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Introducción 
 

Derivado de la aprobación de mi proyecto de titulación en la modalidad de Trabajo 

Profesional por parte del H. Consejo Técnico de la Facultad de Música de la UNAM, 

me permito presentar a continuación el Informe de Actividades Profesionales (IAP) 

que dará cuenta de dos años de actividades, de 2018 a 2020, como músico de fila 

(violín) en la Orquesta Filarmónica Mexiquense y cómo dicha experiencia constituyó  

un aprendizaje fundamental para ingresar a la Orquesta Filarmónica de Acapulco 

en el año 2020. 

El ejercicio profesional como instrumentista dentro de una orquesta sinfónica es una 

de las aspiraciones musicales y laborales que muchos estudiantes anhelan poder 

llevar a cabo al finalizar sus estudios musicales en las principales instituciones 

superiores de música del país.  

Desgraciadamente, en muy pocas de esas instituciones se otorga un desarrollo 

práctico enfocado al objetivo de formar instrumentistas para laborar en orquestas. 

Las instituciones de enseñanza profesional tienen una labor muy ambiciosa y de 

alta responsabilidad al tomar las riendas de la profesionalización de un ser humano 

en el ambiente musical de nuestro país. Un ambiente que está, como en muchos 

otros casos, dividido por la cuestión social. En esta circunstancia, cómo afrontar que 

hay estudiantes que ingresan a estas instituciones de enseñanza con un nivel 

completamente dispar. Por ejemplo, hay algunos estudiantes que iniciaron sus 

estudios musicales desde los 5 años y otros a los 15, 17 o incluso a los 20 años.  

Surge entonces la pregunta: ¿Cómo se debe enfocar entonces la enseñanza, hacia 

dónde debería ser el objetivo de una institución como la Facultad de Música de la 

UNAM, en donde se recibe la mayor cantidad de alumnos de edades “avanzadas”? 

Hay inclusive compañeros que entrar a la Facultad a estudiar como segunda 

carrera. Nuestro Plan de Estudios, en el área de mi carrera, violín, está diseñado 

para formar instrumentistas de alto nivel técnico e interpretativo, pero a partir de mi 

experiencia como alumno me parece que el plan de estudios y en específico el 
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programa de estudios de violín deja de lado la formación para el ingreso en el campo 

laboral de las orquestas sinfónicas.  

Cuando se le pregunta a los aspirantes o incluso a los alumnos de violín, en dónde 

le gustaría tocar cuando se haya graduado, la gran mayoría responde que en una 

orquesta profesional de la ciudad de México ya sean la Orquesta Filarmónica de la 

UNAM, la Orquesta Sinfónica Nacional, la Orquesta del Teatro de Bellas Artes, la 

Orquesta de Cámara de Bellas Artes, la Orquesta Sinfónica del instituto Politécnico 

Nacional, la Orquesta Filarmónica de la Ciudad de México, no sin antes pasar por 

la orquesta juvenil más famosa y prestigiosa, la Orquesta Juvenil Eduardo Mata 

también de la UNAM.  

¿Se puede hablar de que la FaM está formando a los alumnos que en ella estudian 

para que puedan ingresar a una orquesta de nivel profesional? Recordemos que no 

somos la única institución de enseñanza a nivel superior dentro de la Ciudad de 

México, se cuenta con al menos otras 3: la Escuela Superior de Música, el 

Conservatorio Nacional de Música y la Escuela Vida y Movimiento Ollin Yoliztli. 

Después de la presentación del panorama de la formación profesional de músicos 

y del campo laboral orquestal, a lo largo de este Informe de Actividades se detallarán 

minuciosamente los pormenores de mi desempeño como profesional de la música, 

a partir de una exhaustiva descripción de mis capacidades como violinista egresado 

de esta Facultad de Música, y en mi trayectoria como músico universitario. Se 

incluirá también, hacia el final de este informe, una crítica del actual Plan de 

Estudios, mencionaré todos los aciertos que tiene y también aspectos que podrían 

mejorarse para el beneficio profesionalizante de los alumnos. 
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Memoria del desempeño laboral como profesional de la música 
 

Quisiera iniciar este apartado planteando la pregunta ¿qué es ser un profesional de 

la música, en el ámbito de la música académica? El paso por una institución de 

educación musical superior como lo es la Facultad de Música nos ofrece el siguiente 

párrafo como parte de sus principios rectores: 

La Facultad de Música es responsable de formar profesional en música en: 

[…] la educación musical en los ámbitos de la enseñanza, promoción y 

extensión de la música; y en la música de concierto en los campos de la 

composición, la interpretación, la docencia y la difusión. 1 

Entonces, ¿de qué manera podría definir a un profesional de la música? ¿Será 

acaso aquel que por determinado trabajo musical e interpretativo recibe a cambio 

una remuneración económica? ¿Es más bien un sujeto que dado su nivel de estudio 

puede acceder a un empleo musical o autoemplearse y de esta manera obtener un 

ingreso monetario? ¿Tiene que ver más con una cuestión de ética y principios o 

acaso, como egresados de la UNAM, deberíamos apegarnos a los valores y 

principios que expone la misma universidad? 2 

 

De una manera personal concuerdo más con la idea de que un profesional de la 

música es aquel que tiene una actitud de ética y respeto por el ejercicio musical en 

cualquiera de sus formas: la investigación, la docencia, la práctica o la difusión. 

Desgraciadamente, ejemplos tenemos, y nos sobran en el ámbito musical, de 

aquellas personas que aun teniendo un título que los acredita como “profesionales” 

de la música distan mucho de serlo realmente, en la concepción claro, de como lo 

 
1 https://www.fam.unam.mx/campus/campus.php  consultado el 18 de abril de 2022 
2 Artículo 1 del Estatuto General de la UNAM: “La Universidad Nacional Autónoma de México es una 
corporación pública -organismo descentralizado del Estado- dotada de plena capacidad jurídica y que tiene 
por fines impartir educación superior para formar profesionistas, investigadores, profesores universitarios y 
técnicos útiles a la sociedad; organizar y realizar investigaciones principalmente acerca de las condiciones y 
problemas nacionales, y extender con la mayor amplitud posible los beneficios de la cultura.” 
https://www.dgae.unam.mx/1/egUNAM.html 
 

https://www.fam.unam.mx/campus/campus.php
https://www.dgae.unam.mx/1/egUNAM.html
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hemos definido en las líneas anteriores. En mi experiencia, como alumno y ahora 

como egresado, me he llegado a encontrar, con un sinfín de situaciones en las que 

mi concepción de “profesional” choca muchas veces con lo que yo esperaría 

encontrar en el ámbito laboral.  

Ahora bien, mientras mi carrera iba avanzando dentro de la FaM hubo varios 

momentos, dentro y fuera de la institución, en los que mi desempeño laboral se iba 

viendo cada vez más forjado para llevarme al lugar a donde estoy actualmente.  

Las oportunidades de desempeñar una labor éticamente responsable se pueden ver 

desde las primeras clases de instrumento, somos estudiantes sí, pero eso no nos 

da una situación de ventaja para “poner” pretextos a la hora de abordar nuestros 

materiales de estudio con expresiones como: “es que no me va a salir”, “es que tuve 

muchas otras tareas”, “es que yo no he visto eso antes”, “es que no empecé a los 5 

años”, entre otras muchas formas de evasión de las responsabilidades como 

estudiantes.  

Me di cuenta de que esas excusas no sirven de nada en el mundo profesional real, 

afuera de la institución educativa no hay disculpa o pero que valga, o se aprueba la 

audición o no, o se tiene el dominio del pasaje de las obras o no, si no se tiene, pues 

se estás fuera, o al menos así tendría que ser. En este sentido, recuerdo claramente 

un concierto con una renombrada orquesta de nuestro país en el que interpretaron 

la Suite de Romeo y Julieta de Sergei Prokofiev, habían llegado ya a La muerte de 

Tebaldo, cuyos pasajes virtuosísticos para los violines son de los más demandantes 

que yo haya estudiado. En esa ocasión, junto con otros compañeros de la FaM, 

observábamos como los primeros atriles de los violines primeros daban todo de 

ellos, mostrando sus habilidades instrumentales y enfrentando el pasaje y la música 

de manera profesional; sin embargo, al acercar nuestra mirada al último atril de 

primeros violines nos topamos con la sorpresa de que esas dos personas estaban 

haciendo un tremendo playback, una simulación de ejecución: solo hacían como 

que pasaban el arco y su mano izquierda jamás atinaba ninguna nota. 

Profesionalismo no existía en ese atril, me quedó bastante claro. 
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Desde mi experiencia, si bien la FaM nos da las condiciones para desarrollarnos 

profesionalmente, la mayor parte del trayecto profesionalizante se adquiere fuera 

de dicha institución. Es en los conciertos, en las audiciones y en el mundo musical 

y laboral real, fuera de las cuatro paredes que nos ofrecen protección escolar, donde 

se choca con la realidad y en ocasiones puede llegar a ser muy duro afrontarlo. 

Así, en mi trayectoria profesionalizante aun como estudiante, hubo varias orquestas 

en las que estuve laborando antes de entrar a la Orquesta Filarmónica de Acapulco, 

entre ellas se encuentran: el Conjunto de Cuerdas de la Universidad Autónoma de 

Guerrero (UAGro), la Orquesta Sinfónica del Fuego Nuevo, la Camerata Opus 11, 

el Consortium Sonorus y la Orquesta Sinfónica Estanislao Mejía. Cada una de estas 

agrupaciones me preparó para formarme y reafirmar un criterio de lo que es ser un 

profesional. El trabajo era siempre distinto en cada una de ellas. Por ejemplo, en el 

Conjunto de Cuerdas no teníamos director, el concertino era quien marcaba 

entradas, cortes, calderones y llevaba lo mejor que podía el fraseo y las dinámicas 

del ensamble. Generalmente se tocaba música del Estado de Guerrero, algunos 

valses, polkas, sones o chilenas. Todo en transcripción para el ensamble que 

constaba de seis violines, dos violas, un violoncello, un contrabajo, una flauta, un 

clarinete y piano. Cuando yo ingresé a esa agrupación llevaba 3 años tocando el 

violín, eran mis primeras incursiones a un trabajo musical remunerado, recibía una 

beca a la par que llevaba mis estudios musicales en la Escuela Estatal de Música 

“Margarito Damián Vargas”. Nuestra labor como ensamble perteneciente a la 

máxima casa de estudios del estado de Guerrero, era ofrecer conciertos en los 

eventos de más realce de la universidad, como informes del rector en turno, 

congresos, cierres de conferencias, graduaciones, conciertos en la Escuela Estatal 

de música y también conciertos en la Catedral de la Asunción en Chilpancingo, 

Guerrero.   

Los ensayos se llevaban a cabo tres días a la semana con una duración aproximada 

de 2 horas en un salón del Centro Cultural de la UAGro. Estos ensayos eran 

dirigidos por el concertino, quien también decidía la programación y los lugares en 

donde se realizarían los conciertos. Mientras pertenecí a dicha agrupación recibí 
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mensualmente una beca, había en total de 3 becarios que al mismo tiempo 

cursábamos nuestros estudios técnicos en violín en la ciudad de Chilpancingo. 

Dicha beca la gané gracias a que el concertino, quien daba clases en la escuela en 

donde yo empezaba a estudiar violín ya me había escuchado tocar en los recitales 

que se daban en la institución y vio potencial instrumental en mí.  

El repertorio que abordábamos no era muy complicado, como ya mencioné antes 

se basaba, en su mayoría, en música tradicional guerrerense y algunas 

adaptaciones de las obras más conocidas del repertorio sinfónico que hábilmente 

se adecuaban a la dotación del conjunto. No existía como tal un trabajo minucioso, 

como sé que ahora debe hacerse en los ensayos del repertorio. Los maestros se 

sabían ya algunas piezas hasta de memoria y no había necesidad de seguir una 

partitura. Esto significó mucho trabajo para mí ya que al ser mi primera encomienda 

laboral como músico no sabía muy bien cómo se manejaba un trabajo de ensayos 

de repertorio. Poco a poco llegábamos a montar repertorio clásico para cuerdas 

como Eine kleine Nachtmusik de W. A. Mozart, una obra por demás complicada 

dado a mi nivel como estudiante inicial de violín, pero que pude sacar adelante con 

ayuda de mi profesor de violín, el Mtro. Shota Katzarava.  

A la par que participaba en el Conjunto de Cuerdas de la UAGro y que cursaba mi 

carrera técnica en violín, me veía poco a poco más envuelto en el medio musical de 

la ciudad de Chilpancingo. Fue entonces que la cantautora Kopani Rojas, oriunda 

de la región de la costa chica del estado de Guerrero, me invito a ser parte de su 

equipo de músicos al lado de otros compañeros de mi misma institución. Con ella 

participamos en presentaciones privadas y en la promoción de su disco titulado 

Canto Criollo. Encontrarse ahora dentro de un ambiente más popular y 

completamente fuera de la música académica o de concierto implicó un reto 

diferente para mí.  

Uno de los mayores aprendizajes que me dejaron esas presentaciones y la 

posibilidad de trabajar con Kopani como músico de su ensamble fue aprender a 

improvisar y tener las piezas de memoria, muchas de sus canciones no contaban 

con partitura así que había un maestro de clarinete que nos hacía el favor de 
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transcribir todos los arreglos que fueran necesarios. Se tocaban siempre 

composiciones de la cantautora y algunas versiones de canciones populares 

guerrerenses. Recuerdo muy bien en una ocasión en la que Kopani nos pidió que 

dejáramos de tocar tan “bonito” y le pusiéramos más empeño y “sabor” guerrerense 

a su música. Se refería por supuesto a abandonar un poco los cuidados que se le 

dan a la música académica de violín, tales como un sonido limpio y cuidado, 

redondo, con cuerpo y que proyecte, pero de manera suave y al mismo tiempo 

potente. Había ocasiones en que ella nos pedía que improvisáramos al estilo de la 

música calentana del estado de Guerrero, una música que se caracteriza por su 

vivacidad e inclusive virtuosismo en el violín. Un representante de esta música fue 

el violinista Juan Reynoso quien era apodado el “Paganini de Tierra Caliente”. Su 

agilidad con el violín era tal que podía improvisar mediante progresiones, arpegios, 

escalas y dobles cuerdas sin ningún tipo de recato sobre el cuidado de una “técnica 

adecuada”. Se puede constatar en múltiples videos que el maestro Juan Reynoso 

que su inventiva como musico era total. Fluía como cualquier otro virtuoso violinista 

de los más laureados de los conservatorios del mundo. 

Gran parte fundamental de mis bases como músico profesional se lo debo al Mtro. 

Katzarava, violinista georgiano que perteneció a la Filarmónica de Acapulco desde 

su fundación hasta el 2015, año en el que desgraciadamente falleció.  

 

En cuanto al estudio del violín de aquellos años, el maestro Katzarava fue 

completamente exigente en la formación de sus alumnos, pues nos ofrecía la misma 

educación violinística de la época en la que él estudió. Siempre estricto hasta el 

límite de nuestras posibilidades y aún más. Aprendí de él la dedicación que hay que 

tener con el instrumento y pasé de tocar el violín como un pasatiempo a estudiarlo 

como la profesión a la que me quería dedicar. Fue gracias al maestro Katzarava 

que mis tres años en la Escuela Estatal de Música fueron de excelentes resultados 

y pude así emprender mi carrera al ser aceptado en la entonces Escuela Nacional 

de Música de la UNAM, ahora convertida en Facultad.   
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Está época como violinista inicial en la ciudad de Chilpancingo sin duda marcó un 

antecedente en lo que sería poco a poco mi carrera profesional que se desarrollaría 

en la Ciudad de México ya como estudiante de la FaM-UNAM.  

Durante mi estancia en la FaM pude darme cuenta de que el nivel cultural de la 

ciudad sobrepasaba y por mucho a lo que normalmente estaba acostumbrado en 

mi natal estado de Guerrero. Me di cuenta de que existían al menos 3 orquestas 

profesionales, la Orquesta Sinfónica Nacional, la Filarmónica de la Ciudad y la 

OFUNAM, además de otras orquestas y grupos de cámara. Eso aunado a los 

recintos culturales como teatros, museos, galerías que dan pie a que la cultura se 

desarrolle de manera más amplia. Poco a poco me fui adentrando en el mundo 

musical de mi nueva realidad de la ciudad de México, y fue así que pude unirme a 

orquestas juveniles y darme cuenta de que se podía tocar ya con una dotación 

instrumental completa de una sinfónica.  

Curiosamente, una de las experiencias orquestales que más me ayudó en esa 

época, en la que cursaba el Nivel Propedéutico en la FaM, no se dio en la ciudad 

de México, sino en el vecino estado de Morelos, en la Orquesta Sinfónica del Fuego 

Nuevo (OSFUN), fundada por el Mtro. Arturo Márquez. En dicha orquesta ya 

estaban participando otros compañeros violinistas de la FaM y ellos fueron quienes 

me hicieron la invitación para formar parte de dicha agrupación. Era una orquesta 

comunitaria, pero tenían la suficiente dotación instrumental y contaban con el 

respaldo de un patronato. Como tal no se nos daba un sueldo, pero los gastos de 

traslados a ensayos y conciertos corrían por parte del mismo patronato que sostenía 

a la OSFUN. Tome la experiencia necesaria pues fue la primera vez que enfrente 

obras de mayor exigencia técnica para mi instrumento como por ejemplo algunos 

extractos de la suite del Cascanueces de P. I. Tchaikovski. 

Durante los 7 años que duran los estudios en la FaM (tres años del nivel 

propedéutico y cuatro años del nivel licenciatura) se nos enseña a tocar con la 

precisión técnica y una musicalidad propias del campo de la música académica y 

también a las habilidades de cada uno de los estudiantes pero siempre de acuerdo 

con los objetivos y materiales establecidos en el Plan y Programas de Estudios.  
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Mi primer acercamiento a la música orquestal fue desde muy pequeño al ver una 

película llamada Fantasía de W. Disney, en ella se adaptaban distintas obras 

sinfónicas a los dibujos animados. Fue ahí la primera vez que me di cuenta de que 

existían diferentes instrumentos musicales, cómo sonaban y también que al 

combinarse podían crear obras musicales. Entre las piezas que esa película 

presentaba recuerdo muy bien La consagración de la primavera de Igor Stravinski, 

la Sinfonía Pastoral de Ludwig van Beethoven, y la Suite El Cascanueces de 

Tchaikovsky, estás obras despertaron en mí el interés por la música y en particular 

por el violín.  

Desgraciadamente, como ha sucedido a lo largo de la historia reciente en nuestro 

país, al menos en las provincias donde el arte y la cultura han sido víctimas del 

desinterés político, nunca conté con una institución o alguna persona a la que 

pudiera acercarme para iniciar a tomar clases en una edad temprana. En mi 

comunidad de origen, llamada Mochitlán y ubicada en la parte centro del Estado de 

Guerrero, nunca se contó con una tradición musical a diferencia de otras regiones 

como la montaña donde las bandas de alientos destacan por la integración de niños 

de distintas edades. Dicha situación me llevó a postergar por años la posibilidad de 

poder acceder a una institución o a alguna persona que me pudiese orientar en 

cuestiones musicales. Pese a estar a escasos 30 minutos de la capital del Estado, 

Chilpancingo, en donde había dos instituciones de enseñanza musical, en mi 

comunidad no existían las condiciones económicas ni familiares para que pudiera 

realizar viajes diarios a dichas escuelas. Ese problema aún sigue permeando en el 

talento musical guerrerense, pues son contadas las instituciones oficiales que se 

dedican enteramente a la enseñanza musical por lo cual la cantidad de niños y 

jóvenes que descubren su gusto y talento por la música lo hacen a edades un poco 

“tardías” para desarrollar una carrera musical profesional, como virtuoso o solista, 

como parece ser que está pensado el Plan de Estudios en la FaM. Se sabe que de 

algunos de estos talentos terminan estudiando alguna carrera más y dedicándose 

en segundo plano a la música.  
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En el año de 1998 se forma la Orquesta Filarmónica de Acapulco, tendrían que 

pasar 10 años para que en el 2008 yo tuviera la oportunidad de escuchar por primera 

vez en vivo a una orquesta, desde ese momento supe que yo quería trabajar ahí, 

quería ser parte de una orquesta.    

 

La Orquesta Filarmónica Mexiquense (OFM) 
 

Semblanza 

Es una agrupación que procura una labor con rigor profesional y cuenta con 18 años 

de historia. Ha sido semillero de jóvenes talentos no solo del Estado de México 

(EdoMex), sino también de múltiples estados del país e incluso jóvenes del 

extranjero radicados en México. La OFM lleva música a los escenarios culturales 

más representativos del Estado y Ciudad de México, así como también destacan 

sus actuaciones en diferentes lugares de la República Mexicana como: Zacatecas, 

Guanajuato, Morelia, Colima y Nayarit. También ha participado en festivales 

nacionales como el Primer Festival “Vive tu Música en Grande” con programas 

eclécticos como Metallica Sinfónico, Kiss Sinfónico, en la Plaza de los Mártires de 

la ciudad de Toluca, Festival de las Almas, Festival Quimera, Festival de Malinalco, 

Festival Nezahualcóyotl  el Rey poeta en Texcoco Estado de México; ha 

incursionado en foros culturales de gran prestigio como el Palacio de las Bellas 

Artes de la Ciudad de México, el Auditorio Nacional de la Ciudad de México, el 

Teatro Bicentenario de Texcoco, inauguración del Teatro Libro Abierto de la 

Universidad en el Estado de México, Museo del Virreinato en Tepotzotlán, Sala Elisa 

Carrillo en el Centro Cultural Mexiquense Bicentenario (CCMB)  de Texcoco, 2018 

la orquesta retoma el plano de la ópera Aura del maestro Mario Lavista. 

La OFM ha compartido escenario con artistas como: Maria Katzarava (Soprano) 

Abdiel Vázquez (pianista) Guillermo Villareal (director) Luis Vital (Violín) Orlando 

Pineda (tenor) Carlos Sánchez (Baritono) Rosa Muñoz (Mezzosoprano) Zaira Soida 

(Soprano), Irina Borenko (Violinista) Arturo Chacón (Tenor) Isolde Santana 



11 
 

(Guitarrista)  Gabriela Jiménez (timbalista) Ney Gabriel Rosauro (marimbista) 

Horacio Franco (flautista), Javier Héctor Infanzón (jazz), Camarena (tenor), 

Fernando de la Mora (tenor) Natalia la Fourcade (cantante), la bailarina Elisa Carrillo 

(amigos de Elisa e infinita Frida), el grupo Corvux Corax y Armando Manzanero, 

entre otros. 

En el plano de la dirección orquestal de la OFM se encuentran: Albert E. Moehring, 

Román Revueltas, Cecilia Espinosa Arango, Jacob Chi. La OFM también ha 

participado con renombradas agrupaciones y en destacados festivales: Concierto 

con el Ballet Folclórico del Estado de México en el Palacio de las Bellas Artes de la 

CDMX,  Concierto Campeones Mexiquenses, Gala Operística, Festival 

Internacional Quimera 2018, Festival de las Almas, Festival Cultural de Malinalco, 

Festival Cultural Mazahua, Concierto del Festival de Música Electronica Mutek con 

el grupo Brandt Brauer Frick Concierto por el “Día Internacional de la Mujer”, Elvis 

Live in Concert en el Auditorio Nacional de la Ciudad de México. 

Dentro del ámbito del público infantil la orquesta ha desarrollado varios conciertos 

para fomentar y atraer a este público, con el fin de formar un gusto musical, ya sea 

en el de la misma orquesta y para crear nuevos públicos desde la niñez, con 

programas más ligeros como: El Niño Mozart, El niño Revueltas, El Niño Stravinsky 

y Pedro y el Lobo. 

A partir del mes de febrero de 2020, la Orquesta Filarmónica Mexiquense tiene 

como sede la Sala de Conciertos Elisa Carrillo del Centro Cultural Mexiquense 

Bicentenario en Texcoco.3 

 

 

 

 

 
3 https://osem.edomex.gob.mx/orquesta_sinfonica_mexiquense  consultado el 3 de mayo de 2022 

https://osem.edomex.gob.mx/orquesta_sinfonica_mexiquense
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El plan de trabajo de la OFM. Ensayos y conciertos 
 

La posibilidad de trabajar con distintos directores es fundamental en el ejercicio 

profesional de un instrumentista de orquesta pues brinda un panorama amplísimo 

sobre las distintas maneras de abordar una obra, así como también del 

conocimiento en general de las distintas secciones de la orquesta. Durante mi 

periodo en la OFM tuve la oportunidad de trabajar con directores como: Jacob Chi, 

Rodrigo Macías, Cecilia Espinosa y Guillermo Villareal. La visión musical que cada 

uno tiene hacía sonar y trabajar distinto a la orquesta en cada ocasión. Los 

resultados fueron más que satisfactorios, tanto para uno como profesional como 

para la audiencia. 

Los ensayos que la Filarmónica llevaba a cabo estaban divididos en cuatro días a 

la semana: martes y miércoles, sábados y domingos, cada uno con una duración de 

tres horas y media. La preparación de un concierto tomaba seis ensayos y el 

resultado final se presentaba los sábados en la Sala Felipe Villanueva y los 

domingos en una sede alterna dentro del EdoMex o de la Ciudad de México 

(CDMX). 

Como actividades extras al trabajo orquestal estaban la realización de ensayos 

seccionales, mismos que podían llevarse a cabo solo con los violines primeros 

(sección a la cual yo era integrante) o con toda la cuerda junta. Estos ensayos no 

eran muy frecuentes ya que solo se hacían si la dificultad del programa lo ameritaba. 

Para estos ensayos seccionales contábamos con la asesoría del concertino Pedro 

Berrios Pons que forma parte del claustro de maestros de violín del Conservatorio 

de Música del Estado de México, así como también era invitado recurrente como 

músico extra a la Orquesta Sinfónica del Estado de México por lo cual su 

experiencia como músico de orquesta y profesor de violín estaba siempre a 

disposición de todos nosotros. Con él abordábamos aspectos técnicos de violín que 

nos hacían falta para lograr una homogeneidad en toda la sección de primeros 

violines o incluso en toda la sección de la cuerda. Muchos tal vez si sabíamos cómo 

tocar un spicatto, pero se tiene que igualar en todos los miembros de la sección ese 

golpe de arco para que se escuche como una sola sección y en trabajo en equipo, 
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y no como diez violinistas solistas. Esta manera de estudiar la podría haber 

practicado trabajado en las clases de Conjuntos Orquestales en la Facultad de 

Música, desgraciadamente no fue posible, pero este punto lo analizaremos más 

adelante. 

Las ocasiones en las que la Filarmónica Mexiquense tuvo ensayos seccionales los 

resultados de los conciertos fueron de notable mejoría. Todas las secciones 

lograban una calidad de ejecución sobresaliente y eso facilitaba muchísimo el 

ensamble de cada una de las secciones. El trabajo de la dirección orquestal se veía 

muy beneficiado por este trabajo dividido y únicamente se afinaban detalles como 

entradas, anacrusas, finales de frase y agógicas. 

 Este trabajo no se realiza de manera regular ni esporádica en las orquestas de nivel 

profesional, puesto que en ese nivel se sobrentiende que un violinista ya contará 

con una técnica sólida y dominio instrumental y musical. Sin embargo, pienso que 

no estaría de más que en algunas ocasiones se llevara a cabo este tipo de trabajos 

meticulosos, así tendríamos en poco tiempo mejores orquestas en el país. 

Experiencia en la OFM 

El paso por la Filarmónica Mexiquense sin duda marcó un parteaguas en mi 

formación como instrumentista pues desde el proceso de selección mediante una 

audición me obligó a enfrentarme un poco a lo que es el trabajo profesional de un 

violinista de orquesta. 

El trabajar con distintos directores cuya concepción de la música siempre va a ser 

distinta me aportó una buena cantidad de recursos musicales, así como también 

para ampliar mi criterio a la hora de abordar alguna obra sinfónica. 

He de recalcar que siempre se abordaron programas de bastante dificultad, 

obviamente teniendo siempre en cuenta que éramos una orquesta juvenil 

conformada, en su mayoría, por estudiantes de los últimos semestres de la carrera 

en instrumentista, e incluso algunos compañeros ya titulados. 
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Puedo decir, con toda certeza, que el tiempo que laboré como violín primero en 

dicha filarmónica me dejó mucho aprendizaje instrumental, así como la oportunidad 

de aplicar todo lo que, durante años, fui estudiando en mi carrera dentro de la FaM. 

En ese tiempo también pude demostrar que mis capacidades técnicas me eran 

suficientes para poder sacar adelante el repertorio de la orquesta al mismo tiempo 

que me enfocaba en mi repertorio de clase. Un reto mayúsculo, pero al final con una 

recompensa que puedo disfrutar hasta el día de hoy.   

 

La Orquesta Filarmónica de Acapulco (OFA) 
 

Semblanza 

La Filarmónica de Acapulco (OFA) nace en 1998 como un proyecto cultural 

auspiciado por del Gobierno del Estado de Guerrero y bajo la dirección del 

reconocido músico mexicano Eduardo Álvarez. Define sus objetivos principales 

enfocados a rescatar, exponer, difundir y fomentar la cultura musical entre los 

guerrerenses, en particular; y entre los mexicanos, en general. Esto se consolida 

cotidianamente a través de conciertos de música sinfónica con el repertorio 

orquestal canónico, y la inclusión de obras de compositores guerrerenses, así como 

de otros autores nacionales. Durante estos 22 años la OFA se ha mantenido con 

una presencia constante, desde su debut hasta la fecha, en los más importantes 

escenarios de nuestro país y del extranjero, recorriendo miles de kilómetros. 

La OFA está integrada por 90 destacados músicos profesionales de tiempo 

completo, y realiza un promedio de 80 conciertos anuales tanto en el estado de 

Guerrero, como en el resto del país. Así, la OFA ha presentado hasta la fecha más 

mil 655 conciertos, en temporadas anuales, conciertos didácticos, conciertos 

especiales y giras que se realizan en todo el Estado de Guerrero, al igual que en 

varios estados del país, tales como: Michoacán, Guanajuato, Puebla, Querétaro, 

Morelos, Ciudad de México, Tabasco, Estado de México, Nuevo León, Hidalgo, 

entre otros. 
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Por otro lado, la Filarmónica de Acapulco se ha consolidado como la única orquesta 

en el país que se ha enfocado en transmitir la cultura musical propia de su estado a 

la sociedad. Para lograr este objetivo ha creado diversos foros para presentarse en 

todos los municipios del estado; a través de sus conciertos especiales y conciertos 

didácticos, la OFA ha logrado llegar hasta los rincones más remotos y recorrer todas 

las regiones del Estado, acaparando todo tipo de público y permitiendo que la 

sociedad tenga contacto musical gratuitamente, contando hasta la fecha con más 

de un millón 900 mil asistentes en su historia. 

Al mismo tiempo, la OFA apoya y difunde el gran talento de los jóvenes 

guerrerenses, permitiendo la participación de estos en conciertos de temporada, ya 

sea como músicos extras o solistas de este, acompañando a la OFA en giras, 

conciertos especiales y un concierto anual dedicado a los nuevos talentos llamado 

“Talento Guerrerense”. 

Es importante mencionar que en 1998 la OFA fue galardonada con el Premio Civil 

Al Mérito en Actuación Escénica “Domingo Soler”, la más alta condecoración que el 

Estado de Guerrero otorga. 

La Orquesta Filarmónica de Acapulco ha grabado cuatro discos bajo la batuta del 

maestro Álvarez en donde se rescata parte de la música folklórica del estado de 

Guerrero, así como obras de la música de concierto de compositores guerrerenses. 

En el 2002 realizó una gira a Chicago, EUA, logrando una gran aceptación de parte 

de la crítica y del público. 

Además de la batuta de su director artístico, el Mtro. Eduardo Álvarez, la Orquesta 

Filarmónica de Acapulco ha sido conducida por directores de la talla de Nino Lépore, 

Amy Mills, Conrad Von Alphen, Fernando Lozano, Eugene Kohn, David Giménez, 

María Teresa Rodríguez, Francisco Savín+, Francesco La Vechia, Amos Talmon, 

Linus Lerner, Antonio Tornero, Román Revueltas, Iván López Reynoso, entre otros. 

También ha actuado al lado de distinguidos solistas como: Plácido Domingo, José 

Carreras, Fernando de la Mora, Alfonso Moreno, Guadalupe Parrondo, Jorge 

Federico Osorio, Horacio Franco, Rebeca Olvera, Jorge Risi, Guadalupe Pineda, 
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Tania Libertad, Mauricio O´Reilly, Aleida Ibarra, Violeta Dávalos, Anabel Ramírez, 

Olivia Gorra, Hector Infanzón, Verónica Alexanderson, Eugene Fodor, Óscar 

Sámano, José Luis Duval, Angelina Rojas, Gonzalo Romeu, Ignacio Mariscal, Luca 

Littera, Mauricio Nader, el Cuarteto Latinoamericano, Domenico Nordio, Patricia 

García Torres, Kam Lung Cheng, Vadim Brodski, Zayra Ruiz, Adrian Justus, Zhao 

Cong, Javier Camarena, Karen Gardeazabal, entre otros. 

Entre los Festivales en donde la OFA ha participado se encuentran las Jornadas 

Alarconianas de 1998 hasta la actualidad, Feria de la Plata, Festival Acapulco 1999, 

Festival Acapulco Millenium y Aca Fest 2001 al 2003, Operamanías, Festival 

Cervantino 2012 y 2019, Tianguis Turísticos de 1998 a la fecha, Festival Francés, 

Homenaje a Raful Krayem Sanchez, Festival Cultural Guerrero, Festival de 

Orquestas de Bellas Artes, Festival de Orquestas en Morelos, la Temporada del Sol, 

Nuestra Belleza México, Lunas del Auditorio, Concierto de la Esperanza (con 

Plácido Domingo), Beatle-manías y Queen-manías. 

En 2013, la Orquesta se presentó por primera vez en las Lunas del Auditorio como 

apertura de los premios por ser Guerrero el estado invitado. 

En 2014, la OFA tuvo una participación en el espectáculo MozART con un concierto 

operístico en el Teatro de la Ciudad Esperanza Iris en la Ciudad de México y en 

octubre del mismo año la orquesta fue nominada como Mejor Espectáculo Clásico, 

en los premios Lunas del Auditorio Nacional. 

En 2015, la OFA acompañó en un concierto de gala, en el 63 Aniversario del Ballet 

Folklórico de México de Amalia Hernández, la gira Así te envuelve México. En ese 

mismo año la Orquesta nuevamente fue nominada en las Lunas del Auditorio 2015 

como Mejor Espectáculo Clásico por la puesta en escena MozART. 

En noviembre del 2015 nuestra institución sinfónica ofreció dos monumentales 

conciertos en Acapulco y Chilpancingo integrando a dos orquestas en una sola 

agrupación: la Orquesta Filarmónica de Acapulco y la Orquesta Sinfónica de la 

Universidad Autónoma del Estado de Hidalgo, con más de 170 músicos en escena, 

realizándose el estreno mundial de la “Obertura a Guerrero” del compositor 
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residente de la OFA el Mtro. Marcos Lifshitz y teniendo como solista al gran 

armonicista italiano Gianluca Littera. 

En el 2018 la Orquesta celebró en grande su XX Aniversario con la Temporada de 

Gala “XX Aniversario", al presentar dos Magnos Conciertos, uno en Chilpancingo y 

otro en Acapulco, interpretando el estreno mundial de la Fanfarria 2018 del 

compositor residente de la OFA el Mtro. Marcos Lifshitz y el estreno en Guerrero de 

la Sinfonía No. 2 “Resurrección” de G. Mahler. 

El 11 de mayo del 2018, recibió el nombramiento de “Patrimonio Cultural Intangible 

de los Guerrerenses” por el C. Gobernador Constitucional del Estado de Guerrero 

el Lic. Héctor Antonio Astudillo Flores por la ininterrumpida y ardua labor que ha 

realizado la Orquesta a lo largo de 20 años, bajo la batuta de su director fundador. 

En octubre del 2019, se presentó en la inauguración y clausura del 47 Festival 

Internacional Cervantino en Guanajuato acompañados de grandes músicos como 

Horacio Franco (flautista), Jorge Federico Osorio (pianista), Javier Camarena 

(tenor), Karen Gardeazabal (soprano), así como una gira en municipios del Estado, 

donde sentó un precedente al ser la primera orquesta en ofrecer cinco 

presentaciones en este Festival Cultural, considerado de los más importantes en 

América Latina, y lograr reunir a más de 11 mil 970 personas, 7 mil de ellas, en la 

Explanada de la Alhóndiga de Granaditas en el concierto de clausura que fue de los 

más espectaculares en el 47 Festival Internacional Cervantino. 

Actualmente la OFA presenta su Temporada 2020, en su sede oficial, el Teatro Juan 

Ruiz de Alarcón, celebrando veintidós años de creación en el estado de Guerrero 

donde ya forma parte del "Patrimonio Cultural de los Guerrerenses".4 

 

La OFA ha sido, no solo para mí sino también para un gran número de jóvenes 

guerrerenses, el primer acercamiento a la música sinfónica. Este primer 

acercamiento me llevaría a querer hacer una carrera como músico y en especial 

como violinista. Gracias a la labor, dedicación y empeño que la OFA puso en el 

 
4 https://www.ofa.org.mx/nuevo/semblanza consultado el 1 de mayo de 2022 

https://www.ofa.org.mx/nuevo/semblanza
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desarrollo musical de Guerrero fue que poco a poco se fue creando una opción más 

de educación para la sociedad guerrerense en general y en particular enfocada a la 

juventud.  

Durante los primeros años de la gestión cultural de la filarmónica se creó la Escuela 

Estatal de Música “Margarito Damián Vargas” siendo esta el semillero de una 

juventud musical con miras a una formación profesional como instrumentistas. El 

cuerpo docente de la escuela estaba formado por maestros de la OFA, mismos que 

impulsaron, en medida de lo posible, a los niños y jóvenes guerrerenses a culminar 

sus estudios musicales en instituciones de enseñanza superior como el 

Conservatorio de Música del Estado de México, la entonces Escuela Nacional de 

Música de la UNAM (ahora Facultad de Música), y el Conservatorio Nacional de 

Música del INBA.  

Supe de la OFA en el año 2007 que fue cuando yo empezaba a estudiar violín con 

mi primer maestro, Indalecio Millán quien me comentaba que en nuestro estado 

teníamos ya con una filarmónica, algo que a él le hubiese gustado conocer en sus 

tiempos de juventud. Para ese momento la filarmónica no se presentaba tan seguido 

en Chilpancingo que era donde yo estudiaba. Eran muy pocos los conciertos que la 

OFA llegaba a realizar en la capital del estado, y generalmente eran en octubre (mes 

en que se celebra la creación del estado de Guerrero) y en diciembre como parte 

de las festividades navideñas de la capital. Siendo estas prácticamente las únicas 

oportunidades en que uno podía acercarse a esta música pues se volvía un 

acontecimiento especial entre los estudiantes de música. 

La primera vez que tuve la oportunidad de escuchar en vivo a la Filarmónica de 

Acapulco fue precisamente en diciembre del 2007. Recuerdo muy bien que 

presentaron una selección de villancicos y también música coral, entre su selección 

tocaron Halleluja del Mesías de G. F. Handel. Dicha experiencia quedó en mi 

memoria para siempre, pues jamás había escuchado una orquesta en vivo, había 

muchísimos instrumentos que no conocía y todo ello sumándole un coro. Llevaba 

yo escasos cinco meses tocando el violín, pero desde ese concierto supe que yo 

algún día tocaría en esa orquesta. 
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El plan de trabajo de la OFA. Ensayos y conciertos 
 

La Orquesta Filarmónica de Acapulco en condiciones normales, fuera de la 

pandemia por COVID-19, realizaba ensayos cuatro días a la semana con uno o dos 

conciertos los fines de semana, los conciertos de temporada se realizaban cada 

quince días en el Teatro Juan Ruiz de Alarcón, ubicado en el Centro Internacional 

Acapulco. Presentando obras sinfónicas de gran relevancia para el público 

acapulqueño que siempre los acompañaba. Aunado a estos conciertos de 

temporada, la OFA realizaba presentaciones en distintos municipios del Estado de 

Guerrero como parte de su labor por difundir la música guerrerense y también la 

música sinfónica de todo el mundo. De esta manera la filarmónica lograba captar un 

público bastante amplio en todo lo ancho y largo del Estado de Guerrero. Todo ese 

plan de trabajo que se venía manejando al largo de 24 años de existencia de la OFA 

vino a cambiar por la pandemia, los conciertos se cancelaron y se tuvo que optar 

por el trabajo de manera virtual transmitiendo en vivo por medio de las redes 

sociales (YouTube y Facebook) los conciertos que se realizaban. Fue en esta época 

en la que yo ingresé a las filas de los violines de la OFA.  

Dado que las condiciones sanitarias eran muy estrictas, en cuestión de 

aglomeraciones y sana distancia, la OFA tuvo que reducir el tiempo de sus ensayos, 

así como de los integrantes que se presentaban a ellos, de manera que durante un 

periodo muy largo de tiempo la orquesta se dividió entre secciones de cuerda y 

alientos (madera y metal). Sumando a esta división, tomada por precaución de la 

salud de todos los maestros, se iban rolando los lugares en ambas secciones, de 

manera que asistíamos solamente la mitad o algunos de los elementos más jóvenes 

de la orquesta con el objetivo de salvaguardar la salud de los compañeros de 

edades avanzadas. Durante este tiempo se realizaron conciertos virtuales (en el 

apartado Presentaciones con la Orquesta Filarmónica de Acapulco adjunto capturas 

de pantalla y ligas de YouTube de los conciertos en los que participé) mismos que 

eran transmitidos a través de las redes sociales mencionadas en líneas anteriores.  

Todo esto sucedió desde mediados de septiembre de 2020 hasta la mitad del año 

2021, ensayos reducidos, conciertos virtuales. La dinámica entonces era transmitir 
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conciertos cada viernes, en lugar de cada quince días como hubiese sido en la 

temporada regular. Esto para lograr mantener, en la medida de lo posible, al público 

de la filarmónica y darles un respiro ante la adversidad que el COVID-19 presentaba 

para toda la población. A medida que los casos COVID iban disminuyendo en el 

estado y a nivel nacional se optaba por hacer conciertos con más integrantes de la 

orquesta, esta vez adjuntando poco a poco las secciones de cuerda con las de 

aliento, aunque el tiempo de ensayo se mantenía al mínimo. Se denominó a estas 

dos temporadas con el nombre de Temporada Virtual 2020 y Temporada Virtual 

2021.  

La cantidad y calidad de trabajo entre la Orquesta Filarmónica de Acapulco y la 

Orquesta Filarmónica Mexiquense fue muy notoria, ya que esta última éramos en 

su mayoría estudiantes de los últimos años de la licenciatura en música-

instrumentista y por las obligaciones escolares el tiempo que se le dedicaba al 

estudio del repertorio orquestal era significativamente menor. Al llegar a la OFA, una 

de las orquestas más representativas del país, el nivel técnico de los maestros era 

muy notable, los pasajes se resolvían de un día para otro e incluso todo el material 

del concierto se leía en un primer ensayo, casi sin errores o los mínimos quedaban 

resueltos para el día de ensayo siguiente. Muchos factores tienen que ver en ese 

asunto, enumeraré los que a mi parecer son los que más destacan: 

1. Una parte importante de los maestros están en la OFA desde su fundación y 

anteriormente habían ya estado en otras orquestas de nivel profesional. 

2. La experiencia orquestal de los integrantes sumados al conocimiento del 

repertorio hacía que los pasajes complicados no se demoraran tanto en ser 

resueltos. 

3. La forma de trabajar del director era muy clara, tanto en sus marcajes como 

en la manera en que daba las indicaciones, eso ayuda mucho al músico 

atrilista. 

4. Músicos de gran calidad como principales de sección ayudaban a que todo 

fuera aún más claro. 
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Ayudó muchísimo a la orquesta el hecho que durante la pandemia se pudieron juntar 

varios grupos para hacer música de cámara y poder grabar fragmentos o 

movimientos completos de obras para compartirlas en las redes sociales de la OFA. 

Todo esto sumado a que muchos instrumentistas, los que tuvimos la fortuna de 

tener un empleo durante la pandemia, pudimos dedicar gran parte de nuestro tiempo 

a mejorar nuestras habilidades instrumentales. 

Para la segunda mitad del año 2021 la orquesta poco a poco fue regresando a sus 

actividades normales, aunque aún sin presentaciones en el Teatro Juan Ruiz de 

Alarcón, su sede oficial. Esto debido principalmente a dos fuertes motivos, número 

uno las actividades culturales como los conciertos aun no podían realizarse en el 

estado de Guerrero por la pandemia y dos, y la que me parece más importante 

resaltar, es que el espacio que estaba dedicado para los conciertos de temporada 

de la OFA había quedado severamente dañado por el sismo magnitud 7.1 del 7 de 

septiembre de 2021. Plafones caídos y varias cuarteaduras en los muros hicieron 

que el Teatro Juan Ruiz de Alarcón quedara inoperable hasta su restauración que 

hoy en día no se ha llevado a cabo. La OFA en ese caso tuvo que optar por 

presentarse en algunos recintos de Acapulco, sobre todo en hoteles que contaran 

con el espacio adecuado para que la filarmónica llevara a cabo sus presentaciones. 

Estos conciertos al ser abiertos al público no se grabaron y solo se transmitían por 

medio de la cuenta oficial de Facebook de la OFA.  

Los conciertos municipales tomaron bastante relevancia a partir del 1ro de 

diciembre del 2021 en la llamada Gira Navideña, fue una serie de conciertos donde 

se presentó música navideña representativa de todo el mundo. Durante esta gira 

asistimos a tocar a varios lugares entre ellos: Mochitlán, Iguala, Buena Vista de 

Cuellar, Cocula, Taxco de Alarcón, Huitzuco, Chilpancingo y también diferentes 

lugares dentro de Acapulco. Con esta presencia municipal la filarmónica fue 

retomando poco a poco su lugar como Patrimonio Cultural Intangible de los 

Guerrerenses, título que le fue otorgado en el año 2018. 
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Afortunadamente el trabajo con la filarmónica de Acapulco se pudo llevar a cabo 

aun contando con todas las adversidades que ya han sido mencionadas en líneas 

anteriores.  
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Dominio de capacidades y competencias profesionales del 

instrumentista 
 

A lo largo de la carrera como instrumentista dentro de la FaM se nos brindan las 

capacidades técnicas para poder abordar repertorio solista y de música de cámara, 

incluso en desempeñarnos en distintas agrupaciones orquestales que la carrera 

ofrece, sin embargo, haría falta enfatizar que en el programa de estudios no existe 

ninguna asignatura en donde los alumnos podamos adquirir las habilidades para 

preparar una audición a nivel profesional. Son otros los factores que están en juego 

cuando uno va a hacer una audición para una orquesta, pues es necesario tener 

completo el contexto sonoro de la obra, es decir, saber qué es lo que sucede no 

solo en el atril de cada uno, sino también en las demás cuerdas y en las otras 

secciones. Esto nos ayudara a tener una idea clara del fraseo, tempo, dinámicas, 

articulaciones y otros detalles que debemos tener en cuenta al momento de estudiar 

los pasajes orquestales.  

No pretendo en este apartado crear un análisis a profundidad de cada uno de los 

pasajes solicitados, puesto que sería un trabajo bastante complejo. Solo me 

enfocaré en recomendaciones en lo general. 

Proceso de admisión y preparación del material para audición 

para ingresar a la Orquesta Filarmónica Mexiquense 
 

La Orquesta Filarmónica Mexiquense (OFM) es un espacio formativo para que los 

jóvenes instrumentistas adquieran experiencia en el ejercicio de su carrera de 

músico instrumentista dentro de un ambiente profesional. Esto ocurre desde el inicio 

del proceso de selección, que se da mediante una audición en la que está presente 

la directora la Mtra. Gabriela Díaz Alatriste, el concertino y algún maestro invitado 

de la Orquesta Sinfónica del Estado de México (OSEM). Dicha prueba evalúa, con 

absoluto rigor profesional, el dominio técnico del instrumento mediante los 

siguientes requisitos: 

• Ejecución de un concierto para el instrumento: 
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Cuando presenté la audición se me solicitó llevar la exposición y cadencia del 

concierto para violín no. 4 KV218 o el no. 5 KV219 de Wolfgang Amadeus 

Mozart. Mismo concierto que es requerido para audiciones en cualquier orquesta 

profesional del país y del extranjero. Su ejecución permite evaluar una multitud 

de características técnicas e interpretativas que debiera poseer el aspirante en 

cuestión las cuales enumeraré a continuación: 

➢ Calidad de sonido. 

➢ Fraseo. 

➢ Afinación. 

➢ Manejo del arco (golpes de arco). 

➢ Conocimiento del estilo musical. 

➢ Virtuosismo. 

➢ Claridad de la articulación. 

➢ Pulso estable. 

 

• Presentación de un conjunto de pasajes del repertorio orquestal. 

Los pasajes solicitados fueron:  

➢ W. A. Mozart, Obertura Las bodas de Fígaro del inicio hasta el compás 

58 y del 237 al 264. 

➢ N. Rimski-Korsakov, Capricho español Op 34. Coda. 

➢ P. I. Tchaikovski, Suite El Cascanueces Op. 71a - Obertura Miniatura, 

del compás 146 al final. 

➢ L. van Beethoven, Sinfonía no. 9 Op. 125, tercer movimiento – Adagio 

molto e cantabile, del compás del compás 99 al 114. 

➢ L. van Beethoven, Sinfonía no. 3 Op. 55 Heroica, tercer movimiento – 

Scherzo, del inicio al compás 165.   

Los requerimientos para tomarse en cuenta al momento de la audición son 

los siguientes, al principio parecieran los mismos que en el concierto de 

solista, con la gran diferencia que en este caso evaluaran tu conocimiento, 
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no solo técnico, sino también el conocimiento del papel que está jugando tu 

instrumento en ese pasaje en específico con el resto de la masa orquestal.  

➢ Pulso estable. 

➢ Dinámicas. 

➢ Fraseo. 

➢ Afinación. 

➢ Golpes de arco. 

➢ Conocimiento del estilo musical. 

➢ Contexto orquestal (que está sonando a tu alrededor). 

➢ Calidad de sonido (esta vez pensándolo como sección y como parte 

de una orquesta). 

➢ Virtuosismo. 

 

• Prueba de lectura a primera vista. 

Para aquella vez que realicé la audición me pidieron leer un fragmento del 

primer movimiento de la quinta sinfonía de Shostakovich. Un movimiento 

lento y con saltos interválicos muy distantes. Más allá de ser un pasaje 

virtuoso en cuestión de agilidad, esta prueba de lectura a primera vista fue, 

en mi experiencia, una manera de evaluar la afinación, el pulso y el 

conocimiento de la obra. 

La preparación de dicho material la llevé a cabo en dos semanas con el apoyo de 

la maestra Panagiota Zagoura, con quien estudié la licenciatura. Fueron horas 

extras de trabajo pues dedicamos parte de la clase a enfocarnos en el material de 

audición. Para la preparación de los pasajes orquestales para ingresar a la 

Filarmónica Mexiquense, y para cualquier otra agrupación profesional, primero se 

debería tener un conocimiento global de la obra, en los casos en los que sea posible, 

acceder a la partitura y analizar de qué momento de la obra o del movimiento se 

está extrayendo el pasaje solicitado, de esta manera uno puede conocer qué tipo 

de articulación y fraseo generar a partir del discurso general de la obra, así como el 

conocimiento de la instrumentación. Nos permitirá también conocer si lo que 
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estamos tocando es melodía o acompañamiento. En el primer caso, si es un tema 

de la exposición o variación dentro del desarrollo, o un diálogo con algunos de los 

instrumentos de la orquesta.  

Del material solicitado para la audición la obra que tenía más segura era el Concierto 

No. 5 K219 de W. A. Mozart, mismo que ya había trabajado con la maestra Zagoura 

en un semestre anterior. Conocía la obra y la manera en cómo abordarla 

nuevamente para reestudiarla y que estuviera en el nivel musical de una audición. 

Debido a que solo tendría que presentar la exposición y la cadenza el trabajo se 

redujo considerablemente y de esta forma pude disponer de más tiempo para 

estudiar los pasajes orquestales requeridos en la convocatoria.  

En el siguiente listado los desglosaré y haré un breve comentario de las dificultades 

técnicas, cómo las abordé y también lo que me parece vital enfocarse en cada uno 

de esos pasajes. 

➢ W. A. Mozart, Obertura Las bodas de Fígaro, del inicio hasta el 

compás 58 y del 237 al 264. 

La obertura marca un inicio en presto lo cual antes de indicarnos que 

va a ser un tempo rápido conviene más en pensar en que las notas 

deben de estar muy juntas unas de otras, pero sin perder la dicción, 

es decir, la articulación nítida de cada una. Es un inicio complicado 

también por la dinámica en piano, debería sonar casi como un 

murmullo en el viento.  

Lo más importante, sin dejar de lado afinación, es el pulso estable y el 

fraseo dentro del estilo mozartiano, me atrevería a decir que es la 

dicción de las notas. Cada una de ellas debe ser completamente 

claras y entendibles en su ejecución. Nos enfocaremos primeramente 

a hacer todo el pasaje en una dinámica forte y en detaché para 

verificar que cada nota esté en su lugar, buena afinación y siempre 

manteniendo un tempo estable, primero lento y poco a poco ir 

aumentando el pulso hasta llegar al presto. La dicción la podemos 

mejorar al hacer el pasaje con ritmo punteado, es decir “corchea con 
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punto y dieciseisavo” y también al revés, “dieciseisavo y corchea con 

punto”, primero en detaché y posteriormente con las ligaduras 

indicadas. 

  

➢ N. Rimski-Korsakov, Capricho español Op 34. Coda. 

Esta es una de las obras más emblemáticas de este compositor. 

Maneja una orquestación magistral haciendo que cada una de las 

secciones de la orquesta se escuche de manera balanceada y sin ser 

“tapadas” unas con otras. El pasaje de la coda exige un alto grado de 

control del arco y agilidad en la mano izquierda. 

Al ser una coda, nos encontramos con una brevísima síntesis del 

material temático de la obra entera pero esta vez en presto y 

fortissimo. Conviene enfocarse también en la dicción de las notas, 

pero esta vez nos enfrentaremos a que hay muchas de ellas 

separadas y ligadas. Los puntos para evaluar serían, a mi 

consideración, la coordinación ante los múltiples cambios de cuerda y 

notas en legato y detaché, un pulso siempre estable porque al ser un 

pasaje rápido y de considerable dificultad se tiende a acelerar 

demasiado lo cual tendrá consecuencias desastrosas si no se sabe 

cómo manejarlo correctamente desde un inicio. Como sugerencia 

general de estudio se puede comenzar estudiando todo el pasaje en 

un tempo lento pero cómodo, siempre utilizando las arcadas marcadas 

y usando también la misma cantidad de arco que usaremos al final 

cuando lleguemos al tempo en que dicho pasaje debe ser tocado. 

¿Por qué estudiar con la misma cantidad de arco al repasar el pasaje 

lento y después rápido? Porque debemos tener en cuenta lo siguiente, 

no solo para este pasaje sino para otros similares que podamos 

encontrar en otras obras, a mayor velocidad de un pasaje en detaché 

menor cantidad de arco debemos usar. Esto es porque al ser notas 

muy rápidas y agregándole muchos cambios de cuerdas nuestros 

movimientos deben ser más cortos y precisos. Dicho esto, seguiremos 
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las mismas recomendaciones antes dichas: ritmo punteado, estudiar 

con la cantidad de arco que vamos a utilizar a la hora de tocarlo a 

tempo  

 

➢ P. I. Tchaikovski, Suite El Cascanueces Op 71a - Obertura Miniatura, 

del compás 146 al final. 

Tchaikovsky siempre se caracterizó por escribir pasajes orquestales 

virtuosos para las cuerdas en general y ejemplos tenemos muchos en 

sus trabajos y especialmente más en su Concierto para violín. La suite 

del ballet El cascanueces en su obertura nos da un ejemplo del 

virtuosismo que se pide en un violinista que pretende formar parte de 

una orquesta. En este pasaje de audición nos enfrentaremos a grupos 

de notas en el registro agudo del violín que por su misma naturaleza 

son ya de por sí difíciles y lo cual hay que agregar la velocidad y 

también un golpe de arco llamado spicatto. El pasaje inicia en un 

ascenso cromático desde un re índice 7 para llevarnos hasta el La 

siguiente. Continuando con una progresión ascendente llegaremos 

hasta un Si índice 7 para luego llegar al pasaje donde combinaremos 

dos notas en legato y dos en spicatto, es en este momento en el que 

será evaluado el control que se tenga en el arco para lograr ambos 

golpes de arco de manera magistral para no entorpecer la progresión 

que antes se ha construido.  

Para abordar este pasaje lo recomendable es primero hacerlo una 

octava abajo para que el oído se acostumbre a los intervalos que 

estaremos tocando. Una vez entrenada nuestra capacidad auditiva 

procederemos a estudiar lentamente los cambios de posición, primero 

con un claro glissando para que la conexión entre la memoria 

muscular y auditiva sea clara y precisa, de esta manera los 

movimientos ascendentes y descendentes estén dentro del rango de 

movimiento exacto.  
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Para el pasaje en legato y spicatto haremos una pausa entre cada dos 

notas para hacer una clara diferencia entre los dos golpes de arco, 

recordando que debemos estudiar lento, pero con la cantidad de arco 

que usaremos cuando lo toquemos a tempo. 

  

➢ L. van Beethoven, Sinfonía no. 9 Op. 125 tercer movimiento – Adagio 

molto e cantabile, del compás del compás 99 al 114. 

En contraste con los pasajes anteriores donde se podría tender a 

acelerar la velocidad del tempo, este adagio de Beethoven demanda 

mantener un pulso y no bajarlo, logrando así una línea melódica 

suficientemente ligera y cantabile sin hacerla pesada y lenta. 

Con una dinámica en piano dolce y también con la indicación L’istesso 

tempo inicia este pasaje, en un compás de 12/8. Dado que son frases 

muy largas debemos procurar no apresurar demasiado el arco para 

no quedarnos “sin aire” y que no haya cortes entre cada una de las 

ligaduras. Para lograr todo lo anterior haremos el estudio como 

siempre nos han dicho los maestros, pero muchas veces olvidamos, 

hacer notas largas con el arco, contando 4, 8 y 16 tiempos, tratando 

siempre de mantener un sonido pleno, sin cortes ni variantes en su 

intensidad. Posteriormente haremos el pasaje de la sinfonía siempre 

pendientes de no terminarnos el arco en cada ligadura. Debemos 

observar que los cambios de cuerda también deben sonar legato, y 

esto lo lograremos haciéndonos consientes de la distancia de altura 

entre las cuerdas. Si somos precavidos observaremos que tenemos 

que anticipar el cambio de cuerda desde un poco antes que este 

suceda acercando el arco cada vez más hacia la cuerda siguiente. 

Otro factor determinante a la hora de evaluar este pasaje son las 

dinámicas, mismas que debemos hacer de dos maneras, según sea 

el caso, controlando la velocidad del arco y el peso, así como también 

haciendo uso del vibrato y la presión de los dedos de la mano 

izquierda.     
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➢ L. van Beethoven, Sinfonía no. 3 Op. 55 ‘Heroica’ tercer movimiento – 

Scherzo, del inicio al compás 165.   

Una vez más Beethoven, pero esta vez abordaremos un scherzo el 

cual con sus notas repetidas puede hacer que nos perdamos si no 

sabemos mantener dos elementos musicales claves: el pulso y la 

acentuación.  

El pulso deberá ser siempre regular sin cambios por fraseo o algo 

similar. La articulación indicada durante la mayor parte de este 

movimiento es spicatto que por su misma naturaleza (rebotar de la 

cuerda) puede hacernos perder la estabilidad rítmica y hacer que 

nuestro pulso se acelere. Nos ayudaremos de la acentuación en cada 

inicio de compás, primero de manera muy evidente, casi haciendo un 

acento, poco a poco iremos quitando este acento para tenerlo 

únicamente en nuestra mente y no sea tan evidente al momento de la 

ejecución de la obra. Debemos tener en cuenta que nuestra 

estabilidad en el pulso será lo que más evaluarán en este pasaje pues 

son los violines primeros, segundos y violas los instrumentos que 

inician este movimiento y es de vital importancia que el pulso sea el 

adecuado y estable para que el resto de la masa orquestal se vaya 

uniendo poco a poco más adelante. 

 

He de agregar que dichos pasajes solicitados en esta audición no son para nada los 

que se piden comúnmente para ingresar a una agrupación orquestal, pues hizo falta 

el famosísimo extracto de la primera página del Don Juan de R. Strauss.  
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Proceso de admisión y preparación del material para audición 

para ingresar a la Orquesta Filarmónica de Acapulco 
 

Durante el confinamiento por la pandemia de COVID-19, que empezó en marzo de 

2020, muchas cosas cambiaron en general para todos y los músicos no fuimos la 

excepción. Cuando las autoridades decretaron la cuarentena me encontraba aun 

laborando con la Orquesta Filarmónica Mexiquense, misma que acatando los 

lineamientos de salud nos suspendió ensayos y, por si fuera poco, también nuestros 

respectivos pagos pues, según ellos, no había justificación para que siguiéramos 

recibiendo ingresos si no estábamos tocando. Esa situación me obligó a dejar la 

Ciudad de México y regresar a Guerrero, donde reside mi familia. Fue un momento 

difícil puesto que no contaba ya con el sueldo mensual que la OFM nos suspendió.  

Mientras permanecía en la casa familiar dediqué el tiempo a estudiar, repasar 

nuevamente mi técnica, enfocarme en estudios específicos para afinación, dobles 

cuerdas y velocidad de la mano izquierda. Fue una dicha poder dedicarme 

únicamente a estudiar pues afortunadamente había generado ahorros a lo largo de 

mi estancia en la Ciudad de México con trabajos y el sueldo de la Filarmónica 

Mexiquense. En el mes de mayo de ese mismo año la Orquesta Filarmónica de 

Acapulco lanzó la convocatoria para ocupar una plaza de violín fila, solicité la 

información, así como también los pasajes orquestales para la audición misma que, 

por la situación mundial de pandemia, se llevaría a cabo de manera virtual 

mandando un video con los pasajes solicitados. 

La audición fue evaluada por el director artístico, así como por los principales de 

cada sección de la orquesta, tal y como había sido estipulado en la convocatoria. 

Cabe señalar que los aspectos a evaluar fueron los mismos que en la Filarmónica 

Mexiquense y que son casi los mismos en cualquier otra orquesta profesional del 

país, estos aspectos ya fueron detallados en hojas anteriores para su consulta.   

El material para de la audición fue el siguiente: 

• Johannes Brahms – Sinfonía no. 4 en mi menor Op. 98  

➢ Primer movimiento Allegro non troppo del compás 1 al 53. 
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Un bello y conciso sonido en piano, además de una precisión en el 

tempo es lo que nos va a exigir este pasaje para una audición. 

Debemos tener muy en cuenta lo que sucede en la sección de alientos 

pues es esta sección la que nos van dando la pauta para mantener 

también una idea musical unida desde el inicio del pasaje hasta el 

compás número 9 que es donde los violines toman la línea melódica 

por sí mismos. Es en apariencia un pasaje sencillo, pero no nos 

dejemos engañar, el sentido del pulso interno jugará un papel 

determinante a la hora de abordar este pasaje. No olvidemos revisar 

la partitura orquestal para asegurarnos de lo que sucede entre los 

silencios que tenemos escritos en nuestra partichela sobre todo desde 

el compás 19 hasta 25 donde vamos respondiendo una frase 

encadenada por la sección de alientos madera.  

➢ Segundo movimiento Andante moderato del compás 30 al 63 y del 74 

al 101. 

Para tomar el carácter adecuado al iniciar este pasaje será necesario 

saber que estaba ocurriendo antes de que la sección de violines inicie. 

Hay previo a nuestra entrada todo un momento de sublime belleza por 

parte de la sección de alientos, movidos majestuosamente en un 

compás de 6/8. Debemos imitar el carácter y la articulación que ellos 

nos dejan a la hora de entrar con nuestra participación. Empezaremos 

con un piano y siempre teniendo en cuenta el pulso interno, 

recordemos que es un andante moderato donde generalmente se 

tiende a quedarse un poco en el tempo lo cual no debe suceder, hay 

que tener en nuestra mente el pulso que las otras secciones nos 

estarán marcando. La primera parte, es decir del compás número 30 

al 36 será determinante el saber utilizar la distribución de nuestro arco 

siempre manteniéndonos dentro del rango dinámico de un piano a un 

mezzoforte, haciendo legato no solamente con el arco, sino también 

con la articulación de nuestra mano izquierda. Del compás 37 al 39 

nos encontramos con una escritura musical en martelle, aquí lo que 
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buscamos es dar un énfasis en cada una de las notas, al hacerse 

estas más cortas se tiende a acelerar un poco el pulso, nos 

mantendremos firmes en el pulso inicial apoyándonos con un 

ligerísimo acento al inicio de cada tresillo.  

Ahora a partir del compás numero 41 al 63 haremos únicamente 

acompañamiento a la sección de la cuerda grave. De forma sutil y 

ligera enfocándonos en utilizar la parte de la mitad superior de nuestro 

arco. Tenemos que recordar que en una orquesta en promedio son de 

10 a 12 violines primeros, el matiz ahí será distinto que cuando 

toquemos solos en una audición. Sí, debe ser piano, pero un piano 

que se pueda escuchar, sobre todo si vamos a tocar en una audición 

a cortina cerrada puesto que esta última actuará como una barrera 

acústica y cambiará la forma en que es percibido nuestro sonido real. 

 

Ahora pasamos a un contraste total, después de un largo pasaje 

mayormente en piano y legato llegamos al pasaje a partir del compás 

número 74, marcado desde un inicio con forte donde haremos la 

cabeza del tema principal de este movimiento seguido por una serie 

de secuencias en forma de arpegios. Ocuparemos un conciso detaché 

y destacaremos cada vez que aparezca el tema, en las secuencias 

procuraremos tener en la mente que serán otras las secciones de 

cuerda quienes entrarán con el tema principal. Es necesario, como en 

todo este movimiento, el estricto sentido del pulso para evitar que el 

pasaje tienda a acelerarse. Hay que tener muchísima atención en los 

cambios de articulación y también en los cambios de los golpes de 

arco pues a partir del compás 84 intercalará el martelé con el detaché. 

 

➢ Tercer movimiento Allegro giocoso del compás 1 al 44 y del 295 al fin. 

Nuestro ímpetu debe hacer presente en el inicio de este movimiento, 

y seremos extremadamente conscientes del fraseo de los cuatro 

primeros compases, esas ligaduras no son solo para hacer una misma 
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dirección de arcada, están ahí para indicarnos una ligera acentuación 

como si se tratasen de unas síncopas. Al ser esté un Allegro giocoso 

puede generarse cierta tendencia a acelerar el pulso, lo cual nos traerá 

demasiados inconvenientes a la hora de abordar este pasaje a un 

tempo preciso. Cada grupo de dobles corcheas ya sea que estén 

marcadas con ligaduras o no, deben contar con una sutil diferencia, 

pero sin perder la dicción para que cada una de las notas sea 

entendible, esto lo haremos con ritmo punteado y haciendo mucho 

énfasis en el inicio de cada uno de los grupos. 

Del compás 295 al 306 será una prueba para mostrar nuestro manejo 

del arco en grupos ligados, siempre manteniendo un sonido claro y 

una dicción precisa en la mano izquierda, apoyándonos de ligeras 

acentuaciones por parte de ambas manos en los momentos que sean 

requeridos, únicamente para darnos cierto punto de apoyo al iniciar 

con cada frase. 

Del compás 307 al 310 regresaremos al detaché, siempre a la corda 

y contando con una gran estabilidad en el pulso, interno. 

Posteriormente retomamos el tema principal, con ligeras variaciones 

en él, esta es la parte con más aspectos técnicos de estos pasajes, 

nos turnamos entre notas con acentos, notas largas y de gran 

sonoridad, además de variados golpes de arco como el martelé, 

detaché y legato, además de dos acordes al final. Sin duda una gran 

oportunidad para demostrar nuestras capacidades técnicas en el 

manejo del arco. 

  

➢ Cuarto movimiento Allegro enérgico e passionato del compás 41 al 80 

y del 161 al 177. 

El gran cierre de esta sinfonía en Allegro energico e passionato, 

vamos a hacer, para fines prácticos, una división en dos partes de este 

pasaje que va del compás 41 al 80. La primera parte requiere de todo 

el sonido que podamos dar, amplio y redondo. Un balance perfecto 
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entre cantidad de arco y presión de este sobre las cuerdas 

acompañado por un gran vibrato para hacer que toda la frase logre 

hacerse ligada. A partir del compás número 57 tocaremos con gran 

impulso y agarre del arco las dobles corcheas hasta el compás 63, 

toda esa sección cuidaremos en extremo la afinación. 

La segunda parte a partir del compás 65 intercalaremos un gran 

detaché al igual que haremos gala de nuestro control del arco en 

legato y sumándole a esto la dificultad de tener un balance entre las 

cuerdas de La y Mi, de manera en que siempre esta última cuerda 

vaya sonando como un pedal, para lograr esto será necesario centrar 

nuestro arco a manera de que parezca que estamos haciendo dobles-

cuerdas, nos daremos cuenta de que la distancia entre esas dos 

cuerdas no es mucha y por ende nuestro movimiento de la muñeca 

derecha será muy pequeño. Es de vital importancia que sepamos ahí 

las demás voces de la sección de cuerdas, pues vamos a responder 

a los que los violines segundos hagan. 

El siguiente pasaje que comprende de los compases 161 al 177 

quedamos los violines como principales en esa melodía, lo cual nos 

indica, nuevamente, un forte muy marcado. Buen control de arco en 

esos tresillos que están indicados con martelé, los tocaremos en la 

región del talón para dar más énfasis a las acentuaciones naturales 

de la frase. Las escalas de los compases 169 y 171 trataremos, en la 

medida de lo posible, ahorrar la mayor cantidad de arco lo cual nos 

indicaría, naturalmente, usar un movimiento más rápido de los dedos 

y un movimiento lento del arco, esto con el fin de dar las notas que les 

preceden un suficiente volumen para que logren destacar. 

Durante el tiempo de estudio y en la audición presencial no nos 

olvidemos nunca de que vamos a estar tocando en una sección con 

muchos más violines, pero no por ello vamos a disminuir nuestro 

sonido. Es necesario tener en la mente el sonido orquestal pero 
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también necesitamos demostrar que somos capaces de producir 

diferentes matices sonoros con nuestro instrumento.  

• W. A. Mozart – Obertura Las bodas de Figaro K. 492  

➢ Del principio al compás 58 y del compás 236 al 264. 

Puesto que es el mismo pasaje que en la audición para la Filarmónica 

Mexiquense aplicaremos los mismos parámetros de estudio. 

• M. J. Glinka – Obertura Ruslán y Ludmila. 

➢ Del principio al compás 57, y del compás 124 al 136. 

Una obertura de gran ímpetu y energía desde la primera nota marcada 

con un fortissimo. Nos encontramos ante un reto totalmente opuesto 

en cuanto a dinámica a la Obertura Las bodas de Figaro, puesto que 

en esta última el tempo es igualmente presto pero la dinámica es en 

pianissimo. Glinka nos da la indicación de presto y también todo en 

fortissimo. Nunca está de más decir que primeramente debe estar 

todo nuestro pasaje en un tempo lento, bien afinado y haciendo 

énfasis en cuándo es spicatto y cuando es detaché. Al ser un 

movimiento tan rápido y con bastantes cambios de cuerda 

procuraremos tocar a la mitad del arco o por debajo de esta, ya que 

es esa región en donde se minimizan los movimientos y de esta 

manera podremos lograr poco a poco incrementar la velocidad de 

nuestro pasaje. Uno de los secretos, al menos en la mano derecha, 

será el mínimo movimiento generado únicamente por parte de la 

muñeca, tocaremos primero cuerdas al aire con el fin de dominar el 

spicatto y diferenciarlo del detaché para dar la articulación que está 

requerida en la partitura.  

La mano izquierda se mantendrá siempre con los dedos cerca de las 

cuerdas con el fin de minimizar los movimientos y de esta forma lograr 

una articulación adecuada para poder escuchar cada una de las notas. 

Para poder coordinar la velocidad de ambas manos recurriremos al 

bien conocido ritmo punteado, es decir, corchea con punto y doble 
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corchea. Todo el pasaje deberá ser tocado con ese ritmo, prestando 

principal atención en los cambios de posición. 

Hay dos fragmentos que debemos prestarles especial atención pues 

es únicamente las secciones de cuerdas y en especial los primeros 

violines quienes toman el protagonismo. Estos fragmentos son los que 

van de los compases 11 al 19 y también en los compases 37 al 44. 

Estos dos pasajes son un unísono de la sección de cuerda, lo cual nos 

indica principalmente dos cosas: tener la misma articulación (que 

incluye la misma región del arco) y mantener un pulso estable sin que 

se acelere el tempo, lo cual es muy común que llegue a pasar al estar 

estudiando estas secciones. De afinación está por demás decir que 

debe quedar todo perfectamente afinado, la sección grave será de 

muchísima ayuda a la hora de presentar este pasaje en un ensayo o 

en un concierto.  

Recordemos que muchas veces las orquestas mandan sus propias 

partituras con arcadas, digitaciones e incluso con anotaciones de 

articulación. Es preferible hacer caso a estás partes, pues es probable 

que el director pida ese tipo de efectos para crear así una propuesta 

de interpretación de la obra en cuestión. 

• Richard Strauss – Don Juan Op. 20. 

➢ Del principio a la letra D. 

El pasaje que se pide en todas las orquestas profesionales del país y 

también en el extranjero. Requiere de un violinista que tenga sus 

cuestiones técnicas completamente resueltas. Aquí, en este pasaje, 

tenemos toda clases de articulaciones, cambios de tempo, golpes de 

arco, posiciones y un tejido orquestal bastante denso del cual nos 

tenemos que sujetar para salir bien librados al presentar este 

fragmento en una audición. 

Empezaremos primeramente con el solfeo, antes de adentrarnos 

técnicamente con el violín, tenemos que resolver las cuestiones de 

pulso y ritmo. Observaremos y subrayaremos todas las indicaciones, 
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tanto de matices como de carácter para que al momento de tocar no 

se nos pase por alto nada de esto, pues es muy importante para 

entender el manejo del balance orquestal que tiene Strauss durante 

está primera parte de su poema sinfónico. Una vez resuelta esta parte 

procedemos a tomar nuestro violín. 

Empezaremos por asociar lo que ya resolvimos con el solfeo y 

trasladarlo a nuestro instrumento, en un tempo moderado nos 

encargaremos de ir resolviendo frase por frase, prestando especial 

atención a la articulación de las notas y a la afinación. Siempre con el 

arco bien pegado a la cuerda y procurando poner mucho énfasis en la 

distinción cuando existan, o no, los silencios de doble corcheas. 

Articularemos tanto en el arco como en la mano izquierda para dar 

mayor claridad a nuestras frases, recordemos que es un pasaje que 

está indicado al inicio con un carácter con brio es decir con decisión. 

No nos podemos permitir titubear en ningún momento con nada, ni 

afinación, articulación, tempo, carácter, etc.  

Procuraremos, en los cambios de posición, dar preferencia a la 

comodidad que a la dificultad o al color que pueda sugerirse en dicho 

pasaje. 

Hay que tener en cuenta que la orquestación de Strauss es siempre 

inmensa por lo cual será necesario demostrar que podemos estar en 

una dinámica adecuada dependiendo si llevamos nosotros, como 

violín, la melodía (compases 9 al 16), si estamos haciendo 

acompañamiento (compases 23 al 26), contestando una frase de 

alguna otra sección (compases 41 al 46) o somos parte de una base 

rítmica (compases 17 al 20).  

Este pasaje orquestal está lleno de esos pequeños detalles que 

habremos de cuidar si queremos presentar una audición exitosa. 
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Llama mucho la atención que en esta convocatoria no hayan solicitado, a los que 

aplicamos para el puesto, un concierto representativo de violín. Por experiencia 

propia, a lo largo de mi carrera, este debería ser un requisito indispensable a la hora 

de presentar una audición puesto que en una pieza solista es más evidente 

constatar el nivel y carácter musical del aspirante, su soltura y dinamismo además 

de su virtuosismo en el instrumento, aunque esto último queda demostrado con 

algunos de los pasajes orquestales que se han solicitado. 

Adjunto aquí el link de mi audición en video: 

https://youtu.be/sc6VguSZE-w 

 

Descripción de la trayectoria profesional como músico 

universitario 
 

A lo largo de mis siete años como estudiante en la Facultad de Música tuve la 

oportunidad de formarme como un instrumentista en grupos representativos que me 

ampliaron el horizonte en lo que respecta al trabajo orquestal, tanto de cámara como 

sinfónico. Estos grupos fueron el Laboratorio Sinfónico a cargo, en un inicio del 

maestro Sergio Cárdenas y después bajo la batuta de David Rocha, la Orquesta 

Sinfónica Estanislao Mejía bajo la dirección del Mtro. Sergio Cárdenas, y el 

Ensamble de Música Nueva en la dirección del Mtro. German Tort Ortega. Estas 

agrupaciones me dieron la oportunidad de emplear mis capacidades técnicas como 

instrumentista y prepararme, en medida de lo posible, para acercarme a un 

ensamble profesional en el mundo laboral.  

La Orquesta Sinfónica Estanislao Mejía de la FaM-UNAM se volvió un parteaguas 

en mi formación universitaria en cuanto a la profesionalización de un músico de 

orquesta, esto lo digo porque desde un inicio para formar parte de esta agrupación 

los estudiantes deben preparar una audición con pasajes demandantes y que 

requieren de un nivel técnico lo suficientemente alto para poder abordarlos. Esto, a 

pesar de que muchos alumnos lo veían como un impedimento para formar parte de 
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la orquesta, me motivó a mejorar mi técnica y mis capacidades como instrumentista, 

pues en tres ocasiones no fui aceptado para tocar ahí. Siempre me acercaba al final 

de la audición para saber las razones por las cuales no había alcanzado el nivel. 

Los comentarios siempre fueron para mejorar en las próximas audiciones, poner 

atención en la afinación, mantener un pulso estable, poner atención en la resolución 

de los golpes de arco y en el fraseo. Entre la comunidad estudiantil de la FaM 

siempre hubo controversia en la admisión a ese grupo representativo puesto que al 

ser una materia todo alumno tiene derecho a cursarla, sin embargo, a mí me parecía 

que el tener que presentar una audición para ingresar formaba parte de nuestra 

preparación como instrumentistas. Desde luego eso se podría haber apoyado desde 

antes con algún taller o incluso materia optativa que estuviera enfocada a preparar 

a los alumnos de todos los niveles a presentar una audición, al menos, a la orquesta 

de la facultad.  

Gracias a que la FaM cuenta con distintos grupos orquestales representativos cada 

alumno es libre de elegir a cuál pertenecer, sin embargo, en mi experiencia 

personal, los ensambles en donde curse Conjuntos Orquestales fueron los que 

mejor me dieron un panorama musical de lo que posteriormente llegó a ser mi 

actividad profesional como músico de orquesta. Tengo que destacar ampliamente 

la formación que obtuve de la cátedra del maestro Sergio Cárdenas en la Orquesta 

Sinfónica Estanislao Mejía, gracias a la cual tuve el privilegio de poder presentarme 

como violinista en importantes recintos culturales como la Sala principal del Palacio 

de Bellas Artes y la Sala Nezahualcóyotl. El maestro Cárdenas siempre fue un 

apoyo para los estudiantes, comprometido con alcanzar un alto nivel artístico dentro 

de la FaM. Bajo su batuta tuve la guía experimentada y con gran trayectoria musical 

para aprender a trabajar dentro de una sección de violines en la orquesta, abordar 

muchísimo repertorio para orquesta de cámara y orquesta sinfónica.  

Como músico universitario fue un honor representar a mi facultad en el extranjero 

en el Young Euro Classic celebrado en Berlín, Alemania, en el año 2016. En este 

festival tuvimos la oportunidad, junto a varios compañeros más, de ser testigos del 

nivel musical de orquestas juveniles de todo el mundo, comparar su trabajo con el 
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nuestro y también para llevar música mexicana a tierras extranjeras. Se trabajó un 

amplio y variado repertorio que iba desde una obertura de J. Brahms, canciones 

mexicanas y arias de ópera, con la participación de Alan Pingarrón; y el rotundo 

éxito de la cuarta sinfonía Cora, de Candelario Huízar, misma que fue ovacionada 

por el público. Todo este programa fue presentado en la maravillosa Konzerthaus, 

sala en donde se han presentado grandes orquestas de todo el mundo.  

Fue una gran sorpresa el saber que nuestra participación en Berlín fue incluida en 

el DVD de lo más destacado de esa edición del Young Euro Classic. Compartimos 

ese reconocimiento junto a la Symphony Orchestra of the Mussorgsky Conservatory 

Ural, la Arab Youth Philharmonic Orchestra, Orchestre Français des Jeunes y la 

German String Philharmonic. 

Para llegar a formar parte de los alumnos que tendrían la oportunidad de participar 

en ese festival se llevaron a cabo audiciones internas, mismas que siempre dieron 

preferencia a los alumnos inscritos en la FaM puesto que antes que nadie tuvimos 

acceso a las partichelas de cada instrumento, e incluso, lo que formábamos parte 

de la orquesta, pudimos tener un par de ensayos con la música que se llevaría a 

Berlín. Fui testigo de varios compañeros que entraban de oyentes a los ensayos 

para tomar notas de fraseo, tempos, arcadas e incluso indicaciones del director para 

que ellos mismos pudieran preparar una audición notable para formar parte de los 

alumnos que iríamos al festival. Una vez más retornamos al tema de las audiciones 

orquestales dentro de la FaM. Me parece que es necesario extendernos más en 

este tema, pero lo dejaré para el siguiente apartado donde hablaré del plan de 

estudios. 

Al ser egresado de la FaM me sigo sintiendo capaz de hacer frente a las distintas 

disciplinas que, como violinista, se me han ido presentando a lo largo de mi carrera, 

ya sea como violinista en música de cámara, en una orquesta, como solista e 

inclusive como profesor de instrumento. La experiencia adquirida en mis años de 

estudio ha rendido sus frutos tan es así que, como ya se mencionó antes, pude 

ingresar a la Orquesta Filarmónica Mexiquense mientras aun me encontraba 

cursando la carrera en la FaM. 
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Valoración crítica del Plan de Estudios de violín en la Facultad de 

música de la UNAM (FaM) 
 

La Facultad de Música ofrece en su perfil profesional de egreso lo siguiente: 

El Músico-Instrumentista Profesional de la Escuela Nacional de Música 

incide de manera crítica, creativa y ética, en el desarrollo cultural nacional 

e internacional, mediante la labor de interpretación, difusión, enseñanza, 

investigación, promoción y administración de la música en todos sus 

ámbitos. Puede desempeñar su labor profesional en instituciones públicas 

y privadas o en el ejercicio libre de la profesión, en instituciones educativas, 

centros culturales y de formación artística, compañías grabadoras, 

funciones teatrales, compañías de ballet y ópera, entre otros. Interviene 

como solista o como miembro de un conjunto en conciertos, grabaciones, 

espectáculos músico-teatrales, filmaciones y otras actividades artísticas; 

puede fortalecer su desarrollo artístico en México y en el extranjero; 

ingresar a estudios de especialidad o de maestría en interpretación 

musical, pedagogía musical, dirección coral y otras disciplinas afines. 5 

Dado que mi actividad profesional hasta ahora ha sido, en su mayoría, como músico 

miembro de una orquesta me gustaría enfocarme en dar un punto de vista crítico y 

con algunas observaciones, para su enriquecimiento, al Programa de Estudios de 

la materia de Conjuntos Orquestales.   

¿Es realmente coherente las capacidades técnicas que uno como alumno obtiene 

semestre a semestre en la clase de violín para adaptarlas al repertorio sugerido 

para la materia de Conjuntos Orquestales? ¿Se puede abordar dicho repertorio si 

se cuenta con niveles técnicos dispares en un mismo ensamble, donde hay alumnos 

desde propedéutico hasta los últimos años de licenciatura? Y una pregunta más ¿se 

puede tomar como suficiente lo aprendido en el nicho de nuestra facultad y sus 

grupos orquestales representativos, para presentar una audición en el mundo 

laboral fuera de las paredes de la FaM? 

 
5 https://fam.unam.mx/campus/licenciaturas.php#demoTab4 consultado el día 18 de mayo de 2022 

https://fam.unam.mx/campus/licenciaturas.php#demoTab4
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Me parece pertinente abordar el tema central de este trabajo que es la preparación 

de un material de audición a una orquesta profesional. Sí bien es cierto que durante 

nuestra permanencia como alumnos de la FaM el plan de estudios de la carrera de 

violín nos ofrece una amplia formación, tanto en los aspectos de la técnica 

instrumental, así como en los musicales y estilísticos, nos haría falta una formación 

específicamente enfocada a la práctica de pasajes orquestales y también en las 

actitudes necesarias para enfrentar la presión misma de preparar y presentarse en 

las audiciones. Las múltiples opciones que existen para cursar la materia de 

Conjuntos Orquestales me parece que queda a deber un poco en cuestión de la 

formación. Es cierto también que no se puede obligar a ningún alumno a formar 

parte de tal o cual ensamble, pero también es cierto que el nivel instrumental es 

bastante disparejo, sobre todo si pensamos en que en la Orquesta Sinfónica 

Estanislao Mejía hay alumnos (hablando específicamente del área de violín) desde 

primero de licenciatura hasta cuarto año de esta. No se puede tener un desarrollo 

óptimo de lo que es un verdadero trabajo orquestal partiendo desde ese punto y no 

quisiera sumarle a eso el nivel de otras secciones de las cuerdas ni mucho menos 

de los alientos ni percusiones.  

Habría entonces que unificar de cierta manera un estándar para el nivel requerido 

para formar parte de dicha agrupación o bien hacer una división para formar dos 

elencos de la misma orquesta, que a mi parecer está bien planteada con el 

Laboratorio Sinfónico y la Sinfonietta, ensambles que buscan acercar a los alumnos 

a trabajar en conjunto con otras secciones, con obras para buscar la unificación del 

sonido, articulación, afinación, balance, etc.  

La preparación previa al ingreso a la Orquesta Sinfónica Estanislao Mejía sería el 

ideal de formación, pero sabemos que muy difícilmente pueda llegar a lograrse, 

sobre todo porque, como comenté en líneas anteriores, no se le puede obligar a 

algún alumno a tomar tal o cual materia, muchos estudiantes seleccionan sus 

materias con base en los horarios y no en su formación, y es válido, pues no todos 

contamos con las mismas circunstancias de estudio ni los mismos intereses. 
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Si como bien vemos no es posible obligar a nadie a cursar la materia en un 

ensamble en específico ni tampoco unificar del todo el nivel de cada uno de los 

instrumentistas, tal vez a lo que debemos recurrir sea a la creación de un taller o 

materia optativa de Pasajes Orquestales. En dicha materia se abordaría la manera 

en cual se puede estudiar un pasaje, desde lo teórico, es decir el análisis de la 

partitura orquestal, la escucha de distintas versiones de una misma obra, revisión 

de convocatorias para audiciones y así mismo, la preparación de estas. En 

cuestiones prácticas no se podría involucrar mucho en la técnica de ningún alumno 

pues cada una es distinta puesto que han estudiado con diferentes maestros, pero 

estoy seguro de que se puede llegar a buenas sugerencias en cuestiones de fraseo, 

golpes de arco, digitaciones, cambios de posición, etc.  

Dicha materia tendría que ser impartida por un maestro violinista cuya principal 

actividad fuese la de ser un músico de orquesta, con el perfil pedagógico adecuado 

para manejar clases grupales y siguiendo un plan estructurado con objetivos claros 

que diera como resultado que los alumnos se sientan con más herramientas 

técnicas para abordar cualquier pasaje orquestal. 

Una materia o taller de este tipo ahorraría muchas horas de estudio y llenaría vacíos 

en cuanto a la preparación para lograr una audición exitosa en el mundo laboral 

profesional. Junto a esto también se estaría aportando alumnos capaces de abordar 

un repertorio de mayores dificultades para la Estanislao Mejía y de los otros 

ensambles representativos de la FaM. Siempre teniendo en cuenta la formación 

integral de los alumnos de nuestra facultad. 

Como un agregado adicional a esta crítica al plan de estudios sería interesante 

también plantear la posibilidad de que algunos alumnos destacados puedan realizar 

algunas prácticas orquestales en agrupaciones sinfónicas como la Orquesta 

Filarmónica de la UNAM (OFUNAM) o la Orquesta Juvenil Universitaria Eduardo 

Mata (OJUEM). Dichas agrupaciones forman parte del patrimonio de la UNAM, por 

lo tanto, me parece que es posible llegar a un acuerdo entre nuestra facultad y 

dichas orquestas para el beneficio del alumnado. 
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Conclusiones 

Definitivamente la trayectoria profesional no es algo que se va a formar al cien por 

ciento a lo largo de los 7 años que dura la carrera en la Facultad de Música de la 

UNAM. El volverse un profesional de la música es un hecho que nos va sucediendo 

a lo largo de nuestra vida. Son la serie de vivencias musicales y extra musicales las 

que nos hacen crecer nuestro horizonte personal, artístico y profesional. 

La FaM en definitiva nos muestra uno de los múltiples caminos que un profesional 

puede seguir, depende enteramente de nosotros el tomar una decisión de hacia 

dónde vamos a encaminar nuestro quehacer artístico. Ya sea que hagamos 

investigación, nos dediquemos a la docencia, seamos parte de alguna agrupación 

artística, nos adentremos a producción musical o la creación de proyectos artísticos 

siempre debemos ejercer el arte musical enfocados en llevarlo a un alto nivel. 

A lo largo de este trabajo he expuesto mi experiencia como profesional de la música 

al trabajar en dos diferentes orquestas, cada una con sus niveles distintos de 

exigencia musical y cada una de ellas también enfocadas en distintos objetivos 

artísticos específicos. La universidad sin duda me ha dado herramientas suficientes 

para hacerme de una carrera de la que puedo estar orgulloso, una carrera a la que 

siempre he estado agradecido por haber tenido el privilegio de poder estudiarla y 

dedicarle muchos años de mi vida. 

Habrá, como siempre, que replantearse ideas que vamos adoptando a lo largo de 

la carrera sobre lo que “debemos” hacer con la música, ningún instrumentista vale 

más que otro por el simple hecho de dedicarse a ejercer su carrera en tal o cual 

lado. Del mismo modo no hay que dejar de cuestionarnos si nuestra institución nos 

ofrece todas las herramientas para desarrollarnos en el campo laboral de una 

orquesta, como he propuesto anteriormente, sería de gran beneficio para la cátedra 

de violín el contar con una formación orquestal más sólida que nos permita 

prepararnos e ingresar exitosamente al mundo laboral de las orquestas.   

Deseo que este informe sea un acercamiento a la forma de cómo se ve el trabajo 

profesional de un violinista dentro de una orquesta filarmónica, el proceso de 
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formación y el enfrentarse al trabajo orquestal, el material o repertorio de audición 

que se tiene que preparar, así como la forma en la que se trabaja, tanto en una 

orquesta estudiantil, una juvenil y una orquesta profesional.   
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Apéndices. 
Presentación con la cantautora Kopani Rojas. 
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Conjunto de Cuerdas de la Universidad Autónoma de Guerrero. 
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Conjunto de Cuerdas de la Universidad Autónoma de Guerrero. 
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Orquesta Sinfónica del Fuego Nuevo. 
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Orquesta Sinfónica del Fuego Nuevo. 
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Orquesta Sinfónica del Fuego Nuevo.  

Integrantes. 
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Orquesta Sinfónica del Fuego Nuevo. 
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Orquesta Sinfónica del Fuego Nuevo. 
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Orquesta Sinfónica del Fuego Nuevo. 

Integrantes. 
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Orquesta Sinfónica Estanislao Mejía. 2015. 
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Orquesta Sinfónica Estanislao Mejía. 2015. 

Programa. 
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Orquesta Sinfónica Estanislao Mejía. 2015. 

Programa. 
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Orquesta Sinfónica Estanislao Mejía. 2015. 

Integrantes. 
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Orquesta Sinfónica Estanislao Mejía. 2017 
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Orquesta Sinfónica Estanislao Mejía. 2017 

Programa. 
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Orquesta Sinfónica Estanislao Mejía. 2017 

Programa. 
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Orquesta Sinfónica Estanislao Mejía. 2017 

Integrantes.  
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Orquesta Sinfónica Estanislao Mejía. 2017 
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Orquesta Sinfónica Estanislao Mejía. 2017 

Programa. 
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Orquesta Sinfónica Estanislao Mejía. 2017 

Integrantes.  
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Programa en la sala principal del Palacio de Bellas Artes con la Orquesta Sinfónica 

“Estanislao Mejía” de la Universidad Nacional Autónoma de México (OSEM-UNAM). 
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Obras. 
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Integrantes de la OSEM-UNAM. 
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Reconocimiento por mi participación como integrante de la OSEM-UNAM para el 

Festival Young Euro Classic. 
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Programa de mano del Young Euro Classic 2016. 
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Programa de mano del Young Euro Classic 2016. 
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Portada del DVD donde se incluye la participación de la Orquesta Sinfónica 

Estanislao Mejía. 
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Contraportada del DVD donde se incluye la participación de la Orquesta Sinfónica 

Estanislao Mejía. 

 

c 
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Programa del DVD donde se incluye la participación de la Orquesta Sinfónica 

Estanislao Mejía 

 

c 
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Semblanza del la “Estanislao Mejía” que se incluye en el  DVD del Young Euro 

Classic  

c 
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Constancia de la Filarmónica Mexiquense. 

 

Programas de mano de la Orquesta Filarmónica Mexiquense.  
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Temporada 1 – Programa 12 - Portada
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Temporada 1 – Programa 12 – Obras. 
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Temporada 1 – Programa 12 – Integrantres. 

 



81 
 

Temporada 1 - octubre 2018 – Obras.
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Temporada 1 - octubre 2018 – Integrantes. 
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Temporada 1 - Noviemnbre 2018 – Obras.
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Temporada 1 - Noviemnbre 2018 – Integrantes. 
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Temporada 2 – Programa 7 – Portada. 
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Temporada 2 – Programa 7 – Obras. 
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Temporada 2 – Programa 7 – Integrantes. 
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Temporada 3 - Marzo 2019 – Programa 3  – Obras.
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Temporada 3 - Marzo 2019 – Integrantes. 
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Temporada 3 – Programa 4 – Portada. 
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Temporada 3 – Programa 4 – Obras. 
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Temporada 3 – Programa 4 – Integrantes. 
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Temporada 3 – Programa 6 – Portada
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Temporada 3 – Programa 6 – Obras. 
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Temporada 3 – Programa 6 – Integrantes. 
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Temporada 3 – Programa 7 – Obras.
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Temporada 3 – Programa 7 – Obras (pagina 2). 
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Temporada 3 – Programa 7 – Integrantes. 
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Temporada 3 – Programa 8 – Obras.
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Temporada 3 – Programa 8 – Integrantes. 
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Temporada 3 – Programa 9 – Portada. 
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Temporada 3 – Programa 9 – Obras. 
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Temporada 3 – Programa 9 – Integrantes. 
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Temporada 4 – Programa General – Septiembre – Diciembre 2019 – Portada. 
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Temporada 4 – Programa 1 – Septiembre 2019. 
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Temporada 4 – Programa 2 – Septiembre 2019. 
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Temporada 4 – Programa 3 – Octubre 2019. 
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Temporada 4 – Programa 4 – Octubre 2019. 
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Temporada 4 – Programa 5 – Octubre 2019. 
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Temporada 4 – Programa 6 – Noviembre 2019. 
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Temporada 4 – Programa 7 – Noviembre – 2019. 
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Temporada 4 – Programa 8 – Diciembre 2019. 
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Temporada 4 – Integrantes. 
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Temporada 5 – Programa 2 – Marzo - Portada
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Temporada 5 – Programa 2 – Marzo – Obras. 
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Temporada 5 – Programa 2 – Marzo – Integrantes. 

 



117 
 

Videos donde participo en la Orquesta Filarmónica de Acapulco: 

Durante mi estancia en la Filarmónica de Acapulco llevamos a cabo conciertos 

virtuales, por lo mismo nunca hubo programas de mano. Sin embargo, adjunto en 

este apartado una serie de capturas de pantalla de los conciertos donde participé. 

3er concierto de la temporada virtual 2020/ 18 de octubre 2020: Concierto para 4 

violines de Vivaldi 

Participación como solista. 

https://www.youtube.com/watch?v=rEDDogKaWks&t=1s

https://www.youtube.com/watch?v=rEDDogKaWks&t=1s
https://www.youtube.com/watch?v=rEDDogKaWks&t=1s
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4to Concierto de la Temporada virtual 2021: 

Obras de A. Copland, R. Strauss, M. T. von Paradis, B. Galindo, B. Bartok. 

https://www.youtube.com/watch?v=5SOYtdhmiHM 

https://www.youtube.com/watch?v=5SOYtdhmiHM
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5to Concierto de temporada virtual 2021  

Suite Carmen Bizet/R. Schedrin 

https://www.youtube.com/watch?v=EuIspHJrpsc 

 

 

 

https://www.youtube.com/watch?v=EuIspHJrpsc
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6to Concierto / Temporada Virtual 2021 

https://www.youtube.com/watch?v=ymYt1gf737I&t=32s 

 

 

https://www.youtube.com/watch?v=ymYt1gf737I&t=32s
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7mo Concierto / Temporada Virtual 2021  

https://www.youtube.com/watch?v=QY6CwlxqTEE&t=10s 
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8vo / Concierto Temporada Virtual 2021 

https://www.youtube.com/watch?v=RZ5KBwAOPxY 
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9no Concierto / Temporada Virtual 2021  

https://www.youtube.com/watch?v=458r8tlB-Xk 

https://www.youtube.com/watch?v=458r8tlB-Xk
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10mo Concierto / Temporada Virtual 2021 
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11vo. Concierto / Temporada Virtual 2021 
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141 
 

Anexos. 
 

Programa para el recital público. 

 

Partita en re menor para violín solo BWV 1004. 

I. Allemanda 

II. Corrente 

III. Sarabanda  

IV. Giga 

J. S. Bach 

(1685 – 1750) 

15’30” 

Sonata en si menor para violín y piano. 

I. Allegro 

II. Andantino – Allegretto un poco 

III. Allegro molto vivace 

Amanda Maier 

(1853 – 1894) 

20’15” 

Romanza Higinio Ruvalcaba 

(1905 – 1976) 

5’05” 

Concierto para violín no. 1 y orquesta en sol 

menor, op. 26. 

I. Vorspiel – Allegro moderato 

II. Adagio 

III. Finale – Allegro energico 

Max Bruch 

(1838 – 1920) 

26’40” 

  

 Duración total del programa 

67’30” 
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Apreciación de los problemas técnicos de las obras para el recital 

público y explicación para solventarlos 

Partita para violín solo en re menor BWV 1004, J. S. Bach. 

Dentro de la literatura violinística las Sonatas y Partitas para violín solo de J. S. Bach 

forman, sin temor a decirlo, un pilar donde se solidifica la técnica interpretativa de 

cualquier violinista. Estas obras polifónicas escritas para un instrumento que estaba 

pensado para acompañamiento de la voz, nos deja en claro que Bach fue un 

violinista de alto nivel. Hoy en día abordar estas piezas es un reto mayúsculo para 

cualquier violinista, no importa el nivel que tenga.  

La segunda de sus partitas, que son una serie de danzas, abre el telón de la partita 

como si se tratase de una obertura, con una Allemanda una danza tranquila, en un 

compás de cuatro cuartos. La idea del fraseo será uno de los principales retos a 

abordar aquí, aún más que cuestiones técnicas como afinación y golpes de arco. 

Las frases deben de estar perfectamente hiladas para no perder de vista la idea 

general de este primer movimiento (si podemos así llamarle). Nos ocuparemos 

entonces primeramente de hacer un trabajo de escritorio, es decir, tomar la partitura 

y analizarla, tratar de comprender su estructura y la manera en cómo, dicha 

estructura, va a estar repetida a lo largo de los demás movimientos. Una vez 

terminado nuestro análisis tomaremos el instrumento y pensaremos en frases muy 

cortas para posteriormente ir uniéndolas para llegar a una idea más compleja y 

general de lo que la obra requiere. Este movimiento requiere de un legato sutil aun 

y cuando la mayoría de las notas parecieran estar en detaché, nos enfocaremos en 

hacer un legato en ambas manos y siguiendo la intuición de cómo nos lleva la frase 

para realizar dinámicas.  

En el Corrente tendremos sumo cuidado en diferenciar el ritmo de tresillos con ritmo 

punteado (corchea con punto y dieciseisavo) para lo cual haremos una ligera pausa 

en el arco a fin de no atresillar este último. Es importante aquí identificar hacia donde 

se mueve nuestra línea melódica y donde pondremos más énfasis para lograr un 

fraseo adecuado y este movimiento no pierda intención de danza. A diferencia de la 



143 
 

Allemande que está, en su mayoría, en un detaché-legato aquí haremos gala de 

nuestro gran arco en legato llevando el fraseo de la mano con la velocidad del arco. 

La Sarabanda nos da una maravillosa oportunidad para poder lucir nuestro cuerpo 

de sonido. En su mayoría compuesta por acordes de tres y cuatro cuerdas y una 

constante sucesión de dobles cuerdas, este movimiento lo abordaremos de manera 

polifónica, es decir, siempre dando prioridad a una voz y no viendo los acordes de 

manera vertical, sino horizontalmente y tratando de que el instrumento resuene aun 

después de haber tocado dichos acordes. Esto lo lograremos mediante un gran 

control de nuestro arco empezando por tocar cuerdas sueltas agregando 

posteriormente una sucesión de acordes sencillos, pero tratando de que sean 

sonoros en todo momento. No hay que perder de vista que este es un movimiento 

lento, pero jamás debería hacerse pesado, siempre recordaremos que se trata de 

una danza, y debe tener punto de apoyo para los bailarines.  

El cuarto movimiento, Giga, tiene un carácter simple, tanto así que uno puede 

imaginar a las personas danzando. En completo detaché nos enfocaremos en que 

todo sea perfectamente articulado y con gran claridad entre cada nota. Nos 

enfocaremos en utilizar la parte central del arco, esto nos permitirá disminuir el 

rango de movimiento del brazo derecho y así poder tener rapidez y claridad al 

momento de tocar. Vamos a ser muy conscientes de donde se presentan los puntos 

de apoyo en cada frase y ayudarnos con dinámicas que están evidentes por la forma 

en que está escrito este movimiento.  

Sonata en si menor para violín y piano, Amanda Maier. 

Amanda Maier fue una violinista y compositora sueca que vivió de 1853 a 1894, 

cuya música y carrera fue absorbida, en su mayoría, por su esposo el compositor 

Julius Röntgen. De notables habilidades violinísticas y dotada de un gran espíritu 

musical para la composición, Maier nos legó esta sonata para violín y piano escrita 

en 1878, llena de ímpetu y pasión donde ambos instrumentos, violín y piano, se 

convergen en una mezcla sonora imperdible y perfectamente balanceada.  
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Al ser una virtuosa de ambos instrumentos, Amanda nos regala pasajes de notables 

dificultades para los dos instrumentos, mismos que deberán compaginarse y 

ensamblar de manera magistral en cuanto a fraseo y articulaciones.  

Nos ayudará en gran medida conocer también la parte de piano, de esta forma no 

solo aprenderemos entradas o cuentas en los silencios, sino también nos podremos 

dar una idea más general de cómo realizar el fraseo más adecuado a la hora de 

tocar esta obra. 

El primer movimiento, elegante y misterioso, nos da la oportunidad de lucir la gama 

de colores que podemos crear con nuestro instrumento desde los primeros 

compases de la sonata, pues recorremos los tres registros del violín. Un arco firme 

y siempre conectado a la cuerda será lo que busquemos en la mayor parte de este 

movimiento, en donde vamos a dar siempre un énfasis a la calidad de sonido, 

manejo de frases y conducción melódica, siempre a la par de las propuestas del 

piano y viceversa. En las secciones donde encontremos acordes de triples cuerdas, 

al contrario que en la Sarabanda de la obra anterior, aquí procuraremos un ataque 

más rápido tocando las tres cuerdas al mismo tiempo, añadiendo un poco de vibrato 

cada vez para evitar que los acordes suenen secos. Vamos a prestar muchísma de 

nuestra atención, en cuestión de afinación, unos compases antes de la coda, 

cuando la tonalidad pasa a mi bemol menor, siempre atentos al piano para lograr 

afinar esa sección.  

El segundo movimiento Andantino – Allegretto un poco, recuerda bastante al 

también segundo movimiento de la tercera sonata para violín y piano de E. Grieg 

primero, una melodía ensoñadora, simple y en el registro medio del violín, 

posteriormente encontraremos con una magistral sección en imitación donde la 

clave del éxito será mantener un pulso siempre estable, no adelantar ninguna nota 

y tener muy en claro las preguntas y respuestas entre los dos instrumentos. Para 

finalizar el movimiento regresa la bella melodía del principio. 

Amanda Maier cierra su sonata con un Allegro molto vivace con un carácter 

decidido, pero nada agresivo, más bien elegante y refinado nos encamina a siempre 

llevar un pulso completamente estable, ayudados siempre del piano. Afinación y 
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frases bien pensadas y dirigidas serán claves importantes al abordar este 

movimiento. Hay que estudiar mucho el manejo y distribución del arco para no 

ahogar el sonido ni forzarlo. La coda en Si mayor nos crea un efecto de luminosidad 

que deberá ser reflejada por un perfecto balance entre el violín y el piano, nos servirá 

apoyarnos de las síncopas con un ligero acento, para destacarlas de la parte del 

piano. 

Sin lugar a duda una gran sonata de una maravillosa compositora, un poco olvidada. 

Otros trabajos que pueden servir para ampliar el repertorio violinístico son sus 9 

piezas para violín y piano y su Concierto para violín en re menor.  

Romanza, Higinio Ruvalcaba. 

México a tenido violinistas maravillosos entre ellos, Silvestre Revueltas, Hermilo 

Novelo, Manuel Enríquez e Higinio Ruvalcaba. Además de destacar como un gran 

interprete Ruvalcaba deja aquí expresada su creatividad, calidad y dominio 

violinístico. En esta pequeña joya instrumental exploraremos la expresividad que 

como músicos debemos poseer. Si bien no representa un virtuosismo enfocado a la 

agilidad de la mano izquierda, esta pieza nos pide una calidad sonora que no 

muchas veces nos detenemos a estudia, un sonido pleno, maduro y de gran 

proyección, acompañado por una línea melódica que debe siempre cantar y utilizar 

recursos como el portamento, tal cual y se tratara de una voz humana. El violinista 

que se adentre a la música de Ruvalcaba, además de tener una técnica sólida en 

cuestión de agilidad, deberá contar con una expresividad que muchas veces se es 

innata y cuando no lo es, pocas veces se trabaja en clase. Para ello se necesita una 

autoexploración violinística, cuáles son nuestras mayores virtudes y qué es lo que 

nos falta por desarrollar, el cómo hacerlo ya dependerá de múltiples factores como 

por ejemplo conocer cuántos vibratos podemos hacer y en qué momento, qué 

cantidad de arco, en qué región tocar y cuál sería la velocidad adecuada para tal 

pasaje.  
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Concierto para violín y orquesta no. 1 en sol menor, op. 26, Max Bruch. 

Dentro de la literatura violinística, el primero de los tres conciertos para violín de 

Max Bruch ocupa un lugar muy especial, su estructura inusual, iniciando con un 

preludio casi improvisado se volvió fácilmente reconocible entre los violinistas de su 

época y hoy en día sigue siendo uno de los conciertos para violín, junto al de 

Tchaikovsky, Mendelssohn, Brahms y Beethoven, más programados alrededor del 

mundo.  

Sol menor es una tonalidad reflexiva, misteriosa y bastante amable con el violín, lo 

cual podemos aprovechar y explotar desde el inicio del concierto, emergiendo de la 

nada, sutil pero presentes desde la nota más grave del violín, haciendo gala de 

nuestros registros medio y agudo. Tenemos pues la indicación de ad libitum en las 

dos primeras frases del solista, primero en sol menor y posteriormente en mi bemol 

mayor. Después de una obertura virtuosa, llena de dobles cuerdas y acordes en tres 

cuerdas, nos encontramos con el desarrollo del concierto, donde mostraremos 

nuestra maestría en cuanto a sonido y conducción melódica, tomando ciertas 

libertades en cuanto al tempo, pero siempre de manera justificada. Lo siguiente será 

una serie de pasajes con escalas cromáticas donde es muy fácil perder el control 

por la velocidad y el carácter de acelerando que se puede generar, hay que estudiar 

muy bien esta sección con la ayuda del metrónomo y también conocer el 

acompañamiento, ya sea con orquesta o con piano, esto nos dará mayor seguridad 

al momento de abordar este pasaje en específico. Ahora la cadencia final, similar a 

las primeras frases del inicio del concierto, pero con variaciones, después de la cual 

desembocaremos en una cadencia final hacia un la bemol que tomará la orquesta 

(o piano) encadenando este primer movimiento hacia el Adagio, tal y como lo hiciera 

Mendelssohn en su segundo concierto para violín y orquesta. 

El segundo movimiento, ahora en mi bemol mayor, abre de manera cálida con el 

solista, acompañado sutilmente por la orquesta. Es importante destacar aquí el 

carácter con que Bruch escribe la parte solista, pues varia siempre entre cada 

intervención, dándonos la oportunidad de destacar y mostrar nuestro dominio del 

instrumento, así como nuestra capacidad de hacer grandes frases y encadenarlas 
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en un movimiento lento. Es una sección difícil en cuanto afinación y empalme entre 

el solista y la parte del acompañamiento, donde debemos conocer a la perfección 

cada entrada, corte y figuras rítmicas del acompañamiento. 

El gran cierre de este concierto ahora en su tonalidad homónima, sol mayor, la 

luminosidad del violín estará presente desde el primer momento pues la orquesta 

no ha presentado un esbozo del tema al inicio de este movimiento, dejando que el 

solista lo tome desde una escala que previamente el acompañamiento le ha dejado. 

Para quien quiera abordar este concierto y en especial este movimiento debe tener 

una sólida formación técnica en las dobles cuerdas, pues será lo que predomine a 

lo largo de esta sección. El solista ya no intercambia tantas frases con la orquesta 

y más bien esta última se limita a ser su acompañante, con breves intervenciones a 

diferencia de los dos movimientos anteriores. Es una buena oportunidad para 

explotar todo nuestro potencial violinístico en este finale, desde las dobles cuerdas, 

hasta pasajes virtuosos en arpegios ligados por todo el rango agudo del violín, es 

un reto mayúsculo para cualquier violinista profesional. Mi recomendación final es 

tener una sólida formación en escalas, arpegios y dobles cuerdas, siempre 

acompañadas de un metrónomo para poco a poco ir aumentando la velocidad con 

la cual podemos ir tocando, además de estudios previos de los caprichos de Rode 

y Dont, siempre pensados en ajustar el marco de la mano izquierda.  

No hay mejor estrategia que mantener siempre un plan detallado de lo que se quiere 

alcanzar en cada día de estudio, ya se por secciones del concierto o por técnicas 

abordadas, dobles cuerdas, golpes de arco, cambios de posición, manejo y 

distribución del arco, trinos, escalas y arpegios. Hay que aprender a mejorar 

nuestros hábitos de estudio y enfocarnos en resolver una cosa a la vez, hacer 

anotaciones y tener una meta fija para cada día de estudio. No ser tan duros con 

uno mismo y saber reconocer nuestras fortalezas, así como también saber trabajar 

en nuestras debilidades. La constancia nunca le ha fallado a nadie. 


