendizaje. Determina el logro de los objetivos, efectividad del aprendizaje después que se lo 

ha realizado”  (Orozco, 2010, párr.2). 

En consonancia con todo lo antes explicado, la calificación va a ser de carácter 

cuantitativo pero con un componente cualitativo, ya que el instrumento de evaluación utilizado 

por el Conservatorio Simón Bolívar2 tiene estos elementos que van a permitir  darle un valor 

numérico, con una nota aprobatoria mínima de doce puntos (12 pts.), y una máxima de veinte 

puntos (20 pts.) y precisar cualidades que pudieran estar consolidadas, en proceso, iniciadas o 

no logradas según sea el caso.  

La evaluación puede ser afectada por muchas razones, pero quedan a potestad del 

docente el manejo de ellas manteniendo presente la flexibilidad que debe existir dentro del 

marco educativo, a pesar de ello “Cada una de estas tres modalidades de evaluación deben, de 

hecho, considerarse como necesarias y complementarias para una valoración global y objetiva 

                                                 
2 Ver anexo pág. 201 Instrumento de Evaluación  
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de que lo que está ocurriendo en la situación de enseñanza y aprendizaje” (Díaz y Barriga, 

2002:396).  

 

5.4.2 Requisitos de Ingreso  

 
 

Para ingresar a la cátedra percusión del Conservatorio Simón Bolívar el aspirante debe 

presentar una audición donde demuestre el dominio que posee sobre la base técnica y la 

expresión musical, y dicha audición debe cumplir los siguientes requerimientos: 

• Un estudio de libre escogencia en timbales de orquesta, uno en redoblante y uno de al 

menos un instrumento de la familia de teclados (Xilófono, Marimba o Vibráfono), sea a 

dos ó a cuatro baquetas. 

•  Los estudios escogidos deben presentar redobles, cambios dinámicos y manejo de 

distintas velocidades o cambios métricos  

•  El jurado puede exigir al momento de la audición cualquier otro requerimiento que 

considere necesario evaluar en el aspirante (escalas, rudimentos, control dinámico entre 

otros)  

A continuación se nombran algunos estudios tipo que cumplen los requisitos mínimos de la 

audición a manera de ejemplo o que bien podrían ser utilizados:  

Timbales de Orquesta: 

• Estudios de la sección II del método moderno para Timpani de Saul Goodman o 

similares 

• Solos para Timpani de Raynor Carroll o similares 

Redoblante: 

• Estudios 1 al 6 del Método de Caja Clara de J.  Delécluse o similares  
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• Estudio de Roll  de la Escuela Moderna de Redoblante de Morris Goldemberg o 

similares 

• Estudios 1, 2 o 3 de los Estudios Fundamentales para redoblante de Mitchell Peters o 

similares 

Teclados: 

• Estudios de la escuela moderna para teclados de  Morris Goldemberg o similares 

• Funny Marimba I de N. J. Zivkovic o similares 

• Funny Vibraphone o similares  

 

5.4.2 Requisitos de Egreso 

 
 

El aspirante al título de ejecutante en percusión clásica para egresar de la cátedra debe 

además de aprobar todas las materias del plan general de estudio del Conservatorio Simón 

Bolívar presentar los siguientes requisitos: 

• Pre-recital: es una muestra privada al jurado evaluador del programa a presentar en 

el recital de grado, donde éste determinara si está preparado de una manera optima 

para su puesta en escena  

• Recital de Grado: el recital debe contener un repertorio variado desde el punto de 

vista musical como instrumental con una duración mínima de 45 minutos  

• Concierto Solista: el concierto solista puede ser para cualquiera de los instrumentos 

de la familia de percusión y puede ser ejecutado con orquesta, grupo de cámara o 

piano acompañante. (puede formar parte del repertorio del recital en caso de ser 

acompañado con piano) 

• Un análisis escrito de las obras escogidas donde se contemple forma, periodo 

histórico y datos del compositor. 
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5.5 Bibliografía Sugerida  

 

 

La siguiente lista son algunos libros que pueden servir de referencia o utilizados 

por el docente para cubrir los objetivos planteados en el programa. De igual forma el 

maestro está en libertad de usar algún otro material que no se encuentre en la siguiente 

lista. 

Redoblante: 

12 Progressive Solo for Snare Drum de Morris Goldenberg  

Advanced Snare Drum Studies de Mitchell Peters  

Contemporary Studies for the Snare Drum por Fred Albright   

Doce  Estudios para Tambor Militar de Jacques Delécluse 

Elementary Snare Drum Studies de Mitchell Peters 

Hard Times Advance Studies for Snare Drum de Mitchell Peters 

Intermediate Snare Drum Studies de Mitchell Peters 

Kleiskleiriana 1 para Caja Clara de Jacques Delécluse 

Kleiskleiriana 2 para Caja Clara de Jacques Delécluse 

Método de Caja Clara por Jacques Delécluse 

Modern Reading Text in 4/4 por Louis Bellson 

Modern School for Snare Drum de Morris Goldenberg  

Portraits in Rhythm por Anthony J. Cirone 

Progressive Steps to Syncopation for the Modern Drummer de Red Ted 

Rhythmic Analysis for the Snare Drum de Fred Albright 
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The Drummer´s Rudimental Reference Book de John Wooton 

The Next Level Rudimental Snare Drum Techniques de Jeff Queen 

 

Timbales de Orquesta 

50 Ejercicios Diarios para Timbales de Jacques Delécluse 

Entrenamiento del Timbalero Cultura Física Cotidiana de Francois Dupin  

Exercises Etudes and Solos for the Timpani de Raynor Carroll 

Fundamental Method for Timpani de Mitchell Peters 

Modern Method for Timpani de Saul Goodman 

Six Concert Pieces for Solo Timpani de Bill Cahn 

Symphonic Studies for Timpani de Nick Woud 

The Solo Timpanist 26 Etudes de Vic Firth 

Timpani Student por Saul Feldstein 

Treinta Estudios para Timbales de Jacques Delécluse 

Veinte Estudios para Timbales de Jacques Delécluse  

Zegalski 30 Etudes for 4 Timpanis 

 

Teclados: 

14 Contemporary Etudes for all Mallet Instruments de Morris Lang 

24 Studi per Xilófono Marimba e Vibráfono de Leonida Torrebruno 

Fundamental Method for Mallets por Mitchell Peters  
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Fundamental Solos for Mallets de Mitchell Peters 

Funny Mallets de Nebojsa Jovan Zivkovic 

Instruction Course for Xylophon por George Hamilton Green 

Mallet Technique 38 Studies for Xylophone, Marimba and Vibraphone de Vic Firth 

Method of Movement for Marimba de Leigh Howard Stevens  

Modern Scholl for Mallets-keyboard de Jim Sewrey, Ben Hans, Tom Schneller 

Modern School for Xylophone, Marimba and Vibraphone de Morris Goldenberg 

Our Mallet Music for the Modern Marimba Player de Juan Alamo 

Recital For Vibraharp por Thomas L. Davis   

Sete Sirandinhas, Brazilian Children Songs para Marimba Solo de Ney Rosauro 

Unaccompanied Solos for Marimba de Anthony J. Cirone 

Veinte Estudios según R. Kreutzer adaptados al Xilófono de Jacques Delécluse 

Vibraphone Technique Dampening and Pedaling por David Friedman 

Works for Marimba de Keiko Abe 

Xylophone Rag de George Hamilton Green 

 

Multipercusión  

Portraits for Multipercussion de Anthony J. Cirone 

Studies in Solo Percussion de Morris Goldenberg  

Ten Beginning Studies for Multipercussion de Ney Rosauro 

The Contemporary Percussionist de Michael Udow and Chris Watt´s 
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CAPÍTULO VI 
 

CONCLUSIONES 
 
 

La presente investigación permitió examinar el estado actual del currículo de estudio 

de la cátedra de percusión clásica del Conservatorio Simón Bolívar, además de revisar la 

situación legal en cuanto al aval del estudio de la percusión por parte de las autoridades 

nacionales en materia educativa, arrojando las siguientes conclusiones: 

La cátedra de percusión cuenta solo con el programa de estudio y carece de otros 

elementos propios de un currículo como lo son: fundamentación, oferta educativa, bases 

filosóficas y pedagógicas, planes, lineamientos programáticos y administración del plan, por lo 

cual esta investigación y las consultas realizadas con maestros del área permitieron abordar 

dichas faltas y compensarlas, dando forma a un currículo completo con todos los elementos y 

actualizado según los estándares educativos curriculares venezolanos. 

Esta propuesta curricular se concibe como abierta, pues es adaptable a las realidades 

particulares de cada estudiante, siendo flexible para que el maestro desarrolle las estrategias 

necesarias para cumplir los objetivos. 

El currículo está diseñado para que el joven estudiante aprenda, desarrolle, consolide, 

fortalezca y domine las técnicas y criterios musicales que necesitará para desenvolverse en el 

campo profesional y explorar otras áreas de estudio pertenecientes a la percusión afro 

venezolana, latina, y el estudio de la batería como elemento desarrollador en el área de la 

multipercusión, para que tengan un rango de accionar con mayor competencia en los 

diferentes escenarios de trabajo y que su desempeño artístico a nivel profesional sea alto. 
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El Conservatorio Simón Bolívar es reconocido por el Ministerio de Educación como 

una institución para la formación artística dentro de las modalidades especiales de la 

educación venezolana establecidas por la Gaceta Oficial número 25.362. A pesar de ello no 

existe ningún lineamiento oficial que encauce los estudios de percusión en el país, como sí 

consta para las demás cátedras según la Gaceta Oficial número 909 extraordinaria. Además, 

existe una realidad controversial en cuanto a la categoría de los títulos otorgados por los 

diferentes entes educativos en materia musical, pues las mayoría de universidades del país que 

ofrecen la licenciatura en ejecución para la percusión tienen convenio con los conservatorios y 

escuelas de música donde estos se encargan de la enseñanza del instrumento y la universidad 

acepta la calificaciones o el aval del conservatorio y al cumplir con los créditos necesarios les 

otorgan el rango académico de licenciado. A diferencia de los formados solo en el 

conservatorio, cuyo título es considerado por debajo del universitario, es decir, no es 

reconocido ante las autoridades educativas como una licenciatura.  

Esta disparidad es resultado de la falta de una discusión por parte de las autoridades 

competentes en materia educativa para resolver esta situación que afecta la cátedra de 

percusión en todo el país. Por lo tanto, se espera que la presente investigación permita 

establecer una discusión sobre las bases que deben seguir los estudios de esta cátedra en las 

instituciones de formación artística y que a su vez sean reconocidas en el nivel académico 

correspondiente  
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ANEXOS 

 
 

Entrevistas 

Las siguientes entrevistas se realizaron de forma oral y semiestructuradas, para poder 

puntualizar la información relevante del encuentro y a su vez dar espacio para que el 

entrevistado exponga su punto de vista y así poder recoger la experiencia de enseñanza-

aprendizaje de cada uno de los maestros para establecer cómo ha evolucionado el estudio de la 

percusión académica institucionalmente en Venezuela. Las preguntas realizadas son en base a 

tres tópicos, uno referente a la historia de la educación de la percusión clásica, otro relativo a 

aspectos didácticos-pedagógicos y un último relacionado con el perfil profesional de un 

percusionista clásico.  

Las personas que se escogieron para realizarle estas entrevistas, son maestros con una 

destacada trayectoria en el campo educativo y artístico, que han sido protagonistas de la 

evolución que se ha venido dando con el paso del tiempo, fomentando el desarrollo de la 

percusión en Venezuela desde sus inicios. Los maestros entrevistados fueron:  

Rafael Zambrano: Profesor Colombiano egresado del Conservatorio Superior de Paris 

contratado por “El Sistema” para formar percusionistas. Fue quien realizo el primer programa 

de estudio  de percusión clásica para el conservatorio de música de la Orquesta Nacional 

Juvenil de Venezuela Juan José Landaeta, conocido hoy como Conservatorio Simón Bolívar. 

Edgar Saume: Timpanista de la Orquesta Sinfónica Simón Bolívar, Profesor del IUDEM y 

director de la cátedra de percusión del Conservatorio Simón Bolívar después del maestro 

Zambrano. 
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Yvan Hernández: Asistente al principal de percusión de la Orquesta Sinfónica Simón Bolívar 

y actual director de la cátedra de percusión del Conservatorio Simón Bolívar 

Margarita Carreño:  discípula del maestro Matos, Percusionista de la Orquesta Sinfónica 

Simón Bolívar y profesora de percusión del Conservatorio Simón Bolívar 

Jorge Dayoub: discípulo del maestro Matos, Principal de percusión de la Orquesta Sinfónica 

Municipal de Caracas, y profesor de la escuela de música Pedro Nolasco Colon. 

Mauricio García:  Percusionista de la Orquesta Sinfónica de Venezuela y la Orquesta 

Municipal de Caracas, profesor de la escuela de música Juan José Landaeta 

José Gregorio Cárdenas: profesor de la cátedra de percusión de la licenciatura en música de 

la UNET, formado por Benjamín Carrier percusionista de la Orquesta de Aldemaro Romero. 

Profesor de percusión del Sistema en la Orquesta Juvenil del Táchira y Coordinador de las 

cátedras de percusión de la región los Andes y fue principal de percusión de la Orquesta 

Sinfónica Simón Bolívar del Táchira 

José Alberto Márquez: Percusionista formado en el sistema y egresado del Conservatorio de 

Música de Puerto Rico. Principal de la Orquesta Sinfónica Simón Bolívar del Táchira y 

actualmente percusionista de la Orquesta Sinfónica Simón Bolívar de Venezuela, profesor de 

percusión de la academia latinoamericana de percusión  

Antonio González: Principal de Percusión de la Orquesta Sinfónica de Lara, Profesor de 

Percusión del Sistema y encargado regional de la cátedra de percusión en el estado Lara 

Acuario Zambrano: Percusionista de la Orquesta Sinfónica Simón Bolívar de Venezuela y 

director de la Academia Latinoamericana de Percusión  

Abelardo Matos: Timpanista y Percusionista de la Orquesta Sinfónica de Venezuela en sus 

inicios, profesor de las escuelas de música Pedro Nolasco Colon y Juan José Landaeta, 

(lamentablemente no pudo realizarse el encuentro por su estado de salud) 

 La secuencia de preguntas que se estableció para los encuentros fueron las siguientes: 

1.- ¿Con quién estudio y en cuál institución? - ¿Cómo fue su experiencia de aprendizaje?  
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2.- ¿Cuántos años de experiencia tiene en el campo de la docencia y como ha sido dicha 

experiencia? 

3.- ¿En Venezuela ha existido algún cambio en la exigencia del campo laboral para los 

percusionistas clásicos? 

4.- ¿Considera importante incluir estudios de percusión afrovenezolana, afrocaribeña y batería 

dentro de la formación de un percusionista clásico? ¿Por qué? 

5.- ¿Qué material didáctico considera indispensable en la formación básica de un estudiante de 

percusión clásica? (métodos, libros de consultas, diccionarios entre otros) 

6.- ¿Que repertorio considera que sea importante cumplir para los estudiantes en su etapa final 

de formación para graduarse? Nombre las que considere necesarias 

7.- ¿Podría nombrar las cualidades que para usted son indispensables en un percusionista 

clásico? 

  A continuación están las respuestas dadas por los maestros. (Debido a los fines 

académicos que persigue el presente trabajo, se omitirán palabras y frases propias del lenguaje 

coloquial que han sido usadas durante las entrevistas). 

 

Entrevista a: Yvan Hernández 

1.- ¿Con quién estudio y en cuál institución?   

 Comencé a los 13-14 años en Maracay con Claudio Duran, percusionista de la banda 

del estado, quien fue el profesor enviado por el sistema de orquestas juveniles e infantiles de 

Venezuela, el año no lo recuerdo ahorita pero Maracay fue el segundo núcleo fundado después 

de Caracas, y estudie con él un breve periodo, unos 6 o 7 meses porque él no leía música, 

solamente sabía los ritmos que se usaban en la banda y me enseño a agarrar las baquetas, y 

después descubrí que me enseño al revés porque él era zurdo y agarraba las baquetas al estilo 

tradicional pero lo hacía al revés. 
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Junto con eso comencé teoría y solfeo y cuando ya tenía más dominio de la teoría, el 

solfeo y la rítmica obviamente el me dijo: “mira tú ya lees y no tengo más que darte”, entonces 

comencé a acudir a Caracas esporádicamente a estudiar en la orquesta nacional juvenil de 

Venezuela y comencé a estudiar con Tulio Cremisini, pero muy esporádico porque yo me 

escapaba para venir a ver clases y mis padres no sabía que yo venía para acá. Luego empecé 

con el maestro Rafael Zambrano y una vez me mude a Caracas estudie con el Maestro 

Zambrano y con Edgar Saume que regreso al poco tiempo de estados unidos, luego el maestro 

Zambrano se retiro y venia para cursos puntuales pero yo siempre estuve dentro la institución  

y culmine mis estudios con el maestro Saume. 

¿Cómo fue su experiencia de aprendizaje? 

Siempre estuvo la orquesta y por medio de ella se aprendía, La experiencia orquestal 

nunca falta, no tanta como ahora que es más expedito el montaje de las obras, en aquel tiempo 

duraba dos o tres meses montando un repertorio y luego se tocaba por dos meses más, pero 

siempre hubo esa experiencia orquestal. Se tocaba Tchaikovski, Mozart, porque estaba basado 

en el desarrollo de la cuerda y por lo general se hacía mucho esos repertorios. No era muy 

exigente para la percusión pero paralelamente a la creación de la orquesta nació el grupo de 

percusión de la orquesta sinfónica juvenil de Venezuela que después paso a ser el grupo de 

percusión de la orquesta sinfónica Simón Bolívar o Tambuco, este grupo lo formo el profesor 

Zambrano y empieza a trabajar inmediatamente obras del repertorio universal escritas para 

grupo de percusión, Tocata de Chávez, Tambuco, y muchas obras francesas, contemporáneas 

y eso iba un poquito más adelante de lo que la orquesta hacia, no habían muchos otros grupos 

salvo algunos cuartetos de cuerda que se reunían pero no existían como tal otro grupo, de 

hecho el grupo de percusión se convirtió en el brazo derecho de la fundación, cuando la 

orquesta no podía abarcar un concierto el grupo de percusión era quien la suplía. Gracias a ese 

grupo se hizo mucho desarrollo musical para la percusión. 
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2.- ¿Cuántos años de experiencia tiene en el campo de la docencia y como ha sido esta 

experiencia? 

 En el sistema hay dos etapas, la primera es como monitor, a mí al poco tiempo de 

haber comenzado me toco ser monitor o instructor de otros núcleos foráneos, y no sabía dar 

clases, aprendí con esa experiencia y así como me enseñaron o como yo aprendí a estudiar yo 

enseñaba. Algunas veces me toco estudiar solo, antes de la transición de venirme a Caracas 

con el maestro Durán, leía muchos métodos y tuve una etapa de autodidacta un buen tiempo 

entre las clases que recibía de Caracas. 

 La segunda etapa comienza cuando ya tienes un poco más de nivel o conciencia, y 

manejas un poco mas de conocimiento técnico, manejas libros y ves el desarrollo de lo 

técnico. Antes no le prestaba mucha atención a este aspecto solo importaba leer los ritmos 

escritos de los libros pero sin principios técnicos. Cuando tomas conciencia de la importancia 

de eso ya dejas de ser esa figura de monitor y pasas a ser más un instructor avanzado o 

profesor. 

Decir cuando tome conciencia de pasar de monitor a profesor, pasarían como dos o tres 

años cuando comenzó a ser un poco más seria cada clase, y pensar mejor como hacer cada 

cosa y eso me ha llevado sin querer a tener 27 o 28 años dando clases en los núcleos en el 

conservatorio, se puede decir casi toda una vida dando clase y sobre todo aprendiendo de los 

alumnos. Pues así como yo fui algo autodidacta todavía hay muchachos en los núcleos que no 

tienen oportunidad de estar constante con un profesor y han investigado gracias hoy en día a 

internet, que se meten, reciben clases online o ven clases que están grabadas y videos. Uno va 

aprendiendo también con los muchachos porque ahorita hay información por donde la busque, 

antes era más difícil. 

Entonces ¿Usted fue uno de los primeros profesores del conservatorio de música Simón 

Bolívar? 

Sí, pero en sus inicios el conservatorio Simón Bolívar se llamo conservatorio de la 

orquesta nacional juvenil de Venezuela y ahí era donde daba clase el maestro Zambrano que 

con su experiencia en el conservatorio de Paris adapto el programa de ese conservatorio a lo 

que era el sistema. No lo llevo del todo a lo académico del conservatorio de Paris sino lo 
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adapto a la rutina de lo que el maestro Abreu quería, que fuera un poco más expedito el 

aprendizaje. 

Cuando el maestro Zambrano se fue, quedamos a cargo el Profesor Saume, la profesora 

Carreño y estuve yo. Y poco a poco he estado y estoy en todos los ciclos que ha pasado el 

conservatorio.   

3.- ¿En Venezuela ha existido algún cambio en la exigencia del campo laboral para los 

percusionistas clásicos? 

 Si, uno cuando estaba muchacho no pensaba que llegaría a ser profesional, uno lo veía 

como un deporte, futbol, beisbol y la música era una actividad mas paralela a los estudios y 

con el deporte. Y los que nos quedamos desde un principio con la idea del maestro Abreu 

hemos visto como ha crecido cuantitativa y cualitativamente el trabajo no solo de la percusión 

sino de todos los instrumentos, y si hay bastante avance de lo que nosotros hemos aprendido, 

como se trabajaba y el campo que se ha abierto a lo largo de varias generaciones. Podría decir 

que ahorita hay desde que comencé hasta ahora tres o cuatro generaciones de percusionistas y 

cada vez se suman más a ese campo y se ha abierto mucho campo laboral sobre todo en la 

docencia  en cuanto a los núcleos, pues siempre requieren más. En lo profesional las orquestas 

antes requerían el Timpanista, el asistente al timpani y dos o tres percusionistas, ahorita las 

orquestas están hasta seis o siete percusionistas, o sea se ha abierto bastante campo laboral. 

Están también los grupos de percusión que van y vienen pero se abren campos de trabajo 

aparte de lo orquestal  y hay música de cámara, se ha abierto inclusive la última generación a 

creado un sueño de hace tiempo, un sueño de Edgar y mío de la academia de percusión que la 

llevan los muchachos y eso ha abierto el campo laboral, casi siempre en la docencia y bueno 

hay mucho desarrollo y ha cambiado muchísimo en ese aspecto, se ha abierto bastante 

oportunidad de trabajo en ese campo. 

4.- ¿Considera importante incluir estudios de percusión afrovenezolana, afrocaribeña y 

batería dentro de la formación de un percusionista clásico? ¿Por qué? 

 Si, tal vez yo no lo concebía al principio porque era más enfocado hacia lo orquestal, el 

trabajo era la orquesta y no existía tanto lo tradicional, no se hacía énfasis en eso, tal vez no sé, 

la inclusión del maestro Zambrano viniendo de Paris a lo mejor en el programa que el dejo no 
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se incluía esto, pero hoy en día me parece súper importante que la formación de un 

percusionista debe ser integral en todo los aspectos, no nada más en lo clásico orquestal, sino 

también en lo popular, en los ritmos del continente y sobre todo en lo folklórico, en lo del país, 

me parece que debe conocer, a lo mejor no dominarlo del todo pero si tener conocimiento de 

los ritmos venezolanos, de las raíces, de los tambores, de la cultura, de todo lo que conlleva la 

percusión popular y afrovenezolana, inclusive de la misma batería como herramienta de 

refuerzo rítmico y desarrollo motriz aunque no vaya a ser baterista, pero ayuda en todo su 

desarrollo como percusionista  

5.- ¿Qué material didáctico considera indispensable en la formación básica de un 

estudiante de percusión clásica? (métodos, libros de consultas, diccionarios entre otros) 

 Increíblemente, me he dado cuenta que en los últimos 25 años ha habido un desarrollo 

grande en cuanto a métodos, antes se conocía solo la escuela francesa y americana, llegaba 

muy poco de Alemania, inclusive del bloque soviético. Con el pasar de los años ha habido un 

“boom” de compositores y maestros percusionistas de distintas orquestas que han desarrollado 

muchísimos libros, unos técnicos otros de interpretación, pero casi todo, viendo programas de 

percusión de otras instituciones y universidades coinciden con libros y métodos que enseñan a 

tocar como lo son el Morris Goldemberg que desarrollo un libro de redoblante y otro no solo 

de xilófono sino de teclados, que son de fácil entendimiento para los niños y jóvenes que se 

están iniciando, no tiene que hacerlo precisamente todo, pero si es muy clara en dar una buena 

base. Igualmente esta el caja clara de Jack Delécluse, profesor del conservatorio de Paris quien 

fue más concretos que el mismo M. Goldemberg en explicar de manera sencilla con ejercicio 

que se entendieran, y lecciones cortas lo que era igualdad de golpes desarrollo de manos y los 

matices. 

 Esos dos profesores no solo lo desarrollaron en redoblante, también lo desarrollaron en 

el cal de Delécluse en Timpani y en teclas, utilizando el mismo sentido que en el de 

redoblante. Y coinciden casi todos los conservatorios del mundo en estos dos profesores. Me 

parece que esos dos métodos son básicos y serian obligatorios en toda la carrera. Hay otros 

pero nunca he visto tan concretamente lo mismo que he encontrado en estos dos compositores.     
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6.- ¿Que repertorio considera que sea importante cumplir para los estudiantes en su 

etapa final de formación para graduarse? Nombre las que considere necesarias  

 Eso, ha cambiado muchísimo, anteriormente eran obras contemporáneas de marimba, 

estudios avanzados de redoblante y timpani. Pero hoy día se ha escrito muchísimas obras para 

timpani, redoblante, teclas, multipercusión que nombrarlas sería muy largo, pero hay obras 

íconos que ha quedado a lo largo del tiempo como los  E. Carter para timpani, que de alguna 

manera marco diferencia en el timpani al verlo mas como solista y no tanto como dentro de la 

orquesta, por eso Carter va a seguir siendo por mucho tiempo obras obligatorias de grado, en 

el caso del timpani. 

 En marimba, ha crecido muchísimo con el desarrollo de la técnica, han surgido un gran 

repertorio, como lo son del compositor Gordon Stout, las Danzas Mexicanas, que desde hace 

tiempo ha sido del repertorio de grado, esta las obras de Eric Sammut, los “Rotations” y de la 

cultura asiática de la maestra Keiko Abe hay una gran cantidad de obras de alta dificultad que 

si duda alguna para que un percusionista la interprete conceptual y maduramente amerita de 

mucha preparación. Hay transcripciones de las obras del Maestro J.S. Bach que también 

muestran a parte de lo contemporáneo el dominio de un estilo. En redoblante se han escrito 

muchísimas obras para redoblante solo, cosa que antes no pasaba, hoy en día hay inclusive 

conciertos para redoblante y orquesta. En cuanto al vibráfono hay muchísimas obras donde se 

puede mostrar la capacidad del instrumentista no solo en lo clásico pues por la particularidad 

del instrumento se presta para lo popular, el Jazz, el Blues. 

 Con la multipercusión hay muchas combinaciones, están las variaciones diabólicas, 

conciertos para multipercusión y orquesta como el de Milhaud, que todavía son iconos del 

repertorio de grado que demuestran el dominio de un instrumentista en conseguir todos los 

diferentes timbres de los instrumentos de percusión y estar consciente de que el percusionista 

debe combinar bien todo esto, y me parece importante incluir obras venezolanas en el 

repertorio de grado, bien sea escrita o adaptada para el instrumento, me parece tanto en lo 

rítmico como en lo histórico que ayuda a desarrollar y no olvidar nunca el nacionalismo, que 

tiene que estar siempre presente, y debe estar presente en los conciertos de grado.  
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7.- ¿Podría nombrar las cualidades que para usted son indispensables en un 

percusionista clásico? 

 Las cualidades son muy variadas, porque lo primero que debería entender un 

percusionista clásico es para qué es cada instrumento y cuáles son sus funciones, cualidades 

que no serian solo para un percusionista clásico, sino para cualquier músico pues un 

percusionista no es diferente a un violinista, son ambos músicos. Y estas cualidades son 

simplemente tener ganas de entender la música, en lo técnico poder entender bien los 

conceptos de ritmo, tener el tacto de saber cuando estamos acompañando, cuando debe 

resaltar, como escoger el instrumento adecuado como lo es en el caso de los platillos, el 

triangulo y tener esa intuición de lo que se necesita según el estilo, la época. Es decir entender 

cuál es la función de la percusión dentro de la orquesta y fuera de ella.     

 

Entrevista a: José Alberto Márquez  

1.- ¿Con quién estudio y en cuál institución?  

Inicie mis estudios en la Fundación Orquesta Sinfónica Juvenil del Táchira, un núcleo 

del sistema de orquestas con el maestro José Gregorio Cárdenas y ahí me dieron toda la base 

técnica que necesite para cuando decidí irme a estudiar a otro país, una base técnica muy 

buena. Este profesor a su vez estudio con un maestro extranjero que se llama Benjamín Carrier 

y dejó los conocimientos muy claros y muy completos sobre lo que es la iniciación de la 

percusión clásica en este caso 

¿Cómo fue su experiencia de aprendizaje en el exterior?  

 Fue algo muy distinto, ya que el nivel que uno tenía en mente de la percusión era muy 

bajo, cuando llegue allá el nivel era muy alto, un alumno de cuarto año que ya se iba a graduar 

era como un concertista, ya podía hacer recitales solistas con repertorio de un nivel muy alto, 

pero en la institución donde estudie con el maestro Alicea en el Conservatorio de Música de 

Puerto Rico, un profesor que a su vez estudio en Estados Unidos, además con estudios de 

maestría, ya tenía claro como formar a una persona como yo, que tenía mucha base pero no 

tenía la expectativa de llegar a tocar tanto, porque lo poco que uno había visto en Venezuela 
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era a Evelyn Glennie tocando el concierto de Rosauro o el Veni, Veni Emmauelle de 

percusión de MacMillan que lo tocó un mexicano, y eso era lo más alto que tenía en mente 

que se podía hacer cuando estaba estudiando percusión. 

2.- ¿Cuántos años de experiencia tiene en el campo de la docencia y como ha sido dicha 

experiencia? 

 Como es sabido en el sistema de orquesta se practica una docencia evolutiva, como 

voy aprendiendo voy enseñando, también porque necesitamos dinero, y lo que aprendo lo voy 

enseñando, es como una cadena pedagógica que si a la realidad vamos no es muy buena que 

digamos porque el alumno crece con muchas deficiencias, porque una persona que no está 

preparada para dar clase, que no tiene vocabulario pedagógico, que no tiene la técnica precisa 

para enseñar, va a enseñar a groso modo a partir de su experiencia lo que va pasando en su 

salón de clase y eso es lo que imparte a otro niño que esta empezado. Yo desde los 15 años 

estoy haciendo docencia y formando músicos percusionistas, pero no es la misma calidad de 

esos niños que forme cuando empecé a los 15, que luego cuando llegue con un título del 

extranjero y que tenia conocimientos pedagógicos claros, metodología exactas para la 

enseñanza y que evidentemente luego que me gradué era mucho más eficiente y los 

muchachos avanzaban mucho más rápido y si tantos problemas técnicos o mañas.  

Mi experiencia docente sin título fue desde  los 15 hasta los 24 años, luego después que 

llegue de estudiar fuera del país, tengo desde el 2004 ya graduado y enseñando de una mejor 

manera, correctamente diría yo, ninguno de mis alumnos que se puedan ir a estudiar afuera o 

graduarse van a tener ningún tipo de problema, ni técnico, ni musical a lo hora de realizar una 

maestría o terminar sus estudios fuera del país. Aproximadamente serian 20 años dando clases 

formal e informalmente.            

3.- ¿En Venezuela ha existido algún cambio en la exigencia del campo laboral para los 

percusionistas clásicos? 

 Si, el cambio ha sido muy amplio, desde el 2001 hacia atrás no se requería tanto nivel 

técnico, ni preparación personal como solista para poder tocar en una orquesta, solo se 

enseñaba a groso modo como tocar los instrumentos de la orquesta sinfónica y sin mucha 

experiencia y con mucho deseo la gente iba tocando, ahora no, ya existe un requerimiento 
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profesional, se puede decir que estamos a la par a nivel mundial, pues se exige el mismo 

repertorio que se exige en cualquier otra orquesta del mundo incluso en la parte solista que era 

lo que estaba más deficiente, pues no se podía comparar en el 2001 un alumno de 16 años en 

Venezuela con uno de 16 años de un primer año de una universidad de cualquier parte del 

mundo, había una diferencia muy grande, ahora no, hoy en día un joven de 15 años en 

Venezuela tiene el nivel técnico y musical incluso de muchachos de más edad en otras 

universidades, y eso cambio desde que alguien trajo la realidad a Venezuela y trajo todo el 

repertorio y pensum de estudio, además vinieron los maestros alemanes de Berlín y poco a 

poco todo fue cambiando, yo creo que desde el 2001 hasta hoy en día han pasado unos 13 años 

de evolución y ya se ve desde los ensambles de percusión infantiles un nivel alto de ejecución 

y en todo lo musical. 

4.- ¿Considera importante incluir estudios de percusión afrovenezolana, afrocaribeña y 

batería dentro de la formación de un percusionista clásico? ¿Por qué? 

 Si, indudablemente es primordial que un percusionista para que sea más completo, 

incluso el venezolano tiene mucha capacidad de asimilación de cualquier tipo de percusión sea 

clásica, afrovenezolana o latina, es muy necesario ya que le amplia el campo laboral, su 

concepto musical y además que el actual repertorio de la música de las orquestas sinfónicas 

aunado que desde 2006 con unas directrices dadas por el comandante Hugo Chávez, las 

orquestas sinfónicas deben tocar música popular, entonces algunas orquestas se ven en la 

necesidad de buscar percusionistas extras para que puedan tocar la batería por ejemplo, o 

como pasaba en la Orquesta Sinfónica Simón Bolívar antes de la llegada del maestro Cesar y 

otros percusionistas que si tocaban todos los instrumentos. Pero antes de eso se contrataban 

extras. 

 Evidentemente, es súper importante que los percusionistas desde niños tengan la 

oportunidad de tocar música popular, sea latina, venezolana o música clásica. Yo lo vive por 

experiencia propia, pues en el país donde yo estudie todos los alumnos, compañeros míos, 

tocaban música afrocaribeña, latina su música nacional de Puerto Rico, y luego es que 

entraban a la universidad de cero a estudiar música clásica, obviamente como allá la 

pedagogía es un poco distinta en cuatro años se graduaban con un nivel en la música clásica 

altísimo pero tenían todas las herramientas de la música popular, aquí es un poco diferente, 
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aquí comenzamos con la música clásica pero deberíamos también hacer un pensum para que 

los niños también tengan oportunidad de conocer toda la percusión. Podemos ser 

percusionistas integrales que sería lo ideal   

5.- ¿Qué material didáctico considera indispensable en la formación básica de un 

estudiante de percusión clásica? (métodos, libros de consultas, diccionarios entre otros) 

 Antes de llegar a los libros y poder estudiarlo, lo mas primordial en la percusión, sea 

clásica o popular es tener un espacio donde estudiar, empezando por allí, que tengamos un 

espacio donde podamos practicar, hacer el ruido necesario sin molestar a nadie y podamos 

pasar horas practicando. Después de eso podemos partir a usar la infinidad de métodos que 

existe, por ejemplo si se habla de una educación de bachiller en adelante en Venezuela si se 

tiene todas las herramientas, por ejemplo Morris Goldemberg, los métodos de Zivcovich, Soul 

Goodman. Todos los libros que existen hoy en día de todas las universidades funcionan 

perfectamente, ahora como se imparten y como se deben de estudiar, también hay personas 

que sabemos cómo se debe hacer y los muchachos tienen esa guía.    

 Lo que si veo deficiente es en la formación inicial, pedagógicamente hablando no 

tenemos los métodos infantiles necesarios, que se deberían realizar en Venezuela para 

nosotros mismos, dentro del sistema, algún proyecto de un profesor que tenga una idea para 

realizar métodos infantiles, sobre todo para la enseñanza de los teclados, como lo hay para el 

piano, como el método Suzuki que existe  para la iniciación en el violín, no lo tenemos los 

percusionistas, algún método que muestre una metodología para enseñar a los niños de 5 a 10 

años por ejemplo, no lo tenemos. Ahora de unos 13 años en adelante si tenemos todas las 

herramientas posibles para estudiar, pero carecemos de espacios donde estudiar e 

instrumentos. En el 2001 por ejemplo existían solo dos personas en toda Venezuela que 

estudiaban xilófono o marimba, que eran Acuarius Zambrano y José Márquez. No había 

ningún otro niño o joven que tocara estos instrumentos a un nivel decente. Eran muy poquitos 

niños que se interesaban y solo tenían instrumentos de ese tipo la Bolívar de Caracas y solo 

eran tocados por los maestros de la fila de percusión de la orquesta pero niños o jóvenes no. 

Fue luego de varios años que ya somos como 20 mil que tocamos marimba y no hay tantos 

instrumentos ni espacios y eso es lo más difícil. 
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6.- ¿Que repertorio considera que sea importante cumplir para los estudiantes en su 

etapa final de formación para graduarse? Nombre las que considere necesarias 

 Existe mucho repertorio, actualmente la mayoría de los compositores están haciendo 

música para percusión, marimba, percusión múltiple, conciertos de batería, maracas e 

infinidad de música. Pero creo que en Venezuela se debe apuntar al repertorio sofistico que se 

solicita en las competencias de redoblante, marimba, percusión múltiple, que esas son las 

piezas del más alto nivel que existe y actualmente no creo que haya un percusionista en 

Venezuela que podamos decir que pueda ir a una competencia de alguno de los instrumentos. 

Hay el potencial  mas todavía no hemos alcanzado ese tope para ser solista. Ahora aclaro que 

para tocar en orquesta si hay muchos percusionistas que tenemos el nivel necesario para 

competir en cualquier parte del mundo y tocar en orquesta a nivel mundial, y ese repertorio lo 

pueden encontrar en las páginas web de las competencias de marimba y se puede añadir 

completamente, porque creo que en Venezuela tenemos la capacidad y el potencial para que 

alguno de nuestros muchachos algún día pueda llegar a ese nivel  

7.- ¿Podría nombrar las cualidades que para usted son indispensables en un 

percusionista clásico? 

 Un percusionista clásico debe ser ante todo un ser humano, una persona educada, con 

principios, que entienda que es ser un músico de orquesta sinfónica, porque no es lo mismo ser 

músico popular que tocamos todas las noches que un músico que se presenta en un teatro, con 

una seriedad, un silencio y una atención del público especifica, y tenemos que prepararnos 

psicológicamente y técnicamente para ello. Tenemos que ser personas integrales, no podemos 

ser solamente ejecutantes de un instrumento, tenemos que tener amplio conocimiento de lo 

que estamos haciendo, de cada golpe que se da, todo tiene un motivo de ser y aparte que 

académicamente tengamos todo un perfil cubierto debemos formarnos como personas de 

ejemplo, sobre todo los percusionistas que estamos siempre atrás y tenemos mucho tiempo 

para pensar y observamos toda la orquesta siempre y tenemos pocas intervenciones pero 

tienen que ser extremadamente precisas, yo creo que una de las deficiencias que hay es el 

músico con mucho talento pero que no es musical, que no escucha música, pueden tocar 

mucho solo pero cuando llegan a la orquesta y tienen dos golpecitos los dan donde no es, y ya 

eso es falta de formación integral, de escuchar música de leer y de saber que se está haciendo 
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dentro de la orquesta, aparte de eso académicamente hablando tenemos que poder tocar tanto 

música clásica como música popular al mismo nivel y si se puede lograr, porque ya hay mucha 

gente con ese perfil, y son los que tienen más campo laboral, además que en Venezuela se 

necesita trabajar muchísimo y si podemos tener tres trabajos mejor, porque la situación es 

difícil y no alcanza el dinero, pero debemos poder cumplir cualquier petición laboral que nos 

hagan, desde triangulo a marimba, y pasando por todos los instrumentos afro. 

Entrevista a: Acuarius Zambrano 

1.- ¿Con quién estudio y en cuál institución?  

 Mi experiencia de aprendizaje ha sido cien por ciento en “El Sistema”, me inicie en el 

núcleo de Guanare, mi primer profesor fue Antonio Blanco, él fue quien puso las baquetas en 

mis manos, luego recibí clases con Marcel Fuenmayor y Frank Díaz un profesor Cubano que 

lo trajeron a Guanare para apoyar la cátedra de percusión y parte teórica en la región de los 

Llanos,  esos fueron los tres profesores que me formaron desde niño a adolescente que es una 

etapa muy importante. Después fui a estudiar en el IUDEM, lo que es hoy UNEARTE con el 

maestro Edgar Saume, y actualmente estoy con el maestro José Alicea en la maestría, eso 

serian los cinco profesores con los que he estudiado y lo demás ha sido máster clases y cosas 

muy puntuales. 

¿Cómo fue su experiencia de aprendizaje? ¿Ha ocurrido una evolución en la enseñanza? 

 La parte que más ha cambiado en el sistema comparándolo con la actualidad, es que en 

aquel entonces uno comenzaba con el redoblante y te dejaban muchísimo tiempo con este 

instrumento solamente, y la parte de los teclados era algo como para tenerle miedo, después de 

dos o tres años era que te enseñaban una escalita, y seis meses después otra, en otras palabras, 

era muy lento el proceso. Actualmente se aborda muy distinto en la mayoría de núcleos del 

sistema, a los niños se les enseña cuando comienzan todos los instrumentos, o al menos los 

fundamentales para los niños, que serian redoblante, xilófono, timpani, y cuando ellos están 

desde un principio con el teclado se vuelve más natural todo, y eso marca la diferencia 

fundamental entre aquel momento y la actualidad. 
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Luego, cuando comienzo a viajar a caracas por lo del IUDEM, comienza otra etapa, el 

momento de estudiar una carrera universitaria, donde el interesado es el alumno y el profesor 

te da tu material, no es como el típico profesor que está detrás de ti para que estudies, aquí 

tienes que esforzarte mas, te ponen un pensum que cumplir para poder graduarte y tienes que 

estudiarlo, yo creo que el cambio dinámico desde mi punto de vista es que el interesado 

realmente soy yo, aquí hay un despertar de conciencia en cuanto a la responsabilidad. 

2.- ¿Cuántos años de experiencia tiene en el campo de la docencia y como ha sido dicha 

experiencia? 

 Llevo seriamente dando clases desde el 2004, actualmente llevo 10 años desde que me 

hice cargo de una cátedra, y la razón fue que ingrese a la orquesta sinfónica Simón Bolívar y 

fue como algo extraño porque no tenía muchas ganas de venirme a Caracas, entonces 

arrancando me dieron una comisión de servicio, que uno puede optar por eso, entonces ahí en 

ese momento comencé formalmente, del resto han sido puras experiencias aisladas, clases o 

seminarios que me ayudaron a ganar experiencia pero no estaba de manera formal.  

Cuando comience a dar clase evidentemente fui evolucionando, poco a poco uno va 

aprendiendo muchísimo con sus alumnos, con el paso del tiempo uno ve los errores que 

cometía al principio, a veces uno quería sin ninguna estrategia pasar todo el conocimiento  y 

obviamente no se veían los resultados y eso me desesperaba, y cometía muchos errores, pues 

digamos que musicalmente sabia de la técnica y de lo que tenía que enseñar pero al momento 

de la practica me di cuenta de que uno tiene que autocorregirse todo el tiempo, para poder 

servir de ejemplo, pero como en el sistema los profesores inculcan esa tradición de seguir con 

el proyecto uno se ve con el compromiso de dar continuidad e impartir clases. Lo que ayuda 

también a mantenerse activo de cierta forma, ya sea en lo teórico o autocorrigiéndose siempre. 

3.- ¿En Venezuela ha existido algún cambio en la exigencia del campo laboral para los 

percusionistas clásicos? 

Si, y va mas allá de la orquesta, lo primero es que las orquestas han ido evolucionando 

y van haciendo repertorios más fuertes y van exigiéndole más al percusionista. Cuando las 

orquestas comienzan a tocar música contemporánea, los compositores el recurso que más 

utilizan es la percusión porque es el instrumento que menos ha sido explotado en comparación 



137 
 

  
 

con otros por los grandes compositores de todos los tiempos. Además otro campo que en los 

últimos años ha subido el nivel de exigencia para un percusionista es en el campo de la música 

de cámara porque hay una explosión de ensambles, música de cámara desde ensambles 

grandes hasta los formatos más pequeños como los dúos, y aquí el percusionista si es 

realmente exigido, y como esto sucede los profesores quienes estamos a cargo de formar 

incentivan estos formatos de agrupaciones, pues automáticamente hacen que suba el nivel en 

general de lo que es la percusión en Venezuela, dentro y fuera del sistema    

4.- ¿Considera importante incluir estudios de percusión afrovenezolana, afrocaribeña y 

batería dentro de la formación de un percusionista clásico? ¿Por qué? 

 Yo creo que sí, simplemente me voy a un ejercicio mental, estoy en una audición de 

una orquesta, digamos de Venezuela o cualquier parte de Latinoamérica y uno es parte del 

jurado y hay dos percusionistas que hicieron una audición muy parecida en la parte clásica, y 

no hay nada como decir quien lo ha hecho mejor. Si el jurado sabe que uno de esos dos 

percusionistas toca la batería o la percusión afrovenezolana o latina eso es un “plus” que 

nunca va a estar demás dentro de una orquesta sinfónica, pensando sobre todo en la expansión 

que ha tenido ahorita las orquestas de acompañar cantantes, hacer versiones de música 

popular, entonces el percusionista tiene que ir más allá de netamente lo clásico, y si creo que 

todas estas tendencias tienen que ser obligatorias, tal vez no como un estudio profundo, pero si 

lo necesario para hacer un trabajo profesional dentro de una orquesta o una agrupación . 

5.- ¿Qué material didáctico considera indispensable en la formación básica de un 

estudiante de percusión clásica? (métodos, libros de consultas, diccionarios entre otros) 

 Vamos a empezar por el redoblante, que es con lo que se comienza a forjar la técnica, 

de esto va a depender, según como toca en el redoblante va a tocar los demás instrumentos en 

la mayoría de los casos. Creo que en el nivel inicial el Luis Belson es fundamental, sobre todo 

en la parte de los contra tiempos a niveles iniciales que cuesta un poco, y si lo niños logran 

dominar ese método van a tener una gran ventaja en su futuro como percusionista, para la 

percusión orquestal para cualquier percusionista en cualquier tendencia de escuela, los libros 

de Delécluse para nivel orquestal son valiosos, un percusionista que logre hacer esos métodos 
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va a ser un percusionista que en la orquesta va a tocar muy bien, por eso creo que cualquiera 

de los métodos de Delécluse es obligatorio para cualquier percusionista. 

 En xilófono hay varios métodos, pero creo que el Hamilton Green ayuda muchísimo al 

desarrollo pero en mi opinión personal considero que junto con el Green el Goldemberg y el 

Vic Firth son métodos que brindan muchísima ayuda al percusionista. Para los niveles 

iniciales el Goldemberg tiene mucho material para ayudar a la lectura y el desarrollo técnico. 

En cuanto al timpani creo que el Raynold Carroll es uno de los métodos que da excelentes 

resultados a los jóvenes percusionistas sobre todo a nivel inicial, ya que mi experiencia es 

sobre todo en la etapa inicial y media 

6.- ¿Que repertorio considera que sea importante cumplir para los estudiantes en su 

etapa final de formación para graduarse? Nombre las que considere necesarias 

 Creo que podemos hablar de algunas piezas y más de compositores, a nivel de 

marimba, un compositor que se adapta muy bien, y creo que debería ser obligatorio para los 

recitales, es la música de Bach. Una pieza en marimba que sea adaptada es de lo más exigente, 

a cuatro baquetas como las que ha hecho el maestro Steven, creo que son piezas a nivel hasta 

de licenciatura, hasta en maestría creo que  debe ser considerada. 

 A nivel de multipercusión, Cold Presed es una excelente pieza para recital, sea para 

conservatorio, maestría o licenciatura. En cuanto al redoblante no podría decirte una obra en 

específico creo que lo ideal sería irse por estas piezas estilo americano como Marching o Jhon 

Prat, o sea una pieza de cada estilo, bien sea francés o americano y presentar ambas en  recital 

y mostrar los dos estilos, sean cual sean las piezas. En timpani para un recital no podría decir 

una en específico o con carácter obligatorio, porque hay una gran variedad actualmente, como 

la que tocaste que añadía la clave, pero creo que las obras del maestro Carter podrían entrar en 

un recital de graduación. 

7.- ¿Podría nombrar las cualidades que para usted son indispensables en un 

percusionista clásico? 

 Entre todas las cosas que se pueden desarrollar en cuanto musicalidad y otras aspectos, 

creo que lo indispensable a desarrollar en cualquier percusionista es el sentido del pulso, 
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porque eso va a determinar su carrera definitivamente, porque el percusionista puede tocar 

todo a nivel de recital solo, pero tocando solo es posible dar una sensación de estabilidad y si 

toca con un pianista este lo sigue, pero un percusionista que no tiene pulso dentro de una 

agrupación más grande como una orquesta sinfónica va a estar condenado prácticamente a 

fracasar en su carrera, entonces si hay una característica que un maestro se debe preocupar por 

desarrollar en sus alumnos es el sentido del pulso. 

Entrevista a: Edgar Saume 

1.- ¿Con quién estudio y en cuál institución?  

 En Venezuela, primero comencé a estudiar la batería de una manera autodidacta, 

viendo, oyendo, preguntando pero nunca de una manera formal. Mis primeros estudios 

formales de percusión fueron con el maestro Abelardo Matos en la cátedra del conservatorio 

Juan José Landaeta, que si no me equivoco fue la primera cátedra de percusión que se creó en 

el país y de la cual salieron una buena cantidad de percusionistas que después ayudaron a 

difundir el trabajo de la percusión y se integraron a las orquestas que existían en ese tiempo, la 

municipal, la sinfónica entre otras.  

 En aquel momento solo existía la orquesta sinfónica Venezuela, y en esa cátedra tuve 

la oportunidad de actuar como practicante en la orquesta sinfónica, debido a que la cátedra 

contaba con ese respaldo porque el maestro Matos llevaba a sus a alumnos, a los que él 

consideraba que podían hacerlo los llevaba a tocar con la orquesta, y eso para mí fue mi inicio 

como músico sinfónico. Paralelamente al desarrollo de la cátedra del maestro Matos apareció 

el maestro Abreu con la idea de la orquesta juvenil, entonces todos los miembros de la cátedra 

de percusión del conservatorio Juan José Landaeta nos integramos como la sección de 

percusión a la orquesta juvenil, cosa que le dio una gran solides a la propuesta de José Antonio 

porque tenía una sección de percusión bastante sólida para los requerimientos de aquel 

momento, de hecho el ensamble de percusión que se generó en esa iniciativa fue quizás el 

primer ensamble de percusión que se formo  en el país, no quisiera afirmarlo de una manera 

rotunda pues no sé si en algún otro lado del país existió una iniciativa como esta pero sin 

temor a equivocarme podría decir que fue unos de los primeros grupos de percusión formado 

en el país, y que todavía perdura, porque ese ensamble se convirtió en la sección de percusión 
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de la orquesta sinfónica Simón Bolívar y bueno tu eres parte de eso, no sé si todavía funcionan 

como ensamble pero de cierta manera cuando tocan como fila, tocan como un ensamble de 

percusión.  

En aquel momento éramos más un ensamble de cámara y tuvimos la oportunidad de 

tocar con grandes maestros, como Carlos Chávez con quien estrenamos su Tocata en 

Venezuela y dirigido por él, cosa que fue para nosotros un punto muy alto en nuestro 

desarrollo, del mismo modo trabajamos con el maestro Eduardo Mata, con quien trabajamos 

mucho repertorio, y otros maestros que ahorita no recuerdo sus nombres pero hicimos mucha 

música de cámara para ensamble de percusión dentro del desarrollo del movimiento de la 

orquesta juvenil, hubo muchos casos que los programas orquestales incluían una obra para 

percusión entonces creo que el grupo de percusión fue un estimulo no solo para el desarrollo 

de la percusión sino para el desarrollo de la música de cámara dentro de la orquesta en esos 

primeros momentos, porque nosotros teníamos esa cualidad que éramos un grupo de percusión 

estable bajo la dirección del maestro Matos y con él estuvimos dos o tres años hasta que se 

consolido la orquesta que hoy conocemos como orquesta sinfónica Simón Bolívar y ahí 

apareció el ensamble de percusión de la orquesta que eventualmente se convirtió en el 

ensamble Tamborum, y estuvimos juntos hasta el 2008 más o menos, o 2010 y que basta una 

llamada telefónica para que nos volvamos a juntar, pero no está planteado en este momento. 

¿Y Cómo fue su experiencia de aprendizaje en el extranjero?  

 Me fui a Nueva York en el año 77, a estudiar con el maestro Morris Lamb en el 

Brooklyn College Conservatory, y estuve con él estudiando tres años percusión sinfónica, 

haciendo repertorio y de además estudiando mi bachillerato musical, que es como le dicen 

ellos, bachelor of music que es mi licenciatura, y que la concluí aquí en Venezuela pues me 

dieron la reválida aquí en el instituto de estudios musicales, el antiguo Iudem. 

2.- ¿Como ha sido su experiencia en el campo de la docencia y cuántos años de 

experiencia tiene? 

 Para mí la docencia fue algo de lo que no podía escapar, porque yo era el percusionista 

digamos más avanzados de los que estaba allí y el mayor quizás, entonces me toco asumir un 

rol como de hermano mayor tanto en lo musical como en lo humano en muchos casos porque 



141 
 

  
 

siempre venían muchachos muy jóvenes, pero en principio lo que es el estudio de la percusión 

en el exterior difiere en cuanto a que estaba ya insertado en un sistema establecido que 

funcionaba, nosotros tuvimos que hacerlo funcionar sobre la marcha a base de nuestra 

experiencia. Entonces apareció el conservatorio Simón Bolívar, lógicamente la cátedra de 

percusión del conservatorio la asumí en un principio junto con otros músicos de otros 

instrumentos y en la percusión se fueron integrando a medida que iban adquiriendo un mejor 

nivel, pero la demanda de estudio por parte de los jóvenes de aquella época era en demasía. 

Inmediatamente la solicitud de ingreso para estudiar percusión se multiplico. 

 Básicamente el punto fuerte de los estudios de la cátedra de percusión fue que siempre 

tuvo a su lado una orquesta juvenil para que su práctica orquestal fuera inmediata, y después 

vino la segunda orquesta juvenil y se siguieron gestando orquestas, la del conservatorio y entre 

otras. Y ese es un fenómeno que no es común fuera, que los estudiantes de percusión allá 

tienen la oportunidad de hacer práctica orquestal como parte de un programa, pero aquí por el 

contrario había que ser miembro de una orquesta para acceder a un ensayo, o sea que la 

orquesta siempre ha sido una presencia dominante en el desarrollo de los músicos de acá y es 

por eso que el movimiento a tenido el impacto universal que ha tenido, porque los músicos 

aquí desde el comienzo siempre han sido expuestos al trabajo orquestal y eso se ve, por eso 

notas que las orquestas juveniles venezolanas, o digamos la orquestas jóvenes que ya han 

madurado tienen un impacto grande a nivel artístico en la comunidad musical internacional, y 

ya eso es un hecho que no hace falta comentar. Además hay músicos de otros países que se 

han insertado al movimiento de orquestas y lo han desarrollado en otros países, lo que 

demuestra que el impacto de esa primera semilla que nació con la orquesta sinfónica juvenil 

en 1975, ha tenido una repercusión enorme y que está presente y además es como un tsunami, 

es algo que está en movimiento que está vivo. Y bueno, en cuanto a los años de experiencia 

docente son más de cuarenta años trabajando en esta área  

3.- ¿En Venezuela ha existido algún cambio en la exigencia del campo laboral para los 

percusionistas clásicos? 

 Me gustaría hablar primero de los cambios del campo académico, pues la posibilidad 

que han tenido los percusionistas actuales, los que se están formando, los que se han formado 

en los últimos años, es que han sido expuestos mucho más a las nuevas técnicas, nuevas 
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tecnologías, nuevos profesores que vienen de todas partes, y que han tenido un roce y un 

acceso a la información tremendo, que en el momento en que nosotros comenzamos siempre 

existía pero nunca fue tan masivo y tan accesible, y esa es la diferencia fundamental, pues 

ahorita la gente tiene la información, nada mas con el hecho que exista el internet, en aquellos 

tiempos no teníamos eso  y nos tocaba a base de instinto, de buscar e investigar, pero el acceso 

a la información no era tan inmediato. Nada mas hoy con Youtube puedes observar lo que 

quieras cuando quieras, en aquel momento tenias la partitura y te la tenias que imaginar al 

leerla, como suena esto, pero hoy en día la oyes y puedes comparar como la tocan cualquier 

cantidad de músicos, entonces ese acceso a la información a afectado evidentemente para bien 

la formación de los músicos actuales. 

 En cuanto lo laboral, la exigencia siempre fue “in crescendo” , al comienzo era tocar 

las sinfonías de Beethoven y Mozart, o sea el repertorio era limitado, a medida que ha pasado 

el tiempo el repertorio se ha vuelto extremadamente variado, ya una orquesta normalmente no 

se limita a tener un repertorio, sino está recibiendo obras nuevas para ejecutar continuamente, 

entonces el músico se ve frecuentemente expuesto a la necesidad de resolver una partitura 

nueva, pues eso es lo que veo que ocurre actualmente. Cuando tocaba ocurría de cierta forma 

con los festivales de música latinoamericana, o venían directores franceses con sus obras y 

siempre había un reto nuevo que vencer en cuanto a la labor como percusionista, y con el paso 

del tiempo esto se incremento y actualmente me imagino que será infinitamente más, porque 

hay mucho más composiciones con nuevas tendencias y explorando otras texturas dentro de la 

orquesta. 

4.- ¿Considera importante incluir estudios de percusión afrovenezolana, afrocaribeña y 

batería dentro de la formación de un percusionista clásico? ¿Por qué? 

 Absolutamente, de hecho ese fue mi proceso pero de una manera informal, yo empecé 

como baterista, me interesaba la percusión latina, la afrovenezolana, la cual  insertaba dentro 

de la música que yo tocaba con una banda que tuvo mucha repercusión en aquel tiempo que 

fue la banda municipal, donde estaba por Gerry Weil, Vinicio Ludovic Richard Blanco Uribe 

y Alejandro Blanco Uribe. Nosotros éramos un grupo que trabaja la música venezolana y la 

tratábamos de vestir de jazz con música venezolana, era lo que en aquellos tiempos 

llamábamos fusión, fusionábamos estilos y tuvo una vida no muy larga pero si muy fructífera 
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y con muchas consecuencias, hay mucha gente que la recuerda y se convirtió en una referencia 

histórica de las propuestas que surgieron en determinado momento en Venezuela y eso se 

entronca con lo que me preguntas, en mi caso particular fue algo que no me propuse, yo era 

así, hacia Rock, Jazz en la batería pero me interese por otros instrumentos como los teclados, 

las congas, digamos a manera de conclusión que soy un ferviente creyente en que un 

percusionista debe formarse de manera integral, debe conocer la mayor cantidad de estilos de 

música, dominar la mayor cantidad de instrumentos, experimentar y vivenciar eso, no solo 

oírlos, sino tratar de dominar esas distintas técnicas, los modos de tocar los instrumentos, 

porque la percusión es como la moda, tu vez que hoy te puedes combinar cualquier cosa y 

ponértelo, y en la percusión puedes estar tocando la conga, luego el timbal y saber qué es lo 

que se hace ahí, y esa inquietud tiene que sembrársele a los estudiantes, que sean de mente 

abierta porque la percusión es quizás uno de los instrumentos o la familia instrumental más 

diversa más extensa, entonces un percusionista que se respete tiene que tener esa capacidad, y 

si no puede tocarlos si debe conocerlos y si es posible vivir la experiencia de intentar un 

aprendizaje, porque eso le va a dar la flexibilidad necesaria para intentar dominar todo ese 

mundo instrumental riquísimo y amplísimo. 

5.- ¿Qué material didáctico considera indispensable en la formación básica de un 

estudiante de percusión clásica? (métodos, libros de consultas, diccionarios entre otros) 

 Bueno, aquí tengo que confesar, y no creo que sea un motivo de vergüenza, que yo no 

conozco todo el universo de materiales actuales, pues como te decía el acceso a la información 

hoy en día es infinito, pero antes de referirme a métodos específicos yo creo que lo importante 

es que, quien esté a cargo de la enseñanza debe tener claro que existe infinidad de métodos 

pero el contenido de esos métodos muchas veces es redundante, entonces creo que se debe 

afianzar la técnica en todos los instrumentos, ya sea con los libros clásicos como el stick 

control, el syncopation o cualquiera de las múltiples ediciones del Delécluse para el caso del 

redoblante, o el libro del timbal del maestro Saúl Goodman, depende del maestro a cargo. Pero 

hubo un libro en particular que si me marco en determinada época, que es de un maestro 

francés llamado Guille Ferre y se llama técnica superior para tambor, basada en la técnica de 

las bandas militares francesas, y así como ese hay cantidad de libros específicos de 

determinadas áreas de la técnica en el tambor o los timbales, por ejemplo en el timbal, todos 
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los libros que he visto son más o menos variaciones de una misma cosa, la técnica básica y un 

repertorio básico. 

 Fundamental es desarrollar una buena lectura, no solo leer patrones de memoria, sino 

comprender y entender lo que es la lectura rítmica sobre todo y la lectura de las notas a la hora 

de tocar en el teclado y creo muy importante que en los estudios se debe incluir el estudio de 

la rítmica como una disciplina aparte del solfeo tradicional y no solo como un accesorio del 

solfeo, pues algo que se debe dominar no solo desde el punto de vista intelectual, sino desde el 

punto de vista físico, pues en la percusión hay mucho de coordinación, por ejemplo el 

fenómeno de las polirritmias, con la cual se desarrolla una gran capacidad de independencia, 

lo cual debe ser parte del desarrollo de todo percusionista. 

 En otras palabras uno debe entender y saber más de lo que uno necesita, no ser 

conformista y aprender solo lo necesario, lo inmediato para resolver algo. Creo que uno debe 

de bañarse de conocimiento relacionados con la percusión, la rítmica, los instrumentos, el 

lenguaje musical, los estilos, la música de cámara, uno tiene que vivir la mayor cantidad de 

experiencias musicales. Entonces en un currículo de estudio se deben considerar todas esas 

cosas, quizás el primer currículo que yo presente en el conservatorio, se basaba 

fundamentalmente en lo que estábamos necesitando en ese momento y no podíamos 

imaginarnos el desarrollo que iba a ocurrir en la percusión, no solamente en Venezuela sino a 

nivel mundial, entonces creo que un currículo debería tener primero la posibilidad de ser 

flexible, que se modifique a través del tiempo, que no sea estático fundamentalmente. 

6.- ¿Que repertorio considera que sea importante cumplir para los estudiantes en su 

etapa final de formación para graduarse? Nombre las que considere necesarias 

 Hay tantas obras que desconozco que podrían ser muy importantes y que no las 

conozco, por eso recalco la importancia de inculcar en los estudiantes la continua búsqueda de 

información, de actualización, porque cada año salen cualquier cantidad de composiciones que 

podrían ser consideradas para un recital de grado. Así que obras  claves no diría yo, pero 

dominio de los distintos periodos musicales si se debe tener, conocer la esencia de cada estilo. 

Por ejemplo en el caso del timpani, las sinfonías de Beethoven son una biblia de detalles, de 

sutilezas que todo timpanista debería dominar, es decir el gran repertorio es unas de las cosas 
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que todo percusionista debe manejar. Mozart, Brahms, Beethoven, Stravinski, Bartók, y todo 

el repertorio contemporáneo, pues cuando hablamos de música orquestal el percusionista está 

limitado a un instrumento, bien sea el timpani o el redoblante, pero ya actualmente algunos 

repertorios incluyen multipercusionistas y no existen muchos métodos de multipercusión, por 

eso es importante el desarrollo técnico de cada instrumento por individual porque después lo 

que tú haces es sumar y así logras el objetivo. En pocas palabras diría dominar los estilos 

esenciales y básicos asociados a los distintos lenguajes musicales.  

7.- ¿Podría nombrar las cualidades que para usted son indispensables en un 

percusionista clásico? 

 Me gustaría responder esto de una manera anecdótica y casi humorística, hace mucho 

tiempo y no muy remoto, el percusionista no era considerado músico, de hecho en los grupos 

bailables decían: “hay ocho músicos y dos percusionistas”, así de mal eran considerados los 

percusionistas que no los veían como músicos. Pero con el pasar del tiempo se ha demostrado 

que los percusionistas son los músicos más preparados de todas las orquestas pues son los más 

versátiles, los más osados, los que tocan los estilos más disimiles y además tocan muchos 

instrumentos. No me gusta caer en comparaciones pero para este caso es válido, por ejemplo, 

un violinista está casado con el violín, puede experimentar con distintos géneros pero sigue 

casado con el violín. Entonces quizás una de las grandes virtudes de un percusionista es la 

versatilidad, la maleabilidad, la capacidad de adaptarse a varias situaciones, a distintos sets 

instrumentales, desde una conga o un bongo, batería, multipercusión, marimba, o entre otros, 

pues eso también ha cambiado, anteriormente se tendía a la especialización, bien sea en el 

teclado o el Timpani y así funcionaban las secciones tradicionales de percusión, pero creo 

importante que debe tomarse en cuenta las habilidades individuales de cada uno, hay quienes 

no son muy agiles para los teclados pero muy buenos para la batería o los timpanis, pero aun 

cuando sepas que no tienes por decirlo de alguna manera el don especifico para tocar todos los 

instrumentos debes investigarlos todos, y en los currículos debe existir un nivel de exigencia 

mínimo con el que debe cumplir todo percusionista, para así darle el valor que se merece cada 

instrumento. 
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Entrevista a: Jorge Dayoub  

1.- ¿Con quién estudio y en cuál institución?  

 Una de las primeras cátedras a nivel institucional la tuvo el profesor Abelardo Matos 

con quien todos empezamos en el conservatorio de música Juan José Landaeta, nosotros ahí 

consolidamos un grupo de percusión donde estaban compañeros como Edgar Saume, Simón 

Álvarez, Oscar Rodríguez, Francisco Rivero, que en realidad sin ser pretenciosos fuimos la 

primera generación de músicos percusionistas sinfónicos, porque en Venezuela por supuesto 

hay tamboreros por toda la costa, y además la música folklórica que está muy relacionada a la 

percusión, el canto y la danza. Entonces nuestros primeros contactos fueron con el profesor 

Matos, no quiero decir que antes de nosotros no había percusionistas, de hecho había muy 

buenos percusionistas que llegaban a la Orquesta Sinfónica Venezuela, pero la gran mayoría 

eran extranjeros pero la educación no era institucionalizada. De hecho se institucionalizo en el 

conservatorio Juan José Landaeta, quizá en otra escuela de música había iniciativas, el 

CONAC, o algún otro ente, pero nosotros comenzamos allí con el maestro Matos.  

 Después de pasar años estudiando con él, que por cierto coincidió con la creación de la 

orquesta nacional juvenil en 1975, que la dirigía para entonces el director de la escuela el 

profesor Ángel Sauce y el maestro José Antonio Abreu también comenzó a dirigir ahí la 

orquesta en el conservatorio, entonces de cierta manera no solo la percusión creo que ahí se 

consolido casi todo, contrabajistas, cellistas y demás cátedras, creo que ahí se dio la 

cristalización de las orquestas en un principio juvenil. Después tuvimos la gran oportunidad, 

que vino a Venezuela el maestro Rafael Zambrano porque Matos tenia conocimientos de 

métrica, de repertorio orquestal, pero el profesor Zambrano era graduado del conservatorio de 

música superior de Paris y había trabajado con la gente de la Suite Romane y otras 

agrupaciones e instituciones francesas, que le dieron una experiencia a nivel contemporáneo 

que nosotros realmente no teníamos, aunque teníamos en esa época un gran padrino que era 

Carlos Chávez, nosotros teníamos cartas personales y una buena relación con el maestro pues 

la bandera del grupo de percusión era su Tocata, incluso cuando nos invitaron con la orquesta 

juvenil al Festival de Averdi en 1976 el nos dirigió su obra, y de ahí fuimos escogidos por 

audición a participar en la orquesta mundial de esa época. 
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 Con la llegada del maestro Zambrano hubo una nueva apertura en la percusión porque 

venía directamente de Europa y era la época del auge de la música contemporánea, y sabes 

que en ella la percusión pasa a un primer plano, y de ser los que estábamos atrás siempre, 

pasamos a ser protagónicos, comienzan a salir obras solistas con orquesta, piezas individuales 

donde se empieza a desarrollar el vibráfono, la marimba y entre otras. Inclusive en el año 80 

con este grupo de percusión, estaba el maestro Saume en Nueva York y nos invitaron para el 

PASS, que es un evento de la sociedad de percusionistas y allí estaba presentándose dentro de 

las primeras veces Steven, Dave Samuels, Dave Friedman, y entre otros grandes. 

 Luego tuve la oportunidad de irme a estudiar a Francia, porque quería conocer otras 

cosas, la música contemporánea, salir de Venezuela y ver cómo era  el movimiento musical. 

Allá tuve la oportunidad de trabajar en el ámbito clásico y contemporáneo, tuve maestros 

como Gastón Sylvestre que tenía un trío muy famoso para la época, después mi profesor de 

percusión sinfónica era el percusionista principal de la opera de Paris y pase casi siete años 

allá y básicamente esa ha sido mi formación.    

 ¿Cómo fue su experiencia de aprendizaje?  

 Básicamente, la formación que le debemos al profesor matos fue que aparte de las 

clases, todo se aplicaba dentro del grupo de percusión, ya que el grupo nos daba esa 

continuidad que no tienes en una orquesta y más si el repertorio de la orquesta se mueve en el 

ámbito clásico-romántico. Entonces el grupo de percusión fue de gran ayuda para la formación 

porque tocábamos piezas de arriba abajo, inclusive con el maestro Zambrano tuvimos la 

oportunidad de viajar mucho, fuimos a Guadalupe, Colombia, Escocia  entre otros 

compromisos. Para mí un grupo de percusión es básico en la formación de un percusionista. 

2.- ¿Como ha sido su experiencia en el campo de la docencia y cuántos años tiene 

ejerciéndola?  

 Cuando regreso a Venezuela, como me había ido a estudiar becado yo sentía que le 

debía algo a Venezuela, no me lo pedían ni me lo exigían pero creo que a nivel espiritual y 

ético yo quería aportar lo que había aprendido, entonces el maestro Mato para ese momento 

estaba ya casi en retiro, y me propuso para la escuela superior de música José Ángel Lamas y 

también para esta escuela, la Lino Gallardo en la que tengo muchos años, entonces de cierta 
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manera pude poner en práctica lo que yo aprendí, porque en un principio teníamos 

básicamente una educación norteamericana, porque era basada en el repertorio orquestal. En lo 

que llego Zambrano teníamos otro tipo de metodología, era la educación basada en los 

métodos, por ejemplo cuando llegue a Paris me sorprendí porque aquí en Venezuela estudiaba 

básicamente repertorio y allá los profesores no estudian repertorio, básicamente se preocupan 

por hacer estudios de métodos y obras para percusión, y ellos decían que si uno era capaz de 

dominar esos estudios que eran difíciles y exigentes, una parte de orquesta no representaba un 

gran reto, no tiene sentido estudiarlo. Lo cual a mi no me parece, yo creo que hay que 

combinar, y ahí es donde tu recoges las experiencias vividas y adaptas lo que crees que debe 

ser la educación.  

 Entonces al llegar a Venezuela, veo que no se enseña la batería, y yo la doy en 

preparatorio, no porque sea baterista, pues no lo soy, pero en cierta manera la batería te da una 

independencia motriz importante para tocar multipercusión y el desarrollo de la independencia 

y eso es algo que lo recopile de mi aprendizaje en Francia. Además de esto me gusta la música 

folklórica, y creo en que al percusionista hay que darle un poco de educación no solamente a 

nivel de tocar con las baquetas, sino también lo que es percusión de mano, lo que es tener ese 

contacto con el cuero y madera, entonces lo que yo he recopilado de mi experiencia y lo que 

doy como profesor no es una formación estrictamente sinfónica. También he notado que en 

Venezuela el repertorio de orquesta en su mayoría es centro europea, y yo incluyo dentro de la 

formación de mis alumnos repertorio de músicos venezolanos, por ejemplo, Carreño, Esteves 

por nombrar algunos. Creo que me acerco un poco más al mundo venezolano y sobre todo a la 

música folklórica, adaptando patrones de los ritmos venezolanos a otros instrumentos como la 

batería, porque las orquestas venezolanas son distintas, no es lo mismo ser un percusionista 

clásico en Paris que aquí en Venezuela. En mi experiencia con la Orquesta Municipal no solo 

tocábamos lo estándar del repertorio para orquesta, sino también tuve que tocar música de la 

Billos, hacer algún mazacote en una conga, tocar un cencerro, cosas que no son previstas en la 

percusión clásica, claro cuando era algo muy complejo se llamaba a los percusionistas 

especialistas en esas áreas, pues la idea no es quitarles el trabajo. Pero hay cosas sencillas que 

deben estar dentro de la formación de un percusionista clásico. Y en cuanto a los años de 

experiencia como docente tengo un poco más de 25 años ejerciéndola oficialmente, y un poco 
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más si tomamos en cuenta los años en la orquesta juvenil donde dábamos talleres para los 

jóvenes que estaban empezando, pero esto se puede decir que era a manera informal. 

3.- ¿Considera importante incluir estudios de percusión afrovenezolana, afrocaribeña y 

batería dentro de la formación de un percusionista clásico? ¿Por qué? 

 Obviamente, de hecho el Conac me pidió que hiciera un pensum de estudio de 

percusión y creo que fue el primero en incluir música afrovenezolana y del Caribe, inclusive 

en los años coloco específicamente que hay que ver y especifico los instrumentos que debe 

tener una cátedra de percusión clásica venezolana, tomando en cuenta los tambores 

afrovenezolanos y afrocaribeños. Sin convertirse en un especialista de esas áreas pero si con 

un alto conocimiento de ellas. Y si te soy sincero uno debe de indagar y preguntar sin pena 

para poder aprender, no por ser profesor tengo que sabérmelas todas, y más si no soy 

especialista de esas áreas, por eso creo que mi trabajo como pedagogo es interactuar con los 

alumnos, de hecho tuve la dicha por ser el único músico sinfónico en la institución donde 

venían los tumbadores, los timbaleros, que por cierto hay un libro que se llama los Timbaleros 

en Caracas donde me pidieron que escribiera algo para esta publicación y lo hice con mucho 

gusto porque varios de los timbaleros eran alumnos míos, entonces creo altamente en ese tipo 

de formación.  

4.- ¿Qué material didáctico considera indispensable en la formación básica de un 

estudiante de percusión clásica? (métodos, libros de consultas, diccionarios entre otros) 

 Yo considero que lo más importante a desarrollar en un inicio es el redoblante, la 

técnica de ejecución, te pongo de ejemplo a Giovanni Hidalgo que utilizo la técnica del 

redoblante en cuanto a rudimentos y los aplico a las tumbadoras, y esto hizo que se 

desarrollara a niveles que no se habían imaginado hasta entonces. Por tal razón pienso que el 

redoblante es básico, porque puedes luego pasar al xilófono, siempre y cuando utilices la 

técnica de manos iguales, y de ahí pasas a el timbal o el vibráfono, la marimba, es decir te da 

la técnica necesaria para abordar varios instrumentos, y en cuanto a los métodos, hay muchos 

excelentes, sobre todos aquellos que trabajan las dinámicas, porque antes por ejemplo 

anteriormente el Goldemberg no tenia dinámicas y yo se las ponía, pero en las ediciones 

actuales ya las trae porque notaron la importancia que tienen las dinámicas para un 
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percusionista, porque un percusionista sin dinámicas es lo que yo llamo un “tira palo”, y el 

percusionista tiene que entender lo difícil que es tocar con un violín, poder balancear como 

acompañante con los otros instrumentos y en una orquesta más todavía, ya que este tipo de 

cosas son importantes, y un instrumento como el redoblante te da esa sensibilidad, por ejemplo 

trabajando los métodos como el Delécluse, es fabuloso porque trabajas la dinámica que es 

súper básico. Un percusionista tiene que ser muy sensible al desarrollo dinámico porque 

podemos echar a perder fácilmente la música si no mezclamos o encajamos bien con el sonido 

de nuestro instrumento, entonces creo que indistintamente del método que escoja el profesor, 

sea alemán, francés, americano, cubano o el que sea debe preocuparse por el desarrollo 

dinámico.  

 Además de eso creo que la formación de un percusionista debe estar basada en estilos, 

pues no podemos estar en la orquesta por una razón monetaria, en verdad tiene que gustarle y 

conocer la diferencia entre cada estilo para interpretar de la forma correcta desde un triangulo 

hasta un timpani, no podemos tocar todo igual, cada golpe que demos depende de su contexto. 

5.- ¿Que repertorio considera que sea importante cumplir para los estudiantes en su 

etapa final de formación para graduarse? Nombre las que considere necesarias 

 Hay muchas obras, pero creo que el Millaud para percusión es un buen concierto, las 

obras de Rosauro también tienen un contenido acto como para este tipo de recitales, y creo que 

es cuestión de investigar, porque hay muchas cosas y depende del profesor, además en 

Venezuela ha ocurrido un avance en la marimba que me parece genial, pues sube el estándar 

en cuanto a las habilidades de un percusionista, pues por ejemplo cuando yo llegue a las 

escuelas de música, para ese momento un percusionista se graduaba con cuatro años de 

formación y cuatro años de solfeo, lo que me parecía absurdo, y cuando llegue cambie todo 

ese sistema, y subí el pensum a ocho años de estudio que es lo que necesita todo instrumentista 

para desarrollarse, además puse las materias complementarias como armonía, piano 

complementario, historia de la música y entre otras, porque antes aquel que no tenia 

condiciones para tocar un violín o un clarinete lo mandaban para percusión como si esto fuera 

lo más sencillo de estudiar, o como si no fuéramos músicos, pero eso fue cambiando poco a 

poco con el desarrollo de las cátedras. Creo además que uno tiene que  mezclar de todo un 

poco para obtener las mejores herramientas a la hora de graduarse, e ir al hecho durante la 
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enseñanza, uno como pedagogo debe dar las herramientas que el estudiante va a utilizar como 

profesional, explicar el por qué y para qué  de las cosas. 

6.- ¿Podría nombrar las cualidades que para usted son indispensables en un 

percusionista clásico? 

 Creo que un percusionista clásico además de todo lo relacionado con una buena 

formación, debe tener un ego moderado, pues no es los mismo tener cuatro estrellas en una fila 

de percusión que cuatro músicos amigos en una fila, no va a sonar igual, además de eso debe 

ser colaborador, que llegue antes para preparar las cosas, y se valla después que todo este 

guardado en su sitio, por otra parte debe ser responsable ya que somos únicos en la orquesta, 

no es lo mismo que no llegue un violinista, pues hay otros tocando la misma parte, a que no 

llegue el Timpanista, o el que toca el triangulo que solo hay uno que es responsable por esa 

parte. Por lo tanto debe tener una conciencia colectiva, no pensar solo en si mismo porque el 

trabajo que uno  realiza es en equipo y si no lo piensas así no vas a funcionar dentro de una 

fila o una orquesta. Además debe tener un criterio de estilos para poder acompañar de la 

manera correcta, y ser curioso, oír la música que tienes que tocar antes del ensayo para llegar 

ubicado y con la conciencia del trabajo que tiene que realizar. 

Entrevista a: Antonio González 

1.- ¿Con quién estudio y en cuál institución?  

 Cuando comencé tenia diecisiete años, y conocí a una persona que tocaba violín y le 

pregunte donde podría estudiar percusión, el me dio la dirección y fui a conocer este profesor 

que era del sistema, que se llama Oswaldo Nole quien además de ser el profesor de percusión 

era el director del coro, en ese momento me dijo que no tenia cupo para percusión, entonces 

me puse a estudiar trompeta porque el cubículo de trompeta quedaba al lado del cubículo de 

percusión y así lo molestaba menos pues cada vez que iba a clases de trompeta le preguntaba 

al profesor de percusión por el cupo. Cuando logre entrar a la cátedra de percusión tuve que 

estudiar mucho, pues a mis diecisiete años estaba muy por encima de la edad promedio para 

comenzar a estudiar,  y ese lugar era la sede de la orquesta infantil y juvenil del estado Zulia, 

pero el conservatorio estaba al lado, y para estudiar con los profesores del conservatorio no 

había cupo, además ya estaba en el sistema, entonces para poder recibir más clases tuve que 
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pagar clases particulares al profesor de percusión del conservatorio que era el profesor 

Sherwood Mobley que era el principal de la Sinfónica de Maracaibo, y ese cargo venia en 

conjunto con la cátedra de percusión del conservatorio, el era un percusionista graduado en 

Boston con el maestro Vic Firth y era de muy alto nivel este profesor. 

 Con el estudie tres años, y con el otro profesor había estudiado uno y luego me traslade 

a Barquisimeto porque concurse para entrar a la orquesta juvenil de Barquisimeto y quede, 

entonces se me hacía más complicado ir a Maracaibo que ir a Caracas entonces comencé a 

recibir clases con el maestro Yvan Hernández en Caracas en el año 89, donde pase tres años 

viajando a recibir clases y el profesor Hernández iba a Barquisimeto también porque se logro 

un convenio para que en vez de viajar dos alumnos a Caracas, viniera el profesor a 

Barquisimeto y atendiera a seis, logrando mantener esto durante dos años más. Aparte de esto 

he podido recibir en algunas oportunidades clases con el maestro Edgar Saume, en el 94 un 

máster clases con Evelyn Glenie, con Christopher Roldan que estuvo por Barquisimeto, y 

entre otros maestros que han venido a dar clases. Pero básicamente mi formación fue la que 

recibí en Maracaibo y los cinco años que estuve con el profesor Yvan.  

 ¿Cómo fue su experiencia de aprendizaje?  

 En aquel entonces me dieron un libro que decía Rudimentos, y yo no tenía idea que era 

eso, después me di cuenta que era el A, B, C de la percusión, y con ello yo podía desarrollar 

todas las competencias para poder desarrollarme como percusionista en este caso en el 

redoblante. Por otra parte, hace muchos años en Venezuela no existía marimbas, había solo 

una en San Felipe, una en Maracaibo y dos en Caracas, lo que quiere decir que cuando estudie 

quien tocara el La menor de Bach era el percusionista más fuerte que existía para el momento 

tocando ese instrumento y esa meta la cumplí. Pero el estudio a cuatro baquetas comenzó 

fuertemente hace como diez años, anteriormente nadie trabajaba eso, muy poca gente se 

atrevía, de hecho nosotros tuvimos una gira en el año 93 a Francia tocando una obra que tenía 

una parte de vibráfono, que recuerdo le pedí ayuda al maestro Saume para descifrarla, porque 

era a cuatro baquetas y yo no manejaba la técnica. Pero básicamente esa fue mi formación y 

mis inicios.  
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2.- ¿Como ha sido su experiencia en el campo de la docencia y cuántos años de 

experiencia tiene dicho campo? 

 En Maracaibo no tuve la oportunidad de trabajar el área docente, pero cuando llegue al 

estado Lara, Barquisimeto precisamente esa orquesta era muy buena, y todos las años para el 

28 de Mayo se hace un encuentro inter orquestal entre coros y orquestas, este es el día de 

Jacinto Lara, y me invitaron para que fuese a trabajar con los muchachos del  ensamble de 

percusión, recuerdo que en esa época el profesor Héctor Gutiérrez hizo una obra que se llama 

el Saltarín, y le daba mucha importancia a la percusión pues su hijo que era percusionista le 

comento que no habían muchas obras donde la percusión tuviera una gran participación, pues 

eso antes no existía, entonces el maestro escribió esta obra con full orquesta pero con una 

participación protagónica de la percusión, tanto así, que cuando terminamos de armar la parte 

de percusión nos presentamos como ensamble porque la obra se prestaba para eso. Esas fueron 

mis primeras experiencias como docente en el área del sistema y trabajando con filas de 

percusión. 

 Individualmente, se creó el conservatorio Jacinto Lara en Barquisimeto en el año 90 y 

ahí comencé a trabajar formalmente con alumnos  por hora como cátedra de percusión de un 

conservatorio, actualmente soy el coordinador de la cátedra de percusión del conservatorio 

Vicente Emilio Sojo y soy profesor de la Universidad Centro Occidental  Lisandro Alvarado.

  

3.- ¿En Venezuela ha existido algún cambio en la exigencia del campo laboral para los 

percusionistas clásicos? 

 Evidentemente, actualmente cualquier muchacho te agarra cuatro baquetas y toca un 

Rosauro tranquilamente, y vez por ejemplo en el festival de percusión de Guanare como el 

nivel anualmente va subiendo, sobre todo en los últimos diez años la evolución de la percusión 

en este país ha sido increíble. Con respecto a lo que se hace en una orquesta te puedo comentar 

que cuando llegue a Barquisimeto un 21 de Enero del año 86, la orquesta estaba ensayando 

primera de Mahler desde diciembre, pues se encontraban en seminario, y cuando a mí me 

dijeron que tenía que tocar la parte de bombo, yo venía del Zulia y ahí no se estaba haciendo 

ese repertorio, y para aquel entonces la orquesta juvenil de Lara se consideraba la primera 
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orquesta del interior y para afrontar ese nivel de exigencia tuve que en una semana montarme 

y aprenderme la parte de bombo. De donde yo venía el nivel no era tan exigente, no sé si por 

los directores o alguna otra razón, lo que sé es que cuando llegue a Barquisimeto a mi me 

cambio todo, ahí me di cuenta que estaba en una orquesta sinfónica. Para aquel entonces hacer 

primera de Mahler con 26 años era un gran logro, y luego mi hijo me dijo: “Papá tú la hiciste 

con 26 y yo la hice con 12”, imagínate cómo ha cambiado todo. 

4.- ¿Considera importante incluir estudios de percusión afrovenezolana, afrocaribeña y 

batería dentro de la formación de un percusionista clásico? ¿Por qué? 

 Voy responderte con una pequeña historia, hace muchos años “matar tigres” se veía 

muy feo y cuando tú tocabas música clásica no podías hacer nada que no fuese clásico, no 

podías tocar nada latino ni popular porque era mal visto. Actualmente eso cambio, y te voy a 

poner un ejemplo de cómo funciona el núcleo de cumana, que así debería funcionar a nivel 

nacional, allá hay un profesor que da lo que es la percusión clásica y otro que da percusión 

latina y los jóvenes tienen clase la misma semana con los dos profesores, ahí se les enseña 

como tocar básicamente cualquier instrumento de percusión latina, y nosotros deberíamos 

afrontar esa nueva situación porque las exigencias del repertorio en esta época amerita de un 

percusionista con conocimiento de ese campo de la percusión popular, manejarlo todo creo 

que es muy complicado pero sí creo posible dominar uno o dos instrumentos y conocimiento 

general de los demás. 

5.- ¿Qué material didáctico considera indispensable en la formación básica de un 

estudiante de percusión clásica? (métodos, libros de consultas, diccionarios entre otros) 

 Lo primero debe ser el Stick Control, página 5, y lecciones seleccionadas por el 

docente, pues a través de este método puede superar los retos de igualdad sonora, agarre de las 

baquetas y entre otros aspectos técnicos, otro es el Syncopation, que lo conocí una vez que me 

invitaron a Mérida a trabajar, además está el Goldemberg, el Vic Firth donde podemos trabajar 

bien lo que es la subdivisión, y hay muchísimos otros libros que puedes utilizar que sirven 

para lograr el propósito que quieras pero básicamente estos que te nombre son los que yo 

utilizo. 
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6.- ¿Que repertorio considera que sea importante cumplir para los estudiantes en su 

etapa final de formación para graduarse? Nombre las que considere necesarias 

 Bueno en este tema particular creo que uno no le puede poner techo a un alumno, 

porque puedes sugerir varias obras que un alumno puede llegar a tener las competencias para 

hacerla, pero habrá otros alumnos que en su momento las podrá tocar antes de lo previsto, por 

ejemplo en un quinto año en vez de en el octavo. Entonces la idea para mi sería crear una lista 

de obras con un mínimo de exigencias para que una persona pueda optar al grado de percusión 

en un conservatorio, claro unificar esos criterios a nivel nacional nos va a llevar un tiempo 

pero hay que hacerlo, para que un alumno que se tenga que ir de un estado a otro pueda 

retomar sus estudios en otro estado sin retroceder en su avance, y tenga una continuidad en su 

estudio. Ahora con respecto a las obras que deberían ser, por ejemplo para entrar a la UCLA lo 

que te exige es ser bachiller, pero para estudiar música en esta universidad te exige un quinto 

año de conservatorio, y en el caso de los percusionista por ejemplo en marimba ya en un 

quinto año de conservatorio ya tuvo que haber estudiado las canciones infantiles de Rosauro 

por ejemplo, o algo como Yellow after the Rain o obras similares, en el caso del timpani 

puede ser el Carrol, lecciones de dos y tres timpanis, y en redoblante por lo menos la lección 

11 o 12 del Delécluse. Pero para graduarse creo que hay que sentarse y ver que se va a pedir. 

7.- ¿Podría nombrar las cualidades que para usted son indispensables en un 

percusionista clásico? 

 El perfil de un percusionista creo que no debe ser solo de ejecutante, porque a nosotros 

el Sistema nos ha enseñado a ser profesores, porque yo puedo tocar mucho, pero si no puedo 

enseñar o trasmitir lo que yo sé nadie me va a entender, entonces en el sistema, con los talleres 

que uno da a los muchachos aprende esto, de hecho puedes conseguir niños de 12 años como 

monitor de una cátedra por ser quien este más adelantado en su núcleo. Y así es que ha crecido 

el sistema y estoy convencido de que el perfil al que hay que apuntar es de ejecutante y 

docente.  
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Entrevista a: José Gregorio Cárdenas 

1.- ¿Con quién estudio y en cuál institución? - ¿Cómo fue su experiencia de aprendizaje?  

 Mi experiencia de aprendizaje se dio de la mano de la música popular, yo trabajaba en 

la escuela de música Rafael Ángel Eugenio Fuentes en libertad Capacho, y el profesor José 

Alviares me dio la oportunidad de iniciar mi parte docente a pesar de que era muy joven, yo 

tenía 13 o 14 años y allí daba guitarra, cuatro y mandolina. Eso me lleva a estudiar a la escuela 

Juan Antonio Román Valecillos donde estudie la pedagogía en música para educación 

primaria y ahí obtuve el título de maestro en educación musical dirigida hacia los niños de la 

primera etapa, después ingreso a la orquesta sinfónica juvenil aproximadamente en el año 

1981, cuando llega el maestro Benjamín Carrier y obviamente yo ya era un músico que así 

como tocaba mandolina, cuatro y guitarra también tocaba batería en grupos de Jazz, Gaita, 

abordaba diversos estilos, tocaba bajo con un grupo de música bailable y más o menos así 

empezó todo. 

El factor de la percusión formal, de la percusión clásica, hubo un periodo que llegaron 

a San Cristóbal un grupo de docentes contratados por la fundación del estado para el sistema 

de orquesta nacionales juveniles Juan José Landaeta, y allí venían norte americanos, rumanos, 

polacos y entre otros maestros de alta envergadura europeos y americanos, y en ese grupo 

llega el maestro Benjamín Carrier a San Cristóbal, y con el estuve trabajando cinco años de sol 

a sol y  bueno con el hice mis estudios de percusión formales, luego él se traslado en 1986 a la 

orquesta sinfónica de Maracaibo porque quedo como percusionista principal, y el resto de los 

otros cuatro años que el paso en  Maracaibo nuestro nexo se mantuvo y seguíamos trabajando 

y estudiando siempre con la visión de optimizar la parte formal de los estudios clásicos en 

percusión. 

Luego de esto, fui a la universidad pedagógica experimental y después hice un post 

grado ya que considero importante toda esta parte formativa, porque son factores esenciales 

para lo que es la parte metodológica, la parte estratega, el saber cómo llevar un alumno de 

menos a más y consagrar los objetivos que uno se plantea e identificar todos los aspectos 

mejorables que alumno tenga y que necesite superar.  
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2.- ¿Cuántos años de experiencia tiene en el campo de la docencia y como ha sido dicha 

experiencia? 

 Comencé a dar clase en la orquesta en el año 1986 con la primera generación de 

percusionistas, y a la fecha llevo 28 años trabajando en percusión y bueno he tenido un sin 

número de alumnos que están no solo en Caracas, sino en el mundo, que han salido de acá y 

bueno la idea siempre es tratar de enseñar, consagrar y optimizar a un músico de alta calidad y 

que sepa que quiere, y que sepa que en el amor y la disciplina al trabajo esta todo. 

3.- ¿En Venezuela ha existido algún cambio en la exigencia del campo laboral para los 

percusionistas clásicos? 

 yo considero que en este ámbito el proceso que ha ocurrido desde año 1975, cuando 

inicia el maestro Abreu lo que es el proceso de traer personal altamente calificado para formar 

los músicos que actualmente están, algunos han hecho escuela, otros ya no están pero han 

aportado y logrado sembrar un cumulo de músicos que han evolucionado, que no solo están 

rodando por el país sino por el mundo, y ese trabajo ha sido muy bueno porque la información 

a medida que avanzamos ahora con el internet, la tecnología, y todo lo que es el proceso de 

software informáticos, las cámaras, básicamente los descubrimientos y avances tecnológicos 

aplicados al campo de la música son factores esenciales que han hecho que el músico 

percusionista tenga hoy en día mucha más información. Cuando nosotros comenzamos en la 

percusión en 1986 eso no existía y conseguir un material para determinada obra, por ejemplo 

“Historia de un Soldado”, ¿Quién tenía ese material?, era muy difícil conseguirlo, pero 

actualmente colocas “Historia de un Soldado-parte percusión” y te arroja las partituras, videos, 

distintas versiones y puedes ver cualquier por menor, desde cómo toca, cómo arma, el tipo de 

versión y entre otras cosas. Entonces actualmente hay demasiada información y las nuevas 

generaciones ya están en ese mundo.  

 Ahora respecto al día a día de un percusionista en la orquesta, ha ocurrido una 

evolución para bien, pues si recordamos en aquellos tiempos la mayoría de las percusionistas y 

músicos que formaban las orquestas profesionales eran extranjeros, y actualmente se ven muy 

pocos extranjeros en las orquestas venezolanas y eso ha sido el resultado del cumulo de 

trabajo que ha aportado la orquesta juvenil, y esta no es solo un ejemplo a nivel mundial, sino 
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que ha sido un factor social influyente, por ejemplo yo vivía en un barrio y mi pasión era la 

música, y salí de ahí esforzándome porque quería tocar en una orquesta sinfónica. Y eso 

ocurre a nivel mundial, pero en el caso de Venezuela hay mucha gente que vive en zonas 

marginadas y ha salido de allí a través de la música, en esa búsqueda de encontrar y de hacer 

del arte su fin, y ese amor a la música esa pasión, ese factor que hace perseverar y lograr 

enfocarse para consagrar metas y saber hacia dónde voy, que perfil necesito para llegar a tal 

orquesta por ejemplo, eso es importante. 

 En Venezuela actualmente aunque la gente no se de cuenta se ha ido consolidando lo 

que es la parte de repertorio, ya las orquestas tienen un pensum, que es el contenido para que 

tu estés en este nivel en la orquesta, y la gente no se da cuenta, pero este factor es esencial para 

que el nivel del percusionista vaya subiendo, otro factor vital es que el repertorio y las 

exigencias de los directores que vienen del extranjero ya sabe que Venezuela a nivel musical 

es un potencial, y un ejemplo a nivel mundial, y cuando los directores llegan a nuestras  

orquestas están esperando calidad y obviamente la consiguen, porque los músicos que están en 

las orquestas están allí porque se han incorporado a ellas a través de un repertorio que 

dominan y ejecutan perfectamente. Ahora el trabajo de un músico percusionista diario con la 

orquesta es algo que escapa a la parte técnica, la experiencia y el saber son las principales 

herramientas  que te dicen como tocar junto con cien personas, amalgamarme a ellos y lograr 

caminar junto con la orquesta y que la orquesta camine conmigo. Ese trabajo en mi opinión es 

un proceso que se ha ido consolidando en la formación del músico. 

4.- ¿Considera importante incluir estudios de percusión afrovenezolana, afrocaribeña y 

batería dentro de la formación de un percusionista clásico? ¿Por qué? 

 Obviamente, es un factor esencial y de hecho las diversas agrupaciones orquestales lo 

han ido tomando seriamente. Todo lo que es el tambor de la costa, cumacos, quitiplas, 

aprender a tocar estos instrumentos, los patrones rítmicos y sentirlos le da una fortaleza 

rítmica al percusionista, porque ese hibrido entre áfrica y lo que somos, esa mezcla ha hecho 

que gente de color blanco tenga un swing de negro en su factor genético y eso hizo subgéneris 

dentro de lo que puede ocurrir en el músico venezolano, pues somos únicos, ya que tenemos la 

posibilidad de tocar un Jazz como un Bi Bob, o algo como la creación del mundo de Milhaud 

y después sentarse a tocar música afrovenezolana y disfrutarla. Porque es algo que tenemos en 
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la sangre, es algo que está dentro de nuestro contexto corporal, está ahí en lo humano, en el 

compartir, y sobre todo en la percusión de la costa donde el tamborero disfruta, tiene sus 

creencias, su religión, su acervo cultural, y tantas cosas que convergen es este hecho, que el 

tambor se vuelve parte del proceso de sociabilización de la parte humana. 

 Entonces sí creo que como músico clásico hay una parte formal y estable  pero esta la 

otra cara que es la percusión afrovenezolana, que es la parte creativa, donde no tienes cercos, 

donde no hay una nota que tienes que leer exactamente y no puedes tocar mas nada, aquí hay 

espacio para poner tu motivación y creatividad, el músico tiene que entender que esa parte te 

dota de herramientas para poder interpretar, improvisar, trasmutar y crear dentro de un 

contexto y además te permite compartir y socializar, porque la gente de la costa no te enseña 

nada si tú no estás ahí y convives con ellos. Y considero vital que un músico clásico viva esta 

experiencia, porque te ofrece y alimenta esa parte humanista que necesitamos como artistas.  

5.- ¿Qué material didáctico considera indispensable en la formación básica de un 

estudiante de percusión clásica? (métodos, libros de consultas, diccionarios entre otros) 

 Seria atrevido de mi parte decir que algún libro es bueno y otro malo, creo que todos 

los libros dejan muchas cosas y para mi es tan importante ver el libro del maestro Abelardo 

Matos como ver el Syncopation de Ted Reed o el libro de lecturas de Morris Goldemberg 

como el de Anthony J. Cirone y entre otros libros alemanes, Franceses o americanos, porque 

hay tantos libros que aportan información valiosa para los percusionistas que pienso que la 

persona que se limite a decir “estos son los libros que son”, realmente está dejando de abordar 

un sin número de oportunidades porque cada día salen libros nuevos, y todos son interesantes, 

el deber que uno tiene es estudiarlos, verlos y procesarlos. Eso es como cuando uno va a la 

universidad y tiene diversos tipos de maestros, no todos tienen la verdad, la verdad la tiene 

uno como persona y como percusionista dentro de una orquesta, porque cada vez que un 

director viene a dirigir la quinta sinfonía de Beethoven va a ser diferente, con otro concepto a 

pesar de que es la misma obra, y eso es algo que debe estar dentro de la evolución de un 

percusionistas, conocer que cada momento histórico es diferente e inclusive el factor del 

modernismo, las nuevas tecnologías, los tipos de baquetas, el entender que en parte debemos 

trabajar como un ingeniero de sonido, ver el espacio físico donde vamos a tocar, la 
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reverberancia de la sala o si es en una plaza pública escoger la baqueta adecuada según el 

repertorio que vaya a ejecutar, o sea son factores tan esenciales como estudiar un libro. 

 Todos los libros son importantes, pero obviamente hay que saber escoger según la 

etapa de formación que corresponda, en la etapa inicial debe de tener un sistema métrico 

donde se pueda analizar lo que determina el alfabeto rítmico, que la persona precise una célula 

rítmica y físicamente la sepa descifrar, eso es lo más esencial. Aparte de la importancia que 

tienen los libros, considero también el tener un buen maestro que sepa ser el estratega de tu 

evolución como músico, que sepa que lo que no se enseña lo pierde, y a medida que vallas 

administrando las enseñanzas el alumno va a responder de acuerdo a sus necesidades, el otro 

maestro es el metrónomo. Creo que es más importante tener un metrónomo y un stick control, 

es decir un cuaderno donde lleve anotado cada ejercicio y donde se evidencie su evolución 

metronómica, para que esto a su vez sirva de estimulo para el estudiante y esté consciente de 

su avance, en la medida que uno se discipline y tenga claro su enfoque, encontraremos mejor 

esa motivación para seguir superándose. Entonces es esencial la utilización del metrónomo 

como herramienta sistemática de estudio aunado a un registro que muestre la evolución 

metronómica, indistintamente del libro que escoja para realizar determinado estudio, ya que se 

ven claramente los objetivos alcanzados y permite trazarse nuevas metas y eso es lo que 

garantiza el éxito de un percusionista . 

6.- ¿Que repertorio considera que sea importante cumplir para los estudiantes en su 

etapa final de formación para graduarse? Nombre las que considere necesarias 

 Normalmente están los estudios que por tradición se han venido dando, ahora podría 

decir que los estudios de Carter para timpani son importantes, las obras de Rosauro, 

composiciones nuevas o algún concierto solista como el Paul Crestom de marimba por 

ejemplo, pero creo que lo esencial de ese tipo de trabajo es tener claro que como músico 

percusionista debe conocer de géneros, pues en la medida que conozca el género puede 

dominar la capacidad de abordar un concierto solista. 

 El trabajo de un músico percusionista es obviamente mucho más difícil por la 

disposición del tiempo del percusionista, en relación a los demás músicos que ejecutan un 

instrumento el percusionista tiene desventaja, que es que si tú me dices que estudiaste violín 
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tres horas, se que estuviste tres horas con ese instrumento pegado a tu cuerpo que es el mismo 

instrumento que vas a tocar siempre, pero el músico percusionista no. Nosotros debemos tener 

una disciplina y un sistema de trabajo demasiado disciplinado porque son muchos 

instrumentos y cada uno es un mundo diferente, lo que amerita un gran esfuerzo por parte del 

percusionista pues es importante pasar por todas las experiencias para poder consolidar la 

técnica y ser eficiente en cada uno de los instrumentos. Pero en cuanto a los géneros, ahí veo 

la clave para consagrar un nivel de grado, donde el estudiante respete desde lo clásico a lo 

popular y se sienta cómodo abordando los distintos estilos e instrumentos con una alta calidad 

técnica e interpretativa. 

7.- ¿Podría nombrar las cualidades que para usted son indispensables en un 

percusionista clásico? 

 Primero, un percusionista clásico debe tener al igual que en la vida, el amor por lo  que 

hace, el amor es la droga del percusionista, las drogas no son necesarias en ningún aspecto, 

pero para mí, mi principal droga era la música, el sentir, oír y ponerme grifo con lo que estoy 

escuchando es totalmente importante, ese debe ser el primer perfil, que ames lo que haces. El 

segundo es el factor de la perseverancia, saber que hay condiciones y aspectos mejorables que 

uno tiene que llevar adelante, pero siempre y cuando tengas la estrategia y busques la luz de la 

persona que te indique como hacer de determinada manera algo, va a ser más fácil para uno. 

El otro factor es el entender la importancia del trabajo, ya que en la medida que uno respete el 

trabajo de los demás y tenga esa pasión por el trabajo lograra superarse, con la constancia, con 

una disciplina acorde a los objetivos trazados. Y el otro factor es la humildad. Para mí, eso son 

los cuatro pilares que debe tener un percusionista, el ser humilde, llegar temprano a una sala 

de ensayo, pues el percusionista es el primero que llega y el ultimo que se va, porque armar, 

desarmar y cuidar las cosas es parte esencial de nuestro trabajo, y reitero, lo principal es amar 

lo que haces, entregarte con pasión a hacer bien las cosas, saber que la calidad y la excelencia 

no se regala, es un factor que se logra a través del trabajo. Además no podemos olvidar la 

disciplina, el músico percusionista debe ser el más disciplinado de todos los músicos, porque 

tiene mucha materia que abarcar y dominar para poder hacer un trabajo profesional decente. 

 Los Venezolanos tenemos que tener claro que nadie nos va a regalar nada, todos 

tenemos que estar conscientes de a donde debemos ir, ver cuál es el inicio y el final y además 
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ser estratega. Un músico percusionista es un producto, y ese producto debe saber cómo crecer 

y direccionar los esfuerzos para saber a dónde se quiere ir, de tal manera que algún día cuando 

tenga un papel importante dentro de su trabajo, sepa que tiene que ser un ejemplo, porque así 

lo van a mirar y van a esperar que sea así. El ejemplo habla por sí solo, y va decir quién soy yo 

como persona, como músico, como maestro que esta ante la mirada de muchos estudiantes 

deseosos de éxito. Ahí está la esencia de un docente, la parte estructural y estratégica de hacia 

dónde construyes el aprendizaje, cuales son los procesos que significativamente van a incidir 

en cada una de esas mentes, y a medida que logres trasmitir eso se va reproducir en tus 

estudiantes, donde cada uno va a conseguir la forma de su proceso de aprendizaje por esfuerzo 

propio. 

   

Entrevista a: Margarita Carreño  

1.- ¿Con quién estudio y en cuál institución? - ¿Cómo fue su experiencia de aprendizaje?  

 Me gustaría acotar primero, que antes de estudiar percusión estuve desde muy pequeña 

estudiando piano y llegue a un nivel bastante avanzado, estaba ya como en séptimo año de 

piano, pero como siempre tenía que ir a los conciertos, pues toda mi familia se desenvuelve 

dentro de la ambiente musical decidí entrar en la orquesta y me llamaba mucho la atención el 

movimiento de los percusionistas, me contactaron con el profesor Matos  y el muy 

amablemente me invito al conservatorio. Lo que paso ahí fue maravilloso porque sentí que era 

sencillo para mi, pues con mi experiencia en los teclados la lecturas rítmicas se me daban muy 

fácil y avanzaba muy rápido. El profesor Matos tenía un método que era su método, y eso era 

el material que utilizábamos para trabajar, nunca seguimos un programa o algo parecido, 

simplemente estaba este libro de ritmos editado por él y trabajábamos todo tipo de 

combinaciones rítmicas, binarios, ternarios, y entre otras cosas al final del libro tenía unas 

lecciones para tocar solo y en grupo. 

 En cuanto a métodos que use en ese entonces eran cosas que el maestro escogía para 

mí, pero que no tenía algún orden en especial o de algún libro en especial, el cambio de obra 

dependía de lo rápido que llegara a dominar la lección y así íbamos avanzando. Solo 
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trabajamos en cuanto al teclado el Goldenberg que si lo hicimos completo, y hubo otros como 

el Syncopation, Caja Clara pero no teníamos una continuidad con el estudio de ellos. 

 Todo esto lo hice en el conservatorio Juan José Landaeta, donde la percusión era el 

único instrumento que se graduaba en cuatro años, y bueno para mí sucedió demasiado rápido 

por la misma razón que no tenía problemas de lectura por el estudio del piano, y al final creo 

que nunca tuve un reto de concierto o algún repertorio exigente porque todo estaba enfocado 

al dominio rítmico. Una vez terminado mis cuatro años yo quería unirme al movimiento de lo 

que hoy en día es el sistema, porque yo termine mis estudios con él en el ochenta y dos, y 

desde el ochenta yo quería unirme al movimiento de orquestas, todos mis compañeros de la 

cátedra ya se habían retirado para pertenecer al sistema pero por cuestión de fidelidad decidí 

terminar ahí y luego si unirme al sistema pues a pesar de que el maestro Matos perteneció al 

movimiento el llego a sentirse un poco desplazado por los más jóvenes de aquel momento y 

por compromiso con él decidí graduarme en ese conservatorio. 

 Terminada esa etapa, me uno al movimiento de orquestas, el Teresa Carreño estaba en 

construcción  y el maestro Saume estaba recién llegado de los Estados Unidos y ya tenía forma 

la cátedra en ese momento, pues ya tenía tiempo trabajando y el grupo de percusión estaba 

bastante estable, éramos como once percusionistas de todas partes de Venezuela y ahí 

comencé a estudiar con Edgar, el me cambio la posición y todo lo referente a la técnica y 

bueno tuve que reaprender muchas cosas pues era muy diferente el enfoque de la enseñanza, 

con el profe Matos todo era referente al ritmo y aquí era eso mas una técnica más elaborada de 

ejecución, y aquí estudie siete años con el profesor Saume. 

2.- ¿Como ha sido su experiencia en el campo de la docencia y cuántos años de 

experiencia tiene dicho campo? 

 Cuando empiezo a formar parte del grupo de profesores del conservatorio, ya habían 

pasado muchos años y ya existía un programa preestablecido que había hecho Edgar y el 

grupo inicial de maestros, entonces había unas directrices bastante claras, se trabajaba mucho 

la técnica americana y combinábamos libros americanos y franceses durante la enseñanza y yo 

enseñaba un poco a la manera como yo había aprendido con el maestro Saume, pero a pesar de 

que había una directriz se iba cambiando sobre la marcha muchas cosas del programa porque 
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comenzamos a viajar, conocíamos nuevos métodos, nueva música, venían maestros invitados 

y de esa forma se iba reforzando constantemente el pensum o el programa de estudio. A pesar 

de estas actualizaciones que se hacían, cabe destacar que se hacían ajustes en el material pero 

la técnica por la que nos ceñíamos era muy estable y nos apegábamos a ella, y era la 

americana.  

 Con el pasar de los años, cuando ya estaba la orquesta infantil y comenzaron a venir 

los maestros alemanes comenzó a darse un cambio más agigantado, explicaron su técnica y 

fue muy bien recibida y asimilada por los estudiantes, y en mi opinión creo que da mucha más 

flexibilidad y se puede desarrollar un mejor sonido. Gracias a esto las generaciones a partir de 

esto a mi manera de verlo son mucho más eficientes, con mayor dominio técnico y mejor 

sonido, y bueno los resultados hablan por si solo, y para mí ha sido algo súper positivo. 

3.- ¿En Venezuela ha existido algún cambio en la exigencia del campo laboral para los 

percusionistas clásicos? 

 Si, y es muy evidente, por la misma razón que los estudiantes en estos tiempos son más 

aventajados, por decirlo de alguna manera, las orquestas necesitan pocos percusionistas y la 

selección se pone mucho más exigente, de hecho es necesario en vista de este avance ser más 

exigente. Además creo que una persona que presente una audición en Venezuela puede 

presentar una audición en cualquier parte del mundo, nada mas con eso te puedes hacer una 

idea del nivel que yo considero que se está logrando aquí, porque es muy detallado y de alto 

nivel. 

 4.- ¿Considera importante incluir estudios de percusión afrovenezolana, afrocaribeña y 

batería dentro de la formación de un percusionista clásico? ¿Por qué? 

 En Venezuela, sea para entrar a una orquesta o para trabajar dando clase es sumamente 

indispensable manejar los ritmos caribeños, afrovenezolanos porque hay obras que te lo 

exigen, y uno como percusionista no puede limitarse a tocar solo lo que está escrito cuando 

hablamos de estos tipos de ritmos, porque hay que incorporar en la ejecución elementos que 

no se escriben, que los compositores desconocen o simplemente hacen referencia al ritmo que 

quieren escuchar, entonces es necesario incorporar dentro del estudio clásico esta parte latina 

que hoy en día es fundamental y así fortalecer las destrezas de un percusionista  
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5.- ¿Qué material didáctico considera indispensable en la formación básica de un 

estudiante de percusión clásica? (métodos, libros de consultas, diccionarios entre otros) 

 En estos momentos, como ya tengo tiempo alejada del aula no podría precisar algún 

libro en específico, pero creo que cualquier libro te puede ayudar, la cuestión es cómo lo vas a 

lograr, porque el que te de la instrucción es el que va a decirte cómo utilizar ese material para 

sacarle provecho, porque cualquier persona no puede agarrar un método y lograr lo que el 

autor de ese material está exigiendo o alcanzar el objetivo planteado por el método sin una 

guía que te enseñe el camino, sin una persona que conozca ese material y te ayude a digerir las 

ideas que puedan estar planteadas allí. Para mi todos los libros son buenos, y lo que puede 

hacer algunos más llamativos que otros es la creatividad del autor para exponer su contenido, 

pero mas allá de eso no es el qué estudias sino el cómo los estudias. 

6.- ¿Podría nombrar las cualidades que para usted son indispensables en un 

percusionista clásico? 

 Mas allá de las condiciones artísticas y el aval que da pasar por el estudio de todas las 

materias teóricas que considero sumamente indispensables, porque aquí se suele ver que hay 

muchas personas que se centran solo en aprender a tocar pero no cultivan el intelecto que es lo 

que hace llevar a otro nivel de entendimiento de la música y para mi es lo que construye el 

alma del músico, porque hace que realmente logre interpretar en el amplio sentido de la 

palabra, creo que es importante desarrollar en el percusionista, o mejor dicho el músico en 

general, debe tener algo de docente, yo sé que eso no está previsto dentro de la formación de 

un instrumentista pero sí creo necesario crear una conciencia por la necesidad de ese 

componente docente, porque con el aprendemos a autoevaluarnos y ser más eficientes en el 

proceso de aprendizaje. Y por otra parte creo que un percusionista debe ser líder, tener una 

noción de liderazgo clara porque es necesaria a la hora de hacer música y por el papel que 

desempeñamos muchas veces como base de una estructura rítmica   
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