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INTRODUCCION

En el presente trabajo se pretende desarrollar un espacio de formacién en cuerdas
frotadas, a través de la practica de musica de cdmara con estudiantes entre los 11
y 15 afios de edad, que llevan un proceso de formacion musical en una institucién
educativa, para mejorar aspectos como la afinacion, la direccibn compartida y el
ensamble, tomando como herramienta las experiencias adquiridas en la orquesta
de la institucion. La pregunta de investigacion indaga acerca de como mejorar los
aspectos en la interpretacion del instrumento a través de la practica en conjunto,
creando un espacio de formacién a través de talleres, ensayos y puestas en

escena.

En el primer capitulo, se encontraran los elementos técnicos de interpretacion para
las cuerdas frotadas, las diversas modalidades instrumentales que existen acerca
de los formatos de camara, caracteristicas de los instrumentos de cuerda frotada;
ademas de los aportes que ésta hace a propdsito del trabajo en colectivo. En
suma, todas las posibilidades de hacer musica en grupo, y el poder de liderazgo

en el mismo.

En el segundo capitulo, se presenta el contexto y la caracterizacion de la
poblacién con la que se efectud el trabajo de un quinteto de cuerdas para apoyar
el trabajo orquestal, la experiencia de pertenecer a una orquesta y a un grupo de
camara, ademas de establecer la puesta en escena como un espacio de
formacion musical para lograr una mejor comunicacién entre los integrantes de un
conjunto y las posibilidades técnicas y musicales que se pueden obtener con la

practica en colectivo.

Por ultimo, se presentan las sesiones realizadas con la conformacion de un
quinteto de cuerdas en la Institucion Educativa Toberin de la ciudad de Bogota, en
donde se plantearon una serie de actividades que contribuyeron en la formacion
musical e instrumental de los estudiantes, para mejorar aspectos de ensamble y

obtener mejores resultados en la practica orquestal de la misma institucion, a



través del ejercicio de musica de camara como espacio de formacién. Se busca
asi, a través de esta investigacion, que los estudiantes en proceso de formacion
musical, y tomando elementos que ellos ya traen, se establezcan mejorias en
cuanto a la interpretacion del instrumento y la experiencia en la orquesta, haciendo
un trabajo en colectivo, donde cada uno aporte ideas y sean solucionadas de
manera eficaz, las dificultades interpretativas en el instrumento por medio de la

musica en conjunto.
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PROBLEMATICA

Se encuentran algunos problemas frecuentes en la ensefianza de los instrumentos
de cuerda frotada en distintas instituciones educativas donde se trabaja el area de
educacion musical desde la practica orquestal, como en la Institucion Educativa
Distrital Toberin de la cuidad de Bogota; ya que no cuenta con un personal
docente especifico para cada instrumento,(en este caso docentes de Violin, Viola,
Violonchelo y Contrabajo), y solo se presentan en algunas ocasiones, practicantes
de universidades que manejan un solo instrumento, pero que alli se ven obligados
a trabajar con dos, distinto al que ellos practican. Dificultando asi, el proceso
musical con los mismos, por cuanto, no cuentan con las herramientas necesarias.
Esta investigacion propone que sea ese solo docente, el que aborde las teméaticas
y dificultades que presentan los estudiantes en la orquesta, mejorandolas con la
practica de masica de cAmara en grupos pequefos; y sea éste, junto con la mano
de los estudiantes, los que realicen un proceso musical efectivo y provechoso,
dando la solucion a problemas técnicos e interpretativos que presentan los
instrumentistas; y que brinde asi también, un conocimiento amplio sobre musica,

para obtener de todo esto, un musico integral a través de un trabajo de ensambile.

A esta problematica, se le suma que hay ausencia de espacios y grupos
académicos dedicados al trabajo de musica de camara; para ello, es necesario
gue tanto el docente como el estudiante, promuevan y deseen hacer musica a
través de la conformacién de pequefios grupos junto a sus demas compafieros de

instrumento y/o de otros instrumentos de cuerda.

Hay un desconocimiento acerca de las metodologias para trabajar con los
instrumentos de cuerda frotada, ya que se evidencia una constitucion de trabajo
orquestal donde el director no conoce a profundidad las diversas técnicas de
ejecucion instrumental para los mismos, y las posibles soluciones que hay para
mejorar el trabajo de afinacion y de ensamble; esto genera un desajuste y una

retraccion en el aprendizaje de los estudiantes.
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Es importante que los docentes encargados de area, conozcan y apliquen de una
mejor manera las técnicas adecuadas para el trabajo con los estudiantes
pertenecientes al ensamble, pues es necesario que se establezcan puntualmente

una unidad en los arcos, fraseo, afinacion, y escucha en conjunto.

Lo anterior, supone darle importancia a la practica instrumental en grupos
pequefios, (de camara), lo que solucionaria de manera viable problemas de
pasajes complicados, afinacion y las diversas técnicas de ensamble. Con esta
implementacion, se abordaria aspectos tan importantes como: asumir la direccién
compartida, y un perfeccionamiento en la escucha y afinacion junto con los demas
comparferos. Siendo éste un grupo pequefio de solo instrumentos de cuerda
frotada, mejora de manera significativa los procesos tanto grupales como

individuales.

Estan expuestos de manera preocupante a que no se cumplan los requerimientos
necesarios para pertenecer a una orquesta sinfénica a largo plazo, o a la que
estan tal vez perteneciendo alternamente a su clase de instrumento, por el hecho

de no haber tenido a nivel grupal una formacién en la parte técnica y teérica.

Por ultimo, y no menos importante, la actividad grupal podria remitirse netamente
al ambito empirico, al no haberse articulado de manera adecuada los distintos
conceptos de manejo, ejecucion e interpretacion del instrumento y la no solucién
correcta y consiente de los muchos problemas técnicos individuales que se
presentaron en los instrumentistas en su proceso inicial de formacién musical, por
no existir la posibilidad de corregirlos en grupo. Lo que genera a futuro, es una
ausencia de profesionales del instrumento para la ensefilanza musical en las
nuevas generaciones de instrumentistas; que vista desde experiencias adquiridas
como violonchelista activa del grupo de camara de la Universidad Pedagdgica
Nacional, es algo real que a largo plazo puede suceder, puesto que los
estudiantes que alli participan no tienen las herramientas suficientes para hacer
una buena interpretacion de su instrumento, desconociendo el porqué de las fallas

técnicas que se presentan con el paso del tiempo al ejecutar su instrumento. Lo
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que crea, como ya se habia mencionado anteriormente, un retroceso en su

formacién musical.

PREGUNTA PROBLEMA: ¢Como convertir la practica de musica de cadmara en
un espacio de formacién musical, para mejorar aspectos como la afinacion,
direccibn compartida y ensamble, en instrumentistas de cuerda frotada como

momento previo al trabajo orquestal?

OBJETIVO GENERAL: Mejorar aspectos como la afinacion, direccion compartida
y ensamble en los instrumentistas de cuerda frotada a través de la practica de la

Musica de Camara.

OBJETIVOS ESPECIFICOS

e Fomentar espacios académicos dedicados al trabajo de Musica de Camara.

e Institucionalizar en la I.E.D Toberin el trabajo en grupos pequefios, que
solucionen de manera eficaz el posterior ensamble en la orquesta.

e Interpretar y vivenciar diversos repertorios de musica universal para formato
de cuerdas frotadas.

e Desarrollar aspectos técnicos como la afinacion, ritmo, ensamble, direccion

compartida, matices y sonoridad con la practica grupal.

JUSTIFICACION

Partiendo de que la musica de camara permite fortalecer, apoyar y desarrollar la
calidad musical de un instrumentista; y teniendo en cuenta que en Colombia el
fendbmeno orquestal estéa liderando en el proceso de iniciacién musical en jovenes

y nifios; en orquestas como Batuta y Cafam, con el proyecto Tocar y Luchar, que
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ha tenido desde siempre un trabajo instrumental desde la conformacion de
orquesta sinfénica como tal, para la iniciacion en nifios y jévenes que desean
emprender el camino hacia la musica instrumental, y no experiencias de grupos
pequefios. Se plantea entonces, afianzar el trabajo de cuerdas frotadas de la
orquesta de la I.E.D Toberin, conformando un grupo de camara para lograr un
mejor ensamble posterior a esta, enfrentando y solucionando de manera grupal y
no individual, las dificultades técnicas que presentan los estudiantes a falta de un

conocimiento pertinente de su instrumento.

Se pretende de esta manera, hacer una propuesta tomando experiencias
adquiridas como instrumentista y docente, demostrar que la practica de muasica de
camara enriquece y brinda un mayor dominio en la habilidad interpretativa del
instrumento, aportando al individuo en proceso de formacién musical, un

desarrollo técnico y amplio previo al trabajo orquestal.

Para entrar en el tema de la masica de camara como tal, es pertinente entrar en el
contexto de las obras por trabajar, pues esto permite que se comprenda y se
conozca el estilo de interpretacion de los diversos periodos de la musica universal,
las técnicas empleadas para formato de cuerdas frotadas, y la incidencia de los
mismos para mejorar la calidad interpretativa, crecimiento musical, ahondando en
terminologias que permitan comprender la masica y tener una vision mas subjetiva

de la misma.

El contexto abordaria estudiantes de Violin, Viola, Violonchelo y Contrabajo, que
llevan un tiempo de dos afios en adelante en el estudio de su instrumento,
enmarcados en escenarios como la |I.E.D Toberin en la cuidad de Bogota, donde
se permita evidenciar y desarrollar un trabajo en grupo eficaz, donde todos puedan
ser lideres, y con esto lograr ampliar diferentes elementos técnicos como la
seguridad en la interpretacion, técnica, el manejo de matices sonoros,
conocimiento sobre musica y ejecucion, capacidad de asumir la direccidon
compartida y ejecutar repertorios diversos; esto con la finalidad de tener mejores
instrumentistas en nuestro pais, difundiendo a través de la musica mensajes de

apropiacion, incentivos, y gusto por la muasica en las nuevas generaciones de
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artistas para que en un futuro sean ellos los que participen y hagan parte de las
grandes orquestas y conjuntos musicales, teniendo ya resueltos todos los
problemas técnicos en su instrumento, y se puedan dedicar a hacer musica para el
mundo . Como material de apoyo para la realizacion del mismo, se precisa trabajar
y abordar obras universales conocidas, adaptadas debidamente para procesos de
iniciacion en ensambles y a las capacidades musicales que presentan los

instrumentistas.

Para obtener un desarrollo musical integral grupal productivo, se pretende partir
de obras que ellos ya han escuchado en su cotidianidad, pues de esta manera
puede haber una interiorizacibn mas rapida de los conceptos que prescribe la

obra, facilitando la ejecucion de la misma.

El trabajo de musica de camara en cuerdas frotadas se puede trabajar en distintos
formatos como: Trio de Violin, Viola y Violonchelo; dos Violines y Cello, dos
violines, Viola y cello, o violin, Viola, Violonchelo y Contrabajo, diversos formatos
gue aportan conocimientos sobre estilos musicales, historia de la musica en
periodos como barroco, romanticismo, clasicismo, modernismo abordando
también nuestras musicas colombianas; permitiendo realizar a través de éstos, un
trabajo concienzudo en la mejora de la calidad interpretativa en el instrumento,
buscando mejores sonoridades, independencia musical, y la solucion de
problemas técnicos. Buscando asi, que los instrumentistas encuentren alli
infinidad de herramientas que aporten y ayuden a su experiencia de musicos
integrales y las innumerables posibilidades que éstos pueden tener a largo plazo
con la préactica en grupo para pertenecer a orquestas sinfénicas y/o conjuntos de
cualquier género de musica que deseen abordar, o ser solistas, si es el caso,
teniendo ya una amplia experiencia de ejecucién musical y la conciencia de la

misma.
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METODOLOGIA
Tipo de Investigacion:

Esta investigacion es cualitativa, pues pretende analizar los distintos procesos que
se pueden realizar a través de la interaccion con el otro, interpretacion de las
distintas actividades musicales que se practican con el instrumento, aplicando
estrategias con los conceptos que ya se tienen; buscando obtener unos resultados
de forma practica y vivencial, que optimicen el desempefio en el instrumento con

la practica en grupo.
ENFOQUE:

Esta investigacion estarda apoyada en el enfoque Constructivista, partiendo de
entregar al alumno herramientas que le ayuden a crear sus propios
procedimientos para resolver una situacion problemética, lo cual implica que sus
ideas se modifiqguen y siga aprendiendo, (Lo que se denomina ensefianza-

aprendizaje).

Al estudiante poseer conocimientos que le pertenecen, y que ha adquirido
previamente, habra alli una base de la cual se podran construir nuevos
conocimientos. Es en este momento, donde el docente entra a desarrollar su papel
guiando y construyendo conocimientos nuevos que para el estudiante llegaran a

ser mas provechosos y significativos en su proceso de aprendizaje.

En general, la postura constructivista dice que el aprendizaje puede facilitarse,
pero cada persona reconstruye su propia experiencia interna, con lo cual puede
decirse que el conocimiento no puede medirse, ya que es Unico en cada persona

en su propia reconstruccién interna y subjetiva de la realidad.

Este enfoque aplicado a la Musica de Camara como tal, permite desarrollar una
serie de medios que creen un contexto favorable al aprendizaje, con un ambiente
de motivacion y cooperacion, donde cada alumno reconstruye su aprendizaje con
el resto del grupo, permitiendo asi, manejar con unidad los distintos conceptos de

la musica universal, las diversas técnicas aplicadas a cada instrumento, y los
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aportes que traen consigo para la carrera del instrumentista. Asi, el proceso del

aprendizaje prima sobre el objetivo curricular, no habrian notas, sino reciprocidad.

Esta, es una de las perspectivas que plantea la teoria constructivista del
aprendizaje, lo cual aportaria a esta investigacion, centrandose en el trabajo en
grupo y las contribuciones al contexto pedagdgico para desarrollar el aprendizaje
del educando, y hacer la experiencia mas significativa; ampliar los conceptos que
éste ya traiga consigo y fundamentar los campos teoricos que refuerzan de cierta

forma su desempefio académico.

Jean Piaget se centraliza en cdmo se construye el conocimiento partiendo de la
interaccion con el medio y la inteligencia como medio principal para realizar

nuestras acciones y conductas en el mismo. Piaget dice que,

“Toda conducta, tratese de un acto desplegado al exterior, o interiorizado en
pensamiento, se representa como una adaptacion o, mejor dicho, como una

readaptacion™

.Lo que constituye un intercambio entre el mundo exterior y el sujeto
operando en el espacio y el tiempo; esto asociado a la percepcion y la memoria.
Concibiéndose asi la conducta con dos aspectos esenciales, el afectivo y el
cognoscitivo. Partiendo de que cada cosa que se hace esta antepuesta o
precedida por los sentimientos para realizar una accién, utilizando la inteligencia
como el medio para llevarla a cabo. Asi mismo, estas conductas vienen a

estructurar las relaciones con el medio y el sujeto.

Es asi, como Piaget plantea que la inteligencia es adaptacion, ya que es un
equilibrio que busca la manera de organizar las cosas a través de la percepcion y

el habito en las acciones que se van desarrollando con el medio.
Luego el proceso de asimilacion, del cual dice que,

“Asimilacion” puede llamarse en el sentido mas amplio del término, a la

accion del organismo sobre los objetos que lo rodean, en tanto que esta

'PIAGET, Jean. Psicologia de la inteligencia. Talleres “El Grafico/Impresores”. Nicaragua 4462, Buenos Aires
1967.p.14
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accion depende de las conductas anteriores referidas a los mismos objetos
0 a otros analogos. En efecto, toda relacion entre un ser viviente y su
medio, presenta ese caracter especifico de que el primero, en lugar de
someterse pasivamente al segundo, lo modifica imponiéndole cierta
estructura propia. Asi es como, fisiolégicamente, el organismo absorbe

substancias y las transforma en funcién de la suya.?

Lo citado anteriormente por el autor, relacionado con este tema de investigacion,
es de suma importancia, puesto que permite ver mas alld y entrar de lleno en las
experiencias adquiridas previamente por el estudiante, llevando todo un proceso
gue ayudara a crear nuevos conocimientos partiendo de que éste, en proceso de
formacion, (en este caso, la musical); trae consigo ciertas conductas organizadas
e interiorizadas desde su seno materno, adaptandose a nuevos contextos que se
irdn asimilando gradualmente con una serie de guias para su desarrollo integral de
aprendizaje musical, ampliando los conceptos previamente aprendidos.
Finalmente él las acomoda a su experiencia, tomando la inteligencia como
equilibrio para organizar los conocimientos asimilados, y el desarrollo de sus
conductas, y desde alli tomar una postura critica mejorando las posibilidades de
aprendizaje para lograr a largo plazo un mejor desempefio a nivel cognitivo y

experiencial.

Este proceso se podra ir desarrollando desde la practica instrumental colectiva,
donde cada uno lleve a escena sus experiencias adquiridas y recreadas
anteriormente, retroalimentando el aprendizaje mediado por el docente, donde con
las herramientas ya obtenidas y cotejandolas con las nuevas se pueda optimizar el

trabajo instrumental y representar colectivamente el proceso realizado.

Este es entonces, el objetivo principal del trabajo construido por los estudiantes y
el docente, demostrando asi que a traves del trabajo y el aprendizaje en colectivo
se puede mejorar la calidad interpretativa de los instrumentistas de cuerda frotada

gue llevan un tiempo prudente en el estudio de su instrumento; y de esta manera

? Ibidem p.19

18



conseguir desarrollar nuevos conocimientos por medio de la muasica y los

beneficios que aporta la experiencia de musica de camara, como trabajo colectivo.
INSTRUMENTOS DE RECOLECCION DE INFORMACION:
Los instrumentos de recoleccion que se emplearan para esta investigacion son:

Entrevistas a maestros directores de orquestas y docentes de instrumento de

Buenaventura y Bogota.

Maestros: Ricardo Meneses (Maestro de Viola)
Ivan Ricardo Tovar (Maestro de Violonchelo)
Preguntas:

¢, Qué importancia tiene el trabajo en grupo, con relacion al individual?

2. ¢Qué aspectos se mejoran con el trabajo grupal?
¢ Qué metodologia utilizan para trabajar una obra en un ensamble de
cuerdas frotadas? ¢ Como la abordan?

4. ¢Qué repertorio es mas adecuado para el proceso de iniciacion en un
ensamble de cuerdas?

5. ¢Qué papel cumple el director en un ensamble de cuerdas frotadas?
¢, Con qué preparacion debe llegar el estudiante para participar de un
ensamble?

7. ¢Qué diferencia existe entre tocar en un ensamble de cuerdas frotadas y
una orquesta sinfonica? ¢ Qué aportes hace cada una al proceso de
formacién?
¢, Qué posibilidades brinda el trabajo en grupo a instrumentista?

9. ¢Como mejorar la comunicacion visual en un grupo de camara?

10.¢Qué beneficios trae el trabajo en grupos pequefios antes de abordar el
ambito orquestal?

11..:Qué papel cumple el director en un grupo de Musica de Camara y en una

Orguesta de Camara?
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12.¢:En qué influye la memorizacion del repertorio a ejecutar en un grupo de
camara?

13. ¢ Cuales son las técnicas empleadas para lograr un sonido homogéneo?

14.:Qué elementos interpretativos se trabaja en un ensamble de musica de
camara?

15. ¢ Cuales son los principales elementos técnicos mas importantes, que usted
considera que el trabajo en conjuntos de musica de camara le aporta al

instrumentista?

16.¢Usted cree que existe mayor nivel de dificultad en la ejecucion del

repertorio de musica de caAmara que el de la orquesta sinfonica?

17.¢Qué importancia tiene el andlisis de una pieza musical para mejorar las
habilidades interpretativas a la hora del ensamble? ¢Si lo ha trabajado

como lo aborda?

18. ¢ Cbmo trabajar la direccion compartida en un quinteto de cuerdas?

19. ¢ Desde su experiencia, qué recursos utiliza para trabajar la afinaciéon en un

grupo de camara?

Entrevistas a maestros de cuerda frotada de las distintas instituciones de musica
para conocer los aspectos y apreciaciones de cada uno acerca de la interpretacion
en cada instrumento, a proposito del ensamble de camara. (Violin, Viola vy

Violonchelo).

Maestros: Mauricio Echavarria, (Violin)
Ricardo Meneses, (Viola)

Ivan Ricardo Tovar, (Violonchelo).
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Preguntas:

1.

6.
7.

¢, Qué ejercicios son mas apropiados para solucionar pasajes rapidos en
una pieza musical?

¢, Como trabajar los distintos golpes de arco?

¢, Qué recursos técnicos emplea para mejorar la afinacion?

¢, Qué aporte hace el trabajo de escalas a la hora de ejecutar una pieza
musical?

¢Debe ser el primer violin de un ensamble de cdmara el eje central del
grupo?

¢, Como solucionar pasajes de compleja ejecucién en una obra?

¢, Qué posibilidades brinda en trabajo en grupo a instrumentista?

Asistencia a ensayos y conciertos de grupos de camara conformados en Bogota

por maestros y/o estudiantes de universidad, donde se observe el aporte que hace

el trabajo de ensamble a los instrumentistas de cuerda frotada, poniendo en

practica elementos como: la direccion compartida, matices, afinacién, ensamble.

Asistencia a ensayos y conciertos, verificacion del trabajo en grupos grandes,

como apoyo comparativo de lo que se realiza en éste y en grupos de camara

donde se miraran los distintos items:

Problemas de ensamble
Sonoridades

Matices

Técnicas instrumentales
Papel de director

Afinacion

Practica en la .LE.D Toberin en la ciudad de Bogota, donde se pueda implementar

el trabajo de musica de cdmara a un quinteto de cuerdas de estudiantes de

bachillerato, mostrando los aportes que esta practica brinda para establecer

21



mejoras en cuanto al ensamble y el trabajo orquestal que los estudiantes realizan

en la institucion, trabajando aspectos como:

e Direccion compartida

e Afinacion

e Matices sonoros

e Técnicas de interpretacion y de estudio

e Técnicas de ensamble

POBLACION:

e Estudiantes instrumentistas de cuerda frotada (Violin, Viola, Violonchelo y
contrabajo) de sexto de bachillerato en adelante, en edades comprendidas
entre los 12 y 15 afios, de la I.E.D Toberin, pertenecientes a la orquesta

sinfénica de la institucion.

REFERENTES TEORICOS Y CONCEPTUALES

Los referentes conceptuales que se van a desarrollar en primera instancia son,
definir el concepto de musica de camara como género interpretativo en
instrumentos de cuerda frotada, siendo éstos adaptados y utilizados en las
diferentes épocas de la historia de la musica universal. En segundo lugar, los
aportes que este trabajo brinda para un obtener mejor desempefio a nivel grupal,
mejorando asi las dificultades que se van presentando a lo largo de la carrera

musical de los instrumentistas.

De esta manera, se destaca la importancia de pertenecer a grupos pequefios

previos al ambito orquestal, logrando como objetivo principal que los individuos en
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proceso de formacion musical, consigan ampliar su campo interpretativo del
instrumento a través de la musica de camara, ahondando y trabajando temas
especificos como la capacidad de asumir la direcciobn compartida, afinacion,
desarrollo del oido y capacidad de ejecutar repertorios de diversos géneros

musicales.

1. ELEMENTOS TECNICOS DE INTERPRETACION EN LAS CUERDAS
FROTADAS

1.1 Interpretacion

La interpretacion musical es la que define el estilo del repertorio musical de una
época ejecutada por el intérprete, no obstante el ejecutante puede recrear un

estilo propio segun su criterio y creatividad musical.
Segun el diccionario Oxford de la musica

“Un intérprete conocedor puede optar por llevar a la practica los elementos y
recursos originales de un estilo dado (en la medida en que pueda aplicarlos), o
bien modificarlos e incluso ignorarlos, con la finalidad de transmitir a los oyentes

actuales un efecto equivalente al que tuvo la obra en su época.”

A lo largo del tiempo, el sistema de notacion musical occidental en el registro del
arte de la musica, ha establecido una serie de parametros que indican lo que se
debe tocar, estipulado en la partitura; esto es, una serie de simbolos que nos dan
por sentado lo que se debe escuchar al ejecutarlo de tal manera. Esto, no ha sido
suficiente para lograr una “buena” interpretacién de cualquier época, puesto que

no es clara para el intérprete.

3LATHAM, Alison. Diccionario enciclopédico de la musica. Fondo de Cultura Econdmica
Carretera Picacho-Ajusco 227; 14200 México, D. F. 2008. p. 782
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“El estudio de la interpretacibn musical busca precisar parametros
interpretativos, convencionalismos y desarrollos estilisticos que permitan
comprender mas claramente las intenciones y expectativas del compositor.

El grado de apego o de libertad interpretativa respecto a un estilo y gusto
musical determinado, sigue siendo un tema controversial. La justificacion
corriente de que ‘nuestros parametros auditivos ha cambiado” y, por lo
mismo, los parametros musicales deben ajustarse a dichos cambios para
alcanzar una expresividad estilistica equivalente, no toma en cuenta la

capacidad de readaptacién educativa de nuestra audicién mutable.”

Como aspectos relevantes que tratan el tema de interpretacién en un grupo de
camara, se presentan a continuacién una serie de hipotesis que vistas desde la
perspectiva de un ensamble puesto en escena, como lo es un concierto, ayudaran
y estableceran de manera concisa las particularidades de tocar en un grupo tan
reducido como lo es el cuarteto o quinteto de cuerdas.

e La disposicion o ubicacion de los integrantes de un grupo de camara afecta
la sonoridad de la intencién musical de la pieza que se esté interpretando.

En la observacion del concierto del “Cuarteto Manolov” en la sala de conciertos de
la Biblioteca Luis Angel Arango en la ciudad de Bogota a cargo de los maestros
Angélica Gamez, Miguel Angel Guevara, Mintcho Badev y Ricardo Hernandez, se
pudo observar y concluir que si ho hay una correcta disposicion u organizacion de
los instrumentistas, puede afectar las distintas sonoridades de cada instrumento,
ya que éstos al ser de cuerdas frotadas, tienen timbre similares que requieren ser
mezclados de tal manera que la sonoridad sea unificada y compacta, y que
ninguno de los integrantes opaquen el sonido del otro. La ubicacion en el orden
de, Violin 1, Violin 2, Cello y Viola, dejo ver en este concierto, que esta ubicacién

enriquece la pieza, mezclando los timbres de cada instrumento de tal manera que

* Ibidem
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enaltecid las frases y sobresalieron los matices que se requieren para la ejecucion

de una obra, ademas de darle el caracter necesario para la misma.

Segun la percepcion del Cuarteto Guarneri, en una entrevista realizada por David
Blum, en su libro “El arte del cuarteto de cuerda”, acerca de esta hipétesis de
ubicacion; de izquierda a derecha: primer violin, segundo violin, violonchelo y

viola, ellos aclaran,

“Yo creo que el bajo debe estar en la retaguardia del conjunto para actuar como
base” (Soyer-Violonchelista).
“Nosotros preferimos que los violines se coloquen juntos para que su sonido tenga

la misma direccién” (Dalley-Violinista).’

Para ellos, esta es la ubicacion adecuada, le resulta mas natural y por supuesto
les ha funcionado en todas las salas donde han dado conciertos.

Otras hipétesis planteadas en la asistencia al concierto del cuarteto Manolov,

e La expresion corporal mejora la interpretacion de una pieza musical.

Se pudo evidenciar que el movimiento del cuerpo y la gesticulacion deja que la
pieza fluya y se entienda un poco el caracter y el contexto de la misma. Cuanto
mas descendia el cuerpo, la frase parecia ser mas contundente, creando un
impulso para resaltar la siguiente. Aunque esto no se pudo evidenciar de la misma
manera en todos los integrantes del cuarteto. Esto crea un ambiente de
expectativa y atencion en los receptores del concierto, ademas de darle fuerza a la

obra que se esta tocando.

e La articulacion de la melodia que se esta acompafiando en una obra

musical, mientras se acompafia al instrumento que tenga la melodia

> BLUM, David. El arte del cuarteto de cuerda. Idea Books S.A. Rosellén, 186.Barcelona.1986
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principal, debe ser unificado, es decir, ejecutado de la misma forma para
producir una misma sonoridad y color; si esto no se hace de igual manera,
afecta el matiz que requiere la obra sonando desarticulado, conllevando de
esta manera a que haya una sobre posicion de un solo instrumento mas

que los demas.

Respecto a esta apreciacion, se vislumbré una asombrosa manera de acompafar
al instrumento que en ese momento determinado sobresalia, se presencid una
articulacion unificada con los demas instrumentos acompafantes, lo que hace que
la pieza que se esta tocando sea limpia en cuanto a matices y sonoridad en

conjunto, que es lo que precisamente se busca en un cuarteto de cuerdas.

Otros aspectos importantes para resaltar como paso fundamental de la
interpretacion musical, es el tema de los que se ocupan de la edicion y publicacion
de las partituras, ya que en obras de compositores que aun viven, surgen
alrededor una serie de problemas con la interpretacion de sus obras, puesto que
muchos de los intérpretes que las acogen, les incorporan todo su temperamento y
estilo particular, dificultando asi los pardmetros y recursos que el compositor haya

citado; omitiendo tal vez informacion valiosa de la obra.

Desde la perspectiva de Violonchelista, la interpretacidon se basa en darle un toque
de originalidad a la obra que se vaya a ejecutar, pero teniendo en cuenta que hay
que conocer un poco del estilo; esto es, la época en que se escribid, indagar a
acerca de como se ejecutaba esa pieza, o el tipo de obras segun el contexto,
clasico, romantico, etc. Para empezar a conocer un periodo, y si se quiere trabajar
una obra en especial, es esencial trabajar una obra mas facil, para luego aplicar
sus conocimientos en la interpretacion de una pieza en particular. Esto ayudara
considerablemente a conocer el estilo de la época, coOmo se ejecuta las obras de
dicho periodo, y asi de esta manera, poder abarcar obras mas complejas mas

adelante.
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1.1.1 Elementos Técnicos de interpretacion

Los elementos de interpretacion en la musica son un conjunto de términos que
abarcan las cualidades de la musica y las intenciones que tenemos para con esta.
Es decir, ¢qué se puede tomar de ello para darle una unidad? Son precisamente
estos elementos los que ayudan a darle un sentido a la musica, hacerla mas
entendible y sensible al oido de los espectadores, y a los de los intérpretes
mismos. ¢, Como poder interpretar una pieza sin que el sonido salga sucio y lograr

la limpieza homogénea en un grupo de camara de cuerdas frotadas?

Dentro de los elementos técnicos de la interpretacion musical se pueden citar los
siguientes:

Notas no escritas: Designada como acompafiamiento de una melodia (canciones
monofonicas medievales). Ya en la polifonia del siglo XVI los acompafiamientos
no escritos ni especificados, posiblemente fueron simples acordes que

posteriormente se convertirian ya para el periodo barroco en el bajo continuo.

Vibrato: Muchos intérpretes emplean el vibrato para embellecer el sonido que se
sostiene durante cierto tiempo, aumentando de alguna manera la intensidad del
sonido.

Citando lo que dice el Estudio de la Orquestacion,

“El vibrato se consigue pisando la cuerda con el dedo firmemente, a la altura del

sonido deseado meciéndolo rapidamente de un lado a otro sin dejar la cuerda”.®

Instrumentos: Los desarrollos en la construccion y la sonoridad de los
instrumentos suelen obedecer a cambios en las circunstancias; el creciente
caracter publico de la musica por ejemplo, credé la necesidad de

instrumentos mas potentes, mientras que la incorporacion del cromatismo al

6 ADLER, Samuel. El estudio de la orquestacién. Idea Books. Espafia, 2006. P. 14

27



parecer engendrd instrumentos tonalmente mas precisos y sutiles. Un
violonchelo moderno con cuerdas metélicas puede parecer grueso y pesado

en comparacion con la ligereza y brillantez de la viola barroca.”

“La sonoridad se ve afectada también por la distribucion de los instrumentos
dentro del conjunto. En sus inicios, la textura de la distribuciébn orquestal
generalmente se definia mediante el acomodo de los violines primeros y segundos

enfrentados en lados opuestos.”

Altura de afinacion o diapasoén: para definir el término de afinacion y altura es
importante tener en cuenta que existe una medida o paradmetro establecido para
definir con qué nota se afinara en conjunto. Generalmente es usual que en una
orquesta sinfonica donde se encuentran todos los instrumentos reunidos, sea el
oboe (instrumento de viento madera) el que proporcione la nota de afinacion para
toda la orquesta, excepto cuando esta incluido un instrumento de teclado. Para el
caso del ensamble de camara pasa a ser el primer violin el que proporciona la
nota de afinacion. Esta nota es la LA, afinada previamente con lo que en la
actualidad conoce como afinador electronico.

El concepto de altura, esta intimamente relacionado con la frecuencia, que aduce
al numero de vibraciones por segundo; aunque esto es relativo, puesto que se ha
demostrado que intervienen factores como la intensidad, el timbre y la duracién
(cualidades del sonido).

Es indispensable para todo tipo de conjuntos y en especial para un conjunto de
camara, que partiendo de la nota ya mencionada, se afinen las demas cuerdas,
pues la afinacidn es mas precisa y se puede obtener un sonido mas homogéneo

entre todos los instrumentos.

’LATHAM, Alison. Diccionario enciclopédico de la musica. Fondo de Cultura Econdmica
Carretera Picacho-Ajusco 227; 14200 México, D. F. 2008. p. 784

® lbidem
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Tempo: Se ha podido apreciar como a través de los afos, se ha ido incorporando
una medida de tiempo, propuesta por muchos compositores en sus obras, aunque
no es algo absoluto, pues esto sélo obliga al intérprete a involucrarse con un
tempo estipulado, empleando el uso del metrénomo para ser mas preciso, y lograr
el tempo que propone la pieza; de igual manera, esto es muy relativo, ya que son
indicaciones del compositor, y muchas veces no esta escrito en la partitura. Es alli

donde entra la propuesta del intérprete, quien le da la conveniencia a la misma.

Ritmo: Sucede algo similar con este término y con el anterior mencionado; ya que
han habido modificaciones en la escritura o notacion ritmica. Se han cambiado
muchas escrituras formales y/o usuales de épocas pasadas, por otras novedosas,
mezclandose con otros ritmos, simplemente como implementaciéon de nuevas
formas de notacion musical.

Para el caso de la musica colombiana, hasta hace algun tiempo el bambuco se
escribia en compéas de 3/4; pero ahora se ha implementado el uso del 6/8 como
medida mas cémoda y facil de ejecutar. Asi mismo, figuras con variaciones

ritmicas en el Jazz.

Fraseo y articulacion: Estos términos aducen y definen el caracter de una
composicién. Anteriormente no existian tipos de articulaciones como ligaduras
entre una nota y otra, pero ahora, con ediciones especializadas en proporcionar
estos elementos para una mejor ejecucién de una pieza, se convierten en
elementos cruciales, las digitacion mas adecuada para una mejor afinacién, los
golpes de arco en los instrumentos de cuerda frotada, para logar un mejor fraseo y
conduccion de la melodia, (sobre todo por crear un sonido y ensamble compacto a
la hora de tocar en grupo), la utilizacion de dinamicas (suave o fuerte). Aspectos
gue han ido evolucionando y que le dan una mayor fuerza y caracter a la obra o

piezas que se van a interpretar.

Dinamica: Es importantisimo resaltar que la dinamica da color y un sentido

especial a la masica. En una pieza musical para conjunto, se debe estudiar el
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hecho de tener unas dinamicas establecidas (fuerte o suave), buscando un sonido
consistente y que no se pase de las proporciones requeridas. Se puede presentar
que el compositor no haya especificado en su obra las dinamicas requeridas para
ésta, pero no hay que fluctuar en este tema; es de suma relevancia que se
propongan una serie de dinamicas que tengan coherencia entre si para darle
forma y contundencia a la misma. Para el caso de las cuerdas frotadas, es mucho
méas fécil lograr matices equilibrados, ya que son instrumentos de arco, las
vibraciones del sonido son similares, y las cuerdas estan fabricadas del mismo
material. Aspectos que contribuyen a obtener un sonido uniforme en el ensamble y

darle a la pieza distintas texturas.

1.1.2 Aprendizaje Significativo (aplicado a la musica de camara)

Teniendo en cuenta que la musica de camara es conformada por un numero
reducido de integrantes, coexiste el espacio necesario para enfocarse con mayor
dedicacion y eficacia en los conocimientos, las particularidades y las experiencias
individuales para enriquecer el trabajo en grupo; de esta manera se pretende
lograr unidad a partir de la exaltacion individual. Por esto, es importante tener en
cuenta, qué experiencias trae consigo el sujeto y lo que se puede lograr a partir de
ésta con una practica concienzuda en diversos escenarios.

Con el trabajo en grupo, se pone en juego no solo lo tedrico, sino que sale a relucir
cada dia la formacién previa del individuo, su pensamiento critico, y su postura
frente a su trabajo y al de los demas, lo que ayudara a establecer un orden de
estudio y comunicacion. Creando asi, un ambiente familiar, propicio para
establecer buena comunicacion entre los intérpretes para lograr mejores
resultados.

Las relaciones interpersonales tienen una exaltada carga afectiva, por lo que el
trabajo en grupo se puede convertir en una eficaz herramienta que permita

trabajar una sana convivencia y compafierismo.
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“Hacer musica en conjunto permite una conexién a través de la musica, una
sincronizacion, la creacién colectiva y una experiencia “mas alla del yo™ .Erich
Fromm sustentaba que “la capacidad de relacionarse con otras personas y amar
de manera productiva no es innata o instintiva en los seres humanos. Como

personas tenemos que crear nuestras propias relaciones”.*

Si se habla de construir conocimiento, se habla precisamente recoger elementos
traidos desde experiencias adquiridas para cotejarlas con los demas aprendizajes
y contenidos que previamente se aprendieron y/o se adquieren en algin momento.
En la practica en grupo, tratandose de un trabajo colectivo, supone poner en
escena una serie de aspectos musicales que van creciendo y aportando nuevas
bases para fundamentar eso que ya se tiene como asimilado.

Aqui, un ejemplo de lo que se ha ido formando con la aparicion de la escuela
activa y la clasica, desde el aprendizaje musical.

“La escuela “clasica”, por ejemplo, se basa en el aprendizaje verbal por recepcion,
en el que el estudiante debe memorizar los contenidos demostrados anteriormente
por el docente y ser repetidos 0 expresados de la misma manera. Por otra parte, la
escuela “activa”, sostiene que los estudiantes deben construir el conocimiento,
mediante un aprendizaje por descubrimiento”.*

“Esta posicién aun esta vigente, pero ha causado una gran controversia entre los
destacados pedagogos Ausubel, Novak y Hanesian, y citaron que no
necesariamente la ensefianza por descubrimiento produce un aprendizaje, -
cuando la induccién es incompleta-, y que no necesariamente la enseflanza por
recepcion verbal es memoristica, -cuando se produce una deduccién completa-“2.
Lo que estos autores terminaron planteando, es que el aprendizaje puede ser

significativo o por repeticion: independientemente de estos dos postulados, sea

*http://static.schoolrack.com/files/26736/142292/Hacer_m%C3%BAsica_en_grupo_%28art%C3%
ADculo_de_Sergio_y_Fran%29.pdf. Recuperada el 20 de Septiembre de 2011

10 ,
Ibidem
u RUSINEK, Gabriel, Aprendizaje Musical Significativo. Revista Electronica Complutense de investigacién en
Educacién Musical. Volumen 1 N° 5. 2004
 |bidem
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por descubrimiento o por recepcion, el aprendizaje verbal resulta ser significativo

cuando el aprendiz concierne y relaciona la nueva informacion con lo que ya sabe.

A lo citado anteriormente, se puede decir que el aprendizaje memoristico, no
garantiza que el estudiante en proceso de aprendizaje, sea capaz de entender y
asimilar de manera eficiente la informacion suministrada por el docente; en este
caso los datos no se relacionarian con los conocimientos previos, y éste se veria
obligado a crear una serie de repeticiones impuestas por el docente sin dejarle
ningun campo de interpretacion e interiorizacion del tema a tratar.

Es ahi donde se entra a plantear que se debe tener en cuenta lo que el estudiante
ha aprendido; para este caso, serd la orquesta la que le ha aportado ciertos
conocimientos y conceptos que ha aplicado a lo largo del tiempo en su
instrumento, como la afinacién en grupo, los matices, las articulaciones, etc., y otra
serie de aspectos que se empezaran a fortalecer y aplicar mas concienzudamente
con la conformacion del grupo de camara. El docente si le ayudara al estudiante a
crear y conocer nuevos conceptos musicales para su instrumento y desarrollarlos
junto a sus demas compafieros de grupo, pero teniendo en cuenta lo que el
estudiante ya conoce; partir de esto sera la base fundamental para que se le
facilite el aprendizaje. Sera necesario que el docente conduzca su explicacién con
conceptos que para el estudiante sean familiares y faciles de asimilar, puesto que
en la musica existen terminologias que aun él no las relaciona con claridad y
coherencia. Asi, el aprendizaje serd mas productivo y provechoso para ellos, y los
resultados del trabajo se podran apreciar mas rapido.

1.1.2.1 MUsica de Camara

La musica de camara es un género de la musica académica, casi siempre dirigida
a formatos de cuerdas frotadas, pero que se ha ido ampliando e implementando
diversos formatos que comunmente incluyen piano y algunos instrumentos de
viento. El término “musica de camara”, se ha definido como mdusica escrita
generalmente para un conjunto reducido de instrumentos, tomando un

instrumentista por parte. La expresion “camara”, surge de las habitaciones reales
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de los palacios en la antigiiedad, donde los servidores del rey realizaban alli sus

funciones.

“Bajo el reinado de Francisco |, habiendo aumentado mucho el nimero de
los musicos ordinarios del rey, fueron divididos sus servicios en dos grupos,
uno de los cuales recibio el titulo de “Chantres de la Chambre”, lo que les
diferenciaba de los llamados “Chantres de la Capilla” Desde mediados del
siglo XVII estos grupos fueron tres y se dedicaban a distintos servicios:

camara, capilla y caballeriza™?

La musica de camara es de caracter intimo, escrita para pequefios grupos en
distintos formatos instrumentales, (duos, trios, cuartetos, quintetos, sextetos,
septetos, octetos y nonetos); en general, de dos a doce musicos, (si ésta ya se ve
condensada por mas de los musicos mencionados, ya es denominada “orquesta

de camara”.
Segun la definicién del diccionario Oxford de la musica:

“La musica de camara esta destinada a un pequefio ensamble, ya sea para
ejecucion privada (doméstica) o, si es en presencia de un publico, en una
sala relativamente pequefia. Esta definicion excluye la musica para
instrumentos solos, ya que un ingrediente esencial de la masica de camara
es el placer de tocar en conjunto. También excluye la musica para el
despliegue virtuosistico en la gran sala de concierto, aun cuando sélo estén
involucrados pocos instrumentos. El término se define en ocasiones como
musica en la que hay un solo ejecutante por cada parte, en contraste con la
musica orquestal”...**

De lo que se cita anteriormente, se puede decir que es a través de un grupo
reducido de instrumentistas, que se logra un trabajo de ensamble donde no hay

director, y por consiguiente, cada una las partes asume un papel de director segun

Bhttp://musicadecamaradefiniciones.blogspot.com/. Recuperada el 14 mayo

% LATHAM, Alison. Diccionario enciclopédico de la musica. Fondo de Cultura Econdmica
Carretera Picacho-Ajusco 227; 14200 México, D. F. 2008. p. 257
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el repertorio a trabajar, siendo este un espacio propenso para la formacién de un

musico.

La actividad cameristica, sirve como un puente para integrar y poner en practica
una serie de aspectos técnicos y musicales, cuyo aprendizaje, a través de los
estudios instrumentales y tedricos, deben constituir el punto de partida para el
crecimiento musical del individuo en este espacio.

La practica de la musica de camara, cumple una funcién decisiva en el desarrollo
del oido musical, en todos sus aspectos. El repertorio cameristico constituye el
medio idoneo para que el alumnado desarrolle el sentido de la afinacion,
desarrollo que no puede dejar de ser instintivo y mimético, que se resiste a ser
ensefiado o transmitido por métodos racionales y que requiere una larga practica
musical, preferiblemente en conjunto.

Asi mismo, el ejercicio de la Musica de cémara estimula la capacidad
imprescindible para todo musico, escuchar a los otros instrumentos, mientras se

toca el propio, y para desarrollar el sentido de «sonoridad del conjunto».

1.1.2.2 Instrumentos

Caracteristicas principales de los instrumentos de cuerda

Se presentaran a continuacion algunas de las principales caracteristicas de los
instrumentos de cuerda frotada, su afinacion, y las transformaciones que ha tenido

a lo largo de la historia de la musica.
Violin

El violin representa en Occidente el final de la evolucion de los cordéfonos de arco
ya que, bajo una apariencia simple, es un instrumento de una construccion
extraordinariamente perfecta. El violin moderno mide 59 cm en total, con aros de
unos 3 cm de altura; las cuatro cuerdas estan afinadas por quintas (sol, re, la, mi)

y la extensién es de cuatro octavas y media. Para tocar, el instrumento se coge
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casi horizontalmente apoyando la base de la caja sobre el hombro izquierdo y

sujetandolo con la barbilla. *°

llustraciéon 1.Violin.Tomado de

http://www.lightinthebox.com/es/4-4-4-3-1-2-4-1-8-1-semi-artesanal-solida-de-abeto-
superior-de-violin_p260716.html

15TRANCHEFORT, Francois-René. Los instrumentos musicales en el mundo. Alianza musica 6ta edicidn. 2004.
p. 158
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Viola

Un poco mas grande que el violin, es idéntica a él en su forma y estructura: mide
entre 67 y 68 cm (la caja mide entre 38 y 43 cm de largo, o sea, casi siete cm mas
que la del violin), y los aros tienen una altura de alrededor de 4 cm. Las cuatro
cuerdas van afinadas una quinta méas grave que las del violin (do, sol, re, la) y son
de tripa, pero las mas grave-do-se fabrica hoy de metal entorchado de tungsteno

(metal denso que favorece una sonoridad mas brillante).®

llustracién 2. Viola. Tomado de

http://spanish.alibaba.com/product-gs/professional-viola-electric-viola-484614722.html

"lbidem p.162
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Violonchelo

Derivado del clasico bajo de viola-esta construido segun los mismos principios que
el violin y la viola, pero sus dimensiones son claramente mayores (su longitud total
es de alrededor de 1,30 m y la altura de sus aros oscila entre 11 y 12 cm), con
mastil mas fuerte y cuerdas mas gruesas (la presion que ejerce es de alrededor
de 25 kg). Estas cuerdas se afinan por quintas a la octava baja de la viola (do, sol,
re, la), y las dos mas graves son casi siempre de tripa entorchada de metal. La
técnica de interpretacion difiere sensiblemente de la del violin, especialmente en la
digitacion de la mano izquierda; ademas es un instrumento que hay que tocar
sentado: se apoya en el suelo sobre una pica retractil y se sujeta entre las

rodillas.*’

llustracién 3. Violonchelo. Tomado de

http://www.musicasajoe.es/Violonchelo-de-Concierto-Heinrich-Drechsler-Instrumento-
para-solista

YIbidem p. 162
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Contrabajo

El instrumento mas grave y mas voluminoso del grupo de la cuerda, ha
conservado la forma original de las violas; ni su tamafio ni su forma estan
definitivamente estabilizados: la altura total es de alrededor de 1,95 m (con una
caja de 1, 10 m de largo y los aros que miden entre 18 y 21 cm de alto); los
contrabajos corrientes, sin embargo, s6lo miden algo mas de 1,80 m. El nimero
de cuerdas ha oscilado entre tres y seis, contando en la actualidad con cuatro
cuerdas afinadas por cuartas (mil, lal, re2, sol2). Las dos primeras van
entorchadas y en caso de existir una quinta cuerda producira el dol en el registro
grave. La extension puede abarcar cuatro octavas. El arco puede cogerse por
arriba (técnica francesa) o por abajo-con la palma de la mano hacia arriba-

(técnica alemana).'®

llustracion 4. Contrabajo. Tomado de

http://www.darezzo.com/info_articulo.php?products_id=126-

“|bidem p.163
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Con estas descripciones de cada uno de los instrumentos de cuerda frotada que
conforman el quinteto (dos violines, viola, cello y contrabajo), que sera
conformado, para aplicarlo a este trabajo de investigacion, con los estudiantes de
la Institucion Educativa Distrital Toberin en la ciudad de Bogota, se tomaran en
cuenta apreciaciones citadas como las técnicas de arco que se aplicaran en los
talleres con cada uno de los instrumentos para establecer unidad y sobre todo,
tomar en cuenta las herramientas que traen consigo los estudiantes. Por ejemplo,
el uso de la técnica alemana con el contrabajo, sera acogida por la estudiante,
quien ya en su proceso de aprendizaje y practica anteriores con su instrumento
venia desarrollando esta técnica de arco, debido a los recursos que les han sido
otorgados por la institucion.

Respecto a los tamafios de los instrumentos para todo el quinteto, seran
empleados los de medida 3/4; tamafio que facilita la ejecucién del instrumento por
parte de los estudiantes ya que por su fisionomia, una medida mas grande dificulta
los procesos técnicos y musicales como la afinacién, el manejo de arco y la
postura corporal. De esta manera, se podran desarrollar de forma mas eficaz y
consciente los procesos formativos de caracter técnico y musical que los
estudiantes requieren para una correcta y facil ejecucion de su instrumento, y
poder desenvolverse naturalmente en agrupaciones como la orguesta sinfénica de

la institucion.

1.1.2.3 Modalidades Instrumentales

Con el paso del tiempo, se han ido incorporando los siguientes formatos
instrumentales para el género de musica de camara. Las distintas modalidades
instrumentales con la que se conforma el grupo de camara, pueden ser las

siguientes:
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Duos

Violin y Piano
Violin y Viola

Dos Violines
Violonchelo y Piano
Arpay Flauta
Guitarra y violin

Flauta y Piano etc....

Trios

Violin, Violonchelo y Piano (clasico o tipico)

Violin, Viola y Violonchelo (Trio de cuerda)
Clarinete, Violonchelo y Piano

Flauta, Corno inglés y Fagot

Flauta, Clarinete y Fagot

Arpa, Flauta y Viola

Cuartetos

Dos Violines, Viola y Violonchelo (clasico de cuerda)

Violin, Viola, Violonchelo y Contrabajo combinados con Flauta, Oboe, Clarinete o

Piano.

Las composiciones para seis a nueve instrumentos son menos usuales que para
las de menor numero de integrantes. En tanto, las combinaciones posibles son
bastante extensas, ya sea por el nidmero de instrumentos o por su menor

afianzamiento.

Para este trabajo de investigacion se plantea trabajar el formato de quinteto de

cuerdas (dos violines, viola, cello y contrabajo), con el fin de establecer los
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parametros ya mencionados anteriormente, y mejorar con la practica en grupo la
afinacion, los matices, las articulaciones, conocer repertorio universal y explorar la
direccion compartida junto a los compafieros de la orquesta; es crear un espacio
de formacién partiendo del aprendizaje en colectivo, con las herramientas que los
estudiantes ya traen desde la experiencia con la orquesta sinfénica, y reducirla

solo a las cuerdas frotadas.

Con este espacio, se espera obtener en los estudiantes motivacion por la muasica y
en especial, mejorar la calidad interpretativa de su instrumento, con la finalidad de
tener mejores instrumentistas en nuestro pais ya sea en las grandes orquestas o

como solistas.

1.1.2.4 Cualidades del sonido (Matices, sonoridades, afinacion,

articulaciones)

Es importante hablar de las cualidades del sonido que se trabajan ya bien sea en
un grupo de cdmara, una orquesta sinfénica o como solista. Para este caso en
particular, se hablara de los distintos matices que se pueden trabajar en un grupo
de camara, abordando aspectos tan importantes como la afinacién, dinAmicas o
matices y articulaciones. Ya que es a partir de estas cualidades que se la da un
significado y una coherencia a la frase musical de cualquier obra que se vaya a
interpretar. Sin esto, no seria posible hacer buena musica, y mucho menos hacerla
comprender al publico. Es a través de los matices, los que le dan un sentido a la

musica y al ensamble que se presente en un escenario.

Las cualidades del sonido que se trabajan en un ensamble como el grupo de
camara, permiten fortalecer y recrear las formas de interpretaciéon de una pieza
musical, dandole forma y un dinamismo colectivo de manera que entre los
intérpretes que ejecutan la obra haya una conexion, y sobre todo una pertinencia

en el uso de los matices a proponer.
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Para darle un balance sonoro a una pieza, es necesario emplear diversos términos
(en su mayoria italianos), que ayudan y se requieren para una mejor ejecucion de

la misma.

Las lineas generales de los diversos matices se expresan por las palabras y las

iniciales siguientes:

pp. pianisimo

p. piano

mp. mezzopiano
mf. mezzoforte
f. forte
ff.fortisimo

fff. tuttaforza

Sonoridades: Las sonoridades que se manejan en un conjunto instrumental de
cuerda frotada requieren ser unificadas, ya que se esta hablando de cinco
instrumentos cuya sonoridad es distinta, pero que a la hora de hacer un
ensamble, es necesario recrear una sonoridad estable y Unica donde todos los

instrumentos se fundan en sus contrastes y suene unificado en color y matices.

Es necesario resaltar la preponderancia de cada instrumento de cuerda frotada en
el grupo de camara.

En lo que respecta al primer violin, es éste, quien lleva casi siempre la melodia
principal en los cuartetos o quintetos de musica de camara, ya el segundo violin,
contrarresta con una segunda voz; la viola quien es la voz contralto de los
instrumentos de cuerda frotada, le da un color y un matiz especial puesto que su
registro es mas grave que el del violin, fundiéndose asi con el violonchelo y el
contrabajo quienes le da la fuerza y llevan la armonia en casi todas las obras
escritas para este formato. De esta manera, se producen elegantes y agradables
melodias al combinar estos instrumentos que han ido evolucionando en
construccion y sonoridad, logrando transportar al oyente a las distintas épocas de

la historia de la musica universal.
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Afinacion: Lograr una buena afinacion en un conjunto de cadmara ha sido uno de
los temas mas importantes a lo largo de la historia de la musica. Ya que se pone
en evidencia el trabajo en grupo en escena, y un trabajo individual previo para
lograr un buen ensamble. Se hace necesario, ahondar en este tema de manera
consiente por parte de cada instrumentista en particular, a través de la practica de
escalas y diversos estudios de técnica para poder avanzar en el proceso de
ensamble junto a los demés integrantes del conjunto; teniendo una conciencia de
las especificidades que presenta cada obra, y asi conseguir ejecutarla de la mejor

manera posible.

Respecto al tema de la afinacion en un grupo de cadmara, David Soyer, miembro

del cuarteto Guarneri menciona lo siguiente,
“Otro punto importante al afinar es que, como indic6 Casals, las dos
cuerdas mas bajas del Violonchelo-y también de la viola-deben afinarse un
poquito mas agudas. En otras palabras, hay que hacer que la cuerda sol
suba un poco, reduciendo la distancia con la cuerda re; la cuerda do se
eleva en la misma medida. Esto produce una entonacion mucho mejor al
tocar con los violines o con un piano”.*

Esta apreciacién del Violonchelista del cuarteto Guarneri es muy importante, ya

gue deja concretado el hecho de mejorar la afinacion en conjunto manifestandolo

coémo lo decia el violonchelista espafiol Pablo Casals; una buena estrategia para

tomar en cuenta a la hora buscar unidad en un grupo de cdmara de cuerdas

frotadas.

Articulaciones: En los instrumentos de cuerda frotada, la articulacion se da
dependiendo del contacto con el arco al frotar las cuerdas. Este término refriere a
la separacion de las notas o sonidos en la practica de interpretacion de notas
sucesivas de una obra. El manejo de las frases de una pieza depende en una gran

proporcion de la articulacion.

1QBLUM, David. El arte del cuarteto de cuerda. Idea Books S.A. Rosellén, 186.Barcelona. 1986
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El ya mencionado diccionario Oxford de la musica con respecto a este tema afirma

que,
“La articulacion puede ser expresiva, entre staccato y legato, o estructural,
en cuyo caso es analoga a la puntuacién en el lenguaje. La articulacion se
escribe en el papel con puntos, lineas cortas, acentos y ligaduras. Las
indicaciones de articulacion fueron poco comunes antes y durante el
Barroco, época en que los compositores presuponian que el conocimiento
de las préacticas comunes debia proporcionar al intérprete una aproximacion
correcta a la articulacion”.?°

Los tipos de articulacion mas comunes para las cuerdas frotadas son los

siguientes:

Détaché (FR.): Este golpe articula cada sonido con claridad, sin que sea
necesario acentuar ninguno, a menos que el pasaje lo indique especificamente.

Se cambia la direccion de arco en cada nota, “arcadas separadas”.

Louré (FR.); Portato (IT.): Esta articulacion que es esencialmente un legato,
(cuando se ligan las notas de un pasaje, todas las notas dentro de la ligadura se
ejecutan en una arcada; es decir, que todas se ejecutan mientras el arco se
desplaza en una direccion), se interpreta separando ligeramente las notas
mientras el arco se desliza por la cuerda. Esta articulacién o arcada se indica por
medio de unas rayas debajo o encima de cada una de las notas, con ligaduras

para designar los cambios en la arcada.

Staccato: La palabra staccato se deriva de la palabra italiana staccare, que
significa destacar o separar. El staccato se indica con un punto encima o debajo

de las notas, tocandolas mas cortas que las que no tienen punto.

LATHAM, Alison. Diccionario enciclopédico de la musica. Fondo de Cultura Econémica
Carretera Picacho-Ajusco 227; 14200 México, D. F. 2008. p.117
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Martelé (FR.); Matellato o Marcato (IT.): Este término se deriva del verbo
“‘martillear”. Con respecto al arco, indica un golpe rapido, bien articulado, pesado,
separado. El arco no deja la cuerda, aunque hay una pausa entre las notas y cada

nuevo golpe comienza con un acento fuerte.

Spiccato (IT.): En tempo lento o moderado, el intérprete hace un esfuerzo
deliberado para que el arco rebote. Se reduce la presion de la mano derecha y la
mufieca deja caer la parte central del arco sobre la cuerda, en un movimiento
semicircular. La notacion es similar a la del staccato, los puntos se colocan encima

o debajo de las cabezas de las notas.*

Teniendo en cuenta que el aprendizaje en grupo fortalece los conceptos técnicos y
musicales a través de un grupo de cadmara, y que a su vez permite crear espacios
de socializacién, convivencia y comparferismo. También se hace necesario
resaltar la importancia del abordaje de los instrumentos de cuerda frotada, pues
éstos traen consigo una serie de aspectos que desde la parte motriz, requiere una
destreza que solo con la practica constante y consiente se va fortaleciendo.

El hecho de tocar un instrumento de cuerda frotada, desarrolla automaticamente el
sentido de la afinacion, trabajando como érgano esencial el oido, como el medio
trasmisor para poder discernir entre la afinacién y la desafinacion.

Al ser instrumentos no temperados, permite que el sentido de la escucha se
desarrolle mucho mas que en un instrumentista de viento, pues la pulsacién con la
que se articula en la mano izquierda, debe ser con una precision casi perfecta, de
manera que el sonido en cuanto la afinacion y la articulacion suenen limpio y la

frase que se esté ejecutando se entienda también.

Ademas de estas apreciaciones, también se debe tener en cuenta la disociacion
gue se establece entre la mano izquierda y la mano derecha, pues mientras se
articula de cierta manera en la mano izquierda (velocidad), en la mano derecha, el

arco deberd responder a la misma velocidad. Realizar simultdneamente esta

21ADLER, Samuel. El estudio de la orquestacion. Idea Books. Espafia, 2006.
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accion, requiere una destreza que solo con la practica del instrumento se puede

lograr desarrollar satisfactoriamente.

Es por eso, que se resalta la importancia de un trabajo de musica de camara, pues
es alli donde el intérprete deja ver claramente las potencialidades que tiene en
relacion con la ejecucién de su instrumento, los elementos que se destacan de él,
los aportes que este puede efectuar en el grupo, ademas de poner en evidencia
las particularidades y posibilidades que se pueden lograr con la practica de un
instrumento de cuerda frotada en un ensamble, como trasmision de sensaciones a
través de las melodias ejecutadas y la presencia escénica que se ha trabajado
durante un periodo prudente de estudio.

1.1.2.5 Direccién compartida o papel del director

Ya se habia mencionado que en un grupo reducido de musicos como lo es el
grupo de camara no hay director, pero no por esto se excluye una participacion y
una responsabilidad por parte de los miembros del grupo, para llevar a escena un
trabajo previo de manejo de matices y frases que deben tener una coherencia y
una consistencia con la participacién e interpretacion de todos los instrumentos e

instrumentistas pertenecientes al ensamble.

El término de direccion compartida, aduce a la responsabilidad colectiva por parte

de los intérpretes en una obra, repartiéndose asi cada uno segun la pieza musical.

En una pieza que tiene solos de un instrumento en particular, asume su papel,
convirtiéndose en ese momento en solista pero con la misidbn de dar las
respectivas entradas o pautas para que los demas integrantes reciban la sefial o

gesto para entrar correctamente.

En el concierto del cuarteto Manolov, ya mencionado anteriormente, se pudo
evidenciar una direccién visual por parte del primer violin, quien casi todo el
tiempo del concierto es quien lleva la melodia de las distintas piezas que se

ejecutaron. No obstante, hay una recursiva estrategia de participacion colectiva.
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Esto es, rotacion de direccidon en una pieza otorgada al segundo violin, pasando
éste a ser el que dirija dicha pieza. Al realizar el cambio de director, hay un
impacto contundente en la interpretacion y comunicacion visual para sefialar las
entradas a los demas integrantes del grupo, puesto que éste cuenta con un
caracter un poco distinto en relacidbn con la direccion anterior, pero nunca
saliéndose de los esquemas ya planteados por todos en el grupo. Los parametros
gue se establecen en un ensamble deben ser acogidos de la misma manera por
todo el grupo para que haya una homogeneidad en todo lo referente a los matices,

afinacion y articulaciones.

Esta estrategia, vista e implementada en el concierto del cuarteto Manolov, pone
en escena la calidad interpretativa de los intérpretes, dejando ver a través de su
repertorio una amplia trayectoria y conocimiento a cerca de los estilos musicales
en cada periodo de la musica, donde se trabajan los aspectos técnicos como las
distintas articulaciones, la afinacion y matices sonoros, siendo la parte esencial de

la musica en todo sentido.

Es ahi donde se entra a evaluar y resaltar el trabajo que se puede realizar con un
cuarteto de cuerdas frotadas; conocer y tocar diversos repertorios que permitan
realizar una exploracién de la musica universal, y entenderla en todo sentido,
ademas de establecer relaciones directas con la misma y con los demas
integrantes del ensamble, poder establecer una comunicacion visual y corporal

que permita trasmitir la masica de manera mas agradable y dinamica.

Este papel de director es importante que lo vayan asumiendo de manera
responsable y activa en cada uno de los ensayos, para que exista una
reciprocidad y pertinencia del repertorio que se esta ejecutando en escena. Hay
gue tener en cuenta, que la ubicaciéon en escena donde haya contacto visual entre
los intérpretes desde los ensayos es esencial, ya que permite una mejor conexion
y coordinacion de dinamicas y articulaciones, para que no se presenten problemas

de ensamble y todo se vea mas compacto.
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Tomando como referencia el trabajo con las cuerdas frotadas que realiza el
maestro Ricardo Meneses, en el centro orquestal Batuta Buenaventura, y viéndolo
desde la perspectiva de Orquesta Escuela, que permite a los jévenes desarrollar
sus destrezas y habilidades musicales individuales y adquirir los conocimientos y
experiencias propios de la disciplina musical, encontrando como principio
metodoldgico esencial, la Orquesta como eje de la formacion, se pudo evidenciar
un manejo y direccién guiada por el mismo docente donde éste comparte la idea

de que,

“El Director” es un educador por excelencia. La labor fundamental ademas
del conocimiento en este campo, consiste en orientar a nifilos y jovenes
para que desplieguen su personalidad y talento a través de la musica, y
reconozcan en ella una dimension interior que les permita conocerse,
cultivarse y expresarse con autonomia y creatividad. Por esta razoén, dicha
tarea implica una gran responsabilidad social, por cuanto tiene el poder de
influir sobre las decisiones de los individuos. Entonces, la formacion
impartida por el director debe ser de gran responsabilidad ética y de
naturaleza personalizada, a fin de constituirse en un referente sélido para

todos los integrantes de la orquesta.?

Con la anterior apreciacion acerca del trabajo del director, se puede concluir que
éste si puede ser un guia que aporta conocimientos a los estudiantes, pero no
etiquetarse como el que imparte una serie de reglas que hay que seguir al pie de
la letra. Lo que se muestra en esta investigacion, es precisamente, evitar la
participacion de un director que imparte ciertos parametros que hay que cumplir a
cabalidad; aqui lo importante es llevar al estudiante a crear sus propias ideas que
sirvan y contribuyan al proceso de formacién musical que esta iniciando y
cotejarlas con los demas comparfieros, para asi convertirlas en grandes ideas

grupales.

%% Entrevista realizada el 28 de Junio de 2012 al maestro Ricardo Meneses. Maestro de Viola, Centro
Orquestal Batuta-Buenaventura. Ver anexo 1
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Para este trabajo de investigacion, el tener un director no es necesariamente dirigir
con una batuta y dar las entradas, se trata de que se establezcan procesos de
comunicacion en colectivo, donde todos sean directores en determinado momento.
La idea de tener un director es provisional; para este caso que los estudiantes son
pequefios, y estan aprendiendo sobre musica en un colegio donde esta disciplina
no es parte esencial del curriculum de la institucion, se plantea que exista un
docente que actie como guia para la realizacion de este proyecto. Es en este
momento, (ensayos) donde habra un director que maneje y guie de una manera
consciente cada actividad para mejorar dificultades técnicas, escuchar, aprender y
reproducir en colectivo, poniendo en escena el disfrute de hacer y tocar masica

para si mismos y para los receptores.

En las sesiones de trabajo con los estudiantes, se han ido realizando una serie de
ensayos de algunas obras, donde se pone en escena la direccion compartida.
Como punto de partida para llevar a cabo este proceso, se ha fijado nombrar al
primer violin del quinteto, el eje central para dar las correspondientes entradas en
determinada obra.

Se fija de este modo, ya que al aplicarlo de manera experimental en el grupo de
camara Toberin, debe existir la posibilidad de que todos se escuchen y sobre todo,
gue sea la melodia la que guie a los demas integrantes del ensamble, que es casi
siempre el violin uno el que lleva la melodia de las piezas que se ejecutan. Por
cuestiones de timbrica, el violin supera el registro de los demas instrumentos, ya
gue éste es agudo, y permite que su proyeccion sea mas fuerte, aspecto que le
otorga el liderazgo para dar las entradas en determinadas obras y dar el La para la
afinacion del grupo antes de empezar a tocar. No obstante, el violonchelo ha
tenido una importante participacion de liderazgo junto al violin, siendo éstos los
gue llevan la batuta en una de las obras que se esta trabajando.

De esta manera, se ha podido establecer una unidad entre los integrantes del
quinteto, ya que los demas instrumentos como lo son la viola, el chelo y el
contrabajo, son la base en casi todo el repertorio que se trabaja debido al registro
grave que presentan. Su timbrica permite que se acompafie de buena manera a

los dos violines y se pueda reconocer la armonia que presenta cada pieza
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musical, es alli donde se complementan y se crea una combinacién de
sonoridades interesantes que le dan el color caracteristico a un quinteto de

cuerdas frotadas.?

Alli es cuando se empieza a crear el trabajo en colectivo de comunicacion visual.
Fue bastante interesante ver como a partir de varios intentos, los demas
integrantes del grupo empiezan a mirarse entre ellos para establecer una
comunicacioén directa con el primer violin y asi recrear una sincronizacion para que
todos entren al mismo tiempo. Al realizar varias veces el mismo ejercicio, hasta
gue los ejecutantes lograran entrar de una manera sincronizada, se empezaron a
observar los resultados del trabajo de ensamble desde la comunicacion visual y la
direccién, concluyendo que la escucha y la comunicacion con el otro, son la base

fundamental para construir un buen grupo de camara.

1.1.2.6 Técnicas de estudio e interpretacion para trabajo grupal

Teniendo en cuenta que el tema planteado en este trabajo de investigacion es en
un principio ayudar a mejorar la calidad interpretativa en instrumentistas de cuerda
frotada a través del trabajo en grupos pequefios. Es necesario profundizar y
ahondar en las diversas técnicas de estudio y metodologias que proponen los
maestros a proposito del trabajo de musica de camara en pequefios grupos con

los estudiantes en las distintas instituciones.

Para este trabajo, se mencionaran algunas apreciaciones del maestro Ricardo
Meneses, director musical del centro orquestal Batuta Buenaventura, quien lleva
un proceso de trabajo arduo con los estudiantes de cuerdas frotadas. Tomando
como punto de partida las clases individuales de Violin, Viola, Violonchelo y
Contrabajo, las cuales se realizan bajo la guia de dos docentes, y consecuente a
ello, distintos ensambles de acuerdo con los procesos de aprendizaje de cada

estudiante.

23
Ver anexo 2
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En la visita realizada al este centro orquestal, se pudo evidenciar que el trabajo de
las clases individuales de instrumento, en este caso violin, viola, violonchelo y
contrabajo, no se ve un trabajo concienzudo, ya que precisamente no se maneja el
concepto de trabajo individual, sino que existe un aglutinamiento de estudiantes
para cada clase, lo que dificulta el aprendizaje de los mismos por carencia de
tiempo, espacio y docentes especificos del area.

Debido a esto, los estudiantes no pueden avanzar eficazmente en su instrumento,
se requiere un docente especifico para cada instrumento que solucione y guie a
los estudiantes. Ya en la parte de ensamble, hay dos grupos de acuerdo al nivel
que llevan los estudiantes. Es alli donde se pudo ver el trabajo realizado por el
maestro de Viola, Ricardo Meneses, quien dirige estos ensambles, trabajando
obras de acuerdo al nivel de los estudiantes; de esta manera trabajan alli en
colectivo, estableciendo procesos de formacion musical instrumental, con la ayuda
de su director.

Con relacion al trabajo grupal, y las posibilidades de uno en colectivo, de
conciencia y aplicacion de las diversas herramientas para ejecutar de manera
provechosa un instrumento, y a la par disfrutar la musica en todo sentido, se hace
necesario mencionar algunas de las estrategias metodolégicas que emplea el
maestro Ricardo Meneses con sus estudiantes,

“El principio segun el cual Batuta se apoya en la educacion musical en
grupo, tiene que ver con un modelo de ensefianza en el cual la participacion
activa del estudiante en el grupo juega un papel crucial. Este modelo
Orquesta-Escuela permite a los jovenes desarrollar sus destrezas y
habilidades musicales individuales y adquirir los conocimientos vy
experiencias propios de la disciplina musical, encontrando como principio
metodolégico esencial la Orquesta como eje de la formaciéon: “La
caracteristica fundamental de la Orquesta desde la perspectiva del Plan
Nacional de Mdusica para la Convivencia es la practica de conjunto que se
convierte en el Eje Programatico desde lo instrumental y desde la direccion,

hacia la iniciacion a la cuerda frotada, las bases tedrico-auditivas y demas
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presupuestos que hacen parte fundamental de wun sistema de
interrelaciones alrededor de la practica de conjunto como eje integrador’.
Desde el punto de vista filosofico y social, se trata de un proceso que va del

grupo al individuo y no del individuo al grupo”.?*

Con lo citado anteriormente, se resalta la propuesta de Batuta de realizar procesos
de formacién musical con la practica grupal, como eje integrador del estudiante
con su instrumento, ademas de brindarle un espacio propicio para la convivencia e
interrelacionarse con los demés compafieros de grupo y adquirir liderazgo. Es alli
donde se toma como material de apoyo a este tema de investigacion, el realizar

procesos de formacion musical en el instrumento desde la practica en grupo.

Seguido a ello, también es importantisimo resaltar la estrategia metodoldgica

recreada a la hora de realizar los ensayos con los grupos y trabajar una obra.

¢, Qué metodologia utilizan para trabajar una obra en un ensamble de cuerdas
frotadas? ¢Cdomo la abordan? Al respecto el maestro Ricardo responde sobre el
trabajo que realiza en Batuta,

“Pre interpretativa: Realizar el contexto Autor-Epoca (en relacion al

momento artistico y social).

Interpretativa: Realizamos una lectura general de la obra identificando las
caracteristicas relevantes de la partitura como tempo, articulacion en
relacion a los golpes de arco, ritmo, elementos melédicos, matices, etc.,
buscando asi en entendimiento de las ideas musicales en aras de la

familiarizacion con las sonoridades y ambientes que conforman la obra.

Luego se identificaran los pasajes con mayor dificultad y posteriormente se
plantean los mecanismos pedagogicos que permitan superar la complejidad
técnica de dichos pasajes, empleando una dedicacion de manera lenta en
cada dificultad permitiendo progresivamente ir superando la falla técnica.

Como ya lo habia mencionado anteriormente se desarrolla un trabajo

** Entrevista realizada el 28 de Junio de 2012 al maestro Ricardo Meneses. Maestro de Viola, Centro
Orquestal Batuta-Buenaventura.
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esencialmente colectivo, con eventuales sesiones de ensayos parciales por

filas, programados por el director con asistencia de los profesores.

El trabajo con los jovenes en cada ensamble se realiza desde la perspectiva
pedagdgica del conocimiento y aprendizaje de la obra en grupo:
“escuchandose” unos con otros... fila entre fila, permitiendo que la solucion
de variables tales como la precision ritmica, la afinacion, el tempo, matices,
comunicacion con el director, etc.,, se resuelvan de manera
retroalimentada”.?®

Este aporte que hace Batuta de dar soluciones a los problemas técnicos que
presentan los estudiantes en su instrumento de manera grupal, a través de
ensayos parciales y ensayos generales, es lo que corresponde de forma eficiente
a la propuesta que se plantea desde el principio en esta investigacion. La
retroalimentacion de los procesos de cada estudiante, facilita el aprendizaje y

contribuye a establecer una mejor comunicacion entre los mismos.

Tomando como referencia estos procesos de trabajo en colectivo de este centro
orquestal, se permiti6 a la autora de este trabajo de investigacion, realizar
pequefios ensambles con los estudiantes del area de Violonchelo en la etapa de
iniciacion, en los que a través de la imitacion como herramienta pedagoégica y de
manera vivencial, sin acudir a elementos como partituras; los estudiantes pudieran
comprender, asociar, y tocar pequefias melodias de facil ejecucién, por medio de
la escucha y la comunicacion visual. Herramientas utiles para afianzar el trabajo
en colectivo con otros instrumentos de la misma familia, dando fuerza para el
trabajo posterior de conformacién de grupos de camara para fortalecer aspectos
de ensamble y formacion musical en el instrumento, objetivo principal en esta
investigacion. La practica imitativa es una de las herramientas de mas comun
manejo, puesto que siempre esta a la mano como un elemento que guia al
aprendiz a través de la percepcion visual, de esta manera éste ejecutara de la
misma manera demostrada por el docente las acciones representadas generando

mayor receptividad en él. Este elemento, empleado para la practica en el centro

> |bidem
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orquestal, sirvio como estrategia metodoldgica para obtener resultados favorables
a la hora de ensamblar con otros y establecer una unidad de elementos técnicos
como la correcta postura con el instrumento, perfeccionamiento en el agarre del
arco, y articulacion en mano izquierda. Elementos que funcionan como la base
fundamental de la practica en colectivo con otros instrumentos. A propésito de la
imitacion, el maestro de Violin Mauricio Echavarria dice, “‘Me enfoco mas en
interiorizar sensaciones propias de los estudiantes, que entiendan movimientos
visuales, mostrar qué es tenso y relajado, mostrar como funcionan los dedos de la
mano izquierda. Pero es solo una herramienta complementaria para que el

aprendiz apropie por otro medio sensorial las metas técnicas buscadas”?®

2. Poblacion
2.1 Contexto

El tipo de poblacion con el que se iniciara la implementacion y la conformacion de
grupos de camara, son estudiantes de primaria y secundaria, comprendidos entre
los 12 y 15 afios de edad respectivamente, de la Institucion Educativa Distrital
Toberin de la ciudad de Bogota; institucion donde se lleva a cabo un proceso de
formacién musical a partir de la conformacién de orquesta sinfénica, proyecto
llamado “Ton y Son”, creado por la docente encargada del area musical y directora
de la orquesta, Rocio Cardenas Cifuentes. Quien desde el afio 2007 planted la
propuesta a las directivas de la instituciéon con el &nimo de buscar procesos de
desarrollo artistico integral a través de la musica en los estudiantes, contribuyendo

a fortalecer los valores y la convivencia en la comunidad educativa.

Es gracias a este proyecto, que la |I.E.D Toberin ha tomado fuerza desde el area
de educacion musical, al realizar la conformacion de orquesta sinfonica, creando
espacios para la formacién en competencias ciudadanas por medio de la musica;

todo esto, a través de ésta como estrategia didactica, que despierte en los

*®Entrevista realizada el 22 de Noviembre de 2012 a Mauricio Echavarria. Docente de Violin de la
Universidad Distrital Francisco José de Caldas.
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estudiantes el interés por la misma y ver esta disciplina como su proyecto de vida

a largo plazo.

Alterno a esto, la docente Rocio Cardenas ha contado con el apoyo y la
colaboracion de estudiantes practicantes de musica de la Universidad Pedagdgica
Nacional, gracias a un convenio establecido por las directivas del colegio y la
universidad en el segundo semestre de 2008, para fortalecer el area de musica en
la parte instrumental donde cada docente trabaja con grupos de estudiantes de un
mismo instrumento, para guiarlos en todo lo referente a la teoria y ejecuciéon del

instrumento, reforzando asi mismo, los pasajes que se trabajan en la orquesta.

Gracias al trabajo arduo que ha realizado la docente, y las gestiones pertinentes
para conseguir apoyo y hacer que el proyecto de orquestas estudiantiles crezca,
se han podido realizar conciertos en diversos escenarios de la ciudad de Bogota y
participar de encuentros orquestales con otras instituciones, ademas de conseguir
apoyo de la alcaldia para dotacién de instrumentos, demostrando que la musica es
un vehiculo perfecto de integracion ciudadana, apta para establecer relaciones de
convivencia entre los estudiantes y en si, toda la comunidad educativa. Es gracias
a esta iniciativa, que va creciendo cada vez mas el proyecto de orquestas
infantiles y juveniles en los colegios, permitiendo asi divulgar valores de

convivencia e incentivar el trabajo en grupo a través de la musica.

2.1.1 La orquesta sinfénica

Un grupo de camara, conformado por un grupo reducido de integrantes, sea cual
fuere su formato, solo cuerdas, viento, 0 mezclados, maximo de nueve intérpretes;
a diferencia de una orquesta sinfénica la cual esta conformada por la familia de los
instrumentos de cuerda frotada, instrumentos de viento y percusion, ademas de
contar con la presencia de un director; funciona de manera distinta al de un grupo

de cdmara, ya que el nUmero de intérpretes que la integran es mucho mas grande.
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Esta experiencia contribuye en los estudiantes que empiezan hasta ahora su
proceso de formacion musical instrumental, que puedan aprender a oirse entre si
junto a sus demas compafieros, conozcan grandes repertorios, y sobre todo, que
se construya un aprendizaje en colectivo donde se retroalimenten los conceptos
aprendidos previamente en los ensayos y en las clases individuales. Estos
factores, se resaltan siempre y cuando se cumpla a cabalidad con el proceso de
aprendizaje que requiere cada estudiante. Para el caso de los estudiantes de la
I.E.D Toberin, no ha habido un proceso consecuente con las necesidades de los
estudiantes, es decir, se realizan una serie de ensayos con la orquesta de la
institucién, dejando pasar por alto una serie de dificultades que presentan los
estudiantes, lo que retrasa tanto su proceso de formacion musical, como el trabajo
grupal para la realizacion de conciertos que plantea la instituciébn en distintos

escenarios.

En el caso particular de las cuerdas frotadas, se hace necesaria una serie de
ensayos parciales, lo que confiere a ensayar por filas de instrumentos para
solucionar pasajes complicados y de afinacion. El trabajo realizado con la orquesta
del colegio Toberin, aporta a los estudiantes herramientas musicales con una serie
de elementos y terminologias que aun para ellos no son tan familiares, ya que este
espacio de hacer musica en conjunto esta visto como un area mas que el colegio

propone, y son ellos quienes deciden si quieren participar de ella.

Siendo uno de los objetivos de esta investigacion, fomentar espacios de formacién
musical partiendo de hacer musica en grupo con los estudiantes de cuerdas
frotadas, quienes requieren de una guia y un proceso concienzudo en la parte
técnica y musical de su instrumento. Se plantea entonces, la propuesta de
conformar un grupo de cuerdas frotadas como espacio de formacién, que les
brinde a los estudiantes de esta institucion, elementos técnicos y musicales para
poderlos desarrollar en la orquesta, y obtener un mejor desempefio en la misma,

ademas de incentivar en ellos el gusto por la masica.

Estos procesos que se realizaran en el quinteto de cuerdas son basicamente

establecer y desarrollar aspectos de educacién musical, tales como mejorar la
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afinacion, el manejo de matices y construir la direccion compartida donde cada
uno pueda ser participe de un manejo de grupo en determinada obra,
estableciendo una comunicacion con su instrumento y la musica en colectivo y no
de forma individual, retroalimentando los conocimientos que ellos ya traen en su
proceso de formacion inicial junto a los demas miembros del grupo, llevando asi a

la creacion de nuevas propuestas en el area musical con el trabajo en equipo.

A través de los talleres que se han ido realizando con los estudiantes de la
institucién, se han podido mejorar significativamente una serie de aspectos que
han ido tomando fuerza gracias a la practica en conjunto. Esto es, la unién de
grupo, manejo de voces por medio de las escalas, afinacion y unidad de
sonoridades con los diferentes timbres de los instrumentos, con la realizacion de

diversos ejercicios ritmicos.

Con la realizacién de escalas a una octava con distintos ritmos y a diferentes
velocidades, se ha establecido notoriamente una mejora en la velocidad y
direccionalidad de arco, ensamble, afinacién y fraseo, ademas de la importancia

de obtener un sonido grande en el instrumento.

Segun el Diccionario enciclopédico de la musica, “La funcién basica de las escalas
es definir y regular las alturas que conforman una interpretacion o una
composicidn. Las escalas sirven también al misico como ejercicios para mejorar

la técnica de ejecucion y de comprensién de la musica”.?’

Este es el motivo por el cual, se empezaron las sesiones de ensayo con los
estudiantes, ya que las escalas brindan un sin niamero de posibilidades para
conocer mas el instrumento, ademas de afianzarlos como grupo, que es lo que se

busca desde el principio de esta investigacion.

Esta metodologia que se ha aplicado para el quinteto Toberin, fortalece los

problemas de articulacion y afianzamiento del ensamble como tal. La percepcion

*’LATHAM, Alison. Diccionario enciclopédico de la musica. Fondo de Cultura Econémica
Carretera Picacho-Ajusco 227; 14200 México, D. F. 2008. p. 529
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que tiene el maestro de Violin Mauricio Echavarria, acerca del estudio de escalas

€s,

‘Si no hay escalas, el trabajo se hace mucho mas lento porque no hay
conocimiento del instrumento. Las escalas tanto como para tocar de solista,
mucho mas para tocar en cadmara, es la base sobre la que podemos

construir algo...

Yo lo que le planteo a los muchachos es el sistema ruso de escalas. Se
comienza en blancas, negras de a dos ligadas, corcheas de a cuatro,
semicorcheas de a ocho, si son varias octavas, dieciséis, treinta y dos. Y se
los convierto en un reto personal, a ver qué tan rapido pueden tocar las
escalas...Ese método es maravilloso porque les desarrolla muchisimo los
dedos...Cantar las escalas, tener un sentido de fraseo dentro de las escalas
también, por supuesto sin vibrato...La musica estd hecha de escalas y
arpegios... si el muchacho no esta practicando escalas, es un muchacho

que no esta en forma”.*®

Ha habido una interiorizacion por parte de los estudiantes relacionado con el

estudio de la diversidad de ritmos, con los que se pueden estudiar las escalas,

ademas de emplearlos de igual forma para mejorar pasajes de obras complicados

en ritmo y articulacion.

La importancia de haber realizado un trabajo de escalas concienzudo con el

quinteto de cuerdas, ha permitido, que éstos mejoren como ensamble a la hora de

afinar, articular de la misma manera, sacar sonido, y trabajar ritmos a distintas

velocidades, aspectos que son esenciales para empezar a trabajar el repertorio.

Con estas herramientas que los estudiantes van acogiendo paulatinamente, se

podran ver los procesos evolutivos de cada uno de ellos.

%% Entrevista realizada el 22 de Noviembre de 2012 a Mauricio Echavarria. Docente de Violin de la
Universidad Distrital Francisco José de Caldas. Ver anexo 1
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2.1.2 La puesta 0 ensayo en escena como espacio de formacion en los

instrumentistas de cuerda frotada

Hablando un poco de lo que confiere interpretar en grupo, Elaine Goodman cita lo

siguiente,

“La interpretacion en grupo implica una interaccion musical y social entre varios
intérpretes. El término ensamble significa <<juntos>> en francés, y se utiliza para
designar una variedad aparentemente infinita de agrupaciones musicales, desde

un duo hasta una orquesta sinfénica™°.

Con lo anterior Goodman propone que la interpretacion en grupo puede mejorar
entendiendo algunos de los procesos involucrados en el acto de hacer musica
juntos. Estos procesos son, la coordinacién, la comunicacion, el papel del

individuo y los factores sociales.

En la parte de coordinacién es importante mantener el tempo o pulso de la pieza
gue se va a interpretar, ya que al ser un grupo pequeiio, donde no se cuenta con
un director que establece un pulso definido, es ahi donde los intérpretes del grupo
se deberan poner de acuerdo para acordar el tempo, ya sea marcandolo con
gestos corporales como la cabeza o los pies. Asi, habra un equilibrio y una
verdadera coordinacién grupal, manteniendo lo que se considera el factor mas

importante en un ensamble de camara, el Tempo.

Es importante que haya una retroalimentacion de la mdsica que se esta
interpretando y de los aportes que hacen los deméas compafieros del grupo,
proponer y seguir al compafiero en cuanto a los aspectos técnicos, desarrolla un
aprendizaje y una interaccion en colectivo, surgiendo una cooperacién entre los

mismos.

La comunicacion auditiva y visual juegan un papel muy importante dentro de la

interpretacion en un grupo de camara, debe existir la necesidad de comunicacion

2 RINK, John. La interpretacidon musical. Traduccion Barbara Zitman. Alianza Editorial, S.A Madrid, 2006.
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entre los intérpretes, manejandola de la manera mas sencilla para que la musica
fluya con mas claridad y facilidad. Estos dos factores se pueden manifestar
mediante sonidos, contactos visuales, gestos y movimientos del cuerpo. Dejando

por sentado que la comunicacion auditiva debe prevalecer por encima de la visual.

En palabras de Elaine Goodman, “La explicacion mas sencilla es que oimos la

mdsica-no la vemos”.*°

Con lo dicho anteriormente, la masica de camara contribuye a la maduracion del
musico en el ambito de la expresividad y la emotividad ya que al realizarse alli
intercambios de ideas y la confrontacion de distintos puntos de vista en cuanto a la
parte interpretativa, resulta no solamente formativo, sino estimulante para un

instrumentista en proceso de formacion.

En las distintas sesiones que se han ido implementando con los estudiantes del
quinteto de la Institucibn Educativa Toberin, se ha logrado construir
paulatinamente una buena comunicacién entre los integrantes del grupo; esto es,
partir de los elementos que ellos ya traen en su proceso de aprendizaje previo (la
orquesta), donde se ponen a colacion, sirviendo como complemento al trabajo de

aprendizaje en colectivo.

Alli, se ponen en escena elementos que conciernen a la parte técnica del
instrumento para facilitar algunos pasajes de la pieza que se esta trabajando,
como golpes de arco, articulaciones, matices, estructura de la obra por frases, y la
direccion compartida como elemento esencial para el manejo de grupo. Todos
estos elementos colaboran en el proceso de aprendizaje en los estudiantes,
facilitando asi su proceso tanto grupal como individual. Al poner como punto de
partida un trabajo de técnica, como lo es el estudio previo de las escalas y los
arpegios, antes de empezar a estudiar el repertorio musical, se puede presenciar
una evolucién significativa para centrarse en abordar los procesos meramente
musicales, como por ejemplo, establecer matices de la obra y trabajarla por frases

para comprender el sentido de la misma. Con estos elementos se permite en los

% Ibidem
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estudiantes, proponer estrategias que les permitan comprender y apropiarse mas
facil del repertorio, construyéndolo y haciéndolo de manera vivencial con su

instrumento, y cotejarlo con los demas integrantes del grupo.

2.1.2.1 Experiencia orquestal y musica de camara

A través de la experiencia que brinda las orquestas de cdmara o las orquestas
sinfénicas, los estudiantes en proceso de formacion de cualquier institucion
empiezan a recibir informacion que les es Util para su proceso de aprendizaje. Alli
reconocen la importancia de trabajar en equipo junto a sus compafieros de atril,
donde siempre existe uno que impulsa al otro en todo lo referente a pasajes para
el manejo del fraseo y afinacién. Con esta gran experiencia que es la orquesta, los
procesos de formacion se ven fundamentados con el trabajo en equipo, donde se
puede construir a partir de ello, un sonido homogéneo en donde la fila de una
misma familia de instrumentos como por ejemplo, los violines, suenen unificado y
con la misma calidad de sonido, a proposito de la interpretacién y los aspectos
técnicos para poder logarlo. Es a partir de esta experiencia, que los estudiantes de
la Institucion Educativa Toberin, han logrado conseguir herramientas de ejecucion
musical con su instrumento, y enriquecer un aprendizaje musical, que les ha sido

guiado por su directora de orquesta.

En lo que respecta tocar en una orquesta sinfénica, y en una orquesta de cuerdas

y sus diferencias, el profesor de Viola de Batuta Buenaventura responde,

“Desde el punto de vista técnico no habria diferencia, lo diferente serian las
sensaciones que provoca en el musico el hecho de participar en estos dos
tipos de ensamble. El tocar en una Orquesta Sinfonica puede ser muy
enriquecedor ya que en ella confluyen todas familias instrumentales, esto
sin pretender decir que la orquesta de cuerdas es menos importante y en la
cual el musico se puede acercar a esa pureza e individualidad que

representa la musica de camara, ambas aportan de manera positiva al
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proceso formativo: la Sinfénica mayor expansividad sonora y la de camara

mas intimidad y mejor conciencia en la profundidad de la ejecucion”®*

A cerca de la percepcion que el maestro Ricardo tiene respecto a las diferencias
entre estas dos conformaciones de orquesta, se puede decir que en el ensamble
con las cuerdas frotadas en una orquesta de camara se pueden trabajar con mas
precision aspectos de afinacion y de articulacion, ya que en la familia de los
instrumentos de cuerda frotada se manejan estos elementos de la misma manera,
(golpes de arco, fraseo, conducciéon dinamica, manejo de sonoridades), pero que
en ella, aun se sigue viendo la presencia de un director que guie todos esos
procesos. Para la descripcion y trabajo de un grupo de camara, ya no existe la
presencia de un director con batuta, sino que son los mismos miembros del grupo,
maximo hasta nueve integrantes, los que llevan la batuta en determinado
momento; es decir, cumplir la funcion de dar las entradas y que uno de ellos

pueda destacarse como un lider que lleve a sus deméas comparieros.

Para los estudiantes que ahora conforman el quinteto Toberin, quienes siempre
han estado bajo la guia de su directora de orquesta, les ha sido complejo de
alguna manera realizar este ensamble tan reducido, puesto que siempre han
estado pendientes de las entradas otorgadas por la batuta de su directora en la
orquesta de la institucion educativa, y alterno a ello, constantemente han tocado
con sus demas comparieros de la familia de las cuerdas frotadas y también han
hecho ensamble con los demas instrumentos de la familia de los vientos metales
y vientos madera; lo que conformaria una orquesta sinfénica completa. Orquesta a
la que ellos han pertenecido desde el inicio y donde han cultivado su proceso de
aprendizaje musical en evolucién. Pero es gracias a esta experiencia orquestal,
que se ha podido conformar este quinteto, ya que alli, los estudiantes han
aprendido conceptos de teoria, ejecucion técnica e interpretacion, que de alguna
manera les ha brindado la posibilidad de conocer mas su instrumento y escoger

este arte como su proyecto de vida a largo plazo. Esta lltima parte es muy

*! Entrevista realizada el 28 de Junio de 2012 al maestro Ricardo Meneses. Maestro de Viola, Centro
Orquestal Batuta-Buenaventura.
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importante, ya que ayuda a fortalecer los procesos de aprendizaje significativo en
el quinteto, intercambiando ideas y conceptos que ya han trabajado en el area de
musica de dicha institucién. Esto con el animo de avanzar en la parte de
ensamble, y que sea por medio de la mdsica en conjunto que se generen
procesos de formacion, haciendo musica en conjunto, que les brinde la posibilidad
de adquirir criterios interpretativos sélidos en relacion al equilibrio sonoro, igualdad
en las articulaciones, afinacion, fraseo y direccion compartida, a través de
repertorios de facil ejecucion, que les amplie su pensamiento musical, siendo
conscientes de los aspectos técnicos que se deben tener en cuenta y ponerlos en

practica a la hora de ejecutar una obra.

2.1.2.2 Implementacion del grupo de camara en la I.LE.D Toberin

Para poder llevar a cabo el proceso de implementacion del quinteto de cuerdas, se
hace necesario mostrar una propuesta a los estudiantes que incentive y les brinde
herramientas que para ellos puedan ser de gran utilidad en su proceso de
formacion, como integrantes de la orquesta de la institucion. Se ha podido
evidenciar a través de la trayectoria que ha tenido la orquesta, que los estudiantes
llevan un proceso musical incompleto, debido a la falta de apoyo al area de musica
por parte de las directivas de la institucion, ya que se evidencia esta propuesta
musical como un espacio en donde los estudiantes representan la institucion en
jornadas netamente educativas y no como una modalidad que los incentive a
vivenciar la musica. A esto se le suma la ausencia de docentes enfocados al tema
de educaciéon musical, por la misma razén de no ser ésta, una institucion con una

modalidad en artes musical.

Asi la vision de la institucion no sea la de formar un colegio donde el énfasis sea la
musica, si se ve el hecho de poder implementar propuestas como la orquesta, ya
qgue alli se cuenta con un sin nimero de estudiantes que ven la mdsica como su

proyecto de vida y sobre todo se diversifica el interés por parte de los estudiantes

63



de aprender un arte como lo es la musica. Al ver el interés de los estudiantes en
seguir haciendo parte del proyecto musical, se les pudo proponer de forma
lucrativa el hecho de hacer musica por ellos mismos, con propuestas que ellos
mismos realicen y que se diviertan en un espacio que solo ellos van a ocupar sin
la presencia de un director que les dicte o les rija sobre ciertos parametros. Esta
es la idea de hacer musica para el disfrute y para aprender; divulgando la musica
en distintos escenarios que los motiven y les permitan mejorar y desarrollar

nuevos elementos que enriquezcan su proceso de formacion musical instrumental.

Al ser acogida de forma satisfactoria por parte de los estudiantes la propuesta
realizada por quien desarrolla esta investigacion, se empiezan a desplegar y ver
crecer de manera provechosa, los distintos talleres que se plantean para diversos
fines como: creacion de técnicas de ensamble donde se podran trabajar aspectos
como la direccion compartida y afinacion, para mejorar la calidad interpretativa en
los instrumentistas de cuerda frotada, como complemento a la practica orquestal,
partiendo de los aprendizajes que estos traen y asi ampliar procesos de

aprendizaje en colectivo, donde la cooperacién prime sobre el individualismo.

Uno de los objetivos principales en este trabajo de investigacién es lograr una
buena ejecucion del instrumento, y para ello, es indispensable tener en cuenta una
correcta postura corporal, esto a través de los distintos ejercicios corporales para
un calentamiento previo de los musculos, evitando a largo plazo complicaciones y
tensiones musculares. Tal como lo cita el maestro de Violonchelo César Noguera,
en su documento para tratar las dolencias especificas de los violonchelistas,

“Si al comenzar a tocar no preparamos y calentamos la musculatura, esta
se puede forzar innecesariamente al exigirle movimientos y contracciones
violentas en frio...Existen muchos tipos de ejercicios y estiramientos para
cuerpo, brazos y manos, pero el principio fundamental que debes tener
siempre en cuenta es que los movimientos evolucionen de lentos a rapidos

y de muy suaves y relajados a firmes y fuertes”.*?

32NOGUERA, César. Dolencias especificas de violonchelistas su prevencidon y tratamiento. Caracas, 2001
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Es de esta manera como se emprende un trabajo con los estudiantes del quinteto
de la Institucién Educativa Toberin, donde después de realizar esta serie de
calentamientos se pretende abarcarpuntualmente, ejercicios de comunicacién
visual, a través de escalas con ritmos y golpes de arco variados en donde queda
por sentado después de realizarlo varias veces, que no se puede empezar a tocar
si no hay quien dirja por medio de movimientos gestuales que indiquen
contundentemente la entrada de lo que se va a ejecutar, ya que surge un
desajuste tanto en el balance sonoro como en la manera de direccionar el arco
(arcos cruzados), dando como resultado un desbalance grupal en el ensamble,
aspectos que los receptores captarian con facilidad, distrayendo de alguna

manera el punto de concentracién en los mismos.

Aun partiendo del hecho, de que se desorganiza el ensamble si no hay una
adecuada indicacion de entradas, también se le suma el hecho de la
desconcentracién en los miembros del ensamble, ya que pierden sonido, y la
afinacion se vuelve inestable; dando como resultado un retraso a las nuevas
aplicaciones que se le daran a la pieza como: fraseo, matices sonoros, y velocidad

real.

3. SESIONES CON EL GRUPO DE CAMARA DE LA |.E.D TOBERIN

La forma como se desarrollaron las sesiones de ensamble con el quinteto de
cuerdas Toberin, responde a las necesidades que presentan los estudiantes de
dicha institucién, ya que esta investigacion pretende colaborar y reforzar el
proceso de formacién que los estudiantes llevan en la parte instrumental como
miembros de la orquesta sinfonica de la institucion. Mejorando los distintos
aspectos de interpretacion y técnica instrumental por medio de la practica en
grupo, partiendo de las experiencias que ellos ya traen tanto desde su formacién
musical como miembros activos de la orquesta, como de las experiencias

adquiridas en sus clases de instrumento.

65



Es a través de estos talleres, que se pretende establecer una conexion directa con
el instrumento, y asi mismo, una comunicacién con los demas miembros del
grupo, que les permita aportar ideas y proporcionar mecanismos que faciliten las
posibilidades interpretativas a través de un trabajo en colectivo, para mejorar
aspectos de ensamble, direccion compartida y afinacion, con una serie de
herramientas que seran presentadas para contribuir en el desarrollo técnico e
interpretativo del instrumento de cuerda frotada, todo esto por medio de un trabajo

en grupo.
3.1Sesion 1

3.1.1 Ejercicios de calentamiento
Objetivos:

e Realizar una serie de ejercicios musculares como calentamiento previo al

ensamble

Partiendo de la base que para ser un buen instrumentista hay que cuidar las
manos, y evitar todo tipo de tensiones que puedan afectar la ejecucion en el
instrumento. Se deben tener muy en cuenta una serie de aspectos que
contribuyan a establecer una buena técnica y sobre todo que no exista dolor a la

hora de tocar el instrumento.

Para ello, se realizaron una serie de ejercicios que permiten obtener una
flexibilidad en la manipulacién del instrumento, construyendo de ésta manera una
buena técnica en el mismo, tanto en la mano derecha como en la mano izquierda,
ya que al tener conciencia de la posicion que se debe tener con cada dedo, se
facilita la practica del instrumento, y los pasajes de compleja ejecucion podran salir

de manera mas comoda y natural.

Asi, se empiezan estas sesiones con el quinteto Toberin, realizando una serie de
ejercicios de estiramiento de manos, flexionandolas de manera que los tendones y
musculos se estiren y saquen las tensiones que se presentan antes de empezar a

tocar el instrumento. De esta manera los musculos estaran calientes evitando
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crear tensiones a largo plazo y desarrollar cansancio muscular, ya que es lo mas

comun en los instrumentistas.

Ejercicios de estiramiento

Los ejercicios planteados fueron los siguientes:

1. Flexionar cada mano hacia abajo, manteniéndola por diez segundos cada
una.

Luego doblando hacia arriba, de la misma manera

Doblar la mufieca hacia abajo

Entre cruzar los dedos, estirdndolos hacia al frente

o M 0D

Juntar las manos, realizando movimientos rapidos con las mufiecas
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6. Flexionar el cuello, realizando movimientos hacia la derecha, la izquierda,

adelante y atras

Con esta rutina de ejercicios, se pretende que haya un calentamiento previo a la
ejecucion del instrumento, pues los musculos se calentardn evitando crear

tensiones a largo plazo y cansancio muscular.

Ademas de evitar tensiones y complicaciones musculares, se quiere lograr
también que crezca un ambiente de cooperacion e interiorizacion de saberes a
cerca de este tema, que indaguen y compartan ideas, que a través de una serie de
masajes entre ellos mismos, se establezcan también los procesos reflexivos a la
hora de ensamblar en grupo. Con estas sesiones de estiramiento, se desea lograr
ambientes de unidad como grupo, ya que al tener una relacion directa con el
comparfero, se pueden crear nuevos saberes y sobre todo reflexionar en la

practica.

Seguidamente, para terminar la rutina de ejercicios de calentamiento, se propicié
una serie de masajes en colectivo, donde cada uno cooperara con el compafero,
realizandole masajes en la espalda y en los hombros, pues son estas zonas donde
mAas cansancio muscular se crea. Estos masajes se realizaron con mucho
cuidado, con el &nimo de no lastimar la zona lumbar de cada uno de los miembros
del grupo, masajeando suavemente con los las yemas de los dedos y los nudillos;

todo esto con el &nimo de relajar los musculos.

Los ejercicios se realizaron entre todos de la siguiente manera: creando una fila,

un compariero detras del otro.

1. Movimientos redondos con los pulgares en la parte baja de la espalda
2. Movimientos circulares con los pulgares en los hombros y los nudillos

3. Pequeiios golpes en los hombros con las manos
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Sesién de masajes

El hecho de estar en contacto con el otro, haciéndolo de esta manera, (con
estiramientos y masajes), ha podido crear conciencia en ellos, las repercusiones
que puede traer una mala postura, y el no calentamiento adecuado de los
musculos. Ademas, de crear ambientes de cooperacién y momentos de ocio entre

las sesiones de ensayos del grupo de camara.

3.1.2 Juegos de arco

e Lograr una correcta manipulacion del arco en la mano derecha a través de

ejercicios

Para conseguir una buena ejecucion en el instrumento de cuerda frotada, es
indispensable conocerlo, y sobre todo, tener presente una correcta y comoda
técnica en el arco, pues los estudiantes que estan en proceso de iniciacion,
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empiezan a presentar una serie de complicaciones en cuanto a tensiones y

dolores musculares, mencionadas anteriormente.

En la segunda parte de esta sesion, se precisO trabajar algunos ejercicios de
técnica de arco, para obtener un buen sonido y lograr una correcta posicion de la
mano derecha. Esto, con el animo de establecer una unidad de grupo, para llegar
a los aspectos que se desean mejorar a través de la practica en conjunto,
direccion compartida, afinacion, ensamble. Para llevar a cabo este proceso, y
poder mejorar los aspectos ya mencionados, se trabajo la técnica de los juegos de
arco desarrollada por Christopher Bunting; herramienta que consiste en la
realizacion de figuras con la mano derecha moviendo la punta del arco, sujetando
este con los dedos separados sin dejar que se caiga; es decir, manteniendo el
peso del arco para obtener un buen agarre del mismo.

Estos son algunos de los ejercicios que plantea Bunting, y que se trabajaron con
los integrantes del quinteto Toberin:

1. Sujetando el arco firmemente con los dedos separados, y sin articular la

mufieca, se haran estos dibujos con la punta.®

A
v

v
Empleando el pulgar como eje, se desplaza la punta del arco con un movimiento

hacia adentro del dedo mefiique, mientras el indice ofrece resistencia. Para llevar
la punta hacia la izquierda, se mueve el dedo indice hacia adentro, poniéndolo a la

resistencia del dedo mefigue. Los dos dedos medios actian como moderadores.

3SBUNTING, Christopher. El arte de tocar el Violonchelo. Juan Ignacio Luca de Tena Madrid: Ediciones
Piramide S.A. 1999, 42 p.
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Este movimiento lateral es importante para el control del punto de contacto, (lugar

donde se frota el arco con las cuerdas entre el puente y el diapason).

Para levantar la punta, tirar con la falange distal del dedo indice; para bajarla,
apretar hacia abajo con la falange medial. Se debe observar de vez en cuando la

punta, pero hay que atender también lo que ocurre con la mano.

2. Ahora se haran circulos de 15 cm de diametro con cierta energia, tanto en

sentido horario como en sentido anti horario.

Se puede empezar a notar que al hacer los circulos en sentido horario, el
semicirculo de la derecha es accionado por el dedo mefiique, con la resistencia
del dedo indice, y el de la izquierda por el dedo indice, contra la resistencia del

dedo menique; el dedo pulgar actia como apoyo en todo momento.

3. Trazar ochos en ambas direcciones.
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4. Ahora se pondra frente a una ventana rectangular, cerrando un ojo
siguiendo la punta mientras se mueve muy lentamente, en torno a su
marco. Se trata de permitir que se desplace casi por voluntad propia. Evitar

que tiemble la mano.

5. Luego se escribird el nombre de cada uno en la pared, rapida pero de forma
legible. Sin mayusculas.

6. La <anémona>: atraer el arco hacia el interior de la mano sin perder el
contacto de las yemas de los dedos. Expulsarlo nuevamente con suavidad,

recuperando la posicién normal.

7. “El mono que trepa el arbol”: mantener el arco de forma vertical sobre un
cojin o una silla, “Trepar” por la madera, aproximadamente hasta la mitad,

alternando el pulgar y los demas dedos.**

Juegos de Arco

34Bunting op. Cit.
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Con la realizacion de los ejercicios planteados, se pudo ver cOmo a través de la
practica de al menos diez minutos en cada sesion y en estudio individual; la mano
derecha va tomando mas fuerza para el agarre del arco, consiguiendo de esta
manera una mejora en el sonido del instrumento y una mejor direccionalidad del
paso del arco por las cuerdas. Ademas de esto, la mano fluye cada vez con mas
sutileza, permitiendo en los integrantes del quinteto, tener mas agarre y fuerza
para tener el arco sujetado. No s6lo se puede tener el control del arco, sino que es
por medio de éste, que se establece la unidad de grupo, ya que como ensamble,

deben direccionar el arco en el mismo sentido.

Los juegos de arco contribuyeron de manera significativa en los procesos de
interiorizacion de figuras, permitiendo no sélo que las vivenciaran sino que
ademas entre ellos aportaran ideas que faciliten los procesos y saberes que
empiezan a conocer, ademas de afianzarse como grupo, ya que se crea un
espacio de dialogo, abierto a todo tipo de aportes y soluciones que se le puedan
dar a cualquier tema. Se establece también alli, un ambiente propicio para dar
paso a la reflexion en la accion, en donde ellos de alguna manera reflexionan
sobre la accion que estan llevando a cabo; esto es, que observen lo favorable o
desfavorable que pueden ser para ellos los temas que van aprendiendo en su
proceso, o también que tomen herramientas que les sean Utiles para desarrollarlas
y/o aplicarlas en su entorno de formacién musical como trabajo colectivo, que

contribuyan en la ejecucion.

Esta sesidn de juegos de arco, permiti6 que se desarrollaran momentos de
cooperacion entre ellos como grupo, ya que al estar ejecutando todos
instrumentos de cuerda frotada, permite que los procesos sean vistos de la misma
manera, y que si alguno no despliega o interioriza la informacion de la misma
manera, es ahi donde entra el compafiero a cotejar con ideas, y hacer un

ambiente mas propicio de colaboracién y aportes de soluciones proximas.
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3.2 Sesion 2
3.2.1 Escalas y arpegios
Objetivos:

e Tocar las escalas y arpegios de Sol mayor y Re mayor a una octava con
todo el arco

Para esta sesion, se parte de los ejercicios que los estudiantes han hecho con la
orquesta, esto es, partir de los conocimientos que ellos ya traen en su formacion.
A través de la orquesta sinfonica de la institucion, los estudiantes del quinteto han
aprendido a trabajar las escalas junto a toda la orquesta. De alli, se toma lo que el
constructivismo denomina conocimientos previos, y es a partir de esto, donde se
enganchan esos conocimientos para trabajar sobre ello con el quinteto de cuerdas

en cuanto a escalas y arpegios.

Se realizaron varias sesiones en donde los estudiantes pudieran trabajar ciertas
escalas que ellos conocieran, que han trabajado a lo largo de su formacién
musical en la institucion. Se trabajaron las escalas de Re mayor y Sol mayor con
Sus respectivos arpegios a una octava, ya que algunos de los miembros del grupo
conocen y trabajan primera posicidén en el instrumento; a excepcion de los violines
y la viola, que trabajan la segunda. Alterno a esto, el registro del contrabajo al ser
tan amplio, tendria que escalar otras posiciones muy altas que aun no conoce,
para poder realizar escalas a dos octavas. Ademas, la escogencia de estas
escalas es debida a las pocas caracteristicas que poseen en cuanto a
alteraciones, facilitando la posicion en el instrumento y la afinacion, gracias a la

tonalidad.

Es por esta razén, que facilmente se realizan las escalas a una octava,
permitiendo trabajar alli todos los aspectos que ya han sido mencionados desde el
principio de esta investigacion, la afinacion, el ensamble, y direccion compartida.

Es importante resaltar que los contenidos trabajados con los estudiantes parten de
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las herramientas que ellos traen y han manejado a lo largo de su aprendizaje

instrumental en la institucion.

Se dio como punto de partida el trabajo de escalas y arpegios ya que por medio de
estas, se pueden llegar a mejorar aspectos musicales tan importantes como la
afinacion, direccionalidad de arco y fraseo, ademas de la importancia de obtener
un sonido grande en el instrumento. Este es el motivo por el cual se empezaron
las sesiones de ensayo con los estudiantes, ya que éstas brindan un sin nimero
de posibilidades para conocer mas el instrumento, ademas de afianzarlos como

grupo, que es lo que se busca desde el principio de esta investigacion.

Los arpegios de las escalas trabajadas, (Sol mayor y Re mayor), corresponden al
ejercicio de mecanizacion de intervalos, esto es, que a través de estos, se
estudien los saltos entre una nota y otra. Por medio del ejercicio de cantar la nota
siguiente en el arpegio, permite obtener de manera eficiente una afinacién en
grupo, pues todos la realizan de manera que se escuchen unos a otros. Al
realizarlas con sonidos de larga duracién, permite una mecanizacion de la nota

ejecutada, obteniendo una mejora en la articulacién y en la afinacién en conjunto.
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Escala de Sol Mayor
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Arpegio de Sol Mayor
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Escala de Re Mayor
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Arpegio de Re Mayor
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e Realizar las escalas con una secuencia ritmica (redondas, blancas, negras,

corcheas)

El orden en que se plantean los distintos objetivos para el trabajo de escalas se
desarroll6 de esa manera, ya que el proceso debe ser de forma evolutiva. Al
estudiar progresivamente las escalas, esto es, de lento a rapido, ayuda a
establecer en los estudiantes un proceso de interiorizacion mas practico, pues al
realizarlas primero lentamente, podran escuchar la afinacion y tener un poco mas
de tiempo para pensar la afinacion de cada nota, ademas de contribuir de manera
eficiente en la articulacidén, que posteriormente se convierte en una agilidad en los

dedos de la mano izquierda con mas precision, adquiriendo velocidad.
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La secuencia ritmica es la siguiente:

Redonda Blanca Negra
ey rry
| | | | | | | |
| ey el |
Corchea

Esta secuencia ritmica permiti6 establecer un acoplamiento entre el grupo, en
cuanto al ensamble, la afinacion y el ritmo, ya que se estudian de manera
progresiva y permite que se establezca una mejor comunicacion visual, aspecto

gue se trabaja de manera contundente en el repertorio.
e Realizar las escalas por terceras mayores, a manera de canon

Una de las tantas formas de estudiar las escalas es realizarlas a manera de
canon, esto es, que uno de los ejecutantes empiece la escala y el siguiente entre
exactamente cuando el anterior vaya a tocar la tercera nota de la escala, de esta
manera entraran los demas ejecutantes creando una polifonia (varias voces), y
escuchandose unos a otros, pues tendran que ver y escuchar cuando tienen que
entrar, ademas de afinar entre si. Finalmente termina la escala quien entré6 de

ultimo en la secuencia.

Se establecio como punto de partida para este ejercicio la entrada del primer
violin, seguidamente del segundo, luego la viola, el violonchelo y por dltimo el

contrabajo. No con esto se deja por sentado que es un Unico orden, pues se
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trabajaron de igual manera empezando por el contrabajo o por grupos de timbres,
los bajos y luego los registros més altos, con el fin de alternar la secuencia y
escuchar los timbres de cada instrumento. Pues siempre se busca la comodidad
en cuanto a posicion y colaboracion de los mismos miembros del grupo, para que
se sientan mas seguros a la hora de ensamblar. Fijacion, reconocimiento y
escucha de cada uno de ellos para establecer aspectos de direccion compartida y
ensamble, es lo que se quiere lograr para el afianzamiento del quinteto y resolver
las diversas dificultades técnicas que se presentan en los instrumentistas a través

del estudio de escalas.

Escala de sol por Terceras Mayores
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Es asi como se empieza a crear la direccion compartida y la comunicacién visual,
aspectos que se desean lograr con la practica en grupo, que los procesos de
aprendizaje sean de forma colectiva y no individual, pues al empezar a escuchar
otras voces, permite también una mejor afinacidon en el instrumento solo. La
escucha en colectivo favorece significativamente los procesos de afinacion y las

técnicas de ensamble, a través de la realizacion de escalas por terceras mayores.

e Vivenciar las escalas y los arpegios con distintos esquemas ritmicos

La siguiente forma de trabajar las escalas es por medio de esquemas ritmicos
variados, que fortalecen el agarre del arco en la cuerda, memorizacion de la
escala y disociacion de la mano derecha con la izquierda, esto es, mientras el arco
va de forma mas rapida, los dedos de la mano izquierda en el diapason van mas
lento, dando cabida a la interiorizacién éptima de las notas (poder pensar la nota

siguiente mientras se repite varias veces la anterior).

Sumado a ello, se evidencid con este recurso metodoldgico, que las posibilidades
de estudio de escalas a través de ritmos variados son inmensas, ya que favorecen
los procesos de interiorizacion de ritmos vistos en el repertorio a trabajar. Por
ejemplo, se trabajaron distintos esquemas ritmicos para pasajes complicados en

obras como “Pomp And Circumstance” de Elgar.

Los Esquemas ritmicos son los siguientes:

MFWFW

] s <
I — —— —— —— —
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Con la préactica de estas escalas con distintos ritmos, se permitié evidenciar una
interiorizacion grupal, consiguiendo una mejor afinacion, ensamble, ademas de
establecer la direcciobn compartida; cotejando los saberes que estos traen, y
poniéndolos en practica a la hora del ensamble. Pues éstas son las bases de las
que se parte siempre para poder hacer un trabajo en colectivo, y poder obtener

resultados mas productivos.

Gracias a las escalas y sus variables posibilidades de estudio, se empieza a
vislumbrar una evidente mejoria en la afinacion y la comunicacion visual, como
preambulo a la destreza de la direccion compartida. Ademas de inducir y servir
como guia para el estudio del repertorio por trabajar; pues basicamente las obras

y el repertorio universal estan construidos sobre escalas.

e Tocar las escalas y arpegios con distintos golpes de arco (Detaché,

Staccato, Spiccato, Portato, Legato).

Al ver los resultados que se han obtenido con el estudio de escalas en sus
diversas formas de aplicacion, es necesario tener en cuenta una serie de aspectos
gue van inmiscuidos en el repertorio que se desea trabajar. Esto es, los distintos
golpes de arco, que se manejan en las obras, (Detaché, Staccato, Spiccato,
Portato, Legato). Para poder abordar algunos de estos golpes de arco, fue
necesario tomar en cuenta herramientas que los miembros del quinteto traen
desde su experiencia con la orquesta 0 en su practica de instrumento individual,
pues esto contribuye de manera eficaz en los procesos de aprendizaje formativo
de los estudiantes, facilitando su interiorizacion y algunos mecanismos de
apropiacion para el momento del ensamble. Pues al estudiante conocer nueva
informacion, le permitirA tener una mirada mas amplia de las metodologias que
esta conociendo hasta ahora, pero que del todo no le es desconocida pues éste
trae consigo una serie de conocimientos previos que le ayudan a establecer

relaciones intimas con los nuevos saberes.
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Golpes de Arco:

N
™l

[ W

Detaché Staccato Spiccato
= — — — ——— o
Portato Legato

Este orden de estudio sirvio y colaboré a los estudiantes para su practica
instrumental, tanto para la parte orquestal como para el estudio en casa, pues hay
una alternancia en cuanto a lo ritmico con cada golpe de arco, ya que cada uno de
ellos se plante6 con un ritmo distinto, (los mismos esquemas ritmicos ya
planteados y trabajados en la sesion anterior), esto con el fin de que interiorizarlos

y facilitar la préactica.

Gracias a la herramienta metodolégica que son las escalas y arpegios, para este
caso Sol mayor y Re mayor; tonalidades en las que estan las obras a trabajar,
facilitando la ejecuciébn de las mismas, se pueden desarrollar este tipo de
articulaciones pues se estudiaron de forma lenta, cuidando la afinacion, ademas
de incluir los elementos ya mencionados anteriormente, como lo son los distintos
ritmos, y trabajo a voces. Es de esta manera como se da paso a una vivencia de
aspectos musicales que se encuentran interrelacionados en las obras, y que se

pueden trabajar de forma eficaz con las escalas planteadas.

Con la inclusién y vivencia de estas articulaciones, se logré establecer union en el
grupo, pues cada vez se va recalcando la afinacion, y el caracter que demanda
estas articulaciones requiere de una gran fuerza, aspecto que los integrantes del

quinteto Toberin han ido desarrollando de manera eficiente y contundente.
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Ademas de entenderlo desde la practica con su instrumento, este tema ha dado
pie para entrar en didlogo y discernir entre ellos mismos los aportes que esta
herramienta metodolégica les brinda en su proceso de formacion en musica de
camara, pues debe existir una unién de arcos entre los integrantes para que suene
articulado, y visualmente se vea de la mejor manera, pues es con esta unificacion
que se logra el ensamble, la direccion, compartida y la afinacion. Elementos que
se plantearon desde el inicio de esta investigacion.

3.3 Sesion 3
3.3.1 Duetos cortos
Objetivos:
e Afianzar el trabajo de afinacion a través de duetos

Partiendo de la experiencia que los miembros del quinteto Toberin han tenido con
la orquesta, y de las vivencias de clases particulares y grupales de instrumento en
la institucién, se pudieron desarrollar de manera mas efectiva aspectos como
afinacion, coordinacion o ensamble, ritmo y afianzamiento de lectura al

pentagrama a través de duetos cortos entre los miembros del quinteto.

Es a través del trabajo en conjunto, que se quieren fortalecer los aspectos técnicos
e interpretativos en el instrumento de cuerda frotada en los estudiantes de la I.E.D
Toberin, pues éstos poseen muchas dificultades en cuanto a la parte técnica,
dificultando asi el proceso musical llevado en la orquesta sinfénica de la
institucién. Es de esta manera como se emplea esta estrategia metodolégica de
los duetos cortos, para establecer entre ellos una conexién grupal, antes de
abordar repertorios de mas complejidad en un quinteto de cuerdas al que ellos

nunca habian tenido la experiencia de pertenecer.

Una vez, se haya hecho el ejercicio de tocar en grupo a través de las escalas y
arpegios, es importante abarcar la lectura al pentagrama, pues los integrantes del
quinteto Toberin, no han tenido un trabajo fuerte en todo lo que corresponde a la

gramatica musical. Es por ello, que se plantea la idea de tocar de a dos a manera

85



de “Duetos”, permitiendo colaborar en su proceso y mostrarles una guia de lo que

es trabajar en grupo, escuchar al otro y proponer ideas de interpretacion.
Los Duetos propuestos, se trabajaron de la siguiente manera:

Realizando una lectura a primera vista para examinar el nivel de ejecucion
Realizar la escala en la tonalidad en que se encuentra el ejercicio
Tocar el arpegio respectivamente

Realizar la lectura nuevamente de forma lenta

ok~ 0N PF

Escuchar primero la voz superior para que el compafiero se lleve una idea

de la melodia principal

o

Tocar la voz inferior con el mismo fin de la anterior

Cuando ya se haya logrado conocer las voces, se hace un paso general de
la obra, tocadndola muy piano

8. Luego forte, para conocer las dinAmicas en que se encuentra la pieza

Por ultimo se le da sentido a la pieza, realizando los matices propuestos en

la misma

35
I

Duetos propuestos: C.H. Hohmann: Practical Violin Method - Book
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Dueto 15 2 violines, dueto 16 violin y viola (adaptado)

35 . ; . s . o

Duetos seleccionados del método para Violin de C.H Hohmann, como herramienta pedagdgica para
complementar los aspectos de ensamble entre los integrantes del quinteto, pues son de facil ejecucién e
involucran solamente la primera posicidn, rango que ellos manejan con gran naturalidad y seguridad.
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Sebastian Lee: 22 very easy duets for Two Cellos Op. 126°°

Paco Allegro
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Dueto 2 y 3 para el ensamble de chelo y contrabajo

36 . . . . ;.
Duetos tomados del método para violonchelo de Sebastian Lee, como herramienta pedagdgica para

complementar los aspectos de ensamble entre los integrantes del quinteto, pues son de facil ejecucién e

involucran solamente la primera posicidn, rango que ellos manejan con gran naturalidad y seguridad.
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El recurso de los duetos, sirvid como estrategia para complementar los aspectos
de direccion compartida y afinacion, pues al establecer dos voces, la capacidad
auditiva es mucho mas facil de captar, ya que uno lleva la melodia principal (voz
superior), y el otro realiza el proceso de acompafiamiento (voz inferior),
permitiendo asi que la afinacidbn se aproxime con mas efectividad y se pueda
producir un ensamble en pequefias dimensiones. De esta manera, la direccion
compartida se hace contundente, pues cada uno es responsable de su propia voz,

dando direccionalidad a las dos lineas melddicas expuestas.

Para llevar a cabo esta practica no solamente se parte de elementos externos
como duetos de métodos para violin o chelo, sino que se tuvieron en cuenta
algunos pasajes de obras que ellos tocan en la orquesta, ya que esto contribuye a
enriquecer y fortalecer el proceso grupal de los estudiantes. Tomando en cuenta lo
anterior, se trabajaron extractos de piezas como “La Habanera”, pues esta obra
permite hacer la melodia efectuada por el violin, acompafiada por la base que es
el chelo y/o el contrabajo. Esta actividad mejor6 de forma significativa el sentido de
la obra, pues se pudo escuchar claramente hacia a dénde conduce cada voz,
ademas de obtener una mejor afinacion gracias a la conduccién de las voces

respectivamente.®’

En esta parte de las sesiones trabajadas con los estudiantes se busco: establecer
una comunicaciéon con el otro, trabajo en equipo, afinacion, matices sonoros, Yy el
afianzamiento de la afinacion a través de la escucha, pues este es el medio por el
cual se consigue una mejor discriminacion auditiva, estudiar técnicas de
ensamble, y empezar a vivenciar repertorios para formato de cuerdas frotadas

Gnicamente. Para tal fin, se preciso trabajar de la siguiente forma:

1. Violinly?2
2. Violin 2 y Viola

3. Violonchelo y Contrabajo

* Ver anexo 2. Track 3
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De esta manera, se buscé trabajar por timbres, adentrdndose un poco mas en las
sonoridades y particularidades técnicas de cada instrumento. Para que al
momento de conocer y avanzar en el repertorio para quinteto de cuerdas frotadas,
se haya dado una pauta y un paso adelante en la toma de conciencia de lo que
concierne el estudio de trabajo en grupo y las diversas posibilidades de

interpretacion.

Al hacer el ensamble en grupos aun mas reducidos, los demas integrantes
pudieron apreciar y entender hacia a dénde conducian las lineas melddicas a
ejecutar, (si es mas forte 0 mas piano, segun corresponda), y asi, darle un sentido

mas pertinente a cada obra.

Duetos
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3.4 Sesion 4
3.4.1 Repertorio
Objetivos:

e Conocer el contexto para lograr un ensamble de tres obras para quinteto de

cuerdas

El estudio del repertorio, hace parte de las herramientas principales para
establecer una comunicacion en grupo, conocer géneros musicales, ademas de
complementar el trabajo individual y orquestal. Poniendo a prueba no solamente
las habilidades, destrezas o aptitudes instrumentales adquiridas dentro de la clase
de instrumento, sino interrelacionar con los demas integrantes, dando ideas de

ejecucion para aplicar diversas técnicas de ensamble.

Para tal efecto, se proporcioné al quinteto de cuerdas una visibn mas amplia del
repertorio musical por trabajar, esto es, conocer ampliamente el contexto de la
obra: autor, época, género y desarrollo general de la misma. Esto, a través de
recursos audiovisuales (grabaciones, videos), ademas de contar con la importante
participacion de cada uno de los miembros del quinteto, pues ellos ya han tenido
un acercamiento de los contextos en los que se desarrollan algunas obras vistas
en la orquesta, y alterno a ello, se han preocupado por indagar acerca de los

autores de cada obra presentada.

Con esta retroalimentacion de informacién discutida por los integrantes del
quinteto, se empieza a ver un trabajo en colectivo, donde queda por sentado que
es necesario abarcar todos los puntos de vista de una obra que se quiere trabajar,
pues sin esto, es imposible establecer una conexion directa con la misma para

poder ejecutarla de la mejor manera posible.

Los mecanismos empleados para lograr el trabajo de ensamble fueron los

siguientes:
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1. Contexto de la obra, a través de medios audiovisuales (videos, y audios de
las obras Pomp and Circumstance y Novena Sinfonia de Beethoven >oda a
la alegria>).®

2. Sesion de conversatorio para discutir y desarrollar las obras escuchadas.
Lectura general de las obras citadas.

4. Al final, los miembros de quinteto proponen trabajar la obra Habanera,
como complemento y aporte del trabajo que realizan con la orquesta,

proponiendo una adaptacion para quinteto de cuerdas.

Se escogieron las obras citadas, pues corresponden al nivel que poseen los
estudiantes, en cuanto al registro que manejan; ademas al ser obras conocidas y
aceptadas culturalmente, motivandolos al estudio de estas, tomando partida de su
popularidad para inducirlos a dos contextos histéricos distintos e integrar en su
aprendizaje dos lenguajes diferentes para asi ampliar su entendimiento musical.
Aprovechando la motivacion generada por el repertorio escogido, se pudieron
trabajar aspectos técnicos que suelen ser tediosos en el aprendizaje del
estudiante, por lo que se establecid un avance significativo en el estudio tanto

grupal como individual.

Por medio de estas actividades, se logrdé construir un pensamiento musical en
colectivo, pues gracias a los aportes otorgados por cada uno de los integrantes del
grupo, se permite crear ambientes de cooperacion y mejor comprension de cada
aspecto que se encuentra citado en cada obra. Pues antes de conseguir que solo
lean notas, lo que se pretende es que amplien su pensamiento musical a través de

los repertorios a ejecutar, que lo comprendan para gue su ensamble sea mas facil.

e Afianzar el trabajo de afinacion y direccibn compartida por medio del

ensamble

La afinacion, juega un papel importantisimo a la hora de hacer parte de un

ensamble, alin mas si se trata de cuerdas frotadas, ya que por las caracteristicas

*® Disponible en: http://www.youtube.com/watch?v=LPydqydZrzg y
http://www.youtube.com/watch?v=molL4MkJ-aLk. Recuperada el dia 10 de Agosto de 2012

91



del instrumento, es imprescindible colocar de forma precisa los dedos, es decir,

portar una buena articulacién que no dé pie a desafinaciones.

Para el caso del quinteto Toberin, este tema ha sido de bastante cuidado, ya que
estos no conocen aun a profundidad su instrumento, pero no por ello, se descuida
la parte que ellos dominan, pues se trabaja de manera exitosa las posiciones que
ellos conocen. Esa, es precisamente una de las tematicas que se quieren mejorar
con la practica en grupo, pues tienen la posibilidad de escucharse unos a otros por
el formato tan reducido, a propésito de la timbrica, ya que todos hacen parte de la

familia de las cuerdas frotadas.
Para afianzar el tema de afinacion se realizaron las siguientes actividades:

1. Tocar la escala y el arpegio concerniente a cada obra, (escalas trabajadas
ya en sesiones anteriores).
2. Realizar los pasajes mas complejos con diversos ritmos y dindmicas (forte,

piano), ademas de hacerlos lentamente.

Ritmos propuestos:

e ——— i

3. Tocar varias veces la obra vista, para empezar a estudiar los elementos de
comunicacién visual donde entra en juego la direcciébn compartida.
4. Identificar la voz principal y acompafarla con otro instrumento que esté

realizando la misma voz o una voz acompaiante.

Por medio de esta metodologia de estudio, se empieza a construir un trabajo de
escucha y comunicacion visual directamente relacionada con las experiencias y
momentos vivenciales que los estudiantes han tenido con la orquesta, pues se
toman estos elementos como base fundamental para el desarrollo musical en la
parte técnica e interpretativa del instrumento, ya que es con esta recoleccion de

experiencias que se logra un trabajo mas consciente de lo que es el estudio del
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instrumento con diversos repertorios a través del trabajo en grupo, pues permite
aportar nuevos saberes que retroalimentan el aprendizaje de cada uno de los

estudiantes en proceso de formacion.

e Aplicar los distintos golpes de arco que se estudiaron en sesiones

anteriores

Uno de los aspectos mas relevantes a la hora de tocar en grupo, es el
establecimiento de las ya mencionadas técnicas de ensamble. Es buscar la
manera de hacer conjuntamente los mismos golpes de arco, matices o dinamicas,
el estilo apropiado, y sobre todo, establecer una buena comunicacion visual entre
los integrantes, pues es de esta manera que se logra una entrada precisa, sin que

se pierda la atencion tanto de los ejecutantes como de los receptores.

Para poder abarcar el trabajo de golpes de arco, se conté con el estudio de
escalas donde se realizé de manera contundente este tema de golpes de arco,
pues se efectud de tal manera que lograran alli entender y aplicar algunos de las

articulaciones que se emplean en las obras.

La manera como se aplicaron estos elementos fue accionando el arco, del talon a

la punta, con movimientos lentos a rapidos.

¢

*
-

Ejemplos:

Un repertorio adecuado para un quinteto de cuerdas que esta en proceso de
iniciacién, y que desde siempre ha estado bajo la guia de un director, es reducido,

pues existen con mas afluencia repertorios para musica de camara profesionales.

No obstante, se ha logrado para esta investigacion, conseguir, adaptar y trabajar
tres obras para el desarrollo de los objetivos planteados.
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Estas son:

Pomp and Circumstance (Overture n°1) __ Edward Elgar®
Symphony n°9 (Ode to Joy) __Ludwig Van Beethoven*®
Habanera (Suite Carmen) __Georges Bizet (Adaptada para quinteto de cuerdas)

El estudio de estas tres obras, ha enriquecido el proceso de aprendizaje de los
estudiantes, pues no solo aprenden temas nuevos, sino que los pueden cotejar
entre ellos mismos, aportar ideas al grupo, establecer y mejorar su comunicacion,

y sobre todo, disfrutar lo que estan haciendo, que es tocar un instrumento.

Una de las estrategias que se emple6 para abordar estas obras fue; primero,
conocer el contexto, esto es, la época en la que se desarrolld, el autor y el estilo
de la obra. Pues este influye de manera efectiva en la interpretacién de la pieza,
ya que se caracteriza la forma y se permite diferenciar con otros periodos de la
musica universal, para poder establecer mejoras en cuanto a la afinacion y el
ensamble como tal, pues todos los periodos poseen caracteristicas diferentes.
Luego escucharla, y por dudltimo, darle un paso general para conocerla a
profundidad. De esta manera, se empieza a vislumbrar una nueva etapa, pues
solo son ellos, los que imparten las pautas para lograr una buena interpretacion,
sin depender de un tercero y los demas instrumentos que conforman la orquesta
sinfonica. Ademas de poner en practica la comunicacién visual. Fue asi, como
después de varias sesiones, se empiezan a ver los resultados que enriquecen el

trabajo en colectivo.

*Tomado del libro de ensambles MANOOKIAN, Jeff. Album of the symphony themes for the Junior String
Orchestra.Windsor Editions 2011.Dicho material contiene obras adaptadas para un nivel de iniciacion de
ensambles que hacen parte de la tradicidn cultural, permitiendo al estudiante integrar y asimilar con mayor
facilidad.

“Ibidem. Ver anexo 3

94



CONCLUSIONES

Teniendo en cuenta que un grupo de musica de cdmara esta conformado por un
grupo reducido de integrantes por parte, y que a su vez, se dejan al descubierto
las particularidades de cada instrumento, timbre, matices, intensidad y destreza
interpretativa, se evidencia el trabajo de una serie de aspectos que fueron los
objetivos principales de esta investigacion.

Uno de los aspectos que se trabajé con el quinteto de cuerdas fue la afinacion,
ejercicio en el cual se pudo concluir que para llegar a esta se necesita escuchar al
otro, pues la afinacion es relativa, y el estar en grupo permite discriminar los
sonidos que producen los demas instrumentos, y asi unificar una misma afinacion
en conjunto. Es importante aprender a desarrollar el oido como el medio idéneo
para solucionar de manera pronta los problemas de afinacion que se presentan en
estos instrumentos, pues al ser instrumentos no temperados, dificultan un poco el
proceso de discriminacion de sonidos que determinan la intensidad de cada nota,
pues se requiere de una precision en la pulsacion de la mano izquierda para
establecer un correcta afinacion. Otro aspecto fundamental que contribuyé a la
mejora de la afinacion, fue la ausencia de los demas instrumentos pertenecientes
a la orquesta sinfénica como la familia de los vientos y la percusién, pues los
miembros del quinteto siempre han estado expuestos a ensamblar con estos,
dificultando los procesos de escucha, ya que estos aln no tienen un conocimiento
profundo de su instrumento. Fue por medio del ejercicio de tocar en grupos
pequefios con la familia de las cuerdas frotadas que se mejord significativamente

el trabajo de afinacion.

En el aspecto de la direccion compartida, donde se abrié el espacio de tomar el
liderazgo en determinado momento de una pieza musical, dio cabida a un
ambiente de responsabilidad por parte de cada uno de los miembros del grupo,
entrenando no solamente la parte técnica, sino siendo responsables del sonido en

el ensamble, ademas de compartir los saberes con el otro. Excluyendo de toda
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forma la individualidad y el virtuosismo propio, tema que no hace parte del trabajo
en colectivo que se quiere demostrar con la conformacién de un grupo de camara
donde todos aporten ideas al grupo, las compartan y las discutan entre si,

convirtiéndose en un ambiente de cooperacion y retroalimentacion de los saberes.

Entre otros aspectos, el ambiente social llevé a conformar un grupo de
camaraderia y compafierismo, dandole una identidad compacta, generada por la
motivacion, por la comunicacion mas fluida y los temas musicales que los hacian

igualmente afines como las obras interpretadas.

En el trabajo de ensamble como tal, donde se abordaron aspectos como la
articulacion, matices sonoros, afinaciéon, estilo y comunicacion visual, se concluye
gue para establecer un grupo unificado en todos los aspectos citados, se debe
romper con la légica individualista donde solo se preocupan por el bienestar
propio, a proposito de estar guiados siempre por un director que les otorgue las
entradas y las distintas dinamicas de ensamble que se da en una orquesta
sinfénica, contrario a esta situacion se pudo establecer de alguna manera una
comunicacién visual netamente relacionada con los compafieros miembros del
quinteto en donde se diera por sentado que la puesta en escena y la calidad en la
interpretacion, dependen Unicamente de un trabajo en colectivo, donde se pone en

evidencia la construccién de los distintos saberes.

La propuesta planteada en este trabajo de investigacion de una conformacién de
un quinteto de cuerdas para hacer musica de camara, brind6 a los estudiantes un
espacio de creacién, en cuanto al aporte de ideas que se pueden desarrollar con
esta practica, crear sus propios criterios, ademas de poder ser protagonistas de su
instrumento, pues el papel que desempeiié cada uno de los miembros del grupo,
permiti6 expresar su interpretacion propia del mismo, transmitiendo distintas
emociones y sensaciones. Ademas de abrir un espacio para el disfrute de la
musica y la exploracién de nuevos repertorios, se logr6 de manera significativa

una muy buena recepcion por parte del publico asistente a la puesta en escena
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que realizé el quinteto de cuerdas Toberin, pues fue una propuesta innovadora en
la institucion que poco a poco ira tomando la fuerza necesaria para crear espacios

de formacion a través de la préactica de musica de camara.
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ANEXOS

ANEXO 1

Entrevistas

Preguntas acerca del trabajo con el ensamble de la orquesta de cAmara de Batuta

Buenaventura.

Ricardo Meneses, Docente de Violay director de los ensambles de cuerdas

de Batuta Buenaventura.

1. ¢Como realizan el trabajo de ensamble?

El trabajo con los jévenes en cada ensamble se realiza desde la perspectiva
pedagdgica del conocimiento y aprendizaje de la obra en grupo: “escuchandose”
unos con otros... fila entre fila, permitiendo que la solucién de variables tales como
la precision ritmica, la afinacion, el tempo, matices, comunicacion con el director,

etc., se resuelvan de manera retroalimentada.

2. ¢Qué importancia tiene el trabajo en grupo, en relacion con el individual?

El principio segun el cual Batuta se apoya en la educacion musical en grupo, tiene
gue ver con un modelo de ensefianza en el cual la participacién activa del
estudiante en el grupo juega un papel crucial. Este modelo Orquesta-Escuela
permite a los joévenes desarrollar sus destrezas y habilidades musicales
individuales y adquirir los conocimientos y experiencias propios de la disciplina
musical, encontrando como principio metodolégico esencial la Orquesta como eje
de la formacién: “La caracteristica fundamental de la Orquesta desde la
perspectiva del Plan Nacional de Musica para la Convivencia es la practica de
conjunto que se convierte en el Eje Programatico desde lo instrumental y desde
la direccién, hacia la iniciacion a la cuerda frotada, las bases tedrico-auditivas y

demas presupuestos que hacen parte fundamental de un sistema de
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interrelaciones alrededor de la practica de conjunto como eje integrador”. Desde el
punto de vista filosofico y social, se trata de un proceso que va del grupo al
individuo y no del individuo al grupo.

3. ¢Qué aspectos se mejoran con el trabajo grupal?

Alrededor del montaje de repertorio, realizando el trabajo grupal bajo la guia del

Director interactian los profesores y estudiantes en su proceso de formacion. El
repertorio de la orquesta provee el material esencial para el mejoramiento del
desarrollo técnico y artistico de los estudiantes, facilitando el aprendizaje de
conceptos del lenguaje musical (gramatica), aspectos de historia y apreciacion de
la musica, y abre oportunidades para la practica de musica de camara y otras

actividades que enriquecen la practica orquestal y su efecto pedagdgico.

4. ¢Qué metodologia utilizan para trabajar una obra en un ensamble de

cuerdas frotadas? ¢, Como la abordan?

Pre interpretativa: Realizar el contexto Autor-Epoca (en relacién al momento

artistico y social).

Interpretativa: Realizamos una lectura general de la obra identificando las
caracteristicas relevantes de la partitura como tempo, articulaciéon en relacion a los
golpes de arco, ritmo, elementos melddicos, matices, etc., buscando asi en
entendimiento de las ideas musicales en aras de la familiarizacion con las

sonoridades y ambientes que conforman la obra.

Luego se identificaran los pasajes con mayor dificultad y posteriormente se
plantean los mecanismos pedagogicos que permitan superar la complejidad
técnica de dichos pasajes, empleando una dedicacién de manera lenta en cada
dificultad permitiendo progresivamente ir superando la falla técnica. Como ya lo

habia mencionado anteriormente se desarrolla un trabajo esencialmente colectivo,
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con eventuales sesiones de ensayos parciales por filas, programados por el

director con asistencia de los profesores.

5. ¢Qué repertorio es mas adecuado para el proceso de iniciacion en un

ensamble de cuerdas?

Creo que todos los pedagogos coinciden en la necesidad de separar las
dificultades que vienen con el aprendizaje de la muasica. Por un lado hay que
trabajar el ritmo, y su representacion gréfica y por otro, los problemas de afinacion
y lectura de las notas sobre el pentagrama requieren otro tipo de atenciones, y hay
que ir avanzando en todos los terrenos de manera paralela e ir uniéndolos
progresivamente. Es por esto que repertorio a escoger deberd brindar un
acercamiento seguro, divertido y ameno a los retos que mencionamos,
comenzando con obras de facil memorizacion ya que los nifios pueden aprender
por imitacion cosas mas dificiles que cuando se usa la grafia. Esto permitird que
los niflos vayan sobrepasando estas dificultades muchas veces sin darse cuenta

que las atraviesan.

6. ¢Qué papel cumple el director en un ensamble de cuerdas frotadas?

Compartimos la idea que “El Director” es un educador por excelencia. La labor
fundamental ademas del conocimiento en este campo, consiste en orientar a nifios
y jévenes para que desplieguen su personalidad y talento a través de la masica, y
reconozcan en ella una dimension interior que les permita conocerse, cultivarse y
expresarse con autonomia y creatividad. Por esta razén, dicha tarea implica una
gran responsabilidad social, por cuanto tiene el poder de influir sobre las
decisiones de los individuos. Entonces, la formacion impartida por el director debe
ser de gran responsabilidad ética y de naturaleza personalizada, a fin de

constituirse en un referente sélido para todos los integrantes de la orquesta.
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Con este proposito, el director debe ser ante todo un pedagogo creativo, capaz de
individualizar los procesos de aprendizaje y, al mismo tiempo, de desarrollar una
metodologia grupal que agilice el periodo de aprendizaje y pueda llevar a sus

estudiantes a obtener un mejor resultado musical en un tiempo menor.

7. ¢Con qué preparacion debe llegar el estudiante para participar de un

ensamble?

Partimos del ideal pedagodgico de Batuta que es el de ensefiar mdsica a una gran
cantidad de nifios y jovenes, en forma ludica y vivencial, sin anteponer la
adquisicién de los conceptos a la practica de los estudiantes. Para cumplir este
propésito, se parte de un principio de trabajo sencillo: el montaje del repertorio por
las agrupaciones orguestales, debe proporcionar todos los elementos pedagdgicos
basicos, que permita a los alumnos alcanzar, a través de un proceso gradual, un
nivel basico en el conocimiento y manejo del lenguaje musical. Por cuanto a los
estudiantes no se les realiza ningun tipo de seleccién, prueba de aptitud, de
habilidades o talentos especiales, el postulado central es que cualquier nifio o
joven tiene la posibilidad de hacer musica y desarrollar las virtudes y bondades
que el ejercicio musical permite. Unicamente el estudiante debe conocer los
cuidados, la postura correcta y el funcionamiento elemental, propios del

instrumento que va a interpretar.

8. ¢Qué diferencia existe entre tocar en un ensamble de cuerdas frotadas y
una orguesta sinfonica? ¢ Qué aportes hace cada una al proceso de

formaciéon?

Desde el punto de vista técnico no habria diferencia, lo diferente serian las
sensaciones que provoca en el musico el hecho de participar en estos dos tipos de
ensamble. El tocar en una Orquesta Sinfonica puede ser muy enriquecedor ya que
en ella confluyen todas familias instrumentales, esto sin pretender decir que la

orquesta de cuerdas es menos importante y en la cual el musico se puede acercar
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a esa pureza e individualidad que representa la musica de camara, ambas
aportan de manera positiva al proceso formativo: la Sinfénica mayor expansividad
sonora y la de camara mas intimidad y mejor conciencia en la profundidad de la

ejecucion.
9. ¢Qué posibilidades brinda el trabajo en grupo a un instrumentista?

Creo que la principal posibilidad que se adquiere con el trabajo en grupo es el

desarrollo individual a través del progreso colectivo.
10. ¢ Cbmo mejorar la comunicacion visual en un instrumentista?

Definitivamente, logramos mayor comunicaciéon con el Director cuando nos
separamos de la “particella” musical en cuanto a la memoria musical que
desarrollemos a través de su estudio y revisidn minuciosa. La Parte vendria a ser
esa guia que nos recuerda las intenciones del compositor, mas no la masica en si.
Sobrepasando este patron logramos mayor comunicaciéon y unidad con el Director
quien también debe tener claro el concepto expuesto por el compositor en la

partitura.

Mauricio Echavarria, docente de Violin

Universidad Distrital Francisco José de Caldas

1. ¢Qué aportes brinda el trabajo en grupo a un instrumentista?

Bueno, primero que todo, pues afianza una labor en grupo, es aprender a
escuchar a opinar, llegar a acuerdos, eso en cuestiones sociales. En la parte
musical pues, de los futuros que nosotros tenemos como musicos, generalmente o
es musica de camara o musica sinfénica. Entonces es esencial que se trabaje
desde un principio pequefios formatos de musica de camara para que se
acostumbren a escuchar a otras personas, no se encierren en su instrumento, que
es algo que suele pasar mucho, yo toco solo y lo demas no me importa. Entonces
las posibilidades son pero gigantescas...las ganancias que se tienen haciendo

musica de camara. Es esencial que un musico aprenda a hacer esto, ademas
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porque ya no mas tocar con un piano significa hacer también musica de camara.

Entonces es esencial, es el pan de cada dia de nosotros los musicos.

2. ¢Qué repertorio es mas adecuado para estudiantes que estan en proceso

de iniciacion?

...es muy escaso verdaderamente el material que hay para eso. Inclusive yo creo
gue una de las tareas de los docentes que dicten una materia si seria hacer
arreglos de canciones de pronto colombianas porque no. He visto que en Batuta
manejan unos arreglos de las canciones del Suzuki. Entonces el repertorio si es
de una labor de investigacion del docente que dirija esa materia, estar buscando o
arreglando.

3. ¢Como trabajar la direccidbn compartida en un ensamble?

Pues en principio tiene que haber una guia del docente, el docente sobre todo
tiene que establecer una cuestion de estilistica, hacer como las fronteras. De
donde uno puede pasar en parte estilistica y a partir de la estilistica se le puede
dar la libertad a los muchachos que comiencen a opinar o a dar ideas, como el
docente esta ahi, entonces el docente es el que dice, “pilas esto no se puede
hacer o de pronto prueben en tal parte del arco”, pero es mas que todo bajo la
guia de un docente que los muchachos puedan comenzar a dar su ideas de lo que

quieren hacer con la masica.
4. ¢El primer violin debe ser el eje central en un grupo de camara?

En musica de camara, pues se pone el primer violin, segundo violin por
diferenciarlos, pero masica de camara no tiene nada que ver como esa parte, que
yo soy el primer violin, yo el segundo o yo toco mas o tu tocas menos. Inclusive
muchisima masica de camara, por ejemplo Mozart, las partes del segundo violin
son generalmente mas dificiles...el primer violin como el que da las entradas hace

los cortes, pero mas nada.
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5. ¢Qué recursos técnicos se pueden utilizar para trabajar la afinacion?

Hay unos ejercicios orquestales que se pueden aplicar a la masica de camara, que
son escalas, escalas en tercera, trabajar arpegios, que cada instrumentista haga
una nota del arpegio para ir encontrando precisamente esa afinacién en grupo.
Entonces de eso si hay bastante material, sobre todo para orquesta, que se puede

aplicar también a musica de camara.
6. ¢Como estudiar pasajes rapidos y/o complicados en una pieza musical?

En los pasajes rapidos yo manejo dos ritmos, sobre todo cuando son
semicorcheas seguidas que es tocar el pasaje, ligado, en diferentes golpes de
arco y sobre todo si es muy rapido se puede ligar de a cuatro, de a ocho, en ritmos
de corchea con puntillo, semicorchea, y al revés, semicorchea, corchea con
puntillo. Eso es un pequefio engafio que se le hace al cerebro, que cuando haces
corchea con puntillo y la otra semicorchea un dedo va lento y el otro dedo va
rapido, y el cerebro piensa, se le engafia un poquito y piensa que va rapido. Y
cuando se hace al contrario el dedo que va lento va rapido, entonces afianza
mucho mas. Pero igual eso es tiempo de estudio, son apenas ejercicios para

mecanizar un poco mas.

7. ¢ Como mejorar la comunicacion visual?

...En musica de camara se toca con partitura como una guia. Pero generalmente
es conveniente que la partitura esté también de memoria, para que uno no esté
pegado a la partitura y pueda tener un contacto visual con sus comparferos.
Entonces es muy bueno seguir trabajando en musica de camara como se

trabajaria para tocar como solista, de memoria.
8. ¢Como trabajar los golpes de arco?

Yo considero que de todos modos, si tu tienes un grupo de camara, es necesario

gue aparte del grupo de camara tengas una formacion en tu instrumento; si no hay
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formacion en el instrumento pues, es muy dificil que ta le digas no es que,
<spiccato> se hace asi, pero si el muchacho no tiene <detaché> pues <spiccato>
nunca le va a salir, nunca le va a salir <martelé>. Yo creeria que esos golpes de
arco son mas de momento de clase de instrumento, que se aplican después a
musica de camara, pero eso tiene que ser resuelto entre un contexto de estudios,
de escalas, para llegar a utilizarlo porgue o si no, si uno tiene un grupo de cdmara
donde primer violin te maneja golpes de arco, segundo no, la viola un poquito y el
chelo ahi mas o menos, el primer violin se te aburre. Entonces toca que en sus
clases de instrumento estén resolviendo problemas personales técnicos que no
molesten en el desarrollo del trabajo en grupo. Por supuesto, si hay cuestiones
graves pues uno las trata de corregir...como te imaginaras a ti como violonchelista
te queda muy dificil hacerle correcciones técnicas a un violinista porque no es tu
especialidad. Uno puede dar consejos, puede decir mira de pronto por aqui te
resulta mas, pero creo que problema técnico que se presente en un grupo de

musica de cAmara tiene que ser resuelto en clase de instrumento.

9. ¢Cual es la diferencia entre una orquesta de cdmara y un grupo de camara

en cuanto a disposicion?

...A algunos directores les dio por buscar una timbrica diferente, entonces
acomodaban primeros violines, donde siempre, al lado izquierdo del director,
segundos al frente, chelos y violas. Otros han utilizado el formato de primeros,
segundos por aca (mano derecha), violas (mano izquierda) y chelos. Pero
estamos hablando de unas veinte, treinta personas en una orquesta de
camara...lo importante de la disposicidn es que pueda haber un contacto visual,

pero sonoramente no cambia mucho la timbrica, verdaderamente.

10.¢En un grupo de camara de cinco integrantes, el chelo necesariamente al
tener un sonido gordo, tiene que estar lejos de los violines para que nos los

tape?

Si son buenos violinistas, le ganan al chelo también en sonido.

105



Ivan Ricardo Tovar, docente de Violonchelo

Universidad Pedagdgica Nacional y Universidad de Cundinamarca

1. ¢Qué importancia tiene el trabajo en grupo, con relacién al individual?

El Trabajo en grupo definitivamente complementa el individual, al realizar un
trabajo en ensamble no solamente se ponen a prueba las habilidades, destrezas o
aptitudes instrumentales adquiridas dentro de la clase de instrumento, sino que se
interrelacionan con los demas integrantes, permitiendo que se realice un trabajo
colaborativo para la realizacién del objetivo final “la obra” cuando se trabaja en
grupo permite de forma natural equilibrar los diferentes niveles en la ejecucion

instrumental.
2. ¢Qué aspectos se mejoran con el trabajo grupal?

Cuando un musico integra una agrupacion tiene conocimientos técnicos, de
interpretacion y de estilo que expone en el momento del ensamble y por ende
interactia con los demas integrantes, realizando una creacién colectiva, cuando
hablamos de estudiantes, es muy comun que existan diversos niveles, esto
permite que los mas avanzados aporten de forma significativa conocimientos
adquiridos y “jalonen” procesos de los menos avanzados, esa simbiosis genera

cambios y transformaciones de caracter cognitivo musical y motivacional.

3. ¢Qué metodologia utilizan para trabajar una obra en un ensamble de
cuerdas frotadas? ¢ Como la abordan?

Al iniciar un montaje lo primero que considero se hace, es una lectura a primera
vista cuidadosa, ya que el cerebro estd tan conectado en ese momento que la
primera imagen (sonora y visual) queda memorizada de inmediato, y cualquier
accidente queda ahi para siempre, luego entonces se busca la correlacion de
movimientos contrapuntisticos 0 arménicos que permitan evidenciar la unién entre
las voces, esta correlacibn hace que tenga puntos de encuentro en la obra y
pueda realizar detalles de afinacion, color, direccionalidad de fraseo, unidad en los

puntos del arco, digitaciones.

106



Luego se empieza a combinar con las voces complementarias para ir
construyendo la pieza poco a poco, todo en tiempos lentos y moderados (segun
la obra), cuando se han combinado ya todas las voces empiezo a generar
movimientos con los matices, obviamente cuidando siempre la unidad en la
sonoridad, al avanzar en este aspecto empiezo a trabajar detalles estilisticos y de

interpretacion, mediante la motivacion en la creacion de imagenes sonoras.

4. ¢Qué repertorio es mas adecuado para el proceso de iniciacion en un

ensamble de cuerdas?

Para iniciacion en un ensamble de cuerdas primero debo hacer un diagnéstico de
los niveles para hacer la eleccién del repertorio, en estos procesos es mejor
empezar con obras no tan polifénicas, incluso al unisono, con el fin de construir un
ensamble, afinacion color y unidad de grupo, esto en el caso de instrumentos de la
misma indole, cuando ya poseemos en el grupo la mezcla de diferentes
instrumentos de cuerda necesariamente hay que realizar adaptaciones que
puedan ser realizadas por los instrumentistas inexpertos o en periodo de

iniciacion.

5. ¢Qué papel cumple el director en un ensamble de cuerdas frotadas?

El de dar direccionamiento, el director desde su posicién debe tener la capacidad
de escuchar la sonoridad global del ensamble, es el encargado de conectar una
voz con otra, debe tener la capacidad creativa para recrear las frases ademas de
conocer las particularidades de los instrumentos de cuerda (el manejo del arco
sobre todo), y debe tener el conocimiento del manejo de tonalidades que se
adapten mejor para la afinacion de los diferentes instrumentos de cuerda par su

mejor optimizacion y desarrollo dentro de los ensambles de cuerda en iniciacion.
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6. ¢Con qué preparacion debe llegar el estudiante para participar de un

ensamble?

Lo basico para que un estudiante llegue a un ensamble, es un manejo y
conceptualizacion béasica de la mano derecha (arco arriba y arco abajo, talon,
mitad punta, puntos de contacto) manejo y conceptualizaciéon de mano Izquierda

(primera o incluso hasta tercera posicion, extensiones).

7. ¢Qué diferencia existe entre tocar en un ensamble de cuerdas frotadas y
una orquesta sinfénica? ¢Qué aportes hace cada una al proceso de

formacién?

El ensamble dentro de una misma familia se podria decir que, es mas “facil” ya
gue comparten competencias similares, al hacer un ensamble con instrumentos de
otra indole como vientos y percusion que es el caso de la sinfénica se debe hacer
un trabajo exhaustivo en la busqueda de unificacién sonora (color y afinacion), las
dinamicas y ataques son diferentes, y es aqui donde el director juega un papel
importante en la unificacion de criterios musicales entre las diferentes familias de

instrumentos, creo que el aporte principal esta en la sonoridad y en los repertorios.

8. ¢Qué posibilidades brinda el trabajo en grupo a instrumentista?

Como ya lo he dicho, complementa su formacion musical instrumental en lo
estilistico, interpretativo, y técnico, a esto le agrego la interaccién social con otros
individuos, si bien en la actualidad se estan formando instrumentistas de alta
factura, cabe anotar que los sistemas de globalizacién y lo cultural estan llevando
a generar ambitos de trabajo colectivo y es ahi donde se debe fomentar el trabajo
grupal ya que en este momento de nuestra historia contemporanea, es a lo que

apunta el trabajo y creacion musical.
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9. ¢Como mejorar la comunicacion visual en un grupo de camara?

¢Primero que todo me pregunto acaso esta fallando? Yo preguntaria mas bien
como propender por realizar una comunicacion visual asertiva, la comunicacion
visual en procesos de iniciacion es fundamental, no se trata de un esquema
estandar a realizarse, al igual que en todos los procesos del ensamble debe
realizar un proceso (valga la redundancia) para el trabajo visual comunicativo en el
ensamble, y ese proceso puede ir ligado al de comunicacién sonora, mediante las
frases y la correlacion entre ellas. Cuando en procesos avanzados debe existir
una conexion y correlacion sonora tan fuerte que incluso la comunicacion visual

se reduce.

10.¢Qué beneficios trae el trabajo en grupos pequefios antes de abordar el

ambito orquestal?
El aprestamiento e iniciacion de un proceso orquestal.

11.:En qué influye la memorizacidén del repertorio a ejecutar en un grupo de

camara?

El trabajo de memorizacién de la obra es el de una mejor apropiacién y concepto

tanto técnico como interpretativo de la obra.
12. ¢ Cuales son las técnicas empleadas para lograr un sonido homogéneo?

Conceptualizar, ejecutar la forma de utilizacion de todo lo que implica la mano de
arco (agarre adecuado del arco, utilizacion del peso del brazo, una asertiva
utilizacion del hombro, unificacion de los puntos de contacto y distribucién del

arco).

13.¢,Qué elementos interpretativos se trabaja en un ensamble de musica de

camara?

Los que incluye el fraseo, matices reguladores, ademas de color, creacion y

direccion de frase.
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14. ¢ Cuéles son los principales elementos técnicos mas importantes, que usted
considera que el trabajo en conjuntos de musica de camara le aporta al

instrumentista?

Principalmente los del arco, aunque en muchos casos pasajes para mano derecha
que son incluso mas dificiles que los de los estudios hechos para instrumento
solo.

15.¢,Usted cree que existe mayor nivel de dificultad en la ejecucion del

repertorio de musica de cdmara que el de la orquesta sinfénica?

No, creo que son ejecuciones y conceptos diferentes, obras como don Juan de
Strauss, Vida de Héroe o Romeo y Julieta de Tchaikovsky o la de Prokofiev por
decir algunas, tiene un desarrollo musical muy avanzado y con dificultades
técnicas grandes para los instrumentistas y son muy diferentes a los que se
abordan en obras como los cuartetos de Borodin, Beethoven o Brahms por decir
algunos, que también tienen dificultades similares a las orquestales, lo que se
debe pensar es que la técnica desarrollada por el instrumentista debe ser de alta
factura y con bases soélidas para que pueda afrontar los retos de los dos formatos

y/o géneros.

16.¢Qué importancia tiene el andlisis de una pieza musical para mejorar las
habilidades interpretativas a la hora del ensamble? ¢Si lo ha trabajado

cémo lo aborda?

El conocimiento estructural y formal de una obra hace que el intérprete o el
director abarque los contenidos de la obra, desde una mirada como musico de
orquesta, este se preocupa Unicamente por su parte, y aungue suene gracioso, en
algunos casos solo se sabe y conoce esa parte que en el total de una obra es
apenas un 5% de la composicion, el estudiar la estructura se busca que el musico,

relacione su parte que bien conoce con las demas partes de la Obra, desde una
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mirada del director es claro que €l necesita conocer cOmo esta compuesta la obra

para poder dirigirla.
17.¢Como trabajar la direccion compartida en un quinteto de cuerdas?

Es un concepto que sin nombrarlo como tal se realiza de forma natural en los
ensambles de musica de cémara, este concepto lo puedo interpretar como
comenté en puntos anteriores, como la participacion y colaboracion de diferentes

saberes que direccionan el contenido musical de una obra.

18. ¢ Desde su experiencia, qué recursos utiliza para trabajar la afinacion en un

grupo de camara?

La estrategia que mejor funciona es el de trabajar sin vibrato a tiempos lentos,

notas largas y controlando el arco dando manejo uniforme y sin tocar forte.

Anexo 2

Videos

Track 1 Direccion compartida. “Oda a la Alegria’-Beethoven
Track 2 Estudio de escalas

Track 3 Duetos

Track 4 Ensamble. “Habanera’-Georges Bizet
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