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LOS OBJETIVOS DEL MAESTRO EN CUANTO AL DESARROLLO DEL 
ESTUDIO AUTÓNOMO DE LOS ALUMNOS DE PIANO
ELLA KOROBTCHENKO

INTRODUCCIÓN. 

La labor pedagógica siempre es un proceso difícil. El abanico de las tareas que el maestro 

enfrenta es especialmente amplio; de ahí se deriva la suma complejidad de nuestra 

profesión. Toda nuestra actividad supone un enfoque creativo hacia el trabajo. Tal vez esto 

represente la dificultad principal. La creatividad no se puede enseñar; sin embargo sí se puede 

enseñar a trabajar creativamente. Con este propósito tratamos de educar a nuestros alumnos para 

que tengan carácter, fuerza de voluntad, perseverancia en la asimilación de los conocimientos, amor 

al trabajo. Todas estas cualidades ayudan a formar a un pedagogo profesional de la música. Para 

enseñarle al alumno un enfoque creativo hacia los estudios, el pedagogo debe tratar de no recurrir a 

una transmisión total, sino siempre “alimentar” la reflexión en forma de tareas.

     Debemos de enseñar a nuestros alumnos, a escuchar y oír, observar y seleccionar. Debemos 

inculcarles la cultura general, la apertura al valor estético y cognoscitivo de la música; educar el 

oído, dirigir la educación de la ejecución pianística. El don y la destreza de un maestro de música se 

manifiestan en su habilidad de detectar y desarrollar el mayor potencial de cada alumno, propiciar 

la formación de su individualidad. Un pedagogo con experiencia combina en su trabajo de manera 

orgánica, la educación formativa – detección y desarrollo del mayor potencial del alumno – con 

la educación informativa, es decir, la transmisión al alumno, de los conocimientos, habilidades y 

técnicas de ejecución.
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     Desde mi experiencia con los alumnos de habilidades bajas, puedo decir que esta labor no sólo 

es útil para el alumno, sino también enriquece los métodos del maestro mismo. 

     A manera de ejemplo: todos los alumnos saben que deben tocar con la digitación correcta; sin 

embargo, no resulta suficiente con sólo saberlo. Hay que explicarle al alumno que de la digitación 

depende el qué tan completo y técnicamente perfecto y preciso se exprese el carácter de la pieza. 

Esta labor debe empezar con el material más fácil para cada alumno concreto. Se puede intentar 

con un estudio sencillo como tarea, de haber estudiado en clase, la digitación de otro estudio similar. 

En la siguiente clase se puede estudiar a fondo, la digitación ideada y memorizada en casa por el 

alumno. A la vez, es necesario señalar los logros y las fallas de la tarea. Este esquema, en principio, 

es aplicable a cualquier pieza. 

     Si no es posible enfocar al alumno hacia este estilo académico enseguida, entonces, no tardará 

en entender que es la vía más corta para el estudio técnicamente correcto y la memorización de la 

pieza. En lo sucesivo, el alumno mismo no querrá complicar el estudio reaprendiendo la digitación y 

asumirá un enfoque creativo hacia los estudios de este tipo. 

 

DIFICULTADES PSICOLÓGICAS DE EJECUCIÓN ANTE EL PÚBLICO Y LOS CRITERIOS DE 

EVALUACIÓN.   

     La capacidad de un pedagogo de música se manifiesta en el grado en que logre detectar y 

desarrollar el mayor potencial de cada alumno, contribuir a la formación de su individualidad. Un 

ambiente creativo, comprensivo y bondadoso puede propiciarlo; es necesario facilitar este ambiente 

en las clases.

     Por regla general, un maestro puede tener alumnos con distintos niveles de preparación y talento. 

Por tanto, es necesario crear en clases, un ambiente de competencia sana y trato sensible para con la 

individualidad del alumno. Los alumnos menos capaces son los más propensos a sentirse heridos; es 

por eso que al trabajar con ellos hay que ser especialmente cuidadoso y de ninguna manera permitir 

burlas o reproches en referencia a sus modestas capacidades, o su preparación anterior insuficiente. 

Esto puede provocar en el alumno, el surgimiento de un complejo de inferioridad, y entonces no se 



revista redes música / enero - junio 2007

�

podrá ni siquiera tratar de trabajar con él. Se encerrará en sí mismo, permanecerá tenso, cosa que 

no le permitirá desarrollarse y puede llevarlo a abandonar el estudio. No obstante, con otro enfoque 

un alumno así se formaría como un pedagogo técnicamente preparado, concienzudo, interesado en 

su trabajo, en constante actualización.

     Los conciertos de los alumnos de habilidades bajas son obligatorios de incluirse en los conciertos 

de todo el grupo de alumnos. Esto les brinda seguridad en sus capacidades y los invoca a estudiar 

piezas más complicadas. Los alumnos de habilidades bajas necesitan una explicación clara y puntual 

de sus logros y sus fallas. Hay que desarrollar sus capacidades de todas las maneras posibles y alentar 

hasta el logro más pequeño. Las fallas tienen que analizarse minuciosamente e irse eliminando en 

lo posible, sistemáticamente. 

     Los alumnos de habilidades bajas tienen una especie de “temor” ante una mala calificación. Si 

obtienen un “siete”, su estado de ánimo decae y empiezan a estudiar con renuencia. Entonces, hay 

que explicarle al alumno que un “siete” bueno y firme se gana con arduo trabajo. Si el maestro está 

satisfecho con los estudios de un alumno así, entonces, un “siete” es la calificación definitoria de una 

etapa. Hay que seguir trabajando con tranquilidad, y el resultado será mejor.

     Al inicio de mi trayectoria laboral, solía sentirme insatisfecha y cansada después de las clases con 

los alumnos de habilidades bajas. Sin embargo, más tarde comprendí que había ayudado a muchos 

de ellos, y esto me dio la posibilidad de un trabajo digno en el camino escogido; fue cuando decidí 

seguir trabajando en esta dirección, perfeccionando los métodos de trabajo con estos alumnos. 

Llegué a la conclusión de que este trabajo no sólo es útil para el alumno, sino que me obliga a 

desarrollar mi destreza con mayor intensidad. El maestro debe ser más observador, más sensible, 

tratar de seleccionar un camino más corto hacia su objetivo, buscar por sí mismo este camino, 

trabajar sobre sus métodos. Además, para cada alumno se requiere un camino distinto. Lo que se 

aplica bien a un alumno, no es aceptable para el otro.

     Si tanto un alumno de habilidades avanzadas como un alumno de habilidades medias pueden 

memorizar una pieza por cuenta propia, un alumno habilidades bajas requiere dedicarse a esta 

actividad en clases. Hay que enseñarle a que se oriente en las tonalidades, o, tal vez, que vaya 

memorizando la pieza tocando con cada mano por separado; escuchar la melodía concentrando su 
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atención; cantarla, estudiarla y analizar las armonías. A veces es útil que el alumno toque la pieza 

memorizada con la mano derecha, y el maestro – con la mano izquierda, y viceversa. Esto le facilita 

al alumno, una ejecución puntual de todos los objetivos, tocando con una mano, y escuchando la 

pieza entera. Es decir, se puede “suspender”, por el momento, el control sobre la coordinación de las 

manos. En lo posterior, los objetivos se pueden hacer más complejos.

     La comprensión y una actitud consciente hacia el estudio, son necesarios para los alumnos de 

los más diversos niveles de preparación. Esto se puede lograr sólo si el alumno comprende la pieza, 

conoce sus objetivos y se oye con atención cuando toca. Cualquier alumno escucha, pero oye sólo 

alguien inherentemente dotado, o a quien le hayan ayudado a comprender, a sentir la expresividad 

del sonido, a quien hayan educado para esta habilidad.

     Aún en la constante repetición de un fragmento técnicamente difícil con ritmo lento, a alto volumen, 

el alumno necesita cuidar la uniformidad del sonido, su plenitud, la homogeneidad de la ejecución. A 

un alumno de habilidades bajas, no sólo se le tiene que enseñar, sino también convencerlo que este 

estrecho objetivo técnico también requiere sensibilidad al oír, cuidado de la calidad del sonido, habilidad 

de captar todas las imprecisiones. No se debe permitir que el alumno toque distraídamente. 

Para eso, hay que llevar a cabo un trabajo previo de la concentración de la atención. Al principio se 

utiliza un tema pequeño, después – dos temas, después – una frase, etc.

     Lo gradual es la base de este trabajo. El pedagogo debe explicar qué tipo de movimiento es 

óptimo para cada pasaje, para las dificultades encontradas. El alumno debe saber cómo realizar 

su expresión sonora. Hay que ayudarle a estudiar la construcción del pasaje, la digitación, mostrar 

cómo tocar este pasaje y sin falta lograr en clase, el resultado buscado. A menudo, los movimientos 

innecesarios impiden lograr el éxito en el objetivo postulado. 

     Con los alumnos de habilidades bajas, no se debe empezar saturando las clases con grandes 

cantidades de información. El alumno que tiene una noción general del objetivo final del estudio, sin 

falta necesita comprender los objetivos particulares más inmediatos.

     Lo más importante es impulsar a los alumnos al estudio autónomo de la pieza, ayudándoles 

en este aspecto. Para quienes se les dificulta leer las partituras, el estudio suele llevarse a cabo 

de manera paralela con la lectura de éstas. Es necesario que el alumno se anime a tocar la pieza 
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completa lo más pronto posible, si bien no desde el principio, sin salirse de tiempo, sin corregirse ni 

interrumpir, tratando de captar y expresar en lo general, el carácter de la música, sin temer al fracaso. 

Esto creará una perspectiva para un estudio detallado posterior - el análisis del texto.

     La anotación musical es psicológicamente complicada. Es necesario asegurarse que el alumno 

entienda la terminología musical, explicarle la que desconozca. Al estudiar una pieza, no se debe 

apurar al alumno, adelantarse. Deje que primero toque expresivamente aunque sea algunos 

fragmentos de la pieza, pero que lo haga solo. Ya la tarea del pedagogo será desarrollar los primeros 

destellos de la expresividad. Sin embargo, no se debe mostrar y explicarle al alumno algo que él 

está capacitado de hacer por sí mismo. Al trabajar con alumnos de habilidades bajas, sobre todo 

al principio, es propicio asignar piezas que les hayan enervado, que hayan causado su interés. 

Emociones poco claras invocadas por la pieza no siempre se pueden expresar con palabras; para 

algunas se pueden usar comparaciones o epítetos. No importa que las expresiones verbales del 

alumno sean inmaduras, subjetivas y no siempre adecuadas al contenido de la pieza, ya que 

invariablemente serán apreciadas por el pedagogo: sólo le quedará desarrollar, profundizar, tal vez 

discretamente, iluminar de otra manera, la imagen surgida en la mente del alumno, y basarse en ella 

para seguir estudiando la pieza. Basta con que el pedagogo asuma una postura condescendiente o 

burlona hacia las imágenes surgidas del alumno – y el contacto se interrumpirá, el alumno dejará de 

compartir con el pedagogo, se cerrará; el contacto estará estropeado. 

     Es extremadamente importante enseñar el gusto por un buen sonido: pleno, suave, rico, tratar de 

inculcar la necesidad de un sonido así. Por regla general, los alumnos de habilidades bajas no son 

capaces de utilizar el potencial del piano y de sus propias manos. Esta capacidad se logra mostrando, 

explicando, trabajando en clases, haciendo la tarea con atención. Hay que enseñarle al alumno, a 

posicionar los dedos y la mano sobre las teclas, “sumergir la mano dentro del piano”, sentir las bien 

las teclas, como superando su resistencia, escuchar cómo suena el instrumento. La percepción 

del apoyo se logra más fácil al trabajar sobre una pieza con acordes, misma que exige sonido muy 

pleno. En este caso es más sencillo comprender la esencia de la tarea y liberar su aparato pianístico, 

sentir cómo toda la mano se apoya en los dedos, percibir la ayuda de los músculos del hombro y 

la espalda, sintiendo a la vez, el resultado sonoro al “sumergirse en las teclas”. A veces, a costa de 
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mucho tiempo y esfuerzo, se tiene que cerrar la brecha en la preparación musical y pianística del 

alumno, ya que de otra manera, no lograría extraer sonido del instrumento. 

     A la vez con la aplicación de los acordes, se debe buscar el sonido, y la percepción relacionada 

con él, al tocar la melodía. El alumno necesita aprender a dominar la “audición adelantada”, es 

decir, deliberadamente conducir la melodía con el oído al tocarla y escucharla, adelantándose un 

tanto al surgimiento del sonido real de cada nota, frase, tema posterior. Con una mano suelta, los 

dedos preparados bajan a las teclas en sucesión, sin movimientos sobrantes y sin tensión, pasando 

tranquilamente de una tecla a otra. Una audición atenta y la homogeneidad del sonido, es decir, la 

transición de un sonido a otro, ayudan a la buena calidad de toda la línea sonora.

     El grado de plenitud y el carácter del sonido dependen del contenido de la música, de la densidad 

de su factura, del registro. Aún los fragmentos rápidos se deben tocar a ritmo lento, con un sonido 

más denso del que se necesitará después. Un sonido naturalmente sonoro, pleno, mismo que sólo es 

posible con un aparato suelto – no solamente es uno de los medios de expresividad más importantes; 

es la base de la destreza del sonido.

     El pedagogo debe ser un “especialista en diagnósticos” y siempre ver qué es lo que impide al 

alumno, a encontrar el sonido buscado: puede ser una noción auditiva no suficientemente clara, un 

movimiento sobrante, la tensión, o falta de las habilidades de extracción del sonido. Es necesario 

trabajar sistemáticamente sobre piezas de diversos géneros, tipos, estilos. El objetivo principal aquí 

es el problema de la interrelación orgánica de la noción auditiva de la meta sonora concreta y una 

sensibilidad especial, la perceptividad en las puntas de los dedos de quien toque. Es necesario 

educar a no sólo “adelantarse a oír” el sonido, sino también enseñar una especie de “adelantarse 

a sentir” en la punta del dedo, el sonido mismo – su carácter, su colorido, todo el complejo de sus 

cualidades expresivas. 

     La manera de “pronunciar” el sonido, es decir, el carácter de tocar las teclas con los dedos, 

permite lograr el tinte sonoro buscado. Entre más finas y precisas las percepciones en las puntas 

de los dedos – más real es el logro de la meta sonora concebida por el oído. “Toda la precisión se 

concentra en ellos… Pues lo decisivo para el sonido es cuando la punta del dedo toca la tecla” 

– escribió G.Neihaus. 
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     Trabajar sobre la comprensión y la expresividad de la ejecución es, en cierta forma, absorber todos 

los medios necesarios que permiten revelar la idea creativa del compositor – las frases, los tintes 

dinámicos, los trazos. La escala de las gradaciones dinámicas no tiene límites. Está estrechamente 

relacionada con la faceta vibracional del sonido. Al tocar el piano, los alumnos a menudo empiezan 

a temerle al sonido mismo del instrumento, pierden la precisión al tocar las teclas con los dedos, el 

apoyo sobre las teclas, y el resultado es un sonido poco claro, indefinido, desprovisto de vibración: 

el piano “no suena”. Es necesario tanto explicarle al alumno que el piano requiere una precisión 

especial al tocar las teclas con los dedos, como lograr en clase que toque correctamente. 

CONCLUSIÓN

     El maestro de alumnos de habilidades bajas requiere de un gran dominio sobre sí mismo, 

paciencia y un gran deseo de desarrollar el potencial, por más pequeño que sea, de su alumno. 

Cuando empezamos a trabajar con estos alumnos, es necesario tomar en cuenta la influencia del 

estudio previo. Hay que analizar a fondo la individualidad del alumno, revisar minuciosamente sus 

habilidades y conocimientos. Es necesario un período de prueba más o menos largo, durante el cual, 

con base de un primer programa “de prueba”, el pedagogo revise todos los aspectos del “bagaje” 

musical del alumno, separando lo bueno de lo malo, haciéndolo con flexibilidad y bondad. 

En su trabajo, el pedagogo debe formar una mentalidad de entonación en el desarrollo de la 

técnica virtuosa del alumno. Hay que saber valorar todo lo que sirva de la “herencia” del pedagogo 

antecesor.

     Uno de los objetivos principales al formar las habilidades profesionales del pianista, es la educación 

de la cultura de entonación. ¿Cuál es el significado del desarrollo de las habilidades de la mentalidad 

de entonación en la creación del fundamento técnico del alumno?

     “Cuando hablan sobre la técnica pianística, se refieren a la suma de las habilidades, destrezas y 

técnicas de la ejecución pianística que le ayudan al pianista, a lograr el resultado sonoro artístico que 

busca. Fuera de un objetivo musical, el técnico no existe” – escribe E. Liberman en su libro “Trabajo 

sobre la técnica pianística”. Algunos pedagogos crean una especie de “base técnica” abstracta 
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ignorando la conciencia y el oído del alumno, no le inculcan la habilidad de comprender el proceso 

de ejecución de las piezas virtuosas, sólo se apoyan en el entrenamiento. En estos casos la destreza 

técnica del alumno no le ayuda a revelar el contenido de la música, sino que se vuelve un fin en sí 

misma. “Técnica sin voluntad musical – es un potencial sin sentido; y cuando se vuelve un fin en sí 

misma, no hay manera de que sirva al arte” – dijo José Gofmann.  Al desarrollar las habilidades de la 

mentalidad de entonación en el alumno, es muy importante la continuidad. Las habilidades obtenidas 

al inicio de los estudio pueden desarrollarse a una base fundamental del pianismo. La comprensión 

de la entonación al trabajar con los estudios instructivos más sencillos puede ayudar a ejecutar 

estudios altamente artísticos de contenido profundo de Chopin, Lizst, Rachmaninov.

     A menudo se da el hecho de que la palabra “estudio” se equipara a la noción de “rápido y 

a alto volumen”.  El alumno empieza a trabajar sobre el estudio postulándose únicamente estas 

metas, usando diversos medios de stacatto, portamento, pausas, dobles etc., a la vez que el sentido 

del estudio no le queda claro. Ejercicios de este tipo sólo pueden ser perjudiciales, ya que al fijar 

movimientos imprecisos, privan la ejecución de su respiración natural; esto puede ocasionar pausas 

inesperadas donde menos se espera. Antes que nada, el pianista debe imaginar con su oído interior 

qué es lo que quiere lograr, comprender las características del estilo de la pieza, su carácter, su 

tiempo. 

     “Entre más claro se debe hacer, menos claro queda cómo hacerlo” – decía G. Neihaus. Algunos 

pedagogos-pianistas destacados – Talberg, Lizst, N. Rubinstein y Neihaus - han señalado verbalmente 

y por escrito que el trabajo sobre la técnica es un proceso mental.

     ¿Qué es lo que hay que tomar en cuenta al educar la mentalidad de entonación durante el trabajo 

sobre la técnica? De antaño, la entonación pianística se ha relacionado mayormente con la ejecución 

de la melodía y la expresividad dinámica de sus frases. Sin embargo, en las piezas virtuosas “Se 

debe expresar no sólo la cantinela, sino también la técnica en el sentido estrecho de la palabra” 

– escribe L. Guinsburg. De una técnica cantada requieren las composiciones para piano de Lizst, 

Chopin, Tchaikovsky, Glazunov, Rachmaninov, Ravel, Shostakovitch, Prokofiev. Por tanto, al trabajar 

sobre cualquier material técnicamente difícil, primero es necesario detectar la interrelación melódica 

de sus sonidos. A la vez, no se debe olvidar que es muy importante tener buenos dedos, cuando 
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la muñeca, el hombro y el tronco les ayudan. Nunca se debe olvidar sobre el entrenamiento de los 

dedos; no obstante, hay que conducirlo en otro nivel, para que dependa del sentido de la pieza. 

Cualquier estudio de Cherny o Clementi-Tausig, a pesar de su carácter instructivo, es definido por 

una lógica clara de su desarrollo, y no es privado de linealidad melódica. El objetivo del pedagogo es 

ayudarle al alumno, a unir los sonidos en micro-estructuras con entonación correcta, encontrar sus 

puntos de gravedad, definir los momentos de respiración, es decir, lograr una ejecución técnicamente 

correcta y llena de sentido.

     Antes que nada, la melodía ayuda a definir los fragmentos naturales de la música. Estos 

fragmentos son similares a los del lenguaje hablado. Sin embargo, en el lenguaje musical este 

proceso es más complejo, ya que se tiene que hablar con los dedos, mismos que, naturalmente, 

no tienen tanta movilidad y requieren de un largo entrenamiento. Además, el tejido musical puede 

ser tan homogéneo que no fácilmente se presta para su fragmentación en unidades de significado. 

Desde los primeros pasos, el pedagogo debe ayudarle al alumno, a unir los sonidos en melodías 

terminadas. Tal como escribe Tymakin, el Maestro distinguido de Rusia:”Primeramente, al desarrollar 

las habilidades de estudio y memorización de las piezas, desde los primeros pasos, hay que lograr 

que el alumno perciba el texto musical a manera de grupos enteros de 2-3-4 notas dependiendo 

de cómo componen las frases, los compases o las palabras (si es una cancioncita con texto)” El 

minucioso detallado del texto al trabajar sobre los estudios adquiere una especial importancia, ya 

que una melodía considerablemente homogénea y tiempo rápido pueden estropear su articulación 

fácilmente. 

     La posición de los acentos lógicos en la pieza que se estudia, depende de muchos factores: el estilo 

de la pieza, la organización rítmica y la individualidad del mismo ejecutante. No obstante, desde su 

niñez el alumno debe aprender a sentir el centro dinámico de cualquier frase, tanto lenta como rápida. 

En la música virtuosa estos puntos de apoyo son muy importantes, ya que aligeran el movimiento; es 

decir, una meta clara simplifica mucho el lograrla. Sin embargo, no sólo es necesario saber adónde 

llevar el pasaje, sino también ejecutarlo con calidad. En este aspecto es muy importante el control de 

sonido. Comprender los puntos de gravedad de la entonación en los estudios, propicia la detección 

en la factura, de sus diversos planos de sonido. Esto elimina las sobrecargas de sonido y economiza 
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las fuerzas físicas del pianista: cosa muy importante para la ejecución de las obras virtuosas. Este 

doble plano se oculta en la factura de los estudios instructivos, como, por ejemplo, los de Cherny: ор. 

299-№23, ор. 740 №4, 8. En los estudios de concierto se vuelve su rasgo principal.

     Lo multiplano de los estudios artísticos requiere de especial atención, de ciertos métodos de 

estudio.  A menudo, su factura representa una combinación de la línea melódica principal con su 

carga de sentido, y el acompañamiento que, por regla, oculta diversas dificultades técnicas.

     Es bastante complicado trabajar sobre las piezas cuya melodía y acompañamiento están 

estrechamente entretejidos. El segundo plano de los estudios artísticos suele estar técnicamente 

complicado, y a menudo los alumnos empiezan a estudiarlo por separado, olvidando su papel 

subordinado; es decir, lo estudian fuera de su relación con la línea melódica principal de entonación 

y significado. La base melódica es la que ayuda con los acentos precisos de significado, permite 

encontrar los momentos de la mayor tensión o relajación, y por tanto, la respiración natural. 

     La lectura correcta, profundamente comprendida del texto también da a luz a los movimientos 

precisos y económicos del aparato pianístico. Siendo la fuente de la libertad del ejecutante, ayuda 

a superar las dificultades pianísticas. Se ha escrito mucho sobre el proceso motor del pianista. Sin 

embargo, al trabajar con los alumnos, uno no deja de enfrentarse con un aparato tenso, con la 

inhabilidad de someter sus movimientos a la idea artística de la obra en ejecución. Si el alumno 

concibe la pieza a manera de sonidos separados, entonces, toca en consecuencia, olvidando los 

movimientos cómodos, pertinentes, unificadores.

     El trabajo sobre la comprensión de la entonación del texto no debe destruir las nociones sobre el 

todo. Por tanto, es necesario empezar tocando el estudio entero a ritmo lento. Esto da la posibilidad 

de abarcar el estudio en su totalidad, con un buen entendimiento y la precisa ejecución de todos los 

objetivos postulados, sin olvidar la perspectiva. A la medida que se van reforzando las habilidades, se 

acelera el ritmo, que es cuando aumentan los detalles, sometiéndose a unos objetivos cada vez más 

generales. En el proceso de unificación, el minucioso detallado previo ayuda, incluso en los tiempos 

más rápidos, a no permitir que el alumno toque de manera descuidada, apresurada, fuera de la idea 

del autor.
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Casi siempre el pedagogo se ve obligado a reeducar al alumno, cambiar sus técnicas aprendidas 

anteriormente; en este proceso es muy importante abstenerse de criticar, sino, al contrario, enseñar 

lo nuevo, lo superior. Es necesario hacer un buen esbozo del plan individual. El plan es más que una 

lista de las obras por estudiar. El plan es un diagnóstico y un pronóstico pedagógico. Es necesario 

empezar a elaborar un plan así, caracterizando al alumno de manera atinada, bien pensada. El 

alumno tiene más potencial que cualidades claramente surgidas. El pedagogo requiere no sólo ver 

lo claro del presente, sino también captar lo tímido, lo escondido – lo que hoy apenas surge, pero lo 

que probablemente formará el futuro. Del pedagogo es de quien, en gran medida, depende si estos 

brotes de lo nuevo florecen, o se marchitan sin ser notados y cultivados.

     Los alumnos de habilidades bajas pueden empezar con un diario donde se anotarán las tareas.  

El pedagogo debe asignar tareas no muy voluminosas, pero sí exigir que se cumplan en tiempo y 

forma. Tampoco se debe sobrecargar a los alumnos de información, sino tratar de que las tareas 

sean comprensibles, concretas y accesibles para su entendimiento.

     Hay que utilizar todas las maneras posibles para alentar el buen estudio. Nunca se debe abordar 

el estudio de los alumnos pensando que son menos capaces, y entonces, no vale la pena postular 

grandes objetivos

     El arte pedagógico consiste en la capacidad del maestro, de resolver las situaciones imprevistas 

que surjan en clase, y hacerlo de manera interesante, sin imposiciones. Las etapas principales: 

1) Revisar la tarea. 

2) Explicar el problema nuevo.

3) Definir las posiciones básicas y reglas para la adquisición de la habilidad.

4) Definir el método de estudio destinado a reforzar la habilidad por medio del estudio autónomo (la 

tarea) del alumno.

5) Demostrar la manera de estudiar con una o varias tareas.

6) Resumen oral de los problemas por estudiar.

7) Tarea, cuya meta es reforzar el conocimiento y la habilidad en cuestión.
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Al trabajar con los alumnos, no podemos esperar que todos sean ejecutantes. Pero sí está en nuestras 

manos preparar buenos pedagogos del piano. Para eso el pedagogo mismo debe saber mucho y 

estar en constante actualización, por más difícil que esto sea. Además, el pedagogo debe recordar 

la irrompible relación de la educación formativa e informativa. Siempre hay que recordarlo, cultivarlo 

conciente y sistemáticamente, y sobre todo, predicar con el ejemplo. Siempre debemos recordar que 

ser pedagogo no es una profesión, sino un estilo de vida.
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