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RESUMEN EN ESPANOL:

Este proyecto de innovacion pedagogica aborda la brecha entre el curriculo desactualizado
(2014-2017) del moddulo "Creacion y Arreglos I" en el Conservatorio Nacional de Musica y
las competencias que exige el entorno musical profesional de 2025. La investigacion
identifica que los lineamientos vigentes carecen de profundizacién tematica y, de manera
critica, de una integracion de las herramientas tecnologicas que definen la produccion
musical moderna, comprometiendo asi el desarrollo de competencias exigidas en el perfil de
egreso. La solucion propuesta y ejecutada fue el disefio y la aplicacion de una "Guia de
Estudio" durante el afio lectivo 2024-2025. Esta guia funciona como un vehiculo de
innovacion curricular al integrar sistematicamente software de notacién musical (Musescore,
Sibelius) y Estaciones de Trabajo de Audio Digital (DAWSs), junto con un detallado desarrollo
de los fundamentos tedricos del arreglo, la forma y la orquestacion. Implementada con 38
estudiantes, la propuesta culmind con la escritura de 16 arreglos musicales originales. Un
hallazgo clave fue que solo 8 de estas obras llegaron a estrenarse en el recital final, lo que
evidencid una debilidad en la fase de montaje y ensayo por motivos de descoordinacion o
falta de estudio. Por ello, se recomienda institucionalizar la guia, implementar capacitacion
docente continua en tecnologia y reforzar el acompafiamiento en la etapa de produccion para
asegurar que los proyectos creativos de los estudiantes se materialicen con éxito.
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PALABRAS CLAVE: Innovacion, Analisis, Arreglo, Organologia, Orquestacion

ABSTRACT:

This pedagogical innovation project addresses the gap between the outdated curriculum
(2014-2017) of the "Creation and Arrangements [" module at the National Conservatory of
Music and the competencies demanded by the professional music environment of 2025. The
research identifies that the current guidelines lack thematic depth and, critically, an
integration of the technological tools that define modern music production, thus
compromising the development of competencies required in the graduate profile. The
proposed and executed solution was the design and implementation of a "Study Guide"
during the 2024-2025 academic year. This guide serves as a vehicle for curricular innovation
by systematically integrating music notation software (Musescore, Sibelius) and Digital
Audio Workstations (DAWSs), along with a detailed development of the theoretical
foundations of arrangement, form, and orchestration. Implemented with 38 students, the
proposal culminated in the writing of 16 original musical arrangements. A key finding was
that only 8 of these works were premiered in the final recital, which revealed a weakness in
the rehearsal and production phase due to reasons of poor coordination or lack of practice.
Therefore, it is recommended to institutionalize the guide, implement continuous teacher
training in technology, and reinforce support during the production stage to ensure that
students' creative projects are successfully realized.
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RESUMEN EJECUTIVO

Este proyecto de innovacion pedagogica aborda la brecha entre el curriculo desactualizado
(2014-2017) del modulo "Creacion y Arreglos I" en el Conservatorio Nacional de Musica y
las competencias que exige el entorno musical profesional de 2025. La investigacion
identifica que los lineamientos vigentes carecen de profundizacion tematica y, de manera
critica, de una integracion de las herramientas tecnologicas que definen la produccion
musical moderna, comprometiendo asi el desarrollo de competencias exigidas en el perfil de
egreso. La solucion propuesta y ejecutada fue el disefio y la aplicacion de una "Guia de
Estudio" durante el afio lectivo 2024-2025. Esta guia funciona como un vehiculo de
innovacion curricular al integrar sistematicamente software de notacion musical (Musescore,
Sibelius) y Estaciones de Trabajo de Audio Digital (DAWSs), junto con un detallado desarrollo
de los fundamentos tedricos del arreglo, la forma y la orquestacion. Implementada con 38
estudiantes, la propuesta culmind con la escritura de 16 arreglos musicales originales. Un
hallazgo clave fue que solo 8 de estas obras llegaron a estrenarse en el recital final, lo que
evidencio una debilidad en la fase de montaje y ensayo por motivos de descoordinacion o
falta de estudio. Por ello, se recomienda institucionalizar la guia, implementar capacitacion
docente continua en tecnologia y reforzar el acompafiamiento en la etapa de produccion para
asegurar que los proyectos creativos de los estudiantes se materialicen con éxito.

Palabras clave:

Innovacion, Andlisis, Arreglo, Organologia, Orquestacion

ABSTRACT

This pedagogical innovation project addresses the gap between the outdated curriculum
(2014-2017) of the "Creation and Arrangements I" module at the National Conservatory of
Music and the competencies demanded by the professional music environment of 2025. The
research identifies that the current guidelines lack thematic depth and, critically, an
integration of the technological tools that define modern music production, thus
compromising the development of competencies required in the graduate profile. The
proposed and executed solution was the design and implementation of a "Study Guide"
during the 2024-2025 academic year. This guide serves as a vehicle for curricular innovation
by systematically integrating music notation software (Musescore, Sibelius) and Digital
Audio Workstations (DAWSs), along with a detailed development of the theoretical
foundations of arrangement, form, and orchestration. Implemented with 38 students, the
proposal culminated in the writing of 16 original musical arrangements. A key finding was
that only 8 of these works were premiered in the final recital, which revealed a weakness in
the rehearsal and production phase due to reasons of poor coordination or lack of practice.
Therefore, it is recommended to institutionalize the guide, implement continuous teacher
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training in technology, and reinforce support during the production stage to ensure that
students' creative projects are successfully realized.

Keywords:

Innovation, Analysis, Arrangement, Organology, Orchestration
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INTRODUCCION

El desarrollo del Modulo de Creacion y Arreglos en el Colegio de Arte
Conservatorio Nacional de Musica se fundamenta en el Enunciado General del Curriculo'y
el Desarrollo Curricular, documentos oficiales emitidos por el Ministerio de Educacion del
Ecuador (2014a; 2014b). Estos marcos ministeriales (Ministerio de Educacion, 2014a, p. 5;
Ministerio de Educacion, 2014b, p. 5, pp. 117-122) establecen la base para la planificacion
pedagogica subsiguiente, la cual se concreta en el Plan Curricular Anual (PCA), el Plan de
Unidad Didactica (PUD) y los Planes de Clase individuales, conforme a las directrices para

instituciones artisticas (Ministerio de Educacion, 2017, p. 7).

No obstante, la existencia de estos lineamientos, se identifica la necesidad de una
mayor profundizacion y detalle en los contenidos tematicos. Esto implica el disefio especifico
de las sesiones de clase, asi como la creacion de instrumentos de evaluacion y rubricas
pertinentes. Un aspecto crucial es la elaboracion de una guia de estudio con la
implementacion de herramientas tecnologicas. Dicha integracion busca facilitar que los
estudiantes adquieran competencias que respondan efectivamente a "la realidad y desafios
actuales" del entorno profesional. Este enfoque es coherente con el perfil de egreso del
bachillerato artistico, que contempla, entre otras capacidades, el "manejo suficiente de
tecnologias aplicadas a la produccién artistico-musical" (Ministerio de Educacion, 2014c, p.

17).

El Colegio de Arte Conservatorio Nacional de Musica, para su Modulo de Creacion y
Arreglos Musicales —integrante del Bachillerato Complementario Artistico, especialidad
Musica— opera bajo los lineamientos del Enunciado General del Curriculo (EGC)

(Ministerio de Educacion, 2014a, p. 5) y el Desarrollo Curricular (DC) (Ministerio de



UNIVERSITARIO
‘é‘ku RUMINAHUI

Educacion, 2014b, pp. 117-122). Estos documentos oficiales del Ministerio de Educacion del
Ecuador orientan la elaboracion de la planificacion microcurricular, que incluye el Plan
Curricular Anual (PCA), el Plan de Unidad Didactica (PUD) y los planes de clase
individuales, de acuerdo con las directrices institucionales (Ministerio de Educacion, 2017, p.

7).

Esta estructura formal evidencia una brecha significativa en la operacionalizacion
detallada y actualizada de dichos curriculos para el moédulo mencionado. Persiste la necesidad
de una mayor profundizacion en el desglose tematico especifico y, de manera crucial, en el
disefio y desarrollo sistematico de secuencias didacticas, instrumentos de evaluacion y
rubricas que integren de manera efectiva y pedagogicamente fundamentada las herramientas

tecnoldgicas contemporaneas.

Esta carencia en la concrecion curricular, particularmente en lo referente a la
actualizacion e integracion tecnologica, limita el desarrollo integral de competencias clave en
los estudiantes. Consecuentemente, su preparacion para afrontar con solvencia los desafios
inherentes al dindmico entorno musical profesional actual se ve comprometida.
Especificamente, la insuficiente incorporacion de tecnologia obstaculiza la adquisicion de
habilidades précticas en el "manejo suficiente de tecnologias aplicadas a la produccion
artistico-musical" (Ministerio de Educacion, 2014c, p. 17), una competencia delineada como
esencial en el perfil profesional del egresado. Esto dificulta que los estudiantes puedan
responder adecuadamente a la "realidad y desafios actuales" del sector, mermando su
capacidad para innovar y desempefarse eficazmente en campos como la creacion, el arreglo y

la produccion musical mediados por la tecnologia.
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(En qué medida los documentos curriculares existentes (PCA, PUD y Plan de Clase)
para el Modulo Formativo de Creacion y Arreglos responden a las necesidades formativas
actuales de los estudiantes del Colegio de Arte Conservatorio Nacional de Musica?

(Qué estrategias pedagdgicas permiten el desglose profundo de los contenidos
tematicos y la creacion de clases integrando de manera coherente los objetivos del curriculo
con el desarrollo de competencias musicales aplicadas?

(De qué manera la implementacion de instrumentos y rubricas de evaluacion
apoyados en herramientas tecnologicas, favorecen el desarrollo de competencias pertinentes a

los contextos profesionales actuales del &mbito musical?
Objetivo general

Fortalecer el Modulo Formativo de Creacion y Arreglos I en el Colegio de Arte
Conservatorio Nacional de Musica, mediante la profundizacion de los contenidos
curriculares, elaborando una guia de estudio que contenga el disefio de clases
contextualizadas, la implementacion de instrumentos y rabricas de evaluacion con apoyo de
herramientas tecnologicas, que permitan a los estudiantes adquirir competencias pertinentes a

los desafios del entorno musical contemporaneo.
Objetivos especificos

1. Examinar la adecuacion de los documentos curriculares existentes (PCA, PUD y Plan
de Clase) para extender los contenidos del Modulo Formativo de Creacion y Arreglos,
en relacion con las demandas formativas actuales del &mbito musical.

2. Desarrollar propuestas pedagdgicas implementando herramientas tecnologicas que
permitan un desglose tematico mds profundo y la estructuracion de clases que

integren contenidos significativos con un enfoque practico y creativo.
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3. Incorporar instrumentos y ribricas de evaluacion sustentadas en herramientas
tecnologicas, que favorezcan el desarrollo de competencias musicales alineadas con la

realidad profesional contemporanea.

El Modulo de Creacion y Arreglos Musicales, impartido en el Colegio de Arte
Conservatorio Nacional de Musica como componente del Bachillerato Complementario
Artistico en Musica, representa una instancia curricular crucial para el fomento de
competencias creativas, técnicas y expresivas en el estudiantado. Si bien su desarrollo se
apoya en directrices oficiales como el Enunciado General del Curriculo (Ministerio de
Educacion, 2014a) y el Desarrollo Curricular (Ministerio de Educacion, 2014b), asi como en
la planificacion microcurricular subsecuente —Plan Curricular Anual (PCA), Plan de Unidad
Didactica (PUD) y Planes de Clase— (Ministerio de Educacion, 2017), se evidencia la
necesidad de enriquecer estos marcos. Dicha complementacion implica una mayor
profundizacion en los contenidos temadticos especificos y, fundamentalmente, una
implementacion pedagdgica que responda con mayor pertinencia a los desafios

contemporaneos del ecosistema musical profesional.

En el panorama actual, la produccién y creacion musical exigen un dominio creciente
de herramientas tecnologicas, la aplicacion de metodologias de ensenanza-aprendizaje activas
y participativas, y el empleo de procesos de evaluacion auténticos y formativos. De hecho, el
perfil profesional del egresado de este bachillerato subraya la importancia del "manejo
suficiente de tecnologias aplicadas a la produccion artistico-musical" (Ministerio de
Educacion, 2014c¢, p. 17). No obstante, la actual configuracion pedagdgica del modulo podria
no estar integrando sistematicamente estas tecnologias en las actividades de aprendizaje, ni
en el disefio de instrumentos y rubricas de evaluacion. Esta situacion arriesga limitar la

capacidad de los estudiantes para desarrollar plenamente las competencias digitales y
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creativas requeridas, asi como su transferencia efectiva a contextos reales de produccion,

interpretacion y gestion en el &mbito musical.

El presente proyecto de intervencion e innovacidon pedagdgica se justifica por su
propdsito de abordar estas necesidades formativas. Contempla un andlisis de la coherencia
entre el curriculo prescrito (Ministerio de Educacion, 2014a, 2014b) y las practicas de
ensefianza actuales en el modulo, con el fin de disefar e implementar estrategias pedagogicas
renovadas. Estas estrategias integraran metodologias activas y el uso intencionado de
tecnologias educativas para la creacion, el arreglo, la colaboracion y la evaluacion continua y
formativa. De esta manera, se busca promover una formacion musical integral, estimulando
la creatividad y la contextualizacion del aprendizaje, lo que redundard en una mejora
significativa de la calidad educativa del Moddulo de Creacion y Arreglos Musicales.
Consecuentemente, se fortalecerd la preparacion de los futuros profesionales de la musica
para responder con eficacia, innovacion y adaptabilidad a las exigencias del campo artistico

contemporaneo.

Esta investigacion busca transformar el desarrollo del Modulo Formativo de Creacion
y Arreglos en el Colegio de Arte Conservatorio Nacional de Musica, mediante una
planificacion pedagdgica mdas profunda, contextualizada y tecnologicamente integrada. Al
fortalecer los contenidos, las estrategias didacticas y los procesos de evaluacion, se pretende
potenciar las capacidades creativas y profesionales de los estudiantes, prepardndose para
enfrentar con éxito los retos del &mbito musical contemporaneo. De este modo, se contribuye
no solo a mejorar la calidad educativa, sino también a consolidar una formacion artistica mas

pertinente, dindmica y alineada con las demandas del siglo XXI.

La presente investigacion estd conformada por el Capitulo I donde se encuentra el

marco tedrico el mismo que estd compuesto por antecedentes investigativos, bases legales y
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fundamentacion tedrica a fin de fortalecer la validez de la investigacion. El Capitulo II detalla
el disefio metodologico en el cual se podra ver el enfoque, disefio, tipo, nivel, técnicas, de lo
cual se obtendra el material a desarrollar en el siguiente capitulo. El Capitulo III se exponen
la propuesta del desarrollo del proyecto la misma que destaca los fundamentos, presentacion,
valoracion y ejecucion, de manera que se dé una solucion al problema identificado, por
ultimo, se describiran las conclusiones, recomendaciones y bibliografia que dara sustento,
credibilidad y fundamentacion de la Guia de Estudio de Creacion y Arreglos I para el

Conservatorio Nacional de Musica.

CAPITULO I: MARCO TEORICO

La presente investigacion se enmarca en una institucion emblematica para la
formacion artistica en Ecuador: el Colegio de Arte Conservatorio Nacional de Musica,
ubicado en Quito. El foco de estudio es el Médulo de Creacion y Arreglos I, una asignatura
clave dentro de la malla curricular del Bachillerato Complementario Artistico, especialidad
Musica. Este contexto espacial es fundamental, ya que el Conservatorio, por su naturaleza e
historia, representa un pilar en la educaciéon musical formal del pais, y las practicas
pedagogicas que en €l se desarrollan tienen un impacto significativo en el perfil de los futuros

profesionales de la musica.

El marco temporal del problema se sitia en el presente (2025), un momento
caracterizado por una rapida y constante evolucion tecnologica que ha transformado la
industria musical a nivel global. Sin embargo, la planificacion y ejecucion del modulo en
cuestion operan bajo lineamientos curriculares oficiales establecidos principalmente en afos

anteriores. Los documentos base, como el Enunciado General del Curriculo (EGC) y el



UNIVERSITARIO
‘é‘ku RUMINAHUI

Desarrollo Curricular (DC), fueron emitidos por el Ministerio de Educacion en 2014,

mientras que el Instructivo que norma la gestion de los colegios de arte data de 2017.

Esta brecha temporal entre la fecha de creacion de los documentos curriculares y las
exigencias profesionales contemporaneas da origen al problema central de esta investigacion.
Si bien existe una estructura formal de planificacion, Plan Curricular Anual (PCA), Plan de
Unidad Didactica (PUD) y Planes de Clase, se evidencia una deficiencia en la
operacionalizacion y actualizacion de dichos curriculos. Esta carencia se manifiesta en dos
areas criticas:

1. Falta de Profundizacion Tematica: Los lineamientos existentes requieren
un desglose mas detallado y profundo para guiar eficazmente el disefio de
clases que sean a la vez rigurosas y creativas.

2. Insuficiente Integracion Tecnologica: El aspecto mas critico es la escasa
incorporacion de herramientas tecnologicas contemporaneas, tanto en las
estrategias de ensefianza-aprendizaje como en el disefio de instrumentos y
rubricas de evaluacion.

Esta situacion genera una desconexion significativa entre la formacion que reciben los
estudiantes y las competencias que demanda la realidad actual del sector musical. La Figura
Profesional del bachillerato artistico es explicita al sefialar la necesidad de un "manejo
suficiente de tecnologias aplicadas a la produccion artistico-musical" (Ministerio de
Educacion, 2014c, p. 17). La falta de una integracion sistematica de la tecnologia en el
moédulo de Creacion y Arreglos limita, por tanto, el desarrollo pleno de esta competencia
esencial, comprometiendo la preparacion de los estudiantes para afrontar con solvencia los
desafios de su futuro campo profesional.

Este proyecto de investigacion se sustenta en un marco tedrico-conceptual de
multiples niveles que legitima la importancia y pertinencia de una educacién musical
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actualizada, creativa y tecnoldgicamente integrada. Este marco se extiende desde los
principios universales de los derechos humanos hasta las politicas educativas especificas del
Ecuador.

La base de este estudio reposa en la Declaracion Universal de los Derechos
Humanos (DUDH), que concibe la cultura y el arte como elementos inherentes a la dignidad
humana. El articulo 27 establece el derecho de toda persona a "tomar parte libremente en la
vida cultural de la comunidad" y a "gozar de las artes", asi como el derecho a la "proteccion
de los intereses morales y materiales" que se deriven de sus producciones artisticas
(Asamblea General de las Naciones Unidas, 1948). Este postulado universaliza la educacion
artistica, posiciondndose no como un privilegio, sino como un derecho fundamental que los
Estados deben garantizar. Asimismo, el articulo 19, sobre la libertad de expresion, ampara la
creacion musical como un medio para difundir ideas y opiniones. Por tanto, este proyecto se
alinea con una vision internacional que promueve el acceso a la cultura y la proteccion de la
creatividad como pilares para el libre desarrollo de la personalidad.

La Constitucion de la Repiblica del Ecuador (2008) cleva la educacion artistica a
la categoria de politica de Estado, enmarcada en el proyecto del Buen Vivir (Sumak Kawsay).
El articulo 343 define que la finalidad del sistema educativo incluye la generacion y
utilizacion de "saberes, artes y cultura". Mas especificamente, el articulo 380 responsabiliza
directamente al Estado de "implementar formas de ensefianza para el desarrollo de la
vocacion artistica y creativa de las personas de todas las edades". Este mandato constitucional
convierte la formacidn en areas como la creacion y los arreglos musicales en una obligacion
del Estado, justificando la necesidad de que dicha formacién sea de la mas alta calidad y
pertinencia. Este marco se complementa con el articulo 1, que define al Ecuador como un
Estado intercultural y plurinacional, lo que implica que la educacion artistica debe valorar y

reflejar la diversidad cultural del pais.
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La LOEI traduce el mandato constitucional en politica educativa especifica. Su
articulo 40 define la educacién artistica como un 4rea obligatoria del conocimiento
destinada a "potenciar la sensibilidad, la expresion, la creatividad y el pensamiento critico".
Asimismo, los principios de Identidad Cultural ¢ Interculturalidad (art. 2) exigen una
educacion que fortalezca el sentido de pertenencia y promueva un didlogo respetuoso entre
las diversas culturas. La LOEI, por tanto, no sélo valida la existencia del Médulo de Creacion
y Arreglos, sino que exige que su implementacion sea creativa, critica e interculturalmente
pertinente, proporcionando el fundamento legal directo para una revision y fortalecimiento de
su enfoque pedagdgico.

Finalmente, el marco se concreta en los documentos que rigen el Bachillerato
Complementario Artistico. El Enunciado General del Curriculo (Ministerio de Educacion,
2014a) y el Desarrollo Curricular (2014b) establecen los contenidos y objetivos para el
modulo. Sin embargo, es la Figura Profesional (Ministerio de Educacion, 2014c) la que
conecta directamente la formacion con el mundo laboral. Al establecer que el egresado debe
tener un "manejo suficiente de tecnologias aplicadas a la produccién artistico-musical" (p.
17), este documento proporciona la justificacion teodrica y curricular mas directa para el
problema de esta investigacion. Demuestra que la integraciéon tecnologica no es una
innovacion opcional, sino un requisito explicito del perfil de egreso que el sistema educativo
se ha comprometido a formar. Este cuerpo teodrico, en su conjunto, valida la urgencia de
cerrar la brecha entre el curriculo prescrito y las competencias que los estudiantes de musica

necesitan para prosperar en el siglo XXI.

1.1 Antecedentes

La educacion artistica en Ecuador encuentra su sustento en el articulo 343 de la
Constitucion de la Republica, que establece que "El sistema nacional de educacion tendra
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como finalidad el desarrollo de capacidades y potencialidades individuales y colectivas de la
poblacion, que posibiliten el aprendizaje y la generacion y utilizacion de conocimientos,
técnicas, saberes, artes y cultura" (Constitucion de la Republica del Ecuador, 2008). Este
mandato constitucional reconoce explicitamente las artes como componente fundamental del

desarrollo educativo integral.

Complementariamente, el articulo 380 de la Carta Magna establece como
responsabilidad del Estado "Establecer politicas e implementar formas de ensefianza para el
desarrollo de la vocacion artistica y creativa de las personas de todas las edades, con
prioridad para las nifias, nifios y adolescentes" (Constitucion de la Republica del Ecuador,
2008), lo que fundamenta la necesidad de programas formativos especializados en el &mbito

artistico desde edades tempranas.

La Ley Organica de Educacion Intercultural (LOEI), en su articulo 44, define los
bachilleratos complementarios como "aquellos que fortalecen a la formacion obtenida en el
bachillerato general unificado", y especificamente conceptualiza al bachillerato artistico
como "la formacién complementaria y especializada en artes; es escolarizada, secuenciada y
progresiva, y conlleva a la obtencién de un titulo de Bachiller en Artes en su especialidad"

(LOEL 2011).

El 24 de marzo de 2015, mediante Acuerdo Ministerial Nro.
MINEDUC-ME-2015-00065-A, se expidi6 oficialmente el "Curriculo de Bachillerato
Complementario Artistico en la Especialidad de Musica", estableciendo un programa
formativo de once afios lectivos distribuidos en: dos afios para Basica Elemental, tres afos

para Bésica Media, tres afos para Basica Superior y tres afos para Bachillerato (MINEDUC,

2015).
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La Disposicion Transitoria Décima Novena del Reglamento General a la LOEI orden6
que "los conservatorios u otros establecimientos educativos que imparten formaciéon en
musica y/o en otras artes solo hasta el nivel de Bachillerato pasaran a llamarse Colegios de
Artes", manteniéndose bajo la rectoria del Ministerio de Educacion (Reglamento General
LOEI, 2012). Esta transformacion represent6 la integracion formal de la educacion musical

especializada al sistema educativo nacional.

El curriculo del Bachillerato Complementario Artistico en Musica se estructura en

tres componentes principales:

e Asignaturas Comunes: Incluyen formacion instrumental, tedrica y
practica musical

e Modulos Formativos: Comprenden Capacitacion en Musica, Produccion
Artistico-Musical, Creaciéon y Arreglos, y Formacién y Orientacion
Laboral

e Asignaturas Complementarias: Especializadas segin el perfil

instrumental del estudiante

Segun la malla curricular establecida en el Acuerdo Ministerial, el médulo formativo
de "Creacion y Arreglos" se imparte en los dos ultimos afios del bachillerato (10° y 11° afo
de estudio), con una carga horaria de 1 hora semanal en décimo afio y 1 hora semanal en

undécimo afio, totalizando 2 horas de formacién en esta area especifica (MINEDUC, 2015).

Esta ubicacion curricular es estratégica, ya que se desarrolla cuando los estudiantes
han consolidado sus competencias instrumentales basicas y poseen los fundamentos

tedrico-musicales necesarios para abordar procesos creativos y de arreglo musical.
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El Acuerdo Ministerial establece el marco curricular general, pero delega en la
Subsecretaria de Fundamentos Educativos, a través de la Direccion Nacional de Curriculo,
"la elaboracidn, actualizacion y la difusion de los instrumentos o documentos curriculares
necesarios para la correcta aplicacién, monitoreo y control del presente Acuerdo Ministerial"

(MINEDUC, 2015).

Esta disposicion evidencia la necesidad de desarrollar herramientas pedagdgicas
especificas que operativizan el curriculo en el aula, particularmente en modulos formativos

especializados como Creacion y Arreglos.

La formacién en creacion y arreglos musicales requiere de enfoques pedagogicos que

integren:

e Competencias técnico-musicales previas

e Desarrollo de la creatividad musical

e Dominio de herramientas de escritura musical
e Comprension de formas y estructuras musicales

e Aplicacion practica de conceptos armonicos y contrapuntisticos

El bachillerato artistico busca habilitar a los estudiantes "para su incorporacion en la
vida laboral y productiva, asi como para continuar con estudios artisticos de tercer nivel"
(LOEI, Art. 44). En este contexto, las competencias en creacion y arreglos musicales son

fundamentales para:

e El desarrollo de la autonomia creativa del musico
e La preparacion para estudios superiores en composicion musical
e La insercion en el mercado laboral musical como arreglista o compositor

e El fortalecimiento de la identidad musical nacional y regional
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Mientras el marco normativo establece claramente la estructura y objetivos del
moédulo de Creacion y Arreglos, existe una brecha en cuanto a los recursos pedagogicos

especificos que orienten su implementacion efectiva en el aula.

La ensefianza de la creacion y arreglos musicales presenta desafios pedagogicos

particulares:

e Integracion de conocimientos tedricos y practicos
e Desarrollo de competencias creativas
e Personalizacion segun el instrumento principal del estudiante

e Articulacién con el perfil de egreso esperado

La elaboracion de una guia de estudio responde a la necesidad de sistematizar
metodologias, recursos y estrategias pedagogicas que faciliten tanto la labor docente como el

proceso de aprendizaje de los estudiantes en este modulo formativo especifico.

Los antecedentes presentados evidencian que el modulo formativo de Creacion y
Arreglos se inscribe en un marco normativo solido que reconoce la importancia de la
educacion artistica especializada. Sin embargo, la implementacion efectiva de este modulo
requiere del desarrollo de herramientas pedagogicas especificas que traduzcan los objetivos
curriculares en estrategias didécticas concretas, justificando asi la pertinencia del presente

proyecto de elaboracion de una guia de estudio especializada.
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1.2 Bases legales

La Normativa de la Declaracién Universal de los Derechos Humanos sobre Cultura y
Musica establece un marco universal que reconoce la vida cultural y artistica como un
componente esencial de la dignidad y el libre desarrollo de todas las personas. Los articulos

mas pertinentes son los siguientes:

Articulo 27. Este es el articulo central que consagra explicitamente los derechos

culturales.

1. Toda persona tiene derecho a tomar parte libremente en la vida cultural de
la comunidad, a gozar de las artes y a participar en el progreso cientifico y
en los beneficios que de ¢l resulten.

2. Toda persona tiene derecho a la proteccion de los intereses morales y
materiales que le correspondan por razén de las producciones cientificas,

literarias o artisticas de que sea autoria.

Articulo 19. Este articulo fundamenta la libertad de expresion, que ampara la
creacion artistica y musical como una de sus formas mas elevadas. Todo individuo tiene
derecho a la libertad de opinidn y de expresion; este derecho incluye el de no ser molestado a
causa de sus opiniones, el de investigar y recibir informaciones y opiniones, y el de

difundirlas, sin limitacion de fronteras, por cualquier medio de expresion.
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Articulo 22. Este articulo contextualiza los derechos culturales como indispensables
para la dignidad humana y el desarrollo de la personalidad. Toda persona, como miembro de
la sociedad, tiene derecho a la seguridad social, y a obtener, mediante el esfuerzo nacional y
la cooperacion internacional, habida cuenta de la organizacion y los recursos de cada Estado,
la satisfaccion de los derechos econdmicos, sociales y culturales, indispensables a su dignidad

y al libre desarrollo de su personalidad.

Educacion, Cultura y Miusica como Mandato en Ecuador. La Constitucion de la
Republica del Ecuador de 2008 establece un proyecto de sociedad fundamentado en el Buen
Vivir, donde la educacion es un pilar central. Este marco legal no se limita a garantizar el
acceso a la instruccion, sino que redefine su proposito, entrelazandose de manera explicita
con el desarrollo cultural y artistico. Al analizar su texto, se revela que la ensefianza de la
musica y las artes no es una prerrogativa opcional, sino un mandato constitucional disefiado

para esculpir ciudadanos integrales, creativos y conscientes de su diversa identidad nacional.

La Carta Magna define la finalidad del sistema educativo de una manera
profundamente humanista. Segln el articulo 343, el objetivo de la educacion es "el desarrollo
de capacidades y potencialidades individuales y colectivas [...] que posibiliten el aprendizaje,
y la generacion y utilizacion de conocimientos, técnicas, saberes, artes y cultura"
(Constitucion de la Republica del Ecuador, 2008). Al parafrasear esta disposicion, se entiende
que el sistema educativo tiene el fin explicito de capacitar a las personas no solo en ciencia y
técnica, sino también en la apreciacion, generacion y uso de las artes y la cultura. Por lo
tanto, un programa de estudios que no fomente activamente la creatividad artistica estaria,

por omisidn, incumpliendo uno de los propositos centrales que la Constitucion le asigna.

Este fin se construye sobre la base de la educacion como un derecho y se refuerza con

obligaciones estatales muy especificas. El articulo 26 consagra la educacién como "un
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derecho de las personas a lo largo de su vida y un deber ineludible e inexcusable del Estado"
(Constitucion de la Republica del Ecuador, 2008). Este derecho no es abstracto; se
materializa a través de mandatos concretos como el que figura en el articulo 380, numeral 2,
el cual responsabiliza al Estado de "establecer politicas e implementar formas de ensefianza
para el desarrollo de la vocacion artistica y creativa de las personas de todas las edades". En
otras palabras, el derecho a la educacion (art. 26) incluye el derecho a una formacién que
despierte y cultive la creatividad, y es obligacion del Estado disefar y ejecutar los métodos
pedagogicos para lograrlo (art. 380). Esto otorga una base legal solida a la existencia y

fomento de la educacion musical en todos los niveles.

Finalmente, este modelo educativo y artistico opera dentro de un marco social
definido. El articulo 1 de la Constitucion declara a Ecuador como un "Estado constitucional
de derechos y justicia, social, democratico, soberano, independiente, unitario, intercultural,
plurinacional y laico". La implicacion de este principio es profunda: la ensefianza de la
cultura y la musica, mandatada por los articulos 343 y 380, no puede ser culturalmente
homogénea. Debe, por imperativo constitucional, reflejar, respetar y promover la diversidad
de expresiones de los pueblos y nacionalidades que conforman el pais. Asi, la inclusion de
repertorios y saberes musicales indigenas, montubios y afroecuatorianos no es un simple acto

de inclusion folclorica, sino el cumplimiento del proyecto de Estado intercultural.

En conclusion, la Constitucion ecuatoriana articula una vision clara y contundente. El
derecho a la educacion (art. 26) tiene como fin el desarrollo cultural y artistico (art. 343) y
obliga al Estado a implementar la ensefanza para la creatividad (art. 380), todo ello bajo el
paraguas de una sociedad intercultural (art. 1). La ley suprema del Ecuador ha dispuesto una

partitura detallada; corresponde al sistema educativo, desde las escuelas hasta los
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conservatorios, interpretarla con la fidelidad y la pasidon necesarias para que la riqueza

musical y cultural de la nacidn resuene en cada uno de sus ciudadanos.

Musica y Cultura como Pilares de la Educacion Ecuatoriana. La educacion, en su
concepcidon mdas profunda, trasciende la mera transmision de datos y el entrenamiento en
habilidades técnicas. Su propodsito fundamental es esculpir ciudadanos integrales, capaces de
comprender su entorno, valorar su herencia y crear nuevos horizontes. En una nacion
megadiversa como Ecuador, esta mision adquiere una resonancia particular, donde la
ensenanza de la cultura y la musica deja de ser una actividad periférica para convertirse en un
mandato esencial para el desarrollo de individuos creativos, criticos y, sobre todo,
culturalmente arraigados. Esta visién no es una mera aspiracion pedagogica, sino un principio
rector consagrado en la Ley Orgéanica de Educacion Intercultural (LOEI), que establece un

marco legal robusto para la valoracion de las artes en el sistema educativo.

En su nucleo, la legislacion educativa ecuatoriana concibe la educacion como un pilar
para la construccion y el fortalecimiento de la identidad. La LOEI, nos dice que la escuela
debe ser un espacio donde se robustece el conjunto de valores, tradiciones y modos de
comportamiento que otorgan a los individuos un sentimiento de pertenencia (Ley Organica de
Educacion Intercultural, 2011, art. 2, lit. ). Este principio de identidad cultural transforma
radicalmente el aula de musica: ya no es solo un lugar para aprender escalas y solfeo de un
repertorio universal, sino un taller para explorar, interpretar y valorar las sonoridades que
definen a las comunidades del pais. Ensefar un pasillo, un sanjuanito o los ritmos de la
marimba se convierte en un acto pedagdgico que afirma la identidad del estudiante.
Complementariamente, el mandato de interculturalidad y plurinacionalidad exige que se
fomente un didlogo de saberes, reconociendo y respetando la riqueza de todas las

nacionalidades que conforman el pais y el mundo (Ley Organica de Educacion Intercultural,
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2011, art. 2, lit. w). Asi, la educacion musical se convierte en un puente que conecta al
estudiante con su propia herencia y, a la vez, con la del otro, fomentando la empatia y el

respeto a través del lenguaje universal del arte.

Mas alld de los principios, la LOEI eleva la practica artistica a la categoria de
finalidad educativa primordial. La ley sitia la "creacién artistica" en el mismo nivel de
importancia que la innovacion o el desarrollo cientifico, entendiéndose como un objetivo
central del proceso formativo (Ley Organica de Educacion Intercultural, 2011, art. 3, lit. 1).
Esta vision combate directamente la nocion de las artes como un mero accesorio curricular.
La existencia de programas especializados, como el Moddulo de Creacidon y Arreglos
Musicales del Bachillerato Artistico, es la materializacion de este fin. El articulo 40 de la
misma ley es ain mdas explicito al definir la educacion artistica como el area del
conocimiento destinada a potenciar la sensibilidad, la expresion, la creatividad y el
pensamiento critico, declarandose obligatoria en todos los niveles. Por lo tanto, el trabajo de
un docente de musica, al guiar a un estudiante en la composiciéon de una pieza o en la
elaboracion de un arreglo, no es solo una clase de técnica; es un ejercicio directo para el

cumplimiento de una de las metas mas elevadas del sistema educativo nacional.

Sin embargo, a pesar de este solido andamiaje legal, a menudo se manifiesta una
brecha entre la letra de la ley y la realidad pedagogica. La existencia de documentos
curriculares como el Enunciado General del Curriculo (EGC), el Desarrollo Curricular (DC)
y los planes de aula derivados (PCA, PUD), si bien son fundamentales, no garantizan por si
solos la consecucion de estos fines. El verdadero desafio, como se evidencia en la necesidad
de actualizar la practica docente, radica en la operacionalizacién de estos curriculos. La falta
de un desglose tematico profundo, de instrumentos de evaluacion pertinentes y, crucialmente,

de una integracion efectiva de las herramientas tecnoldgicas, limita la capacidad de preparar a
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los estudiantes para los "desafios actuales" del entorno profesional. La ley establece el qué; la

innovacion pedagogica debe resolver el como.

En conclusion, la ensefianza de la musica y la cultura en Ecuador no es una opcion,
sino un imperativo legal y pedagdgico. La LOEI nos ofrece una vision clara: una educacion
que utiliza el arte como vehiculo para afirmar la identidad, fomentar el didlogo intercultural y
catalizar la creatividad. El reto actual para instituciones como el Conservatorio Nacional de
Musica y sus educadores es traducir este mandato en experiencias de aprendizaje vibrantes,
relevantes y contextualizadas. Fortalecer mddulos como el de "Creaciéon y Arreglos"
mediante la innovacion metodoldgica y tecnoldgica no es solo mejorar una asignatura; es dar
un paso firme para cumplir la promesa de una educacion que forme artistas y ciudadanos

capaces de componer la futura sinfonia de la identidad ecuatoriana.

Fundamentos Normativos del Bachillerato Complementario Artistico en Musica.
Andlisis de los Considerandos del Acuerdo Ministerial. El Acuerdo Ministerial Nro.
MINEDUC-ME-2015-00065-A, expedido por el ministro de Educacion Augusto X. Espinosa
A., representa un hito significativo en la formalizacion de la educacion artistica musical en el
Ecuador. Los considerandos de este instrumento normativo revelan una arquitectura juridica
solida que integra los mandatos constitucionales con la politica educativa sectorial,

estableciendo las bases para una formacion artistica especializada y complementaria.

En la Constitucion Politica del 2008: Educacion como Derecho Fundamental. El
primer considerando establece el fundamento constitucional mas amplio, citando el articulo
343 de la Constitucion, que define al sistema nacional de educacion con una finalidad clara:
"el desarrollo de capacidades y potencialidades individuales y colectivas de la poblacion, que

posibiliten el aprendizaje y la generacion y utilizacion de conocimientos, técnicas, saberes,
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artes y cultura". Esta disposicion es particularmente relevante porque incluye expresamente

las "artes" como parte integral del conocimiento que debe desarrollar el sistema educativo.

La norma constitucional establece ademds que el sistema educativo "tendra como
centro al sujeto que aprende, y funcionard de manera flexible y dindmica, incluyente, eficaz y
eficiente". Esta caracterizacion cobra especial relevancia en el contexto de la educacion

artistica, que por su naturaleza requiere de enfoques pedagogicos flexibles y personalizados.

Complementariamente, el articulo 347 de la Constitucion asigna al Estado
responsabilidades especificas respecto a la educacion, entre las cuales se destacan dos
fundamentales para el bachillerato artistico: "Garantizar modalidades formales y no formales
de educacion”" y "Garantizar, bajo los principios de equidad social, territorial y regional que
todas las personas, tengan acceso a la educacion publica". Estas disposiciones justifican la
creacion de modalidades educativas especializadas como el bachillerato complementario

artistico.

El Mandato Cultural: Arte como Politica de Estado. El segundo grupo de
considerandos se fundamenta en el articulo 380 de la Constitucion, que establece
responsabilidades especificas del Estado en materia cultural y artistica. La norma
constitucional es clara al disponer que corresponde al Estado "Establecer politicas e
implementar formas de ensefianza para el desarrollo de la vocacidn artistica y creativa de las

personas de todas las edades, con prioridad para las nifias, nifios y adolescentes".

Esta disposicion es particularmente significativa porque no solo reconoce la
importancia de la educacion artistica, sino que establece una priorizacion hacia la poblacion
infantil y adolescente, justificando precisamente la creacion de programas formativos

especializados desde edades tempranas. Adicionalmente, el mandato de "Apoyar el ejercicio
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de las profesiones artisticas" conecta directamente la formacion educativa con la proyeccion

profesional de los estudiantes.

La Rectoria Estatal y la Integracion Sistémica. El articulo 344 de la Constitucion,
citado en los considerandos, establece que "El sistema nacional de educacion comprendera
las instituciones, programas, politicas, recursos y actores del proceso educativo" y que "El
Estado ejercerd la rectoria del sistema a través de la autoridad educativa nacional". Esta
disposicion fundamenta la competencia del Ministerio de Educacion para regular y controlar
la educacion artistica, integrandose al sistema educativo nacional bajo principios de

coherencia y articulacion.

Los considerandos hacen referencia detallada a la Ley Organica de Educacion
Intercultural (LOEI), estableciendo la cadena normativa que permite la implementacion del
bachillerato complementario artistico. El articulo 6 literal g) de la LOEI establece como
responsabilidad del Estado "Garantizar la aplicacion obligatoria de un curriculo nacional”,
pero con una caracteristica fundamental: "El curriculo se complementa de acuerdo con las
especificidades culturales y peculiaridades propias de las diversas instituciones educativas

que son parte del Sistema Nacional de Educacion".

Esta disposicion es clave porque permite la flexibilidad curricular necesaria para la
educacion artistica, reconociendo que las instituciones especializadas requieren enfoques

pedagogicos especificos sin perder la articulacion con el sistema nacional.

El articulo 19 de la LOEI refuerza esta perspectiva al establecer que la Autoridad
Educativa Nacional debe "disefiar y asegurar la aplicacion obligatoria de un curriculo

nacional", pero reconoce que "El Curriculo podra ser complementado de acuerdo con las
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especificidades culturales y peculiaridades propias de la regioén, provincia, cantén o

comunidad de las diversas Instituciones Educativas".

El articulo 44 de la LOEI, citado en los considerandos, define conceptualmente los
bachilleratos complementarios como "aquellos que fortalecen a la formacion obtenida en el
bachillerato general unificado". Especificamente, define al bachillerato artistico como "la
formaciéon complementaria y especializada en artes; es escolarizada, secuenciada y
progresiva, y conlleva a la obtencion de un titulo de Bachiller en Artes en su especialidad que
habilitard exclusivamente para su incorporacion en la vida laboral y productiva, asi como

para continuar con estudios artisticos de tercer nivel".

Esta definicion establece caracteristicas fundamentales del programa: su naturaleza
complementaria, su estructura secuencial y progresiva, y su doble finalidad de insercion

laboral y continuidad hacia la educacion superior especializada.

Los considerandos incluyen una referencia importante a la Disposicion Transitoria
Décima Novena del Reglamento General a la LOEI, que establece la transformacion de los
conservatorios en Colegios de Artes. Esta disposicion ordena que "los conservatorios u otros
establecimientos educativos que imparten formacidon en musica y/o en otras artes solo hasta el
nivel de Bachillerato pasaran a llamarse Colegios de Artes, y continuaran bajo la rectoria del

Ministerio de Educacion”.

Esta transformacion implica no solo un cambio de denominacion, sino una
reorganizacion institucional que busca integrar plenamente la educacion artistica al sistema
educativo nacional, manteniendo su especificidad, pero asegurando su articulacion con los

estandares y normativas generales.
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Finalmente, los considerandos hacen referencia al informe técnico elaborado por la
Subsecretaria de Fundamentos Educativos, que proporciona el sustento técnico-pedagdgico
para la construccion del curriculo. Este informe incluye "la Figura Profesional, Enunciado
General del Curriculo y Desarrollo Curricular en las instituciones educativas con la oferta
educativa del Bachillerato Complementario Artistico en la Especialidad de Musica, asi como

la guia metodoldgica para su aplicacion, expedicion, y difusion”.

Los considerandos del Acuerdo Ministerial evidencian una construcciéon normativa
coherente que parte del mandato constitucional de desarrollo integral de la persona, incorpora
los principios de la educacion intercultural y culmina en la creacion de una modalidad
educativa especializada que responde tanto a las necesidades de formacion artistica como a
los requerimientos de articulacion sistémica. Esta arquitectura juridica constituye el
fundamento sélido para el desarrollo de una educacion musical de calidad, integrada al

sistema nacional, pero con la especificidad que requiere la formacion artistica especializada.

La normativa refleja una comprension madura de la educacion artistica como
componente esencial del desarrollo humano integral, reconociendo tanto su valor intrinseco

como su potencial de contribucion al desarrollo cultural y econdmico del pais.
1.3 El Arreglo Musical

El arreglo musical representa una de las disciplinas mas completas y exigentes dentro
del quehacer musical. Lejos de ser una mera transcripcion o una simple reorquestacion, el
arreglo es un acto de profunda re-imaginacion creativa, un didlogo entre el respeto por una
obra original y la audacia de una nueva vision estética. En su esencia, un arreglo musical es la
adaptacion de una composicion preexistente para un nuevo medio, formato o contexto, un

proceso que puede implicar la transformacion radical de su instrumentacion, armonia,
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estructura formal, ritmo o estilo. Es, en definitiva, un ejercicio de composicion que utiliza un
material sonoro existente como punto de partida para construir un discurso sonoro

completamente nuevo y autonomo.

El profesional que se dedica a esta labor, el arreglista, es un artista de naturaleza
hibrida, una figura que debe encarnar una trinidad de roles interconectados para alcanzar la
maestria. Primero, debe ser un intérprete analitico, dotado de una audicion y una capacidad
de andlisis agudas, capaz de deconstruir la obra original hasta sus componentes mas
elementales para comprender su logica interna, su gramdtica armoénica y su intencidén
expresiva fundamental. Segundo, debe actuar como un compositor creativo, un visionario
que no teme introducir material original, reinterpretar las progresiones armonicas, 0 imponer
una firma estilistica unica que dote a la obra de una nueva identidad y perspectiva.
Finalmente, el arreglista debe ser un orquestador practico, un artesano con un dominio
enciclopédico de las fuerzas instrumentales y/o vocales a su disposicion. Este dominio no es
meramente teorico; es la capacidad tangible de traducir ideas musicales abstractas en una
notacion clara, idiomatica y efectiva, asegurando que la musica no solo exista en el papel,

sino que cobre vida de manera vibrante y convincente en la ejecucion.

Este trabajo se ha estructurado como un tratado pedagdgico exhaustivo, disefiado para
guiar al estudiante avanzado o al musico en vias de profesionalizacion a través de un
recorrido integral por el arte del arreglo. Su proposito es desmitificar el proceso creativo,
presentandolo no como un acto de inspiracion inefable, sino como un oficio riguroso con una
metodologia clara y ensefiable. La estructura de este documento se inspira directamente en la
filosofia de curriculos de vanguardia, como el Bachillerato Complementario Artistico de
Ecuador, que posicionan la asignatura de "Creacion y Arreglos" como una disciplina que es

decisiva para el intérprete y su quehacer profesional . Este enfoque reconoce que un arreglo
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exitoso no es una habilidad aislada, sino la sintesis practica y la aplicacion sinérgica de la
totalidad de la formacidon de un musico: su dominio de la armonia, el contrapunto, la forma,
la historia y la organologia. A través de los siguientes capitulos, exploraremos los cimientos
teoricos indispensables, desglosamos el proceso creativo en fases manejables, analizaremos
aplicaciones practicas y, finalmente, situaremos la labor del arreglista en el contexto
profesional contempordneo, ofreciendo asi una hoja de ruta completa para dominar la

arquitectura del sonido reimaginado.

1.4 Innovacion Curricular

La educacion, en su esencia, es un ente dinamico que debe responder y adaptarse a las
transformaciones de su entorno. En el ambito de la formacion musical especializada, como la
que se imparte en el Conservatorio Nacional de Musica, adquiere una resonancia particular.
La tradicion, pilar fundamental de la ensefianza musical clésica, no debe ser un ancla que
impida navegar hacia nuevos horizontes pedagdgicos. La innovacion curricular emerge,
entonces, no como una ruptura, sino como un puente necesario entre el legado y el futuro.
Este concepto de innovacidn curricular y su aplicacion practica en el modulo de "Creacion y
Arreglos", proponiendo una integracion estratégica de las Tecnologias de la Informacion y la
Comunicacion (TIC) para potenciar las competencias creativas de los estudiantes, todo ello

fundamentado en un riguroso didlogo con fuentes académicas y curriculares.

La innovacién curricular puede ser definida como un "proceso de transformacion del
Curriculo, que comprende los niveles de Redisefio, Ajuste o Complementacion curricular,
modifica de fondo y/o de forma el curriculo de un Programa o Carrera Académica vigente,
con la premisa de mejorar sustantivamente las condiciones presentes del mismo" (Consejo
Ejecutivo de la Universidad Boliviana, s.f., parr. 1). Lejos de ser un simple cambio de

contenidos, implica una "actuacion reflexiva y voluntaria en beneficio del ser humano" que
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busca mejorar el contexto educativo para concretar una transformacion real (UNIR México,
2025, parr. 1). Este proceso no solo atafie a los contenidos, sino también a las "metodologias,
evaluaciones y estructuras organizativas para crear un entorno educativo mas dindmico y
relevante" (Gestion Educativa, 2024, parr. 4). Aplicar este concepto al Conservatorio
Nacional de Musica, y especificamente al mdédulo de "Creacion y Arreglos", supone repensar
no solo qué se ensena, sino fundamentalmente como se ensefia y para qué se prepara al futuro

musico profesional.

El moédulo de "Creacion y Arreglos" es, por su naturaleza, un terreno fértil para la
innovacion. Su objetivo general, segin el curriculo del Bachillerato Complementario
Artistico, es "desarrollar la capacidad de los estudiantes para concebir, estructurar y plasmar
ideas musicales originales, asi como para adaptar y transformar obras existentes con un
criterio estético y técnico fundamentado" (Ministerio de Educacion, 2014a, p. 98).
Tradicionalmente, este proceso se ha basado en el estudio de la armonia, el contrapunto y la
orquestacion a través del lapiz, el papel pautado y el piano como herramientas centrales. Si
bien estos elementos son insustituibles en la formaciéon de un oido y una mente musical
estructurada, la innovacion curricular nos compele a integrarlos con las herramientas que

definen la practica musical profesional en el siglo XXI.

La aplicacion de las TIC en este médulo no es un fin en si mismo, sino un medio para
potenciar los objetivos ya existentes. Como sefialan diversos estudios, "la tecnologia musical
puede mejorar los procesos y reducir los tiempos de aprendizaje" (citado en RELATEC,
2022, p. 3). La integracion de las TIC se daria en varias dimensiones. Primero, en el uso de
software de notacion musical profesional como Musescore, Sibelius, o Dorico, etc. Estas
herramientas, mas alla de su funcion de escritura, permiten una retroalimentacion auditiva

inmediata, facilitando la experimentacion con texturas, timbres y estructuras armoénicas de
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una manera que el piano solo no puede ofrecer. El estudiante puede escuchar sus arreglos
orquestales casi al instante, identificando errores de balance, tesitura o instrumentacion, lo
que acelera la curva de aprendizaje y fomenta una exploraciéon mas audaz. El Ministerio de
Educacion (2014b) ya contempla la "informatica aplicada" como una asignatura, pero su
enfoque debe trascender el uso basico para convertirse en una herramienta creativa central en

"Creacion y Arreglos".

En segundo lugar, la innovacion pasa por la incorporacion de Estaciones de Trabajo
de Audio Digital (DAW) como Reaper, Ableton Live, Logic Pro o el accesible BandLab.
Estas plataformas abren la puerta a la produccion musical, un campo laboral cada vez mas
relevante para el musico moderno. En el contexto de "Creacion y Arreglos", un DAW permite
al estudiante no solo escribir la partitura, sino también producir una maqueta de alta calidad.
Esto desarrolla competencias en mezcla, masterizacion y disefio sonoro, habilidades
directamente transferibles al mundo profesional. Ademas, plataformas como BandLab o
Soundtrap son inherentemente colaborativas, permitiendo a los estudiantes trabajar en
proyectos de arreglos de forma remota y asincronica, reflejando las dinamicas de produccion
musical actuales (Sympathy for the Lawyer, 2025). Esto aborda directamente la necesidad de

fomentar "metodologias de interaccion, integracion y aprendizaje compartido" (Educared,

2018, parr. 4).

Finalmente, la aplicacion de las TIC debe estar presente en el acceso y analisis de
recursos. Plataformas como YouTube, Spotify o bibliotecas de partituras digitales (ej.
IMSLP) ofrecen un universo de referencias inabarcable por medios tradicionales. Innovar en
este aspecto significa guiar al estudiante en el uso critico y analitico de estos recursos. Por
ejemplo, una tarea de arreglo podria comenzar con el analisis comparativo de cinco versiones

diferentes de una misma obra, disponibles en streaming, para luego proponer una version
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original. Esto conecta el aula con "las nuevas practicas musicales y la formacion del
profesorado” (Giraldez, 2012, citado en RELATEC, 2022, p. 3) y fomenta una comprension

mas amplia y contextualizada de la musica.

En conclusion, la innovacion curricular en el modulo de "Creacion y Arreglos" del
Conservatorio Nacional de Musica es una necesidad impostergable para alinear la formacion
académica con la realidad profesional contemporanea. No se trata de abandonar la
rigurosidad de la formacion tradicional, sino de enriquecerla y expandirla a través de una
integracion inteligente y pedagdgicamente justificada de las TIC. Al incorporar software de
notacion, DAWs y plataformas colaborativas, se dota al estudiante no solo de las
competencias para escribir una partitura correcta, sino para producir, colaborar y
desenvolverse creativamente en el diverso ecosistema musical del siglo XXI. Este enfoque,
reflexivo y adaptativo, es el que permitird al Conservatorio seguir siendo una institucion de

vanguardia, honrando su legado mientras forma a los creadores del mafana.

I CAPITULO II: METODOLOGIA
Enfoque metodologico de la investigacion

Esta investigacion adopta una metodologia mixta, combinando enfoques tanto
cuantitativos como cualitativos, demostrando la efectividad de la innovacion curricular a
través de la implementacion de la guia de estudio en el Conservatorio Nacional de Musica del
Ecuador. Dentro de este contexto se aplican clases tedricas con ejemplos y ejercicios tedrico -
practicos donde los estudiantes organizan y desarrollan sus arreglos partiendo de las

herramientas y técnicas implementadas en la guia de estudio, acogiendo lo necesario para su
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objetivo sonoro planificado previamente, y el mismo quedard en un resultado tangible
publicado y estrenado en una partitura general y sus partes individuales que se escucharon en

un recital de fin del segundo afio de bachillerato en un teatro de la institucion.

Asi mismo, se aplica una entrevista a un experto, lo cual permite validar la aplicacion
y efectividad de la propuesta, el entrevistado ha tenido experiencia en la ensefanza de
procesos creativos de arreglos y composicion en niveles medios y superiores de

Conservatorios del Ecuador.

Poblaciéon y muestra
Estudiantes de segundo afio de bachillerato del Conservatorio Nacional de Musica.
Poblacion
38 estudiantes de entre 16 y 17 anos del afo lectivo 2024 - 2025 de segundo afio de
bachillerato de la seccion vespertina, tres paralelos A, B y C del Moddulo Formativo de
Creacion Arreglos I del Conservatorio Nacional de Musica.
Muestra
Se especifica que no es necesario aplicar la formula de la muestra, ya que se toma la
totalidad de la poblacion antes descrita.
Instrumentos
1. Los 38 estudiantes realizaron un total de 16 arreglos musicales, dentro de estos
para instrumento solo, duos, trios y cuartetos, el arreglo se calificd con la

rubrica de evaluacion que se detalla a continuacion:
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Rubrica de Evaluacion Aplicada para Creacion y Arreglos I en el Conservatorio

Nacional de Musica (Calificacion Total: 10 Puntos)

La siguiente rtbrica esta disefiada para evaluar los arreglos de Creacion y Arreglos I.

Se estructura en cinco criterios fundamentales, cada uno con una puntuacién maxima de 4

puntos. El puntaje total maximo es de 20 puntos. Para obtener la calificacion final en una

escala de 10, Ila

puntuacion

total

obtenida

dividira

entre

2 (Formula:

CalificacionFinal=PuntosTotales/2). Este sistema permite una evaluaciéon mas detallada y

objetiva.
Criterio de | Sobresalient Notable (3 | Suficiente (2 | Mejorable (1
Evaluacién e (4 pts) pts) pts) pt)
(Puntuacion
Maxima)
1. Concepcion, La idea | La idea | La idea | La idea
Originalidad y | musical es | musical es | musical es musical es
Desarrollo de la altamente interesante y | funcional pero | débil, poco
Idea Musical (4 | original, tiene predecible o | clara o]
pts) memorable y | potencial. El derivada de inexistente.
muestra un | desarrollo es | clichés. El No hay un
gran coherente 'y | desarrollo es desarrollo
potencial. El muestra limitado, tematico
desarrollo intentos de basandose evidente; la
tematico es | variacién y | principalment pieza carece
creativo, elaboracion, e en la | de
I6gico y | aunque no | repeticién continuidad y
sostenido, siempre literal con | elaboracion
explotando explota todo poca de ideas.
plenamente el potencial | elaboracion o
las del material. contraste
posibilidades significativo.
del material
inicial y
evitando
clichés.
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2. Estructura y
Coherencia Formal

(4 pts)

Crea una
estructura
musical
altamente
coherente,
efectiva y
atractiva. Las
secciones
estan
claramente
definidas y su
funcion es
evidente. Las
transiciones
son fluidas,
creativas y
contribuyen a
una narrativa
musical
convincente.

Crea una
estructura
musical
coherente vy
bien definida.
Las secciones
cumplen  su
funcion y las
transiciones
son efectivas.

La forma
general es
l6gica,
aunque
puede ser
algo

convencional.

Crea una
estructura
musical
basica y

funcional. Las
secciones son
reconocibles,
pero las
transiciones
pueden  ser
abruptas o]
predecibles, y
la coherencia
general es
solo
adecuada.

No logra crear
una
estructura
coherente.
Las secciones
son confusas
o estan mal
conectadas.
La pieza
carece de
direccion y de

un flujo
l6gico,
resultando

desorganizad
a.

3. Tratamiento
Arménico y
Melddico (4 pts)

El  lenguaje
armonico es
sofisticado,
expresivo y
estilisticament
e apropiado,
con un uso
efectivo de la
tensiéon y la
resolucion.
Las melodias
son bien
construidas y
memorables.
En arreglos,
la
rearmonizacié
n es creativa
y realza la
obra original.

El  lenguaje
armonico es
correcto y
funcional. Las
progresiones
y cadencias
son
apropiadas.
Las melodias
son claras y
coherentes.
En arreglos,
la
rearmonizacio
n es correcta
pero no
particularment
e innovadora.

El  lenguaje
armonico es
simple y a
veces
repetitivo, con
un uso
limitado de
recursos. Las
melodias son
funcionales
pero poco
desarrolladas.
En arreglos,
la armonia

original se
mantiene con
pocos
cambios.

El  lenguaje
armonico
presenta
errores
significativos
(ej.
resoluciones
incorrectas) o
es
incoherente
con el estilo.
Las melodias
son débiles o
estan mal
construidas.
La armonia
choca con la
melodia.
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4, Elaboracion
Ritmica, Textural y

Timbrica (4 pts)

El uso del

ritmo, la
textura y la
instrumentaci
on es
altamente
creativo y

efectivo. Hay
una excelente
gestion de la
densidad

sonora, el
contraste y el

El uso del
ritmo, la
textura y la
instrumentaci
on es
apropiado vy
efectivo. Se
logra un buen

equilibrio
sonoro y hay
variedad
entre las
secciones,

El uso del

ritmo, la
textura y la
instrumentaci

on es basico
y  funcional.

La paleta
sonora es
limitada y hay
poco
contraste
textural o]

ritmico a lo

La
instrumentaci
on es
inapropiada
para el estilo
o la textura es
mondétona o
confusa (ej.
saturada o]
vacia). El
ritmo es
inconsistente
O no apoya

color timbrico, | aunque de | largo de la | eficazmente
creando una | manera mas | pieza. la
identidad convencional. composicion.
sonora unica
y atractiva.
5. Calidad de Ila La La La La
Presentacion y | presentacion presentacion presentacion presentacion
Notacion/Producci (partitura, es clara y | tiene varias | es
6n (4 pts) recital o | mayormente imprecisiones descuidada,
audio/video) correcta, con | o errores (en | con
es de calidad | solo errores | notacion 0 | numerosos
profesional, menores que | audio) que errores  que
clara, precisa | no dificultan | pueden dificultan
y libre de | la generar seriamente la
errores. La | comprension confusion interpretacion
notacion o} pero no | (en partitura)
sigue todas | interpretacion. | impiden la | o la escucha
las La produccion | comprension (en audio).
convenciones de audio es | general de la | Demuestra
y es facil de buena, obra. falta de
leer. La | aunque atencion al
produccién de | podria detalle.
audio es | mejorar en

limpia, bien
mezclada vy
equilibrada.

equilibrio o]
claridad.
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Registro de la Rubrica de Evaluacion de los 16 Arreglos generados por los estudiantes en el

ano lectivo 2024 - 2025.

Nro. | Arreglo Nro. | Crit.1 | Crit.2 | Crit.3 | Crit.4 | Crit.5 | Tot. Estre
Int. no
1 Angel de luz 1 2 2 3 2,5 3| 6,25 No
2 Creep 1 2 2 3 3 3,5 6,75 Si
3 Esta tierra 1 2 2 3 2,5 3] 6,25 No
4 Romance de mi destino 1 2 2,5 3 3 3,5 7 No
5 Havenly 1 2 2 3 2,5 31 6,25 No
6 Doctor Gradus ad 1 2 2 3 3 35| 6,75 Si
Parnassum
7 Minuetto 1 2 2 3 2,5 3] 6,25 No
8 Twinkle Twinkle Litte 1 4 4 4 3,5 2,5 9 Si
Star

9 Nunca es suficiente 3 2 2 3 3,5 3,5 7 Si
10 Que siga la farra 3 3 4 3 3,5 3,5 8,5 Si
11 Alturas 3 4 4 3,5 3 31 8,75 Si
12 Fly Me to the Moon 3 2 2 3 3 3 6,5 No
13 Alma lojana 3 2 2 3 2,5 3 6,5 No
14 Alfonsina y el mar 4 2 1 3 3 3 6 No
15 Minuet 4 3 3 3 3 3,5 7,5 Si
16 Debi tirar mas fotos 4 2,5 3 4 3,5 3,7 8,1 Si
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Entrevista a un experto:

1.

El proyecto se fundamenta en la "innovacion curricular” para cerrar la brecha entre los
lineamientos de 2014-2017 y las necesidades profesionales de 2025. ;En qué medida
la "Guia de Estudio" demuestra ser una herramienta efectiva para integrar las
tecnologias contemporaneas y como se alinea esta integracion con el perfil de

egreso que se busca?

La "Guia de Estudio" demuestra ser una herramienta de innovacidén curricular altamente

efectiva al abordar directamente la insuficiente integracion tecnologica del curriculo anterior.

Su efectividad radica en que no solo menciona la tecnologia, sino que la integra de manera

estratégica y central en el proceso de aprendizaje. Esto se logra mediante:

e Uso de software de notacion profesional: Se promueve el uso de programas como

Musescore o Sibelius no solo como herramientas de escritura, sino como un medio
para la experimentacion y la retroalimentacion auditiva inmediata, lo cual acelera el
aprendizaje.

Incorporacion de Estaciones de Trabajo de Audio Digital (DAW): La guia
introduce plataformas como Reaper, Ableton Live o el accesible BandLab. Esto
permite a los estudiantes desarrollar competencias directamente transferibles al
campo laboral moderno, como la produccion de maquetas de alta calidad, la mezcla y

el disefio sonoro.

Esta integracion se alinea de forma precisa con el perfil de egreso ("Figura Profesional"), que

exige explicitamente el "manejo suficiente de tecnologias aplicadas a la produccion
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artistico-musical". Al superar una formacion basada solo en lapiz y papel, la guia prepara a
los estudiantes para enfrentar los desafios reales del ecosistema musical del siglo XXI,
cumpliendo asi con un requisito explicito del perfil que el sistema educativo se comprometio

a formar.

2. Los resultados muestran que de 16 arreglos escritos por los 38 estudiantes, solo 8
fueron estrenados en el recital final. Desde una perspectiva pedagogica, ;qué sugiere
esta discrepancia sobre la efectividad de las distintas fases de la propuesta y

donde podria requerir un mayor refuerzo el proceso formativo?

Esta discrepancia sugiere que la guia y la metodologia fueron muy efectivas en la fase de
creacion y escritura musical, pero evidencian una debilidad en la fase de ejecucion y
produccion final. El documento indica que los 8 arreglos que no se presentaron fue por
motivos como la no culminacion del trabajo, la falta de montaje por estudio insuficiente o la

descoordinacion individual o grupal.

Pedagogicamente, esto implica que:

e [Los estudiantes lograron asimilar las herramientas teoricas, técnicas y tecnologicas
para concebir y plasmar sus ideas musicales en una partitura, cumpliendo con el
objetivo creativo de la guia.

e FEl punto de quiebre se encuentra en la transicion de la partitura al escenario. La
metodologia contemplaba 12 semanas para la escritura del arreglo y 6 semanas para
los ensayos y la organizacion del concierto. Los problemas de "montaje",
"desmotivacion" y "descoordinacion" indican que se requiere mayor refuerzo en las
habilidades de gestion de proyectos, practica de ensayo individual y colaborativa,

y logistica de produccion.
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Por lo tanto, el proceso formativo necesita un mayor andamiaje no sé6lo en el "saber crear",
sino también en el "saber hacer y gestionar" para que las obras concebidas puedan

materializarse exitosamente.

3. El proyecto justifica la necesidad de innovacién para evitar una "desconexion
significativa entre la formacion que reciben los estudiantes y las competencias que
demanda la realidad actual del sector musical". ;Qué tan sostenible es este modelo
de "Guia de Estudio" a largo plazo y qué mecanismos, implicitos en el texto,
deberian implementarse para que la propia guia no se convierta en un curriculo

obsoleto en el futuro?

El modelo de la "Guia de Estudio" es sostenible so6lo si se entiende como la materializacion
de un proceso continuo de innovacion, y no como un producto final y estatico. El propio
documento define la innovacidon curricular como un "proceso reflexivo y deliberado de

transformacion" que busca crear un entorno educativo "més dinamico y relevante".

La sostenibilidad del modelo no reside en la guia misma, sino en la metodologia que llevé a
su creacion. El texto deja implicito que para que la guia no se vuelva obsoleta como ocurrid
con los lineamientos de 2014, la institucién debe adoptar el ciclo de investigacion, analisis,
diseio e implementacion como una practica permanente. Los mecanismos implicitos para

lograrlo son:

e Evaluacion y diagnostico continuo: El uso de herramientas como la ribrica de
evaluacion no solo sirve para calificar a los alumnos, sino como un "diagndstico para
el propio educador" que permite identificar brechas y retroalimentar la ensefianza.

Este principio debe aplicarse al curriculo en general.
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e Adaptabilidad: La propuesta se justifica por la necesidad de adaptarse a los
"desafios del entorno musical contemporaneo". Esto implica que el Conservatorio
debe mantener una vigilancia constante de dichos desafios y estar dispuesto a realizar

los "ajustes o complementaciones curriculares" que sean necesarios.

En conclusion, la guia es un paso fundamental, pero su verdadero legado sera la
consolidacion de una cultura de innovacion pedagogica que permita al Conservatorio
responder con "eficacia, innovacion y adaptabilidad" a las futuras transformaciones del

campo artistico.

CAPITULO III: PROPUESTA DEL DESARROLLO DEL PROYECTO

El desarrollo de la "Guia de Estudio de Creacion y Arreglos I" para el Conservatorio
Nacional de Musica se fundamenta como una iniciativa de innovacion curricular, concebida
para modernizar y fortalecer el proceso de ensefianza-aprendizaje en respuesta a las
demandas del entorno musical contemporaneo. Esta innovacion no busca descartar los
lineamientos existentes, sino construir sobre ellos, cerrando la brecha entre el curriculo oficial

y las competencias profesionales que el musico del siglo XXI.

,Qué es la innovacion curricular en este contexto?

La innovacién curricular es entendida como un proceso reflexivo y deliberado de
transformacion que modifica y mejora un programa académico vigente. Su objetivo es crear
un entorno educativo mas dindmico, relevante y efectivo, impactando no solo los contenidos,
sino también las metodologias de ensefianza y las formas de evaluacion. En el caso del

modulo de "Creacion y Arreglos", la innovacidn se justifica por la necesidad de superar las
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limitaciones de un curriculo disefiado en afios anteriores (2014-2017) y adaptarlo a la realidad

tecnologica y profesional de 2025.

El Problema: Una Brecha entre el Curriculo Prescrito y la Realidad Profesional

La investigacion identifica una desconexion significativa entre la formacion ofrecida
y las competencias que demanda el sector musical actual. Las principales deficiencias

detectadas en los documentos curriculares vigentes (PCA, PUD, Planes de Clase) son:

e Falta de Profundizacién Tematica: Los lineamientos oficiales carecen del desglose
detallado necesario para disefar clases rigurosas y creativas que respondan a los
desafios actuales.

e Insuficiente Integracion Tecnolégica: Se evidencia una escasa incorporacion de
herramientas tecnoldgicas contemporaneas, tanto en las estrategias de ensefianza
como en los instrumentos de evaluacion.

e Desalineacion con el Perfil de Egreso: El perfil profesional del bachillerato artistico
(Figura Profesional) exige explicitamente el "manejo suficiente de tecnologias
aplicadas a la produccion artistico-musical". La falta de integracion tecnologica

sistematica compromete el desarrollo de esta competencia esencial.

La Guia de Estudio como Solucion Innovadora

La guia de estudio se presenta como el vehiculo para implementar esta necesaria

innovacion curricular, abordando directamente las carencias identificadas:

1. Integracion Estratégica de TIC: La propuesta innovadora integra de manera central
el uso de Tecnologias de la Informacién y la Comunicacion (TIC). Esto incluye:
o Software de Notacion Musical: Se promueve el uso de programas como

Musescore o Sibelius no solo para escribir, sino como herramientas de
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retroalimentacion auditiva inmediata que aceleran el aprendizaje y fomentan
la experimentacion.

o Estaciones de Trabajo de Audio Digital (DAW): Se incorporan plataformas
como Reaper, Ableton Live o el colaborativo BandLab. Esto permite a los
estudiantes no solo escribir la partitura, sino también producir maquetas de
alta calidad, desarrollando habilidades en mezcla y disefio sonoro, cruciales
en el campo laboral moderno.

2. Profundizacion de Contenidos y Metodologias Activas: La guia ofrece el desglose
tematico profundo que los documentos oficiales omiten. Ademés, promueve
estrategias pedagogicas renovadas que integran metodologias activas y el uso
intencionado de la tecnologia para la creacion, el arreglo y la colaboracion.

3. Evaluacién Formativa y Contextualizada: Una parte clave de la innovacion es la
implementacion de instrumentos y rabricas de evaluacion detalladas, apoyadas en la
tecnologia. La guia incluye una rubrica especifica que define un vocabulario comin
para el didlogo constructivo y permite una retroalimentacion precisa, transformando

la evaluacion en una herramienta de aprendizaje.

La guia de estudio no es un simple compendio de contenidos, sino la materializacion
de un proyecto de innovacion curricular. Su propo6sito es enriquecer y expandir la formacion
tradicional, alineando la rigurosidad académica del Conservatorio con la realidad profesional
contemporanea para formar creadores musicales capaces de enfrentar con éxito los desafios

del ecosistema artistico actual.

Justificacion de la propuesta.
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El presente proyecto de innovacion pedagdgica se justifica por la necesidad
impostergable de alinear la formacion del Médulo de Creacion y Arreglos Musicales del
Conservatorio Nacional de Musica con las realidades del entorno profesional contemporaneo.
Si bien el modulo se rige por documentos curriculares oficiales, se ha identificado una brecha
significativa entre estos lineamientos, datados principalmente en 2014 y 2017, y las
exigencias actuales del sector. Esta desconexion se manifiesta en una falta de profundizacion
tematica y, de manera crucial, en una insuficiente integracion de las herramientas

tecnologicas que hoy definen la produccion musical.

Esta carencia limita directamente la capacidad de los estudiantes para desarrollar la
competencia de "manejo suficiente de tecnologias aplicadas a la produccion
artistico-musical", un requisito explicito del perfil de egreso. La propuesta aborda este
problema de frente mediante la elaboracion de una guia de estudio que actia como un puente

entre la teoria y la practica profesional moderna.

La intervencion se justifica porque no se limita a actualizar contenidos, sino que
implementa estrategias pedagogicas renovadas, integrando metodologias activas y el uso
intencionado de software de notacidon y produccion (DAWSs). Al hacerlo, se busca enriquecer
la tradicion formativa del conservatorio, no reemplazarla, potenciando las capacidades
creativas y preparando a los futuros musicos para responder con solvencia, innovacion y

pertinencia a los desafios del siglo XXI.

Objetivo General
Fortalecer el Modulo Formativo de Creacion y Arreglos I en el Colegio de Arte
Conservatorio Nacional de Musica mediante el disefio de una guia de estudio que profundice

los contenidos curriculares e integre herramientas tecnoldgicas en la ensefianza y evaluacion,
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a fin de desarrollar en los estudiantes competencias pertinentes para los desafios del entorno

musical contemporaneo.

Objetivos Especificos
1. Disenar estrategias pedagogicas que, a través de la implementacion de herramientas
tecnoldgicas, permitan un desglose tematico profundo y la creacion de clases que
integren contenidos significativos con un enfoque practico y creativo.
2. Elaborar instrumentos y rubricas de evaluacion sustentadas en tecnologia para
fomentar el desarrollo de competencias musicales que respondan a la realidad

profesional actual, favoreciendo un proceso de retroalimentacion constructiva.

Guia de Estudio de Creacion Arreglos I

Procesos previos al arreglo

Antes de cualquier transformacion musical, es imprescindible un andlisis profundo de
la pieza original. Este proceso no es un mero ejercicio técnico, sino un acto interpretativo que
busca desentrafiar la logica interna de la obra (Universidad Internacional de Valencia, 2023).
El arreglista debe actuar como un "detective musical", sumergiéndose en la melodia, la
armonia y el ritmo para comprender el mensaje y la esencia de la composicion (Pianos Puch,
s.f.-b). Este analisis inicial, que puede tener fines pedagodgicos o de disfrute personal, es
fundamentalmente subjetivo y se apoya en la comparacion con estéticas y técnicas

preexistentes.
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Los métodos analiticos mads comunes incluyen el andlisis formal, que define la
arquitectura de la obra a través de la repeticion, el contraste y las cadencias; el andlisis
tematico, que se enfoca en cémo el compositor crea y desarrolla las ideas melddicas; y el
analisis armoénico, que descompone la pieza en sus acordes y progresiones para entender su
estructura vertical (Universidad Internacional de Valencia, 2023). La profundidad de este
analisis determinard la calidad y coherencia de cualquier arreglo, adaptacion u orquestacion

posterior.

e Transcripcion

La transcripcion es el acto de convertir un evento sonoro en un sistema de notacion
grafica. Este proceso no es puramente objetivo, ya que implica una percepcion, una seleccion
de los elementos considerados significativos y una recodificacion en un sistema que, en si
mismo, refleja la conceptualizacion de una época (Varios autores, s.f.). El musicologo
Charles Seeger estableci6 una distincion clave entre la notacion prescriptiva, que sirve como
un guion para una futura interpretacion, y la notacion descriptiva, cuyo fin es documentar una

realidad sonora preexistente para su posterior analisis musicoldgico (Varios autores, s.f.).

En el ambito pedagogico, la transcripcidn es una herramienta esencial para el
desarrollo de la percepcion auditiva, la memoria musical y la lectoescritura (Gobierno de
Espatfia, s.f.). Un ejemplo magistral de transcripcion prescriptiva son las versiones para piano
de las obras para 6rgano de J.S. Bach realizadas por Franz Liszt. Motivadas por una profunda
admiracién y el deseo de hacer la musica de Bach més accesible, estas obras se mantienen
notablemente fieles al original, introduciendo unicamente los cambios necesarios para que la
musica sea idiomatica y ejecutable en el piano, buscando recrear la grandiosidad del 6rgano a

través de medios pianisticos (Shao, 1997).

e Adaptacion
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La adaptacion musical se define como la reorganizacion de una obra para un formato
o medio instrumental diferente al original, ya sea ampliando o reduciendo la instrumentacion
(Varios autores, s.f.). Para que una adaptacion sea adecuada, es necesario un analisis previo
de la forma, la armonia, la melodia y las texturas de la composicion original. A diferencia del
arreglo, que permite una mayor intervencion creativa, la adaptacion generalmente se adhiere
con mas fidelidad a la estructura y el contenido de la fuente, enfocandose principalmente en
la recontextualizacion timbrica. Este proceso dota de flexibilidad al repertorio, permitiendo
su interpretacion en contextos donde los recursos originales no estan disponibles, ya sea por

limitaciones de presupuesto, espacio o personal.
e Instrumentacion y la Orquestacion

Aunque relacionados, los términos instrumentacion y orquestacion describen dos
disciplinas distintas. La instrumentacion se refiere al conocimiento técnico de las
caracteristicas de cada instrumento, sus registros, colores y capacidades idiomaticas, y a la
asignacion inicial de una linea musical a un instrumento especifico (Belkin, s.f.). En palabras
de Samuel Adler, es la base o los "rudimentos de la orquestacion" (Adler, s.f., citado en

Castro, s.f.).

La orquestacion, en cambio, es el arte de combinar los timbres de los diferentes
instrumentos para crear texturas y colores compuestos. Es un proceso profundamente
creativo, que Alan Belkin define como "componer con timbres" (Belkin, s.f.). Una
orquestacion exitosa debe articular la estructura formal de la pieza, proveer variedad para
mantener el interés y reforzar el fraseo musical. La célebre orquestacion de Maurice Ravel de
Cuadros de una exposicion de Modest Mussorgsky es un ejemplo candnico, donde la eleccion
de los colores instrumentales no solo traduce la obra pianistica, sino que amplifica su caracter

narrativo y visual, creando una obra maestra por derecho propio.
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e Reduccion

La reduccién es un tipo especifico de transcripcion cuyo propdsito principal es
funcional y pedagdgico: simplificar una partitura compleja, como la de una sinfonia u opera,
para un medio mas manejable, casi siempre el piano (Pianos Puch, s.f.-a). Este proceso
permite a directores, estudiantes y coros ensayar y analizar la obra sin la orquesta completa,
facilitando la comprension de su estructura armonica, contrapunto y forma. El tedrico Hugo
Riemann describi6 la creacion de una reduccion como el acto de "improvisar una partitura de
piano" a partir de la partitura orquestal, lo que exige encontrar soluciones creativas para
condensar las partes de manera pianistica y coherente (Riemann, 2005, citado en Buscalibre,
s.f.). Las monumentales reducciones de las sinfonias de Beethoven realizadas por Franz Liszt
trascienden la mera funcionalidad. Consideradas por el musicoélogo Alan Walker como
"posiblemente el mayor trabajo de transcripcion jamas completado", son obras de una
dificultad técnica asombrosa que recrean todo el poder y la textura de la orquesta

beethoveniana en un solo piano (Walker, citado en Varios autores, s.f.).

o El Arreglo

El arreglo se ubica en el polo de maxima intervencion creativa, utilizando una obra
existente como punto de partida para una nueva declaracion artistica (Fundacion Juan March,
s.f.). Es un proceso de "resignificacion" (Madoery, citado en Lopez Cano et al., 2022) en el
que el arreglista puede alterar fundamentalmente la armonia, el ritmo, la estructura y el estilo
de la pieza original (Pianos Puch, s.f.-b). Desde una perspectiva legal, un arreglo es una "obra
derivada", por lo que, si la obra original no es de dominio publico, se necesita la autorizacion
de los titulares de los derechos de autor para su creacion y difusion (Mariscal, 2021). Esta
practica desafia la nociéon de la obra musical como un objeto inmutable, proponiendo en

cambio una vision donde el material es fluido y estd sujeto a una continua recreacion,
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generando un didlogo intertextual entre la nueva version y la original (Fundacioén Juan March,

s.f).

El andlisis de los procesos de transformacion en la musica académica revela un
espectro continuo de practicas, cada una definida por su propoésito y su grado de intervencion
creativa. Este viaje comienza con el acto fundacional del andlisis musical, una inmersion
profunda en el texto original que es requisito previo para cualquier transformacion
inteligente. En un extremo del espectro se encuentra la transcripcion, cuyo objetivo es la
maxima fidelidad notacional, un intento de traducir el sonido a la escritura con la menor
distorsion posible. A continuacién, la adaptacion y la reduccion sirven a propdsitos
principalmente funcionales, reconfigurando una obra para nuevos medios o para facilitar su
estudio y ensayo, manteniendo una alta fidelidad a la estructura y armonia del original. La
orquestacion introduce un nivel significativo de creatividad, utilizando el color timbrico
como una herramienta compositiva para interpretar y realzar el material existente.
Finalmente, en el extremo opuesto, el arreglo representa la libertad creativa total, un acto de
resignificacion que utiliza la obra original como materia prima para una nueva creacion

artistica.

Tabla Resumen de los Procesos de Transformacion

La siguiente tabla sintetiza las distinciones clave entre estos procesos, proporcionando una

vision comparativa de sus objetivos, niveles de fidelidad e intervencion, y ejemplos

canonicos.
Proceso Objetivo Grado de Nivel de Ejemplo
Principal Fidelidad al Intervencion Canonico
Original Creativa
Transcripcion | Precision Muy Alto Bajo La notacion de
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notacional; un musicélogo
convertir el de una cancion
sonido en folclorica.
escritura.

Adaptacion Reformatear Alto Bajo a Medio Un arreglo para
para un medio cuarteto de
diferente; cuerdas de una
viabilidad de la sonata para
interpretacion. piano.

Reduccion Condensar una | Alto (ala Bajo a Medio Una reduccion
partitura grande [ estructura/armo para piano de
para estudio o nia) una partitura de
ensayo. opera.

Orquestacion | Asignary Medio a Alto Medio La orquestacion
combinar de Ravel de los
timbres para Cuadros de
realizar una Mussorgsky.
partitura.

Arreglo Reinterpretacio | Bajo a Alto Alto La
n; crear una (variable) rearmonizacion
nueva de un trio de
declaracion jazz de una
artistica. cancién pop.

La persistente tension entre la bisqueda de la autenticidad historica y el impulso de la
vitalidad creativa es una de las fuerzas mas productivas en la historia de la musica. Los
procesos analizados de: transcripcion, adaptacion, reduccion, orquestacion y arreglo, no
deben ser vistos como corrupciones o diluciones de un original pristino. Por el contrario, son
los mecanismos esenciales a través de los cuales el canon musical se mantiene vivo, relevante
y en constante didlogo con el presente. Son las practicas que permiten que las obras del

pasado sigan hablando a nuevas generaciones, en nuevas voces y con nuevos colores.

Cada vez que una obra es transcrita para un nuevo instrumento, reducida para el
estudio, orquestada con una nueva paleta sonora o arreglada en un nuevo estilo, se reafirma
su valor y se expande su universo de significado. Estos actos de transformacion aseguran que
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la musica no se convierta en una reliquia de museo, sino que permanezca como una tradicion
viva, una practica compartida que se enriquece con cada nueva interpretacion y cada nueva
capa de lectura. El acto de escuchar, analizar y transformar una obra musical es, en Gltima

instancia, un ciclo continuo que constituye la esencia misma de una cultura musical dinamica.

Técnicas para el desarrollo

La musica académica occidental representa un lenguaje artistico de vasta complejidad
y riqueza, cuyo estudio y apreciacion plena demandan un andlisis multidimensional. La
comprension de una obra maestra no se logra Unicamente a través de la audicion pasiva, sino
mediante la deconstruccion activa de sus componentes estructurales y expresivos. Esta guia
se propone desglosar y conectar cuatro pilares fundamentales que sustentan este arte: la
técnica generativa, que abarca los procedimientos de desarrollo temdtico y armonico; la
arquitectura musical, que se manifiesta en la organizacion y la forma; el entramado sonoro,
definido por la textura; y el medio fisico, constituido por la organologia y sus convenciones
de notacidon como el transporte. El marco tedrico para este andlisis se apoya en una larga
tradicion de pensamiento musical que busca sistematizar la practica compositiva. Tratados
historicos y tedricos, desde las codificaciones del contrapunto de Johann Joseph Fux hasta las
exploraciones armodnicas de Jean-Philippe Rameau y, mas modernamente, las influyentes
obras de Arnold Schoenberg, Walter Piston y Vincent Persichetti, han proporcionado las
herramientas conceptuales para entender la musica como un sistema coherente. Tal como lo
describe The Oxford Dictionary of Music, la teoria musical es un campo de estudio que
abarca desde los "rudimentos" de la notacion hasta la investigacion de los procesos y
principios generales que conforman la musica. La estructura de este informe sigue una
progresion logica, disefiada para construir el conocimiento de manera acumulativa. Se
comenzarda con las técnicas de desarrollo, explorando el "como" se crean, expanden y
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transforman las ideas musicales. Posteriormente, se abordara la forma, analizando el "donde"
se organizan estas ideas en estructuras coherentes. A continuacion, se examinard la textura,
describiendo la "interaccion" de las distintas lineas y voces. Finalmente, se tratara la
organologia y el transporte, el "con qué" se materializa fisicamente el sonido. Este recorrido
culminara en un analisis integrado que demostrara la interdependencia de estos cuatro pilares,
revelando que en la musica, como en toda gran arquitectura, la funcion, la forma y el material
son inseparables.

Parte I: El Tejido Generativo de la Musica: Técnicas de Desarrollo Tematico y
Armonico. Esta seccion explora los procedimientos fundamentales que los compositores
utilizan para generar, expandir y dotar de coherencia y variedad al material musical. Estas
técnicas constituyen el motor dindmico de la composicion, permitiendo que una idea
germinal florezca en una estructura compleja y expresiva.

El Principio de Repeticion y Alteracion: La Variacion. En el corazon de la
composicion musical se encuentra un principio dual: la necesidad de coherencia a través de la
repeticion y la necesidad de interés a través del cambio. La variacion es la técnica que
reconcilia magistralmente esta dualidad. Se define como un procedimiento formal en el que
un material musical (un tema) se repite de forma alterada. Estos cambios pueden involucrar
cualquier parametro musical, incluyendo la melodia, el ritmo, la armonia, el contrapunto, el
timbre o la orquestacion, ya sea de forma individual o en combinacion. El andlisis de las
técnicas de variacion revela un abanico de posibilidades creativas:

Variacion Melodica: Consiste en la decoracion, ornamentacion o reelaboracion de la
linea melddica original. Un ejemplo paradigmatico se encuentra en las Doce variaciones
sobre «Ah vous dirai-je, Maman» de Wolfgang Amadeus Mozart, donde en la primera

variacion, la sencilla linea melddica del tema es adornada y complejizada. De manera similar,
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en el Nocturno en Fa menor de Frédéric Chopin, la frase inicial se repite mas adelante como
una elegante reelaboracion melodica.

Variacion Ritmica: Implica la alteracion de los patrones ritmicos del tema. En la
quinta variacion de la citada obra de Mozart, el pulso estable del tema se rompe para crear
sincopas, generando un nuevo impulso ritmico.

Variacion Armoénica: Se refiere a la sustitucion de la armonia original por una nueva,
manteniendo la melodia (o una version de ella). La séptima variacion de Mozart introduce
nuevos acordes que reemplazan la simple armonia del tema. Otro ejemplo es la pieza para
piano "Reflets dans I'Eau" de Claude Debussy, donde una progresion de acordes se presenta
mas tarde reelaborada en forma de arpegios. Otras Técnicas de Variacion: El espectro de la
variacion se extiende al cambio de modo, como en la octava variacion de Mozart, que pasa
del modo mayor al menor paralelo.

La variacion contrapuntistica afiade nuevas lineas melddicas independientes al tema,
como se observa en los elaborados canones de las Variaciones Goldberg, BWV 988, de
Johann Sebastian Bach.

La variacion timbrica u orquestal mantiene el material melédico y armoénico pero
cambia la instrumentacion, como en el arreglo de "Summertime" de George Gershwin
realizado por Gil Evans, que crea un nuevo paisaje sonoro a través de sutiles combinaciones
instrumentales.

Estas técnicas se organizan a menudo en la forma musical conocida como Tema con
Variaciones. Esta forma puede ser de dos tipos principales: variaciones seccionales, donde
cada variacion es una pieza discreta separada de la siguiente, y variaciones continuas, donde
las variaciones se encadenan sin interrupciéon, a menudo construidas sobre un patron
armonico o un bajo ostinato de pocos compases. Ejemplos de variaciones continuas son

formas barrocas como la chacona y el pasacalle. Obras candnicas como las mencionadas
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Variaciones Goldberg de Bach y las Variaciones Diabelli, Op. 120, de Ludwig van

Beethoven, representan el cénit de esta forma compositiva.

El Arte del Dialogo: La Imitacion y el Contrapunto. El contrapunto es el arte de
combinar dos o mds lineas melddicas simultdneas e independientes, creando un tejido
musical rico y complejo. El teérico Walter Piston, en su influyente tratado Contrapunto,
subraya que un conocimiento solido de los principios de la armonia es un prerrequisito para
el estudio del contrapunto, ya que la dimension vertical (armonia) y la horizontal (melodia)
son inseparables en la musica polifonica. El recurso central del contrapunto, especialmente a
partir del Renacimiento, es la imitacion. Esta se define como el procedimiento en el que una
voz (el consecuente) reproduce un tema o motivo (el antecedente) previamente presentado
por otra voz.

La imitacion es la base del didlogo musical y puede manifestarse de diversas maneras,
tal como se sistematiza en tratados como Contrapunto para Hoy: Imitacién por movimiento
contrario (inversion): El consecuente invierte la direccion de los intervalos del antecedente.
Un salto ascendente se convierte en un salto descendente y viceversa. Imitacion por
aumentacion o disminucién: El consecuente reproduce el antecedente pero alterando
proporcionalmente sus valores ritmicos, haciéndolos mas largos (aumentacion) o mas cortos
(disminucion).

Imitacion por movimiento retrogrado (o cancrizans): El consecuente interpreta el
antecedente desde la ultima nota hasta la primera. La forma mas estricta y sistematica de
imitacion es el canon, donde una melodia es imitada en su totalidad por una o més voces que
entran sucesivamente. Las Variaciones Goldberg de Bach, con su serie de canones a
intervalos crecientes (al unisono, a la segunda, a la tercera, etc.), son un ejemplo insuperable

de la sofisticacion técnica y expresiva que puede alcanzar esta técnica.
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El Detalle Expresivo: La Ornamentacion en los Periodos Barroco y Clasico.
Lejos de ser una mera decoracion superflua, la ornamentacion en la musica de los siglos XVII
y XVIII era una parte integral del lenguaje musical, una herramienta retdrica fundamental.

Como afirmaba Carl Philipp Emanuel Bach en su tratado de 1753, los ornamentos son
"indispensables", ya que "conectan notas, las avivan, les dan énfasis y peso particular... y
ayudan a que el contenido musical sea claro". Su funcion era enfatizar el Affekt (el estado
emocional o caracter) de la musica y permitir al intérprete demostrar su buen gusto y
virtuosismo. La practica de la ornamentacion evolucion6 significativamente. En el Barroco
temprano e italiano, gran parte de la ornamentacion era improvisada, dejada "al capricho del
intérprete". Sin embargo, en la escuela francesa, compositores como Frangois Couperin
comenzaron a notar minuciosamente los adornos, desconfiando del gusto de los intérpretes y
convirtiendo la ornamentacidon en un elemento compositivo esencial.

La tradicion alemana, con Bach como su maximo exponente, busc6 una sintesis de la
libertad italiana y la precision francesa. Hacia el Clasicismo y el Romanticismo, aunque
muchas normas barrocas persistieron, la ejecucion de ciertos adornos se modifico, y su uso se

volvidé mas especifico y menos profuso.

La Dimension Vertical: Armonizacion y Rearmonizacion. La armonizacion es el
proceso de dotar a una linea melodica de un contexto vertical, es decir, de afiadir un
acompafiamiento de acordes que la sostenga y enriquezca. Este proceso se rige por los
principios de la armonia tonal, un sistema jerarquico donde los acordes cumplen funciones
tonales especificas de tension y reposo en relacion con un centro tonal. Las tres funciones
principales son la Ténica (I grado, reposo), la Dominante (V grado, maxima tension que

tiende a resolver en la tonica) y la Subdominante (IV grado, tension moderada que suele
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conducir a la dominante). La frecuencia con la que estos acordes cambian a lo largo de una
pieza define el ritmo armonico. Si la armonizacion es el acto de "vestir" una melodia por
primera vez, la rearmonizacion es el arte de cambiar el "vestuario" armonico. Consiste en
modificar la armonia original de una pieza manteniendo la melodia intacta o con ligeras
alteraciones. Es una técnica avanzada de variacion armonica que permite transformar por

completo el caracter de una melodia.

Algunas técnicas clave incluyen: Sustitucion de Acordes: Consiste en reemplazar
un acorde por otro que comparte una funcion tonal similar. Por ejemplo, en una tonalidad
mayor, el acorde de Toénica (I grado) puede ser sustituido por el III grado (mediante) o el VI
grado (submediante), ya que ambos comparten notas con la triada de tonica y pueden
proporcionar una sensacion de reposo relativo.

Dominantes Secundarias: Esta técnica introduce cromatismo y dinamismo al
"tonicalizar" temporalmente un grado diatonico que no es la tonica. Esto se logra precediendo
dicho grado con su propio acorde de dominante. Por ejemplo, en Do mayor, para enfatizar el
acorde de Sol mayor (V grado), se puede usar un acorde de Re mayor (D7), que es el V grado
de Sol. Este acorde, conocido como V/V (quinto del quinto), crea una fuerte atraccion hacia
el acorde de dominante, enriqueciendo la progresion armoénica.

Intercambio Modal: También conocido como "préstamo modal", esta técnica
consiste en tomar prestados acordes del modo paralelo. Por ejemplo, en una pieza en Do
mayor, se pueden utilizar acordes de la tonalidad de Do menor, como el acorde de Fa menor
(iv grado) o el de La bemol mayor ( b VI grado). Esto expande enormemente la paleta de

colores armonicos sin abandonar el centro tonal principal.
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La relacion entre estas técnicas de desarrollo revela una profunda unidad conceptual.
La variacion es el principio macro que las engloba a todas. La ornamentaciéon puede
entenderse como una forma de variacion melddica a microescala, elaborando una sola nota.
La imitacion es una manifestacion de la variacion contrapuntistica, donde el material se repite
y se transforma al pasar entre las voces. La rearmonizacion, por su propia definicion, es una
variacién armonica a gran escala. Por lo tanto, estas técnicas no son categorias aisladas, sino
un espectro de procedimientos interconectados que operan en diferentes dominios (melodia,
ritmo, armonia, textura) y a diferentes escalas (desde la nota individual hasta la seccion
completa). Comprender la variacion como el concepto unificador permite ver estos
procedimientos no como temas separados, sino como manifestaciones especificas de un

mismo impulso creativo fundamental: el de la repeticion con alteracion.

La Arquitectura del Sonido: Forma y Organizacion Musical. Una vez exploradas
las técnicas que generan y desarrollan el material musical, es necesario examinar cOmo este
material se organiza en estructuras coherentes y comprensibles en el tiempo. La forma

musical es la arquitectura de la obra, el plano que guia al oyente a través del discurso sonoro.

Los Bloques Constructivos: De la Célula a la Frase. La musica, al igual que el
lenguaje verbal, se articula en una jerarquia de unidades sintacticas. La unidad més pequefia y
fundamental es el motivo (también llamado célula o inciso), un disefio melddico-ritmico
breve que constituye el germen de ideas mds extensas. La uniéon de dos o mas motivos da
lugar a una semifrase, y la combinacion de semifrases forma una frase, que se percibe como
una idea musical completa, a menudo concluida por una cadencia.

Las frases pueden clasificarse segiin su comienzo en relacion con el acento principal

(ictus): tético si comienza en el tiempo fuerte, o anacrtsico si comienza antes de ¢l. En la
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musica de los periodos Clasico y Romantico, las frases a menudo se organizan en estructuras
periddicas, la mas comun de las cuales es el periodo, compuesto por una frase antecedente
(que suele terminar en una cadencia no conclusiva, como una semicadencia) y una frase
consecuente (que responde a la primera y termina en una cadencia conclusiva, como una
cadencia auténtica). Este par antecedente-consecuente crea una sensacion de pregunta y
respuesta, de tension y resolucion a pequeia escala. En contraste, el estilo barroco a menudo
favorecia el principio del Fortspinnung (literalmente, "hilado continuo"), un tipo de
desarrollo melddico que se expande a través de secuencias y elaboracion motivica sin las

claras divisiones y simetrias del periodo clésico.

Estructuras Fundacionales: Formas Binarias, Ternarias y el Rondé. A partir de la
organizacion de frases y periodos, surgen estructuras formales mas amplias que definen
movimientos enteros.

Forma Binaria (A-B): Es una estructura de dos secciones distintas y a menudo
complementarias. En su forma mas tipica, especialmente en las danzas de la suite barroca,
ambas secciones se repiten, dando lugar al esquema ||:A:||:B:||. Armoénicamente, la
seccion A suele modular de la ténica a la dominante (o al relativo mayor), y la seccion B

realiza el viaje de vuelta, desde la nueva tonalidad hacia la tonica.

Forma Ternaria (A-B-A): Se basa en el principio de exposicion, contraste y retorno.
Consta de tres secciones: una primera seccion (A), una segunda seccidon contrastante (B, a
menudo en una tonalidad diferente) y una tercera seccion que es una repeticion literal o
variada (A'") de la primera. Esta estructura simétrica y cerrada es fundamental en la musica
clasica, encontrandose en movimientos lentos de sonatas y en formas como el Minueto y

Trio.
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Forma Rondé: Esta forma se define por la alternancia de una seccion principal
recurrente, llamada estribillo o refran (A), con una serie de secciones contrastantes, llamadas
coplas o episodios (B, C, D, etc.). Su esquema tipico es A-B-A-C-A-D-A... El retorno
periodico del estribillo proporciona unidad y familiaridad, mientras que las coplas ofrecen
variedad y contraste. Debido a su caracter a menudo ligero y enérgico, el rondo es una forma

muy utilizada para los movimientos finales de sonatas, sinfonias y conciertos.

El Apice de la Forma Contrapuntistica: La Fuga. La fuga representa la
culminacion del pensamiento contrapuntistico e imitativo en la musica occidental. Més que
una forma rigida, es un procedimiento compositivo polifonico basado en la imitacion
sistematica de un tema principal. La flexibilidad de su estructura ha llevado a algunos
teoricos a describirla més como un "procedimiento fugal" o una "textura" que como una
forma en el sentido clésico. Johann Sebastian Bach es universalmente reconocido como el
maestro supremo de la fuga, llevando la técnica a un nivel de complejidad y expresividad sin
precedentes.

Los elementos constitutivos de la fuga son: Sujeto: Es el tema melddico principal, la
idea generadora de toda la pieza. Respuesta: Es la imitacion del sujeto, presentada por una
segunda voz. Generalmente, la respuesta se encuentra a la quinta justa superior o a la cuarta
justa inferior del sujeto. Existen dos tipos de respuesta, cuya correcta eleccion es crucial para
la coherencia tonal de la fuga: Respuesta Real: Una transposicion exacta del sujeto al nuevo
nivel tonal. Se utiliza cuando el sujeto no enfatiza la nota dominante. Respuesta Tonal: Una
transposicion del sujeto con uno o mas intervalos modificados ("mutaciones"). Se emplea
cuando el sujeto comienza en la nota tonica y salta a la dominante, o viceversa. La mutacioén

(generalmente, un salto de quinta se responde con uno de cuarta) es necesaria para evitar una
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modulacion abrupta y mantener la integridad de la tonalidad principal al inicio de la fuga.
Contrasujeto: Es una linea melddica que aparece en la primera voz mientras la segunda
presenta la respuesta. Si este material contrapuntistico acompafia consistentemente al
sujeto/respuesta a lo largo de la fuga, se le denomina contrasujeto regular.

La estructura general de una fuga se organiza en varias secciones: Exposicion: Es la
seccion inicial donde cada una de las voces (generalmente de tres a cinco) presenta el sujeto o
la respuesta de manera ordenada. Una vez que todas las voces han entrado, la exposicion
concluye. A veces, puede ser seguida por una contraexposicion, que consiste en una segunda
ronda de entradas del sujeto y la respuesta.

Episodios (o Divertimentos): Son secciones de transicion que conectan las diferentes
entradas del sujeto a lo largo de la fuga. Los episodios no suelen contener presentaciones
completas del sujeto, sino que desarrollan fragmentos motivicos extraidos del sujeto o del
contrasujeto, a menudo a través de secuencias modulantes.

Secciones de Desarrollo (o Medias): Tras la exposicion, la fuga se desarrolla a través
de la alternancia de entradas del sujeto en tonalidades vecinas (como la dominante, la
subdominante o el relativo mayor/menor) y episodios modulantes.

Seccion Final: Hacia el final de la fuga, se regresa a la tonalidad principal. Esta
seccion a menudo presenta un aumento de la densidad y la tensidon contrapuntistica,
frecuentemente a través de la técnica del estrecho (stretto), que consiste en entradas
superpuestas del sujeto, donde una voz comienza el sujeto antes de que la voz anterior haya

terminado de presentarlo.

El Arquetipo Dramatico: La Forma Sonata. La forma sonata (también llamada
forma de allegro de sonata o forma de primer movimiento) es posiblemente la estructura mas

importante, compleja y dramatica de la musica de los periodos Clasico y Roméantico. Sus
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origenes se remontan a la canzona instrumental del siglo XVI y a las sonatas binarias del
Barroco.

Sus perfiles fueron consolidados por compositores como Carl Philipp Emanuel Bach,
Joseph Haydn y Wolfgang Amadeus Mozart, y fue llevada a su maxima expresion y
expansion por Ludwig van Beethoven. Teéricos como Charles Rosen han sefialado que la
definiciéon tedérica de la "forma sonata" fue formulada mucho después de su apogeo,
principalmente en el siglo XIX, y que es dificil establecer una unica plantilla que abarque la
enorme variedad de obras existentes. A pesar de su flexibilidad, la forma sonata se basa en
una estructura tripartita fundamental que articula un drama tonal:

Exposicion (Presentacion del conflicto): Esta seccion presenta el material tematico
principal y, lo que es mas importante, establece un conflicto tonal. Primer Grupo Tematico (o
Tema A): Se presenta en la tonalidad principal (la tonica). Transicion: Una seccidon modulante
que abandona la ténica y prepara la llegada de la nueva tonalidad. Segundo Grupo Tematico
(o Tema B): Se presenta en una tonalidad secundaria y contrastante, que es tipicamente la
dominante (si la obra estd en modo mayor) o el relativo mayor (si estd en modo menor).
Codetta (o Grupo de Cierre): Una seccién conclusiva que afirma enfaticamente la nueva
tonalidad con material cadencial. La exposicion suele repetirse para afianzar el material en la
memoria del oyente.

Desarrollo (Intensificacion del conflicto): Esta es la seccion mas inestable y dramdtica
de la forma. El compositor fragmenta, transforma, combina y secuencia los motivos de la
exposicion, modulando libre y frecuentemente a través de una variedad de tonalidades
lejanas. El desarrollo crea una gran tension armoénica y estructural que exige una resolucion.

Reexposicion (Resolucion del conflicto): Esta seccion presenta el retorno del material
de la exposicion, pero con una modificacion crucial que resuelve el conflicto tonal. Primer

Grupo Tematico: Regresa en la tonalidad principal, la tonica. Transicion: Es reescrita para
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que no module, o para que conduzca de vuelta a la ténica. Segundo Grupo Tematico: Aqui
reside el climax dramatico de la forma. El material que originalmente aparecid en la tonalidad
secundaria (dominante o relativo mayor) ahora se presenta en la tonica. Este acto de
transposicion unifica todo el material tematico bajo un mismo centro tonal, resolviendo la
polaridad establecida en la exposicion.

Coda (Conclusion): Tras la reexposicion, una seccion final o coda cierra el
movimiento. Puede ser una breve conclusion cadencial o, especialmente en las obras de
Beethoven, puede expandirse hasta convertirse en una especie de segundo desarrollo,
reafirmando la tonica de manera definitiva.

El verdadero genio de la forma sonata no reside en ser un simple molde tematico de
tipo A-B-A. De hecho, muchos de los primeros ejemplos, como algunas sonatas de Haydn,
son monotematicos (el material del segundo grupo tematico deriva directamente del primero).
La esencia de la forma sonata es su capacidad para articular una narrativa puramente musical
basada en la tension y resolucion tonal. La estructura tonal (tonica — dominante || desarrollo
|| tonica — tonica) es el verdadero esqueleto de la forma. Los temas actian como
"personajes" dentro de este drama armonico, pero la "trama" es el viaje tonal: la afirmacion
de un centro tonal (exposicion, tema A), el desafio a ese centro mediante el establecimiento
de una polaridad (exposicion, tema B), la exploracion de la inestabilidad y el conflicto
resultantes (desarrollo), y la reafirmacion final y unificadora del centro tonal original
(reexposicion).

Esta perspectiva explica por qué la forma fue tan duradera y flexible, permitiendo la

inmensa variedad de expresion que se encuentra desde Haydn hasta Brahms y maés alla.

El Entramado de las Voces: La Textura Musical. La textura en la musica se refiere

a la manera en que las diferentes lineas melodicas y armonicas se combinan y se relacionan
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entre si. Es, en esencia, la "tela" o el "tejido" del sonido, y su caracter puede describirse con
términos como denso o ligero, simple o complejo. La manipulacion de la textura es una de las
herramientas mas poderosas del compositor para crear contraste, claridad y efecto dramatico.

Definicion y Clasificacion de las Texturas. La musicologia clasifica la textura en
varias categorias principales, cada una con un efecto auditivo distintivo:

Monofonia (0 Monodia): Es la textura mas simple, consistente en una Unica linea
melddica sin ningln tipo de acompafiamiento armonico. Esto es asi incluso si la melodia es
interpretada por varios musicos simultineamente, siempre que toquen exactamente las
mismas notas al unisono o en octavas. El Canto Gregoriano es el ejemplo por excelencia de la
textura monofdnica en la musica occidental.

Heterofonia: Esta textura, menos comin en la musica académica occidental pero
prevalente en muchas otras culturas musicales, consiste en la interpretacion simultanea de
una unica linea melodica por varias voces o instrumentos, cada uno de los cuales introduce
ligeras variaciones, ornamentaciones o elaboraciones ritmicas. El resultado es una especie de
"monofonia enriquecida" o "desfasada".

Polifonia: Se produce cuando dos o mas lineas melodicas independientes y de igual
importancia suenan simultaneamente. El interés del oyente se divide entre las diferentes
hebras melodicas que se entrelazan. La polifonia puede ser de dos tipos: Contrapunto Libre:
Las melodias son completamente independientes y diferentes entre si. Contrapunto Imitativo:
Las diferentes voces entran sucesivamente imitando el mismo motivo o tema melddico, como
en un canon o una fuga. Un motete de Palestrina o una fuga de Bach son ejemplos
paradigmaticos de textura polifonica.

Homofonia: En esta textura, una voz (generalmente la mas aguda) lleva la melodia

principal, mientras que las otras voces se mueven de forma subordinada para proporcionar el
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soporte armonico. La atencion se centra en la progresion vertical de los acordes. Se pueden
distinguir dos subtipos importantes:

Homofonia Homorritmica (o estilo de acordes): Todas las voces se mueven con el
mismo ritmo, creando una sucesion de bloques de acordes. Un coral luterano de Bach es un
ejemplo perfecto de esta textura.

Melodia Acompaiada: Es la textura predominante en los periodos Clasico y
Romantico. Consiste en una melodia principal claramente definida y un acompafamiento
subordinado, que a menudo utiliza patrones ritmicos repetitivos (como el Bajo de Alberti)
para crear un fondo armoénico sin competir por la atencion melddica. La gran mayoria de las
sonatas de Mozart y las arias de opera de la época utilizan esta textura.

Estudio de Caso Integrado: Analisis de Forma, Textura y Desarrollo en el Primer
Movimiento de la Sonata K. 545 de W.A. Mozart. La Sonata para Piano en Do Mayor, K.
545, a menudo apodada "Sonata facile" o "semplice", es una obra maestra de claridad y
equilibrio clésico. A pesar de su aparente sencillez, constituye un caso de estudio perfecto
para observar la interaccidon dindmica entre la forma, la textura y las técnicas de desarrollo.
Su andlisis revela como estos elementos no son capas separadas, sino que se refuerzan
mutuamente para articular el drama musical. Analisis Formal (Arquitectura): El movimiento
sigue la estructura de forma sonata, aunque con una peculiaridad notable. Exposicion (cc.
1-28): Se presenta el Tema A en la tonica, Do Mayor (cc. 1-4). Le sigue una transicion (cc.
5-12) que modula a la dominante. El Tema B aparece en la tonalidad esperada de Sol Mayor
(cc. 14-25), seguido de una breve codetta (cc. 26-28) que confirma la nueva tonalidad.

Desarrollo (cc. 29-41): Esta seccion explora tonalidades menores (Sol menor, Re
menor, La menor), fragmentando y secuenciando motivos de la exposicion para crear

inestabilidad y tension.
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Reexposicion (cc. 42-71): Aqui Mozart introduce su famosa innovacion. En lugar de
regresar directamente a la tonica (Do Mayor), el Tema A reaparece en la subdominante, Fa
Mayor (c. 42). La transicion es entonces ingeniosamente reescrita para modular desde Fa
Mayor de vuelta a la tonica, Do Mayor, permitiendo que el Tema B aparezca en la tonalidad
correcta para la resolucion final.

Andlisis Textural (Entramado): Los cambios de textura se alinean perfectamente con
la estructura formal, sefialando la funcion de cada seccion. Tema A: La textura es una
melodia acompafiada por excelencia. La mano derecha presenta la melodia clara y cantabile,
mientras la izquierda proporciona un acompaiamiento arménico mediante el caracteristico
Bajo de Alberti, un patrén de arpegios quebrados que mantiene el movimiento sin oscurecer
la melodia. Esta textura estable y transparente es ideal para una seccion de exposicion
tematica. Transicion: La textura cambia drasticamente. El Bajo de Alberti desaparece y es
reemplazado por pasajes de escalas y arpegios que se alternan entre ambas manos. Esta
textura mas activa, dialdégica y menos jerarquizada crea una sensacion de movimiento y
direccionalidad, reflejando la funcion modulante e inestable de la transicion. Tema B: Se
regresa a una clara melodia acompanada, pero el patron de acompafiamiento cambia a notas
oscilantes, proporcionando un sutil contraste de color textural con el Tema A.

Desarrollo: La textura se vuelve ain mas fragmentada y contrapuntistica. Las manos
entablan un didlogo imitativo con fragmentos motivicos, reflejando la inestabilidad armonica
y la naturaleza exploratoria de esta seccion. Andlisis del Desarrollo (Técnica Generativa): El
movimiento entero es un modelo de economia motivica.Variacion: El desarrollo es, en
esencia, una seccion de variacion extendida sobre los motivos de la exposicion. La
reexposicion en si misma es una variaciéon a gran escala de la exposicion, modificada para
lograr la resolucion tonal. Ornamentacion: Mozart utiliza adornos como trinos y apoyaturas

para dar elegancia y articulacion a la linea melddica, especialmente en los puntos cadenciales.
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La interrelacion de estos elementos es la clave de la eficacia de la obra. La forma sonata no es
solo un esquema abstracto; es una narrativa que se hace audible a través de los cambios de
textura y el desarrollo motivico. La textura estable de melodia acompanada define las areas
de estabilidad tematica y tonal (Temas A y B). Por el contrario, las texturas mas activas,
dialégicas y contrapuntisticas caracterizan las secciones de inestabilidad y transicion (la
Transicion y el Desarrollo). De este modo, la textura no es un relleno, sino un marcador

formal y un amplificador del drama armonico inherente a la forma sonata.
Herramientas para el analisis musical

Los conceptos de microforma, andlisis tematico, arménico y estructural. Se resuelve
la ambigiiedad del término "Analisis TAE" proponiendo un modelo de andlisis integrado
(Tematico-Armonico-Estructural) que sintetiza estas disciplinas. El objetivo es proporcionar
un marco metodologico robusto que conecte la teoria analitica con la praxis interpretativa,
permitiendo al musico trascender la ejecucidn mecdnica para convertirse en un intérprete
consciente de la arquitectura y la retorica de la obra. Se fundamenta en una revision de

literatura académica y pedagogica, utilizando un lenguaje riguroso.

Fundamentos del Analisis Musical: De la Microforma a la Macroforma. El analisis musical,
como disciplina, consiste en la descomposicion de una obra en sus elementos constitutivos
para comprender su funcionamiento interno y las relaciones que gobiernan su discurso. Para
abordar esta tarea de manera sistematica, es imprescindible comenzar por las unidades mas
elementales que dan origen a la estructura musical. Se establecen los cimientos conceptuales,
partiendo de la definicion de microforma y su papel generativo, para luego escalar a través de

la jerarquia de unidades sintacticas que conforman el tejido de una composicion.
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La Microforma como Génesis del Discurso Musical: Una Doble Acepcion. El
término "microforma" posee una doble acepcion en el 1éxico musicoldgico que, lejos de ser
contradictoria, revela una profunda coherencia conceptual. Por un lado, se utiliza para
designar un género de piezas breves, también conocidas como "miniaturas", que florecieron
durante el periodo Roméantico. Obras como los nocturnos, preludios, mazurcas o estudios de
compositores como Chopin o Schumann son ejemplos paradigmaticos de este género,

caracterizado por su corta duracion y una notable concentracion de ideas expresivas.

Estas piezas, a menudo destinadas al "salon romantico", buscaban evocar un estado
contemplativo e intimo, frecuentemente con un sustento literario o programatico. Por otro
lado, y de manera mas fundamental para la disciplina del analisis, la microforma se refiere a
las unidades constitutivas mas pequenas del discurso musical: la célula, el inciso o el motivo.
Estas son las particulas elementales a partir de las cuales se construye toda la arquitectura de
una obra, independientemente de su escala. Los origenes de esta concepcion de unidades
minimas se pueden rastrear hasta la antigliedad clasica. Existe un claro paralelismo con la
prosodia de la poesia grecolatina, donde el "pie" una unidad métrica compuesta por una
combinacion especifica de silabas largas y breves funcionaba como la célula ritmica
fundamental del verso. Esta herencia intelectual demuestra que la organizacion del tiempo en
las artes occidentales ha compartido historicamente un interés por la articulacion a partir de
elementos primarios. Esta idea de microformas cargadas de significado se consolid6 en el

Barroco a través de la doctrina de las figuras retdrico-musicales (Figurenlehre).

Figuras como la anabasis (linea melddica ascendente para expresar ascenso o jubilo) o

la katabasis (linea descendente para expresar descenso o tristeza) eran esencialmente
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microformas que funcionaban como vehiculos de afectos especificos, demostrando que estas
unidades nunca han sido meramente abstractas, sino portadoras de una intencién expresiva
deliberada. La aparente dualidad del término "microforma" se resuelve al comprenderla como
una manifestacion del principio de autosimilitud. Una "micro-forma" (la pieza breve) es, por
necesidad compositiva, una exploracion intensiva del potencial generativo de las
"micro-formas" (los motivos). Mientras una obra de gran escala como una sinfonia puede
desarrollar sus ideas a lo largo de extensos periodos, una miniatura romantica carece de este
lujo temporal. Su coherencia e impacto dependen de la maxima condensacion y eficiencia del
material. E1 compositor de miniaturas se ve obligado a dotar a sus unidades mas pequefias de
una enorme carga significativa. Por ello, el andlisis de una pieza breve como un preludio de
Chopin se convierte en un ejercicio idoneo para comprender la importancia capital de las
unidades microformales en la construccion de cualquier discurso musical, sea breve o
extenso.

La Jerarquia Estructural: Articulando el Pensamiento Musical. Las microformas no
existen de manera aislada; se organizan en una jerarquia sintictica ascendente que crea
significado y coherencia. Esta organizacion es analoga a la estructura del lenguaje, donde las
letras forman palabras, las palabras forman frases y las frases construyen parrafos. En la
musica, esta progresion se puede esquematizar de la siguiente manera:

Célula o Inciso: Es la unidad tematica mas pequefia reconocible, a menudo
compuesta por solo dos o tres notas. Es el "atomo" del material melddico-ritmico.

Motivo: Es un gesto melodico-ritmico breve pero con una identidad clara, definido
por su capacidad de ser repetido y transformado a lo largo de la obra. Un motivo puede estar
compuesto por varias células y tipicamente abarca de uno a cuatro compases.

Semifrase: Una unidad intermedia que, al combinarse con otra, forma una frase

completa.
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Frase: Se considera una idea musical completa, andloga a una oracién en el lenguaje.
A menudo presenta una estructura de "pregunta-respuesta" o antecedente-consecuente, y
finaliza con un gesto cadencial que le otorga un cierto grado de cierre.

Periodo: Es una estructura superior compuesta por dos o mas frases, donde la Gltima
posee un caracter mas conclusivo que las anteriores.

Seccion: Un fragmento amplio de una obra, a menudo compuesto por varios periodos,

que cumple una funcioén formal especifica (p. €j., exposicion, desarrollo, coda).

El elemento crucial que articula esta jerarquia es la cadencia. Las cadencias funcionan
como los signos de puntuacion de la musica, delimitando el final de las unidades sintacticas y
seflalando su grado de conclusividad. Una semicadencia puede funcionar como una coma,
creando una pausa suspensiva, mientras que una cadencia auténtica perfecta actia como un

punto final, cerrando una idea de forma definitiva.

El Analisis Tematico: La Logica del Material Melodico. El andlisis tematico se
enfoca en comprender los procesos que utiliza el compositor para crear, desarrollar y
organizar el material melddico de una obra. No se trata de una mera catalogacion de
melodias, sino de un estudio profundo de la logica interna que gobierna su evolucion. Este
enfoque es particularmente relevante para la musica del periodo Clasico-Romantico, aunque
sus principios son aplicables a otros estilos.

El Léxico Tematico: Célula, Motivo y Tema. Para llevar a cabo un analisis tematico
riguroso, es esencial dominar su nomenclatura especifica, que refina los conceptos
presentados en el capitulo anterior: Célula/Inciso: Se reafirma como la unidad mas pequena,
el "atomo" musical. En algunos tratados, se le denomina inciso. Su identidad puede ser

puramente ritmica, meldédica o una combinacion de ambas. Motivo: Es la "molécula"
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fundamental del andlisis tematico. Se define como un gesto melddico-ritmico breve pero de
fuerte personalidad, cuya caracteristica principal es su recurrencia y transformacion a lo largo
de la obra. Un analisis motivico detallado implica identificar si alguna célula interna se repite
dentro del propio motivo o en otros lugares de la pieza. Tema: Es una idea melodica de
mayor envergadura y de caracter principal, que suele aparecer al inicio de una obra o seccion
y de la cual deriva gran parte del material posterior. En la musica formal, como una sonata,
los temas definen las secciones estructurales (p. €j., tema A en la ténica, tema B en la
dominante). En la musica programadtica, un tema puede asociarse a un personaje o idea

(leitmotiv). A menudo, el tema posee la estructura de una frase o un periodo completo.

Procedimientos de Elaboracion Tematica: El Taller del Compositor. La coherencia
y la variedad en la musica se logran a través de la elaboracion temadtica, un conjunto de
técnicas mediante las cuales el compositor crea nuevo material (una idea B) a partir de una
idea preexistente (una idea A), manteniendo una relacién reconocible entre ambas. Este
proceso es el nucleo del desarrollo musical. La siguiente taxonomia resume los
procedimientos mas comunes: Repeticion: La idea se retoma de forma literal o casi literal.
Variacion: La idea se modifica, pero su contorno y duracion general se mantienen. Las
variaciones pueden ser ornamentales (afiadiendo notas de adorno), ritmicas (alterando los
valores de las notas), o intervalicas (modificando algunos intervalos). Fragmentacion: Se
utiliza solo una porcion de la idea original, a menudo un motivo extraido de un tema mas
largo. Imversion (o movimiento contrario): Se invierte la direccion de los intervalos
melodicos. Un salto ascendente se convierte en uno descendente de la misma magnitud, y
viceversa. Retrogradacion: La idea se lee en orden inverso, desde la ultima nota hasta la
primera. Aumentacion: Los valores ritmicos de la idea se multiplican, generalmente por dos,

produciendo un efecto de ralentizacion y mayor solemnidad. Disminuciéon: Los valores

66



UNIVERSITARIO
‘é‘ku RUMINAHUI

ritmicos se dividen, generando un efecto de aceleracion. Adaptacion: El motivo se ajusta a

un nuevo contexto armoénico (transporte diatonico) o métrico.

El Drama Musical. El modo en que se trata el material tematico define el caracter de
las distintas secciones de una obra, asignandoles una funcion especifica dentro del drama
musical global. El analisis tematico permite identificar estas funciones: Seccion Expositiva:
Su funcion es presentar el material principal. Se caracteriza por el uso de temas estables,

melddicamente claros y con estructuras sintdcticas cerradas (frases, periodos).

El contexto arménico es igualmente estable, afianzando la tonalidad principal. La
sensacion auditiva es algo memorable y reconocible. Seccion de Desarrollo: Su funcion es
elaborar, fragmentar y transformar el material presentado en la exposicion. Se basa en
elementos tematicos mds cortos (motivos, fragmentos) que evitan estructuras de frase
estables. El tratamiento armonico es inestable y modulante, creando tension y buscando un
climax. La sensacion auditiva es de inquietud y movimiento. Seccién de Transicion
(Puente): Su funcién es conectar dos secciones principales, usualmente modulando de una
tonalidad a otra. Su material tematico es a menudo derivado de las secciones principales o de
menor peso, disefiado para generar impulso hacia adelante. Seccion Cadencial (Coda o
Cierre): Su funcion es concluir una seccion o la obra entera. Tematicamente, puede consistir
en la liquidacion final del material, reduciéndolo a sus componentes mas basicos, o en la
reafirmacion de motivos conclusivos. Armdnicamente, se centra en la repeticion de formulas
cadenciales o en la extension del acorde de tonica para disipar la tension. El analisis
tematico, especialmente en la musica de la tradicion austro-germanica, revela una filosofia
compositiva profundamente "organicista". La obra musical no se concibe como un mero

ensamblaje de partes prefabricadas, sino como un organismo vivo que "crece" y se desarrolla
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a partir de una "célula" o "semilla" motivica inicial. Compositores como Beethoven son
célebres por su capacidad para construir movimientos sinfénicos enteros a partir de motivos
diminutos, como la famosa llamada de cuatro notas que inicia su Quinta Sinfonia. Esta
practica no es solo una estrategia para garantizar la coherencia interna de la obra, sino que
responde a un ideal estético fundamental de la época: la obra de arte como un analogo de los
procesos de la naturaleza, exhibiendo un crecimiento loégico y unificado desde un origen
simple. En consecuencia, el objetivo tltimo del andlisis tematico no es simplemente etiquetar
motivos (un andlisis taxondmico), sino reconstruir el proceso generativo de la obra (un
analisis genético), buscando entender la logica interna y la intencionalidad del compositor al
disponer el material de esa manera especifica. Este enfoque eleva el analisis de una simple

descripcion a una interpretacion profunda de la poética compositiva.

El Analisis Armonico: La Tension y Resolucion del Discurso Vertical. El andlisis
armonico es la disciplina que estudia las relaciones entre los acordes, su funcion dentro de
una tonalidad especifica y su sucesion a lo largo del tiempo. Es una herramienta esencial no
solo para compositores y teoricos, sino también para intérpretes, ya que desvela la estructura
de tension y resolucion que subyace a la superficie melddica y ritmica de la musica.

Principios de la Armonia Tonal Funcional. El sistema de la armonia tonal, que
domina la musica académica occidental desde el Barroco hasta finales del Romanticismo, se
basa en el principio de la funcionalidad. Cada acorde dentro de una tonalidad cumple una
funcion especifica en relacion con el centro tonal o tonica. Estas funciones se agrupan en tres
categorias principales: Funcion de Ténica (T): Representada principalmente por el acorde
del I grado, es el punto de maximo reposo y estabilidad. Funciona como el "hogar" armoénico,
el origen y el destino del discurso musical. Funcion de Dominante (D): Representada por el

acorde del V grado (y en menor medida, el VII), es el punto de maxima tension. Contiene la
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sensible, una nota que tiende a resolver en la tonica, creando una fuerte necesidad de
resolucion hacia el acorde de Tonica. Funciéon Subdominante (S o SD): Representada por
los acordes del IV y II grado, actiia como una etapa intermedia que se aleja de la estabilidad
de la Toénica para preparar y conducir hacia la tension de la Dominante. La interaccion y la
sucesion de estas tres funciones (T—S—D—T) constituyen el motor fundamental de la
musica tonal, creando una narrativa ciclica de estabilidad, movimiento, tension y resolucion.
Si bien la armonia tonal es el sistema mas extendido, también existen otros sistemas
como la armonia modal, que no se basa en la polaridad toénica-dominante, sino en la
sonoridad caracteristica de los modos (dorico, frigio, etc.). Este tipo de armonia es frecuente
en la musica anterior al Barroco, en el jazz y en ciertas corrientes de la musica del siglo XX.
El Ritmo Armoénico y la Articulacién Formal. Un parametro crucial en el analisis
armonico, a menudo subestimado, es el ritmo armoénico, definido como la frecuencia o
velocidad con la que cambian los acordes en una pieza. Este no es un aspecto meramente
técnico, sino una poderosa herramienta expresiva y estructural: Aceleracion del ritmo
armonico: Cuando los acordes cambian con mayor frecuencia (p. €j., de un acorde por
compas a dos o cuatro), se genera un aumento de la tension y la direccionalidad. Este es un
recurso compositivo habitual en las secciones de transicion para crear impulso hacia una
nueva 4rea tonal, o en los finales de frase para intensificar la llegada a una cadencia.
Desaceleracion del ritmo arménico: Cuando los acordes se mantienen durante mas tiempo,
se produce un efecto de relajacion y apaciguamiento. Este recurso es tipico de las secciones
conclusivas, como las codas o los epilogos, donde se busca disipar la tension acumulada y
afirmar el final de la obra. El ritmo arménico, por lo tanto, contribuye directamente a la
curva de tension del discurso musical, trabajando en conjunto con otros parametros como la

dinamica y la densidad textural.
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Procesos Cadenciales y Modulacion: Puntuacion y Viaje Tonal. Las cadencias son
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las formulas armoénicas que marcan los puntos de articulacion del discurso musical. Son
andlogas a los signos de puntuacion en el lenguaje escrito y su funcion es sefialar el final de
las frases y secciones, definiendo su grado de conclusividad. Las principales cadencias son:
Cadencia Auténtica: Progresion V-1. Es la mas conclusiva. Si ambos acordes estan en estado
fundamental y la soprano resuelve en la tonica, se denomina Cadencia Auténtica Perfecta
(CAP), el signo de cierre mas definitivo. En otros casos, es una Cadencia Auténtica
Imperfecta (CAI). Cadencia Plagal: Progresion IV-1. También es conclusiva, pero con un
caracter menos enfatico y mas solemne (el "Amén" de la musica litargica). Semicadencia:
Finaliza en el acorde de V. Es una cadencia suspensiva, que crea una pausa pero deja la frase
"abierta", generando la expectativa de una continuaciéon. Cadencia Rota (o Evitada):
Progresion V-vi (en modo mayor) o V-VI (en modo menor). Genera sorpresa al evadir la
resolucion esperada en la tonica, redirigiendo la energia armodnica y permitiendo la
prolongacion de la frase o seccion. Mientras las cadencias articulan el discurso a nivel local,
la modulacién organiza la estructura a gran escala. La modulacion es el proceso de cambio de
un centro tonal a otro, un verdadero "viaje armdnico" que es esencial para la construccion de
formas extensas como la sonata o la sinfonia. Es importante diferenciar la modulacién, que
implica el establecimiento de una nueva tonalidad durante un fragmento significativo, de la
tonicizacidon, que consiste en inflexiones tonales breves (logradas mediante dominantes
secundarias) que no llegan a desplazar el centro tonal principal.

Realizar un andlisis arménico va mas alla de un mero ejercicio de etiquetado de
acordes con numeros romanos. Es, en esencia, la decodificacion de la narrativa de tension y
resolucion que da forma a la experiencia musical. La musica tonal se fundamenta en la
polaridad entre la Ténica (estabilidad, "hogar") y la Dominante (tension, "lejania"). Una obra

puede ser interpretada como un viaje que parte de la seguridad de la tonica, se aventura a
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través de territorios de inestabilidad armoénica (modulaciones, funciones predominantes y
dominantes) y finalmente emprende el regreso a casa (la resolucion final en la tdnica).
Parametros como el ritmo armonico y el tipo de cadencia empleada no son detalles técnicos
aislados, sino las herramientas con las que el compositor gestiona el "tempo" de esta narrativa
dramatica. Permiten controlar cuando acelerar la tension, cuando crear una pausa suspensiva
(semicadencia), cuando ofrecer una resolucion parcial (cadencia imperfecta) y cuéndo
declarar el final definitivo (cadencia auténtica perfecta). Por lo tanto, un analista que se limita
a cifrar acordes estd omitiendo el objetivo principal. La meta es interpretar como la secuencia
de funciones armoénicas construye una curva dramdtica que moldea la percepcion y la
emocion del oyente.

El Analisis Estructural: La Sintesis de la Forma. El analisis estructural representa el
nivel mas alto de la jerarquia analitica, donde se sintetizan las observaciones de los niveles
tematico y armonico para comprender la organizacion global de una obra musical. Su
objetivo es desvelar la arquitectura de la pieza, identificando sus secciones constitutivas y la
logica que gobierna sus relaciones.

Forma y Estructura: Una Distincion Necesaria. En la teoria musical, los términos
"forma" y "estructura" a menudo se usan indistintamente, lo que puede generar confusion.
Para un andlisis riguroso, es crucial establecer una distincion conceptual: Forma: Se refiere
al esquema superficial y perceptible de una obra, su division en partes o secciones, a menudo
representada con letras (p. ej., A-B-A, rondo, etc.). La forma es el "qué" de la organizacion,
el contorno exterior de la pieza. Estructura: Es la red subyacente de relaciones tematicas,
armonicas, ritmicas y texturales que da coherencia, logica y unidad a esa forma. La estructura
es el "porqué" y el "como" de la organizacion; se ocupa de las fuerzas internas que sostienen
el edificio musical. Como afirma Heinrich Schenker, la estructura es el "orden musical

subyacente" que se manifiesta en diferentes niveles de elaboracion. En resumen, la forma es
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el disefio visible, mientras que la estructura es el conjunto de principios generativos que
producen ese disefio. Principios de Configuracion Formal. Toda forma musical, desde la més
simple cancion hasta la més compleja sinfonia, se construye a partir de la interaccion
dialéctica de unos pocos principios organizativos fundamentales: Repeticion: La reiteracion
de material musical. Su funcién principal es crear coherencia, unidad y familiaridad para el
oyente. Es el principio mds bésico de la organizacion musical. Variaciéon: La repeticion con
modificaciones. Combina la familiaridad de la repeticion con el interés de la novedad, siendo
uno de los motores mds potentes del desarrollo musical. Contraste (o Diversidad): La
introduccion de material nuevo o significativamente diferente. Su funcion es generar tension,
articular secciones y mantener la atencion del oyente. La manera en que estos tres principios
se equilibran y organizan en una obra no es arbitraria, sino que responde a convenciones
estilisticas y estéticas. Como menciona Clemens Kuhn, "la forma musical representa modos
historicos de pensamiento", lo que significa que cada época y cultura privilegia ciertos
modelos de organizacion sobre otros. Modelos Formales Candnicos: Paradigmas de
Organizacion. A lo largo de la historia de la musica occidental, la aplicacion recurrente de
estos principios ha cristalizado en una serie de "formas-tipo" o modelos formales canonicos.
Estos modelos no son moldes rigidos, sino paradigmas flexibles que los compositores han
utilizado, adaptado y subvertido. Los mas importantes incluyen: Forma Binaria: Estructura
en dos secciones (A y B), a menudo repetidas (||: A :||: B :||). Tipica de las danzas de la suite
barroca. La seccién A suele modular de la tonica a la dominante (o al relativo mayor), y la
seccion B realiza el viaje de vuelta. Forma Ternaria: Estructura en tres secciones basada en
el principio de exposicion-contraste-retorno (A-B-A'"). Es la base de formas como el Lied
ternario y el Minueto con Trio. Forma Sonata: El modelo estructural mas complejo y
dinamico del Clasicismo y Romanticismo. Consta de tres grandes secciones: Exposicion

(presentacion de dos temas o grupos tematicos en tonalidades opuestas, [ y V), Desarrollo
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(fragmentacion y elaboracion del material en un contexto modulante e inestable) y
Reexposicion (retorno de los temas de la exposicion, pero ambos en la tonalidad principal,
resolviendo la tension estructural). Rondé: Forma basada en el principio de retorno de un
estribillo (A) que alterna con episodios contrastantes (B, C, etc.). Su esquema puede ser
A-B-A-C-A, por ejemplo. Tema y Variaciones: Una forma en la que un tema inicial se
presenta y luego se somete a una serie de variaciones que modifican sus caracteristicas
melddicas, ritmicas, armonicas o texturales, manteniendo siempre una conexion reconocible
con el original. Fuga: Una forma contrapuntistica basada en la imitacion sistematica de un
tema principal llamado "sujeto". Su estructura alterna exposiciones del sujeto en diferentes
voces con secciones de transicion llamadas "episodios" o "divertimentos". El principio
"hologramatico", propuesto por el filésofo Edgar Morin, ofrece un modelo conceptual de
gran poder para comprender la profunda interrelacion entre la microforma y la macroforma
en el andlisis estructural. Este principio postula que "el todo esté inscrito en la parte", lo que
significa que las caracteristicas esenciales de la estructura global de una obra a menudo se
encuentran codificadas, como en un holograma, en sus componentes mas pequeios. El
analisis tematico demuestra como un movimiento sinféonico entero puede derivarse de una
unica célula motivica; la "semilla" (la parte) contiene el "plano" genético del "arbol" (el
todo). De manera similar, el analisis armonico de un solo acorde emblematico, como el
acorde de Tristan, puede revelar la logica arménica que gobernara toda una 6pera. A nivel
estructural, el viaje tonal de un simple periodo musical (con un antecedente que se mueve de
I a V y un consecuente que resuelve de V a I) refleja a microescala la trayectoria armonica de
toda una forma sonata (Exposicion I—V, Reexposicion I—I). Por lo tanto, un analisis
estructural profundo no se limita a segmentar la obra en un esquema de letras (A, B, C), sino
que busca activamente estas relaciones hologramaticas. Investiga como las propiedades de las

microformas (motivos, progresiones armonicas breves) se proyectan y magnifican para crear
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la macroforma, conectando asi todos los niveles de andlisis en una red unificada y coherente

de significado.

Fundamentos de la Organologia, el Transporte y la Orquestacion:

La comprension de la musica académica occidental, particularmente en su
manifestacion sinfonica, exige el dominio de un conjunto de disciplinas interconectadas que
rigen desde la naturaleza fisica de los instrumentos hasta el arte sublime de su combinacion.
La organologia, el transporte, la instrumentaciéon y la orquestacion forman los pilares
conceptuales sobre los cuales se erige el edificio sonoro de la orquesta. Esta primera parte se
dedica a establecer una definicidon rigurosa y un marco tedrico para cada uno de estos
campos, diferenciando conceptos que a menudo se confunden y sentando las bases para el
analisis histérico y técnico que se desarrollara posteriormente. A través de este examen
fundamental, se revelard como la ciencia de los instrumentos y las practicas compositivas han
evolucionado en un didlogo constante, dando forma a la paleta sonora que ha definido la

tradicion musical de Occidente durante siglos.
Organologia - La Ciencia de los Instrumentos Musicales.

La organologia es la disciplina musicoldgica que se dedica al estudio cientifico de los
instrumentos musicales. Su etimologia, derivada del término latino, organum (instrumento) y
el griego logos (discurso o estudio), subraya su naturaleza como un "discurso razonado"
sobre los artefactos que producen sonido musical. El alcance de esta ciencia es vasto y
multifacético, comprendiendo no solo la clasificacion de los instrumentos, sino también el
analisis de su historia, su construccion y fisiologia, los materiales empleados, su evolucion a

través de diferentes culturas y los aspectos técnicos de la produccion del sonido.
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La disciplina guarda una relacion intrinseca con la acustica, la rama de la fisica que
estudia el sonido, ya que el modo en que un instrumento genera vibraciones y las amplifica es
fundamental para su clasificacion y comprension. Ademas, la organologia se extiende a la
investigacion historica y tecnologica, buscando discernir los métodos de disefio y produccion
de instrumentos antiguos, asi como las influencias extramusicales como los avances
tecnoldgicos o los cambios econdmicos que impulsaron la innovacion instrumental a lo largo
del tiempo. En este sentido, la organologia no es una mera catalogacion, sino un campo
dindmico que explora la interaccion entre el objeto sonoro, su contexto cultural y su
desarrollo material. Su conexion con la etnomusicologia es también fundamental, ya que el
estudio de instrumentos de diversas culturas enriquece la comprension global de la practica

musical humana.
El Sistema de Clasificacion Hornbostel-Sachs: Un Marco Universal.

Durante siglos, la clasificacion de los instrumentos en Occidente se bas6 en sistemas
pragmaticos, como la division tripartita en cuerda, viento y percusion, que resultaba util para
la practica orquestal pero carecia de rigor cientifico y universalidad. En 1914, los
musicologos Erich Moritz von Hornbostel y Curt Sachs publicaron un sistema que
revolucionaria la disciplina, conocido hoy como la clasificacion Hornbostel-Sachs. Basado en
un sistema anterior de Victor Mabhillon, pero expandido para poder clasificar cualquier
instrumento de cualquier cultura, este sistema se fundamenta en el principio fisico de la

produccion del sonido: qué es lo que vibra para generar la onda sonora.

El sistema Hornbostel-Sachs es jerarquico y utiliza una clasificacion decimal
(inspirada en el sistema Dewey), lo que permite una gran especificidad y la capacidad de
incorporar nuevos instrumentos a medida que son descubiertos o inventados. Se estructura en

cinco categorias principales:
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1. Idiéfonos: Instrumentos en los que el sonido es producido por la vibracion del propio
cuerpo del instrumento, que es de un material solido y resonante. Esto incluye la
mayoria de los instrumentos de percusidon no membrandfonos, como el xil6fono, los
platillos, las campanas o las claves.

2. Membranoéfonos: El sonido se origina por la vibracion de una membrana tensa,
generalmente una piel o un material sintético. Los tambores y timbales son los
ejemplos paradigmaticos de esta categoria.

3. Cordofonos: La vibracion de una o mas cuerdas tensadas entre dos puntos es la
fuente del sonido. Esta vasta categoria incluye instrumentos de cuerda frotada (violin,
violonchelo), pulsada (arpa, guitarra) y percutida (piano).

4. Aerofonos: El sonido es generado por la vibracion de una columna de aire contenida
dentro del instrumento. Incluye todos los instrumentos de viento, desde la flauta
(donde el aire choca contra un bisel) y el clarinete (vibracion de una lengiieta simple)
hasta la trompeta (vibracion de los labios del intérprete) y el 6érgano (aire insuflado a
través de tubos).

5. Electrofonos: Esta categoria fue afiadida posteriormente al sistema original para dar
cabida a los instrumentos cuyo sonido se genera o se modifica fundamentalmente a
través de circuitos electronicos. Se subdivide en instrumentos electroacusticos (como
la guitarra eléctrica, donde un sonido acustico es amplificado electronicamente) e

instrumentos puramente electronicos (como el sintetizador o el theremin).

La tension inherente entre esta clasificacion cientifica y la disposicion tradicional de
la orquesta sinfonica revela una verdad fundamental sobre la naturaleza del conjunto
occidental. Mientras que Hornbostel-Sachs agrupa los instrumentos por su fisica acustica, la

orquesta los organiza por timbre, funcion y tradicion historica. Por ejemplo, la flauta y el
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clarinete, ambos aer6fonos, pertenecen a la familia de las "maderas" no por el material del
que estan hechos (la flauta moderna es de metal), sino por su timbre y su rol histdrico dentro
del conjunto. De manera similar, el piano es un cordéfono percutido, pero en la practica
orquestal se agrupa con los "teclados" o la "percusion" debido a su mecanismo de ataque.
Esta discrepancia no invalida ninguno de los dos sistemas; mdas bien, demuestra que la
orquesta sinfonica no es un constructo basado en principios acusticos puros, sino un
organismo pragmatico que ha evolucionado para optimizar el equilibrio sonoro, la mezcla de
timbres y la facilidad de escritura para los compositores. El siguiente analisis utilizara el
sistema Hornbostel-Sachs para la definicion tedrica, pero adoptara la terminologia funcional
de las familias orquestales al examinar la practica historica, reflejando asi el marco

conceptual en el que los compositores han operado durante siglos.

El Transporte - La Practica de la Modulacion Tonal

Principios del Transporte

El transporte musical es el proceso de escribir o interpretar una obra o un pasaje
musical en una tonalidad distinta a la original. Este procedimiento modifica la altura absoluta
de todos los sonidos, desplazdndolos hacia un registro mas agudo o mas grave, pero
crucialmente, mantiene intacta la relacion intervalica entre las notas. El resultado es una pieza
que es perfectamente reconocible, aunque suene en una tesitura diferente. El objetivo
principal del transporte es adaptar una obra para que pueda ser ejecutada por una voz o un
instrumento cuya tesitura no se ajusta a la tonalidad original, evitando asi que resulte
incomodamente aguda o grave. Esta técnica es fundamental para cantantes, directores,

compositores e intérpretes de instrumentos transpositores.

Existen dos modalidades principales para realizar el transporte:
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Transporte Escrito: Este método implica la reescritura completa de la partitura. Se
establece un nuevo centro tonal, se escribe la armadura de clave correspondiente y
cada nota de la melodia y la armonia se desplaza hacia arriba o hacia abajo segtn el
intervalo de transporte deseado. Este proceso requiere una atencion meticulosa a las
alteraciones accidentales, que también deben ser transportadas correctamente. Es el
método utilizado por los compositores al escribir partes para instrumentos
transpositores dentro de una partitura orquestal.

Transporte Mental (o a vista): Este es un proceso cognitivo en el que el intérprete
lee la musica en la tonalidad original pero la ejecuta en la nueva tonalidad. Para ello,
se imagina una clave y una armadura diferentes a las escritas, conservando la posicion
relativa de las notas en el pentagrama. Por ejemplo, para transportar una melodia
escrita en Do mayor una segunda mayor ascendente a Re mayor, un intérprete podria
leer la clave de Sol en segunda linea como si fuera una clave de Fa en cuarta linea.
Esta es una habilidad indispensable para los directores de orquesta, quienes deben ser
capaces de leer una partitura con multiples pentagramas en diferentes tonalidades y

transposiciones y comprender codmo sonard el conjunto en su altura real.

Para manejar correctamente las alteraciones accidentales durante el transporte, se

utiliza la "Teoria de las Diferencias". Este sistema calcula qué notas cambiaran el signo de su

alteracion. Se determina sumando o restando las alteraciones de las armaduras de la tonalidad

original y la de destino. Si las armaduras son del mismo tipo (ambas sostenidos o ambas

bemoles), se restan. Si son de distinto tipo, se suman. El nimero resultante indica cuantas

"diferencias" hay, y su caracter (ascendente o descendente) determina qué notas se veran

afectadas, siguiendo el orden de los sostenidos para las diferencias ascendentes y el de los

bemoles para las descendentes.
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Los Instrumentos Transpositores: Origenes y Funcion en la Orquesta

Un instrumento transpositor es aquel que, por su disefio y construccion, produce un
sonido real a una altura diferente de la nota que estd escrita en la partitura. Por ejemplo,
cuando un clarinetista en Si bemol (Si b ) lee y digita un Do, el sonido que el ptblico escucha
es un Si b , una segunda mayor mas grave. Otros ejemplos comunes incluyen la trompa en Fa,
que suena una quinta justa mas grave, y el saxofon alto en Mi bemol, que suena una sexta

mayor mas grave.

La existencia de estos instrumentos no es una complicacion arbitraria, sino una
solucion ingeniosa a desafios practicos en la construccion de instrumentos y en la ejecucion
musical. Histéricamente, se descubrié que ciertos tamafos y longitudes de tubos en los
instrumentos de viento producian la mejor calidad de sonido, afinacion y resonancia. Sin
embargo, construir todos los instrumentos de una misma familia (por ejemplo, los clarinetes o
los saxofones) afinados en Do resultaria en instrumentos de tamafios poco practicos o con

cualidades timbricas inferiores.

La transposicion resuelve este problema al estandarizar la notacidon en relacion con la
digitacion. Dentro de una misma familia de instrumentos de viento, una misma posicion de
los dedos o combinacion de llaves corresponde a una misma nota escrita, independientemente
del tamafio y la afinacion real del instrumento. Esto permite a un instrumentista cambiar con
relativa facilidad entre un clarinete en Si b, uno en La y un clarinete bajo en Si b sin tener
que aprender un sistema de digitacion completamente nuevo para cada uno. La nota escrita
"Do" se convierte en una referencia para una digitacion especifica, mientras que la fisica del
instrumento determina el sonido real que se produce. Por convencidn, se considera que la

nota fundamental de un tubo sonoro se escribe como "Do". Si la nota fundamental real es un
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Si b, se dice que el instrumento estd "en Sib " y el compositor debe escribir la musica un

tono por encima del sonido deseado para compensar.

De este modo, el transporte actia como un puente crucial entre la fisica del
instrumento y la cognicion del musico. Reconcilia la realidad actstica de un objeto sonoro
con el sistema abstracto de la notaciéon musical. Prioriza la ergonomia y la consistencia para
el intérprete, permitiendo la existencia de una rica variedad de colores timbricos dentro de las
familias de instrumentos sin imponer una carga de aprendizaje prohibitiva. Esta solucion
pragmatica ha sido fundamental para el desarrollo de la paleta sonora de la orquesta

sinfonica.
Instrumentacion y Orquestacion - Del Instrumento Individual al Conjunto Colectivo

Aunque los términos "instrumentacion" y "orquestacion" a menudo se usan como
sinénimos, representan dos niveles distintos, aunque intimamente relacionados, del arte de
escribir para conjuntos musicales. La instrumentacion es el fundamento sobre el cual se
construye la orquestacion; la primera es la ciencia de los medios, la segunda es el arte de su

aplicacion.
Analisis de la Instrumentacion

La instrumentacion es el estudio y la practica de escribir o adaptar musica para un
instrumento especifico, lo que implica un conocimiento profundo de sus caracteristicas
individuales. Es la disciplina que proporciona al compositor la paleta de colores con la que
trabajard. Un dominio de la instrumentacion requiere una comprension detallada de varios

aspectos clave de cada instrumento:
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e Tesitura y Registros: La tesitura se refiere al rango completo de notas que un
instrumento puede producir de manera efectiva, desde la més grave hasta la mas
aguda. Dentro de esta tesitura, se distinguen diferentes registros (grave, medio, agudo,
sobreagudo), cada uno con un caracter timbrico particular. Por ejemplo, el registro
grave del clarinete (llamado chalumeau) es oscuro y rico, mientras que su registro
agudo (clarino) es brillante y penetrante.

e Timbre: Es la cualidad sonora o "color" del instrumento, lo que permite distinguir un
oboe de una flauta tocando la misma nota con la misma intensidad. El timbre esta
determinado por la compleja interaccion de la fundamental y sus armonicos,
influenciada por el material del instrumento, su forma y el método de produccion del
sonido.

e Técnicas de Ejecucion y Capacidades Dinamicas: Esto abarca el vasto repertorio de
articulaciones (como legato, staccato, marcato), efectos especiales (como el pizzicato
y el col legno en las cuerdas, el frullato en los vientos, o el uso de sordinas en los
metales), y el rango dindmico del instrumento (desde el pianissimo mas sutil hasta el
fortissimo mas potente). El conocimiento de estas técnicas es esencial para escribir
musica que sea idiomatica, es decir, que aproveche las fortalezas naturales del

instrumento.

La Orquestacion

Si la instrumentacion es el estudio de los instrumentos individuales, la orquestacion es
el arte de combinarlos. Es el proceso de asignar las diferentes lineas melddicas, armoénicas y
ritmicas de una composicion a los diversos instrumentos de una orquesta o conjunto. Este
proceso va mucho mas alld de una simple transcripciéon o asignaciéon mecanica. Como lo

define el compositor y tedrico Alan Belkin, "Orquestar es componer con timbres". Esta
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célebre frase captura la esencia de la orquestacion como un acto profundamente creativo,

inseparable de la composicién misma.

Los objetivos del orquestador son complejos y multifacéticos:

e Creacion de Texturas: El orquestador teje el tejido sonoro de la pieza, construyendo
texturas que pueden ser densas o transparentes, homofonicas (una melodia principal
con acompanamiento) o polifonicas (multiples lineas melddicas independientes).

e Equilibrio y Claridad: Una de las tareas mas criticas es asegurar que las diferentes
partes musicales sean audibles y estén en el equilibrio dinamico correcto. Esto implica
conocer qué instrumentos tienden a dominar y cudles a ser cubiertos, y coémo
combinar o espaciar las voces para lograr la claridad deseada.

e Color y Caracter Expresivo: La eleccion de instrumentos y sus combinaciones es la
principal herramienta del orquestador para potenciar el cardcter de la musica. Una
melodia tocada por un oboe solista evocard una sensacion muy diferente a la misma
melodia tocada al unisono por toda la seccion de violines.

e Gestion de la Forma Musical: La orquestacion es vital para articular la estructura de
una obra. Los cambios en la instrumentacion pueden sefialar el inicio de una nueva
seccion, crear contraste entre el tema principal y el secundario en una forma sonata, o
construir tension a lo largo de un desarrollo, generando asi un arco dramatico a gran

escala.

La orquestacion, por lo tanto, trasciende la técnica para convertirse en una dimension
fundamental del discurso musical. En las obras de los grandes maestros orquestadores, desde
Berlioz hasta Mahler y Stravinsky, es imposible separar la idea musical de su encarnacion

sonora. La eleccion de un timbre no es un adorno aplicado a una melodia abstracta; la
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melodia y su color son una entidad Unica e indivisible. Este concepto es central para
comprender la evolucion de la musica sinfonica. La orquesta deja de ser un mero vehiculo
para la ejecucion de notas y se transforma en un meta-instrumento, un organismo sonoro
complejo cuyo potencial expresivo es el verdadero lienzo del compositor. La orquestacion se
convierte asi en un comentario sobre la propia musica, capaz de revelar estructuras ocultas,

subrayar tensiones dramaticas y guiar la percepcion del oyente a través del tiempo.

La Evolucion Historica de la Orquesta Sinfonica y su Paleta Sonora.

La historia de la orquesta sinfonica es la cronica de una expansion continua, un viaje
desde los conjuntos flexibles del Barroco hasta los colosales aparatos sonoros del
Romanticismo tardio y las formaciones diversificadas del siglo XX. Esta evolucion no fue un
proceso lineal ni arbitrario, sino el resultado de una interaccion dialéctica entre el desarrollo
tecnologico de los instrumentos (organologia), las cambiantes estéticas compositivas y el arte
de combinarlos (orquestacion). Cada periodo historico redefinid no solo el tamafio y la
composicion de la orquesta, sino también su propdsito y su potencial expresivo. La siguiente
tabla ofrece una vision sindptica de esta transformacion, sirviendo como marco de referencia

para el andlisis detallado de cada era.

El Legado de la Orquestacion Occidental

Aunque la plantilla de la orquesta sinfonica se ha mantenido relativamente estable
desde el apogeo del Romanticismo tardio, el arte de la orquestacion esta lejos de ser estatico.

Los principios desarrollados y codificados a lo largo de cuatro siglos de musica académica
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occidental han demostrado una notable resiliencia y adaptabilidad, extendiendo su influencia

mucho mas alla de la sala de conciertos.

La musica para cine, por ejemplo, es una heredera directa de la tradicion orquestal
romantica y post-romantica. Los compositores de bandas sonoras utilizan las técnicas de
Wagner (el leitmotiv), Mahler (los contrastes emocionales extremos) y Stravinsky (la energia
ritmica) para manipular la emocidn del espectador y narrar historias a través del sonido. De
manera similar, arreglistas en el jazz y en ciertos géneros de la musica popular han adoptado
principios de la orquestacion clasica para enriquecer sus propias paletas sonoras, creando

texturas complejas para big bands o secciones de cuerdas en grabaciones de estudio.

En el siglo XXI, la orquestacion contintia evolucionando, integrando las posibilidades
casi ilimitadas de la tecnologia digital y la musica electronica con el sonido atemporal de los
instrumentos acusticos. El estudio de la organologia nos ha proporcionado un marco para
entender los instrumentos; el conocimiento del transporte nos ha permitido manejar sus
peculiaridades précticas; y el dominio de la instrumentacion y la orquestacion nos ha dado el
poder de combinarlos en infinitas permutaciones sonoras. La orquesta sinfonica, lejos de ser
una reliquia del pasado, sigue siendo un organismo vivo, un laboratorio sonoro en el que el
didlogo entre el instrumento, el intérprete y el compositor contintia generando las expresiones

mas profundas de la experiencia musical humana.

Ejecucion de la propuesta

La guia de estudio se aplico durante el afio lectivo 2024 - 2025 en el Conservatorio
Nacional de Musica a tres paralelos de Creacion y Arreglos I, el primer quimestre se realizo

la ensefianza de las distintas técnicas y procesos para el analisis y desarrollo de la musica al
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que se le sumo el uso de tics con demostraciones en video, el uso de software de escritura
musical, su utilizacion especializada y aplicada a la musica académica durante 18 clases de
45 minutos por semana.

El segundo quimestre se escoge una obra instrumental o vocal de libre eleccion del
estudiante de manera individual o grupal de hasta maximo cuatro estudiantes y se escribe el
arreglo durante 12 semanas aproximadamente con el docente como facilitador de los procesos
escogidos en una planificacion del arreglo, se realizan los ensayos durante 6 semanas y se
organiza un concierto final de todos los arreglos que a la vez es el examen final del médulo

formativo.
Resultados obtenidos con la implementacion de la propuesta.

Durante el ano lectivo se culmina con la escritura de 16 arreglos, los cuales se han
adjuntado en los anexos de éste proyecto, 8 arreglos no se presentan en el recital de fin de
moédulo por distintos motivos como: no se culmina el arreglo, no se logra el montaje de la
obra por falta de estudio, desmotivacion o descoordinacion individual o grupal, etc. Se
estrenan 8§ arreglos en el Teatro Luciano Carrera del Conservatorio Nacional de Musica el 4
de junio del 2025 a las 16h00 con una duracion total del evento de 45 minutos, el recital fué

abierto al publico y a la comunidad educativa en general.
CONCLUSIONES

Se constatd que los documentos curriculares existentes (PCA, PUD y Plan de Clase) para el
Modulo Formativo de Creacion y Arreglos I, si bien proporcionan un marco general, resultan

insuficientes para satisfacer las demandas formativas del musico actual. La investigacion
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identifico una brecha significativa entre los lineamientos, establecidos principalmente entre
2014 y 2017, y las competencias tecnoldgicas y profesionales requeridas en el entorno

musical contemporaneo de 2025.

El disefio e implementacion de la "Guia de Estudio de Creacion y Arreglos 1" demostrd ser
una estrategia pedagogica eficaz para superar las deficiencias curriculares. La guia logrd
profundizar y detallar los contenidos tematicos, integrando de manera sistematica y practica
el uso de herramientas tecnoldgicas como software de notacion musical (Musescore, Sibelius)
y Estaciones de Trabajo de Audio Digital (DAWs). Esto permitio alinear el proceso de
ensenanza con el perfil de egreso, que explicitamente demanda el "manejo suficiente de

tecnologias aplicadas a la produccion artistico-musical”.

La aplicacion de una rubrica de evaluacion detallada y tecnoldgicamente apoyada fue
fundamental para el desarrollo de competencias y la objetividad del proceso evaluativo. La
rubrica no solo sirvid como un instrumento de calificacion, sino como una herramienta de
didlogo y retroalimentacion constructiva que guid a los estudiantes en su proceso creativo.
Los resultados, que culminaron con la escritura de 16 arreglos y el estreno de 8 de ellos en un

recital publico, evidencian los logros tangibles de la intervencion pedagdgica.

El proyecto demuestra que la innovacion curricular, a través de una guia de estudio que
integra metodologias activas y tecnologia, fortalece significativamente el modulo formativo.
Prepara a los estudiantes del Conservatorio Nacional de Musica no solo con el rigor técnico y
tedrico tradicional, sino también con las competencias digitales y creativas indispensables

para enfrentar con éxito los desafios del campo musical profesional del siglo XXI.

86



UNIVERSITARIO
g;;‘ku RUMINAHUI

RECOMENDACIONES

Institucionalizar la Guia de Estudio: Se recomienda que el Conservatorio Nacional de
Musica adopte oficialmente la "Guia de Estudio de Creacion y Arreglos I" como el material
curricular base para este modulo. Esto aseguraria que la innovacion pedagogica no dependa
de un solo docente, sino que se integre de manera permanente en la planificacion académica

(PCA y PUD) de la institucion.

Integracion Vertical del Curriculo: Se sugiere analizar como los principios de esta guia
pueden aplicarse y secuenciarse en niveles inferiores y superiores. Introducir conceptos
basicos de tecnologia musical en afios previos podria preparar mejor a los estudiantes,

mientras que un "Creacion y Arreglos II"

Fortalecer el Proceso de Montaje y Estreno: Dado que solo la mitad de los arreglos creados
(8 de 16) llegaron al recital final, es necesario reforzar el acompafiamiento en las etapas de
ensayo y montaje. Se recomienda asignar horas de tutoria especificas o crear espacios de
taller donde los estudiantes puedan resolver problemas de ejecucion, coordinacion grupal y

logistica para asegurar que mds proyectos creativos se materialicen con éxito en el escenario.

Garantizar el Acceso a la Tecnologia: La institucion debe asegurar que todos los estudiantes
tengan acceso al hardware y software necesarios para la implementacion de la guia. Esto
podria implicar la adecuacion de laboratorios de informatica con el software licenciado o la

promocion del uso de alternativas gratuitas y accesibles como Musescore y BandLab.

Actualizacion Periédica del Contenido: El entorno tecnoldgico y musical evoluciona

rapidamente. Se recomienda establecer un comité o designar un responsable para revisar y
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actualizar la guia de estudio cada dos o tres afios. Esto asegurard que el curriculo siga siendo

relevante y alineado con las "demandas del siglo XXI" y los "desafios actuales" del sector.

Uso Generalizado de la Ruabrica: La ribrica de evaluacion demostrd ser una herramienta
objetiva y formativa. Se recomienda su uso estandarizado en todas las clases del modulo y su
adaptacion para la autoevaluacion y la evaluacion entre pares. Esto ayuda a los estudiantes a
internalizar los criterios de calidad y a desarrollar un juicio critico sobre su propio trabajo y el

de sus compaiieros.

Crear un Repositorio Digital de Trabajos: Para valorar y difundir el trabajo de los
estudiantes, se podria crear un repositorio o portafolio digital (por ejemplo, en un canal de
YouTube o SoundCloud de la institucién). Publicar las partituras y grabaciones de los
arreglos no solo sirve como un registro documental valioso, sino que también motiva a los

estudiantes y visibiliza la calidad de la formacion ofrecida por el Conservatorio.
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ANEXOS:

Biografia del Experto Entrevistado:

Pablo Martin Negrete Salazar es un guitarrista clasico y docente quitefio con una so6lida
formacion académica, que incluye maestrias en la Universidad de Alicante y en la
Universidad Internacional de La Rioja. Galardonado con el 1.° Premio del Concurso
Internacional de Guitarras Homenaje a Leo Brouwer, ha participado en destacados festivales
internacionales y cuenta con una amplia trayectoria como integrante, director y arreglista del
Ensamble de Guitarras de Quito. Diversos compositores, entre ellos el propio Leo Brouwer,
le han dedicado obras. En el ambito académico, se ha desempefiado como docente de guitarra
clasica y solfeo en el Conservatorio Nacional de Musica de Quito, institucion en la que
también asistio al recital de Creacion y Arreglos I del afio lectivo 2024 liderado y organizado
por el Tecnologo Superior en Composicion Acustica: Ernesto Alcivar Lopez. Actualmente,
combina su labor docente en la Universidad de las Américas y en la Universidad Central del
Ecuador. Ademas, es miembro activo de la editorial Ediciones Espiral Eterna, donde impulsa

la difusion de la musica del Mtro. Leo Brouwer.

Link de repositorio de las partituras generales de los 16 arreglos generados en el afio

lectivo 2024 - 2025 de Creacion y Arreglos I del Conservatorio Nacional de Musica:
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https://drive.google.com/file/d/11ngbOfwq5ZzqVDNHbo1VCl4JCAwxR0wv/view?usp=sharing
https://drive.google.com/file/d/11ngbOfwq5ZzqVDNHbo1VCl4JCAwxR0wv/view?usp=sharing
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