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Apresentação 

 
As memórias do Fórum Latino-Americano de Educação Musical (FLADEM) são parte do 
registro da história do movimento latino-americano que busca fortalecer nossa rede, nossas 
pesquisas, nossos relatos de experiência e nossas propostas de materiais pedagógicos. 
Em 2025, completamos 30 anos de existência, com múltiplas trajetórias, fortalecendo as 
nossas identidades.  

O XXIX Seminário Latino-Americano de Educação Musical (SLDEM), realizado em julho de 
2025, em Monterrey, Nuevo León, no México, reuniu educadores e educadoras musicais 
de distintos países da nossa região, centrado na temática “Pedagogias musicais abertas 
para o século XXI: experiências de autoformação do educador latino-americano”. 

Junto a todo o esforço na preparação e envio de um trabalho, seja no formato de 
comunicação ou de oficina, assim como no deslocamento para a apresentação presencial, 
é muito importante este documento como registro dos trabalhos socializados, para que não 
só os que não puderam participar o leiam, mas também para possibilitar a divulgação do 
que os educadores latino-americanos estão pensando, atuando, reivindicando, inovando e 
produzindo. 

Esperamos que aproveitem esta leitura e que, a partir dela, se sintam inspirados(as) a 
participar do próximo SLDEM, em Porto Rico, em 2026, com novas propostas! 

Grande abraço, 

  
 

Adriana Rodrigues Didier e Micael Carvalho dos Santos 
novembro de 2025 
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Palabras de bienvenida 

María Olga Piñeros Lara, Presidenta FLADEM 
 
Un saludo cordial a todos y a todas; sean bienvenidos a este vigésimo noveno 

seminario en el cual estamos celebrando 30 años de labores ininterrumpidas del Foro 
Latinoamericano de Educación Musical FLADEM. 

Hoy aquí en Monterrey, hermosa tierra mexicana, celebramos la existencia y 
persistencia en el tiempo, de nuestro movimiento, un sueño hecho realidad, logrado gracias 
al legado y los aportes de sus fundadoras, y de todos y todas los que a lo largo del tiempo, 
nos hemos unido, honrando un mismo propósito:  la educación musical de calidad como 
derecho vital en la formación integral del ser humano.  

Hacemos parte de un continente rico y diverso, pluricultural y multiétnico, forjado en 
ese mágico crisol de identidades, cuya génesis es una mixtura generosa entre pueblos 
indígenas originarios, pueblos afrodescendientes, mestizos, europeos, gitanos y creoles. 
Nuestras diferencias potencian nuestra riqueza y nuestros rasgos comunes nos unen y nos 
hermanan. 

La formación de formadores, la investigación, el intercambio de experiencias y 
saberes, y  la reflexión profunda y creativa sobre nuestra identidad, con el fin de pensarnos 
como actores de nuestras propias lógicas de aprendizaje-enseñanza y modelos 
pedagógicos abiertos, son una característica fundamental de todos los pueblos que hacen 
parte de Fladem, en este vasto y exuberante continente latinoamericano. Nos reconocemos 
en nuestras voces latinoamericanas, porque en ellas se revelan rasgos de nuestros 
entornos, de nuestras diferentes personalidades como países hermanos. 

Como miembros de FLADEM, nos distinguimos por nuestra permanente 
preocupación por desarrollar metodologías propias, acordes con nuestras necesidades y 
anhelos. Por eso cuidamos la selección del repertorio, las bibliografías que consultamos, 
los autores que citamos y la manera como enseñamos, así como la constancia y 
profundidad con la que reflexionamos sobre nuestro quehacer y la manera respetuosa y 
amable como escuchamos y dialogamos con nuestros colegas y estudiantes. 

En este seminario nos hemos congregado para celebrar la vida, y lo hacemos como 
educadores musicales, con alegría y orgullo, con el compromiso indeclinable que nos 
caracteriza: formar y transformar en el más profundo sentido humano, con cada canción 
que entonamos al lado de nuestros estudiantes, con cada sonido que producimos en los 
ensambles que trabajamos, con cada montaje musical que hacemos en colegios, 
academias, universidades y comunidades a donde llegamos.  

Somos Latinoamérica, somos educadores musicales, somos las voces de las 
práctica pedagógicas que acompañan, cuestionan, recuerdan y testimonian la alegría, pero 
también los dolores y tragedias que en muchas ocasiones ensombrecen nuestras 
realidades. Somos voces que cantan y que arrullan, sanan y alivian, voces llenas de 
imaginación para viajar por mundos insospechados, para conocer historias de nuestras 
ricas y diversas culturas y despertar universos dormidos.  
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FLADEM es un espacio de unidad y encuentro incluyente, sin privilegios ni 
discriminación por nuestro lugar de origen, etnia, género, color o grado de escolaridad, un 
espacio donde respetamos los diversos puntos de vista,  dialogamos, y  escuchamos las 
diferencias, con el fin de propiciar el sano debate, para que en vez de ahondar en las 
brechas que nos alejan, construyamos puentes que nos acerquen y nos armonicen cada 
vez más con nuestros estudiantes, nuestros colegas,  con la música, y las pedagogías que  
florecen en nuestra latinoamerica. 

Es mi deseo que mantengamos  sanas y vigorosas las voces de las educadoras y 
los educadores musicales latinoamericanos, voces  que se tejen en red para conformar el 
foro de FLADEM, porque es a través de esas voces que expresamos nuestro sentimiento 
con respecto a la educación y al pensamiento musical en nuestros países; voces que no se 
cansan de seguir trabajando con ahínco,  sin perder el norte, aun cuando a veces pareciera 
no son escuchadas, que están perdidas, dormidas, escondidas, frágiles, o silenciadas. 

Es con esas voces que nos caracterizan que debemos continuar dialogando sobre 
las pedagogías que necesitamos para este siglo 21. Quiero reafirmar el pensamiento del 
maestro colombiano Eliécer Arenas, cuando manifiesta que ‘hoy necesitamos pedagogías 
que comprendan que el objetivo de la educación musical no es tanto tocar la música sino 
prepararnos para que ella nos toque. Pedagogías que intervengan sin daño el ecosistema 
cultural y sin vulnerar la integridad de las personas. Requerimos pedagogías que entiendan 
que la cultura es de larga duración, porque mucho de lo valioso de ella viene de lejos y de 
antes, y que nos preparen para negociar sentidos en un mundo multicultural en donde no 
somos meros espectadores.’ (Arenas Monsalve, Eliécer. Amar la vida y cuidar de las 
personas. El lugar de lo pedagógico en un ecosistema musical vivo y diverso. Conferencia 
inaugural del 7 Congreso Nacional de Música. “Hacia un sistema musical sostenible” 2023) 

Que nadie ni nada nos arrebate el disfrute, la posibilidad, y el derecho que tenemos 
de alzar nuestras voces para cantar, dialogar, debatir y expresarnos libremente hasta 
quedar sin aliento!!!!! 

En esta importante ocasión quiero recordar a nuestras queridas fundadoras, Violeta 
Hemsy, Margarita Fernández, Gloria Valencia y Carmen Méndez, quienes siempre están 
acompañándonos de corazón.  

Termino estas palabras, trayendo a mi memoria la presencia y las voces de todos 
aquellos maestros y estudiantes de música que de una u otra manera no son escuchados, 
que no pueden protestar, no pueden gritar, o no pueden cantar. A los que por miedo o por 
temor, tienen sus voces encarceladas, amordazadas, a los que sus voces han sido 
usurpadas, tergiversadas. A aquellos, a quienes como último recurso se aferran a la vida 
desde un tenue hilo de voz. 

Los invito a que persistamos en nuestra misión como formadores críticos, 
reconociendo el potencial de la educación musical en el fortalecimiento del tejido social y la 
construcción de paz en nuestro continente. 

 
Un abrazo afectuoso, 

María Olga Piñeros - Colombia 
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Boas-vindas (PORT) 
María Olga Piñeros Lara, Presidente do FLADEM 

 
Uma cordial saudação a todos; bem-vindos a este vigésimo nono seminário, no qual 

celebramos 30 anos de trabalho ininterrupto do Fórum Latino-Americano de Educação 
Musical (FLADEM). 

Hoje, aqui em Monterrey, esta bela terra mexicana, celebramos a existência e a 
persistência do nosso movimento, um sonho que se tornou realidade, alcançado graças ao 
legado e às contribuições de suas fundadoras e de todos nós que, ao longo do tempo, nos 
unimos com vistas a um propósito comum: a educação musical de qualidade como um 
direito vital no desenvolvimento integral do ser humano. 

Fazemos parte de um continente rico e diverso, multicultural e multiétnico, forjado 
nesse caldeirão mágico de identidades, cuja gênese é uma generosa mistura de povos 
indígenas, afrodescendentes, mestiços, europeus, ciganos e crioulos. Nossas diferenças 
enriquecem nossa riqueza. Nossos traços comuns nos unem e nos tornam irmãos. 

A formação de formadores, a pesquisa, a troca de experiências e conhecimentos, e 
a reflexão profunda e criativa sobre nossa identidade, com o objetivo de nos 
compreendermos como atores de nossas próprias lógicas de ensino-aprendizagem e 
modelos pedagógicos abertos, são características fundamentais de todos os povos que 
fazem parte da FLADEM, neste vasto e exuberante continente latino-americano. Nos 
reconhecemos em nossas vozes latino-americanas, porque elas revelam traços de nossos 
ambientes e de nossas diferentes personalidades como países irmãos. 

Como membros do FLADEM, distinguimo-nos pelo nosso foco contínuo no 
desenvolvimento das nossas próprias metodologias, em consonância com as nossas 
necessidades e aspirações. É por isso que tomamos muito cuidado na seleção do nosso 
repertório, nas bibliografias que consultamos, nos autores que citamos e na forma como 
ensinamos, bem como na consistência e profundidade com que refletimos sobre o nosso 
trabalho e na forma respeitosa e gentil como ouvimos e nos relacionamos com os nossos 
colegas e alunos. 

Neste seminário, reunimo-nos para celebrar a vida, e fazemo-lo como educadores 
musicais, com alegria e orgulho, com o compromisso inabalável que nos caracteriza: educar 
e transformar no mais profundo sentido humano, com cada canção que cantamos ao lado 
dos nossos alunos, com cada som que produzimos nos conjuntos com que trabalhamos, 
com cada produção musical que criamos nas escolas, espaços acadêmicos, universidades 
e nas comunidades que servimos. 

Somos América Latina, somos educadores musicais, somos as vozes de práticas 
pedagógicas que acompanham, questionam, lembram e testemunham a alegria, mas 
também a dor e as tragédias que muitas vezes obscurecem nossas realidades. Somos 
vozes que cantam e embalam, curam e acalmam, vozes cheias de imaginação para viajar 
por mundos jamais imaginados, para aprender sobre as histórias de nossas ricas e diversas 
culturas e para despertar universos adormecidos. 

O FLADEM é um espaço de unidade e encontro inclusivo, sem privilégios ou 
discriminações com base em nossa origem, etnia, gênero, cor ou nível educacional. Um 
espaço onde respeitamos a diversidade de pontos de vista, dialogamos e ouvimos as 
diferenças, a fim de fomentar o debate saudável. Para que, em vez de aprofundar os 
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abismos que nos separam, construamos pontes que nos aproximem e nos harmonizem 
cada vez mais com nossos alunos e colegas, com a música e as pedagogias que florescem 
em nossa América Latina. 

Espero que mantenhamos as vozes saudáveis e vigorosas dos educadores musicais 
latino-americanos, vozes que se entrelaçam em rede para formar o fórum do FLADEM, 
porque é por meio delas que expressamos nossos sentimentos em relação à educação e 
ao pensamento musical em nossos países; vozes que continuam trabalhando 
incansavelmente, sem perder o rumo, mesmo quando às vezes pareça que não estejam 
sendo ouvidas, que estão perdidas, adormecidas, escondidas, frágeis ou silenciadas. 

É com essas vozes que nos caracterizam que devemos continuar a dialogar sobre 
as pedagogias de que precisamos para este século XXI. Quero reafirmar o pensamento do 
maestro colombiano Eliécer Arenas, quando afirma que "hoje precisamos de pedagogias 
que entendam que o objetivo da educação musical não é tanto tocar música, mas nos 
preparar para que ela nos toque". Pedagogias que intervenham sem agredir o ecossistema 
cultural e sem violar a integridade dos indivíduos. Precisamos de pedagogias que entendam 
que a cultura é duradoura, porque muito do seu valor vem de longe e de antes, e que nos 
preparem para negociar significados em um mundo multicultural onde não somos meros 
espectadores. (Arenas Monsalve, Eliécer. Amar a vida e cuidar das pessoas. O lugar da 
pedagogia em um ecossistema musical vivo e diverso. Conferência inaugural do 7º 
Congresso Nacional de Música. "Rumo a um sistema musical sustentável" 2023) 

Que nada nem ninguém nos tire a alegria, a oportunidade e o direito de levantar a 
voz para cantar, dialogar, debater e nos expressar livremente até ficarmos sem fôlego! 

Nesta importante ocasião, quero lembrar nossas queridas fundadoras, Violeta 
Hemsy, Margarita Fernández, Gloria Valencia e Carmen Méndez, que estão sempre 
conosco de todo o coração. 

Concluo estas palavras recordando a presença e as vozes de todos aqueles 
professores e alunos de música que, de uma forma ou de outra, não são ouvidos, que não 
podem protestar, não podem gritar ou não podem cantar. Àquelas cujas vozes, por medo 
ou pavor, estão aprisionadas, silenciadas, cujas vozes foram usurpadas e distorcidas. 
Àqueles que, como último recurso, se agarram à vida por um tênue fio de voz. 

Convido vocês a persistir em nossa missão como educadores críticos, reconhecendo 
o potencial da educação musical para fortalecer o tecido social e construir a paz em nosso 
continente. 

Um abraço caloroso, 
María Olga Piñeros – Colômbia 
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Palabras de bienvenida de la Presidenta de FORMEDEM 
Jessica Campa Cortés 

 
¿Y tú, a qué vienes al seminario? No me cabe la menor duda que a aprender y a 

saber más, pero sabes, FLADEM va más allá.  
Somos ese clásico alumno que has tenido en tu clase, ése sacado del molde, el 

diferente, el que no encaja con todos, el que piensa diferente, al que no le gustan las cosas 
de siempre, el que cuestiona.  

Los rebeldes, los que buscamos enseñar desde otra perspectiva, tratando de hacer 
un cambio en nuestras aulas para empujar a nuestros alumnos a que sean mejores, a que 
se conozcan, a sentirse parte de.  

Somos una gran familia de maestros, músicos y amigos, que amamos una de las 
siete bellas artes más hermosas, pero sobre todo que tenemos una pasión: la educación 
enfocada, encaminada y dirigida a la música.  

De ésta familia de FLADEM crece y nace FORMEDEM, somos la sección mexicana 
de éste foro internacional, en la cual llevamos años trabajando en este enorme y grandioso 
país.  

Entre las muchas cosas que buscamos es encontrar y que nos encuentren, esos 
maestros “rebeldes” que se dejen seducir por esta corriente llamada FLADEM, de esto 
llamado “Pedagogías Abiertas.”  

El año pasado levantamos la mano para traer el seminario a México, para seguir 
buscando y conquistando maestros musicales  con esta forma de vida.  

Un seminario con el que buscamos la re-construcción y co-construcción de 
pedagogías musicales donde podamos a través del diálogo, compartir visiones, procesos y 
retos, donde consigamos dar espacio a la investigación de las diferentes latitudes de 
Latinoamérica.  

Esta semana festejamos los 30 años de este viaje flademiano, donde nuestros 
hermanos latinos vienen de diferentes latitudes a este encuentro. A todos ustedes 
BIENVENIDOS, México los recibe con los brazos abiertos.  

A los mexicanos, este esfuerzo es para ustedes, enamórense de sus raíces, 
enamórense de la gente latina, enamórense de FLADEM.  

 
Con amor, Jessica 

 
Jessica Campa Cortés 

Profesora de Educación Musical 
Presidenta FORMEDEM. Fladem-México 
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Panel plenario - Conversatorio 

El sueño se hizo a mano y sin permiso: reflexiones alrededor de la 
historia, identidad y futuro del FLADEM 

Analía Bas  
analiabas@gmail.com 

FlademAr 
Argentina 

 
Introdução 

En el año 2009, como presidenta de la sección argentina de FLADEM, cerraba mi 

saludo de bienvenida al XV Seminario Latinoamericano de Educación Musical con un 

agradecimiento a nuestras cuatro maestras fundadoras citando una frase del poeta y cantor 

cubano Silvio Rodríguez que dice “el sueño se hace a mano y sin permiso”. Cuando fui 

convocada a escribir estas reflexiones, recordé, no por casualidad, esas palabras y 

consideré que eran el título más adecuado para esta presentación. 

Utilizando términos de la morfología musical, este trabajo guarda una forma tripartita: 

Tema A: Un recorrido por las temáticas que se desarrollaron durante estos treinta 

años en los SLDEM. 

Tema B: Nuestra identidad pedagógica 

Tema C: Mirando al futuro: hacia una epistemología de las Pedagogías Abiertas 

Coda 
 

Haciendo un poco de historia 
El FLADEM nació en Costa Rica en el año 1995, luego de encuentros entre las 

maestras Violeta Hemsy de Gainza, Carmen Méndez Navas, Gloria Valencia y Margarita 

Fernández. Podemos encontrar el germen del FLADEM en un congreso de la ISME en 

Tampa, Estados Unidos en el año 1994. Allí las maestras mencionadas conversaban sobre 

la incomodidad que generaba que el idioma oficial de la ISME fuera el inglés, cabe aclarar 

que en ese caso preciso se encontraban en un país de habla inglesa, pero esto sucedía 

indefectiblemente sea cual fuera el territorio en el que se desarrollaban esos encuentros. 

Aquí hay un primer punto a analizar y es lo relativo a la lengua, la palabra es performativa, 

en consecuencia, el idioma también. Cada lengua refleja un modo de ser, de pensar, de 
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transmitir tradiciones, crear comunidad y enseñar de una sociedad, en tal sentido, la 

preocupación por el idioma impuesto que aquejaba a las maestras trascendía lo que podría 

resolverse con un traductor, se trataba de las voces acalladas de los pueblos que se ubican 

al sur del Río Bravo. En dicho encuentro fue importante el intercambio que ellas tuvieron 

con el entrañable pedagogo y abridor de caminos Murray Schafer, que las impulsó a crear 

un movimiento para la pedagogía musical que fuera latinoamericano, ya vemos aquí que la 

apertura pedagógica que ejercía el querido Murray iba de la mano de su amplia mirada 

sobre la cultura y sociedad. 

Tema A: Las temáticas que se desarrollaron durante estos treinta años en los 

SLDEM 

Para comenzar, presentamos un recorrido histórico a través de los títulos que han 

identificado a nuestros seminarios en estos treinta años, Cada uno da cuenta de las 

preocupaciones, los intereses y los contextos cambiantes de los profesores, compañeros 

flademianos que tenían la tarea de pensar cual era la temática necesaria a tratar cada año.  

Siguiendo este derrotero, se observa cierto movimiento en espiral de temas que fueron 

apareciendo, entrelazándose con otros y reapareciendo enriquecidos, propiciando la 

reflexión sobre nuevas ideas. Para este breve análisis se han organizado en cuatro grupos. 

 

I 
2001: La música y la educación en la mirada de Latinoamérica. 

2002: Hacia una educación musical latinoamericana 

2003: Música y valores en la educación musical actual 

2004: Educación musical, culturas latinoamericanas, políticas de inclusión 

2005: Una década enriqueciendo la educación musical latinoamericana 

2006: Panorama de la investigación en los procesos de formación musical. Retos de 

la educación musical en el siglo XXI 

Se parte de un primer título que da cuenta de la necesidad de transitar y analizar la 

educación musical desde una perspectiva latinoamericana, más adelante, se avanza sobra 

el registro del contexto sociocultural que llevará a plantear la necesidad de desarrollar 

políticas de inclusión, cerrando  este primer grupo de títulos, emerge la preocupación por 
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investigar acerca de los procesos de formación musical, inquietud que en seminarios 

posteriores se trasladaría a indagar sobre la educación de los formadores. 

 

II 
2007: Apertura e integración en la educación musical latinoamericana. 

Interculturalidad- autonomía- realidad 

2008: América Latina en busca de una Educación Integral: Música y Pedagogía 

2009: Apertura, identidad y realidad en la Formación y Acción del Educador Musical 

Latinoamericano.  

2010: Interculturalidad realidad e identidad en la educación musical latinoamericana.  

Utopías y acciones a 200 años de la Emancipación política de nuestro continente. 

2011: Educación y cultura. Política e ideales para una educación musical 

latinoamericana. 

En este segundo grupo de títulos, la apertura, rasgo identitario del FLADEM 

comienza a cobrar fuerza. En primer lugar, este concepto, aparece enlazado con el de 

Integración, ambos invitan a cuestionar ciertas prácticas pedagógicas fragmentarias. Más 

adelante, la apertura forma una trama con la Identidad (tema central de los primeros 

seminarios) y la realidad, dando cuenta de la necesidad de realizar una mirada 

contextualizada en un aquí y ahora. Finalmente, en el seminario de 2011 se menciona a la 

política como herramienta ineludible para lograr la multiplicación de experiencias 

pedagógicas abiertas, integrales e inclusivas desde una mirada latinoamericana. 

 

III 
2012: Interculturalidad realidad e identidad en la educación musical latinoamericana. 

2013: Pedagogías Abiertas en la Educación Musical latinoamericana. Mitos, 

realidades y propuestas. 

2014: Hacia la formación integral de los educadores musicales latinoamericanos 

2015: Música y contemporaneidad desafíos, motivaciones y posibilidades para el 

educador musical latinoamericano. 

2016: Pedagogías musicales abiertas en Latinoamérica. Mitos, utopías y realidad. 
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2017: Los principios del FLADEM y la realidad latinoamericana: logros y dificultades 

para su inclusión en las Políticas Públicas y en la acción de los educadores musicales. 

2018: Apertura en la educación musical latinoamericana del siglo XXI: acciones y 

reflexiones 

2019: FLADEM y pensamiento pedagógico musical latinoamericano: 24 años de 

identidad, formación, investigación y visibilidad.  

Emergen las Pedagogías musicales abiertas como tema que merece una urgente 

reflexión en colectivo, derribando mitos y situándolas en realidades diversas. Durante varios 

años se observa un rodeo sobre ese tema contextualizado en la realidad y cultura regional.  

Volvemos a encontrarnos con una referencia a la política, con un lema que denota cierto 

desencanto y llegamos a un encuentro que integra las palabras identidad, formación, 

investigación y visibilidad.  

Estos cuatro términos podrían sintetizar el recorrido transitado hasta ese momento, 

estamos refiriéndonos al SLDEM celebrado en el año 2019 en Colombia. Identidad: alude 

a esos comienzos donde teníamos la imperiosa necesidad de dirigir nuestras miradas y 

escuchas hacia la cultura del territorio que habitamos, en consecuencia, habíamos tomado 

conciencia que era urgente revisar las matrices pedagógicas instaladas, para ello 

deberíamos ejercer un trabajo de investigación y formación docente en profundidad. Dichos 

trabajos reflexivos favorecieron la conciencia sobre la invisibilización de nuestras culturas 

donde conviven los saberes originarios, los afrodiaspóricos y los hispanoportugueses como 

tres grandes grupos. Cuando se pensó este seminario con estas cuatro palabras tan 

potentes no se sabía que sobrevendría en unos meses más el silencio, de la mano de dos 

años de pandemia donde el abrazo anual fue reemplazado por la virtualidad.  

 

IV 
2022: Músicas y Pedagogías Inauditas: educación musical latinoamericana para los 

nuevos tiempos. 

2023: La creatividad en la educación musical latinoamericana. Cuando el hacer 

musical nos transforma. 
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2024: Voces, emociones, formaciones y prácticas de Educadoras y Educadores 

Musicales de Latinoamérica. 

Saltamos al año 2022, cuando en Costa Rica, país donde nació nuestro foro, nos 

volvimos a reunir de manera presencial con el lema: “Músicas y Pedagogías Inauditas: 

educación musical latinoamericana para los nuevos tiempos”, resulta relevante el rescate 

de lo inaudito, porque la toma de conciencia sobre lo invisibilizado le lleva varios palmos de 

camino transitado al conocimiento sobre lo “no oído”, o acaso sería más preciso decir lo 

que la cultura dominante no nos ha permitido escuchar. Movilizados por esta temática se 

multiplicaron propuestas relacionadas con la des colonialidad que nos llevan a pensar que 

acaso, la incapacidad de conocer y comprender algunas músicas inauditas responde a las 

matrices euro coloniales que sustentan muchos de los currículos de conservatorios y demás 

instituciones de educación musical. Queremos aclarar que decimos que estas propuestas 

se multiplicaron porque siempre estuvieron presentes, en este sentido no podemos olvidar 

las cátedras de Coriún Aharonián, o los talleres de ritmos afroperuanos de la maestra Lilia 

Romero o las propuestas de “África en el aula” de Augusto Pérez Guarnieri. El año pasado 

por primera vez se pensó en un título que contuviera la palabra emoción, esto no es casual, 

estamos viviendo una época que evidencia que el sujeto ha cambiado, en este sentido, 

acaso como docentes debamos revisar la forma de interpelar a nuestros estudiantes.      

Hoy estamos comenzando el XXIX SLDEM, con un lema tan extenso que, por 

motivos de diseño, no ha entrado en los afiches del encuentro, aludiremos a la temática 

que hoy nos convoca en la tercera sección de esta ponencia cuando vislumbremos el futuro 

del movimiento flademiano. 

 

Tema B: Nuestra identidad pedagógica. 
Como veíamos precedentemente, la indagación sobre nuestra identidad cultural nos 

atravesó desde que comenzamos a reconocernos como pueblos  que comparten el territorio 

de Abya Yala, pero, contextualizándonos en este colectivo docente, el término abarca otros 

sentidos. ¿Cuál es la identidad pedagógica del FLADEM? El recorrido que llevamos 

realizado nos da la respuesta: Las Pedagogías Musicales Abiertas. Consideramos que es 

necesario realizar una breve descripción. Podemos definirlas a través de opuestos: las 
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pedagogías abiertas son las que no son cerradas, es decir que no responden a una receta, 

o a una planificación predeterminada sin conocimiento del grupo o del otro con el que vamos 

a trabajar. La enseñanza y el aprendizaje se construyen desde y con el mundo sonoro 

interno de cada estudiante en un proceso que se desarrolla como una secuencia espiralada.                                                                                          

Vamos a seguir esta caracterización con algunas preguntas: ¿Las pedagogías abiertas son 

activas? Por supuesto que sí, pero las pedagogías activas no son necesariamente abiertas. 

¿Cuándo una pedagogía activa no es abierta? Cuando el /la docente no abandona la 

centralidad, la escucha de cada uno de los integrantes del grupo aprendiente es un insumo 

vital en este proceso colectivo de enseñanza aprendizaje. ¿Si aplico las pedagogías 

musicales abiertas no debo planificar? Por supuesto que hay que planificar y mucho, 

siempre sabiendo que  es una praxis que se nutre con los emergentes y los imprevistos, 

por eso nos gusta llamarla la pedagogía de la escucha, porque requiere de docentes que 

tengan la suficiente flexibilidad para tomar todo lo que surja en el aula y transformarlo en 

un “enseñaje . 

Para finalizar, este modelo, a partir de una praxis flexible, busca favorecer un 

abordaje integrador de los saberes, contrario al acceso fragmentado del conocimiento 

heredado de los modelos europeos decimonónicos. En este sentido la maestra Violeta de 

Gainza expresa: 
Toda experiencia musical debería estar centrada en la práctica. Toda praxis musical 
debería ser participativa: conciencia y creatividad. Toda praxis musical debería ser 
integrada (GAINZA, 2013, p.142-143)  

 

Tema C: Mirando al futuro: hacia una epistemología de las Pedagogías 
Musicales Abiertas 

 

Decía al comienzo, que las palabras son performativas, en consecuencia, sería 

deseable que cada uno de los vocablos que integran el largo título que identifica a este 

seminario, no queden vacíos de sentido y se transformen en acción, por eso los 

analizaremos brevemente.  

"Pedagogías Musicales Abiertas para el Siglo XXI: Experiencias de 

autoformación del educador musical latinoamericano en relación a temas de equidad, 
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discriminación de la discapacidad (anticapacitismo) y racismo sonoro musical”. Cada 

uno de los conceptos enumerados aquí merece un seminario propio: 

 

Pedagogías musicales abiertas: desarrollado en el título anterior. 

Autoformación: cuando se habla de autoformación, sobre todo, si el término 

precede a la palabra experiencias, hay una referencia a un modo de aprendizaje de la 

música, pero, el mismo vocablo también puede ser una meta, una expectativa de logro del 

docente: “favorecer la apropiación de los elementos del lenguaje musical para que el 

egresado desarrolle las herramientas suficientes para continuar con su autoformación”. Por 

otra parte, si se habla de egresado, estamos situándonos institucionalmente, esto abre una 

puerta la revisión de la formación docente. 

 

Equidad: siguiendo con el recorrido por las palabras claves del título de este 

seminario, muy sintéticamente vamos a dejar planteada la diferencia entre Igualdad y 

Equidad educativas. La primera, en tanto término jurídico, alude al mismo servicio educativo 

que recibirá cada estudiante al llegar a una instancia institucionalizada de aprendizaje, por 

otro lado, el principio de equidad pone el énfasis alrededor del conocimiento sobre el “punto 

de partida” de cada uno de esos alumnos. En consecuencia, la formación del educador 

musical debe proveer al futuro docente de herramientas que le permitan evaluar cada 

situación y desarrollar todas las estrategias pedagógicas que favorezcan el aprendizaje de 

cada integrante del grupo aprendiente. Dentro de un contexto de Pedagogías Musicales 

Abiertas, es posible llevar a cabo una actividad áulica adecuada a las características de 

cada alumno. 

 

Anticapacitismo: Durante el intercambio que culminó con el título que contextualiza 

este encuentro, se conversó en extenso sobre el término CAPACITISMO, pues para los 

hablantes en español resultaba una palabra de difícil conceptualización, no así a los 

compañeros, brasileño parlantes, porque es un concepto que se ha desarrollado en sus 

territorios. Se asumió entonces, el desafío de incluir esta idea sobre la que se profundizará 

en otra conferencia. Según Costalonga Gama et al. (2021) el capacitismo es 
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el prejuicio dirigido a toda persona que tiene una discapacidad, ya sea física, 
intelectual o sensorial, y, como otras formas de prejuicio, contribuye a privar a las 
personas con discapacidad de sus derechos y dignidad humana, determinando y 
perpetuando desigualdades e injusticias sociales y contribuyendo directamente a la 
exclusión social de los miembros de este grupo (COSTALONGA et al,2021, p.1764). 

 

Es necesario seguir investigando sobre cada uno de los modos de apropiación del 

lenguaje musical desde las neurodivergencias y otras diversidades, para lograr una 

verdadera inclusión educativa de la mano de las Pedagogías Musicales Abiertas. 

Racismo: Sobre la palabra racismo a secas, acaso no sea necesario hacer muchas 

aclaraciones, pero, cuando acompañamos a ese término de otro, empiezan a aparecer los 

modos invisibilizados o inauditos del racismo, como por ejemplo “racismo sonoro”. Un 

primer acercamiento sobre este enlace de palabras nos lleva a reflexionar sobre la 

necesidad de descolonizar nuestra escucha porque nuestra audición está condicionada por 

las estructuras melódico, armónico y métricas en las que nos educamos musicalmente, en 

consecuencia, manifestaciones musicales divergentes pueden quedar a mitad de camino 

de nuestra comprensión. Lamentablemente, nunca sabremos cómo sonaba nuestra ABYA 

YALA antes de que llegaran los conquistadores porque cuando, luego de las primeras 

décadas de genocidio llegaron algunos sacerdotes bienintencionados a transcribir las 

músicas originales, lo hicieron desde sus propias estructuras auditivas. Por lo antedicho, 

desde las pedagogías musicales abiertas, debemos también pensar en construir 

condiciones para desaprender, o, dicho de otra forma, de ampliar nuestros modos de 

escuchar la música. 

 

CODA 
Nuestra maestra Violeta de Gainza, siempre nos pedía que escribiéramos, decía que 

la manera de sustentar nuestras convicciones pedagógicas era poniendo en palabras las 

experiencias, opiniones y sentipensares. Por tal motivo, como homenaje a las cuatro 

maestras fundadoras de este movimiento, comenzando a transitar los próximos 30 años del 

FLADEM propongo encarar un estudio crítico e integral sobre la pedagogía que nos 

identifica, analizando sus pensamientos y praxis para tejer una amplia red conceptual que 

dote de fortaleza al ideario flademiano. Propongo que elaboremos proyectos de 
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investigación colaborativa (entre compañeros de diferentes países), aplicando un modelo 

contrahegemónico de investigación, por ejemplo, desarrollando la documentación narrativa 

de experiencias pedagógicas, que implica transitar un camino que elude tanto al 

“espontaneísmo” como al teoricismo que queda descontextualizado cuando quien lo 

desarrolla no tiene contacto con los territorios1. 

Finalmente, una vez, que hayamos madurado consensuadamente la epistemología 

de las Pedagogías Musicales Abiertas, invito a rescatar otra idea que quedó perdida por 

ahí: la participación política, porque estoy convencida que todas nuestras mejores 

intenciones quedarán en nada si no tomamos la decisión de transitar, de algún modo, ese 

terreno. 

Como decía Paulo Freire:  
enseñar no puede ser un simple proceso de transferencia de conocimientos del 
educador al aprendiz.  Al estudio crítico corresponde una enseñanza también crítica, 
que necesariamente requiere una forma crítica de comprender la palabra y la lectura 
del mundo la lectura del texto y la lectura del contexto (FREIRE, 2008, p.52) 

 

El sueño se seguirá haciendo a mano y sin permiso. 

Muchas gracias, Analía Bas 
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DE LO COLECTIVO A LO COMUNITARIO: EL EDUCADOR MUSICAL 
COMO ARTESANO DEL TEJIDO SOCIAL 

Andrés Samper Arbeláez 
a.samper@javeriana.edu.co 

Pontificia Universidad Javeriana 
Colombia 

 

Introdução  
Muy buenos días para todos y para todas. Un gusto hacer parte de este encuentro 

del FLADEM 2025. Un agradecimiento especial a Maria Olga Piñeros y a la junta directiva 

del Foro por permitirme estar acá presente el día de hoy.  

En esta charla, quisiera abordar una temática que me ha venido interesando 

profundamente en los últimos años: la música como experiencia comunitaria. En esta línea, 

quiero plantear una invitación a entender la música y la educación musical como una 

experiencia que no solo es colectiva sin, ante todo, comunitaria. Al mismo tiempo, quiero 

instalar la idea según la cual el educador musical del Siglo XXI está llamado a ser algo más 

que alguien que enseña música. Este algo más tiene que ver con una comprensión más 

profunda del aporte de la música de la sociedad contemporánea, un aporte que, desde mi 

perspectiva no es solo estético sino también existencial y, me arriesgaría a decir, también 

espiritual.  

Este aporte, quiero argumentar, no es automático. Requiere de ciertas apuestas 

éticas y pedagógicas, algunas de las cuales quiero proponer en esta breve charla. En este 

sentido, considero que uno de los principales aportes existenciales de la música tiene que 

ver con su valor comunitario y con nuestra capacidad de asumir nuestro rol como músicos 

cuidadores en medio de los contextos sociales con los cuales trabajamos. Como dice mi 

amigo y colega, el músico, investigador y educador colombiano Eliecer Arenas, estamos 

como músicos llamados a sentirnos ya no solo ciudadanos, sino como cuidadanos del 

mundo. En este sentido, el espacio de la pedagogía musical será siempre un espacio 

político en el que modelamos formas de entender el mundo y de relacionarnos con la 

música, con el otro, con nosotros mismos, y con la vida humana, y no humana del planeta. 
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El campo de la música comunitaria 
Quisiera empezar comentando que varias de las ideas que hoy compartiré con 

ustedes se nutren de un proyecto del cual he hecho parte en los últimos años. Les quiero 

hablar brevemente, entonces, del proyecto Sonido Colectivo. Se trata de un grupo de 

investigadores y docentes universitarios en Colombia con el que nos hemos dedicado, a la 

manera de una comunidad de conocimiento, a generar espacios de encuentro entre 

prácticas de música comunitaria, incluidas algunas músicas tradicionales, a sistematizarlas 

y a ponerlas en diálogo con una perspectiva crítica a través de una red nacional de músicas 

comunitarias. Hemos consolidado, también, un grupo de universidades interesadas en 

mirar más allá de sus currículos hacia estas prácticas colectivas. 

La música comunitaria como campo de formación y estudio que se ha desarrollado 

especialmente en países como Reino Unido y Australia, donde surgió la necesidad de 

formar perfiles profesionales que acompañen procesos musicales en contextos como 

prisiones, barrios populares o campos de refugiados. Actualmente, existen programas 

universitarios en música comunitaria en diversas partes del mundo. No obstante, es 

importante mencionar que estas prácticas ya existían en nuestros territorios desde hace 

siglos: en las músicas indígenas, campesinas, en las ruedas de bullerengue, en el 

fandango, o en las bandas de sikuris. Expresiones colectivas y comunitarias que reflejan 

varios de los valores de los que quiero hablar hoy.Inserir o texto completo fonte em Arial, 

tamnho 12, espaçamento 1,5. Recuo de parágrafo 1,25. Alinhamento justificado. Os tópicos 

são opcionais. Os autores podem optar por enviar um texto sem divisões. 

 
Pertinencia de lo comunitario 

Ahora bien, ¿por qué es importante propiciar experiencias comunitarias? Y acá me 

refiero no solamente a trabajar con grupos marginalizados. Me refiero a la posibilidad, 

también, de entender los grupos con los que trabajamos en espacios no formales o formales 

como aulas escolares, grupos musicales en academias, ensambles de cámara u orquestas 

de conservatorios, como colectivos con los que podemos agenciar valores comunitarios y 

no solamente musicales. Traigo la visión, entonces, de dos pensadores contemporáneos 
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que abogan por la comunidad como un espacio de resistencia frente al individualismo 

contemporáneo.  

El sociólogo Harmut Rosa (2019), para empezar, habla de un mundo moderno que 

ha perdido su capacidad de resonar, es decir, un mundo que ha enmudecido por aquella 

forma que tenemos de entender lo que nos rodea: las personas, el medio ambiente, nuestro 

cuerpo, la música misma, como una serie de cosas que debemos dominar y controlar. Esta 

mirada que cosifica el mundo, da como resultado, al decir de Rosa, una relación alienada 

con el mundo, en la que se ha roto la posibilidad de vivirlo de una manera resonante. Es 

decir, hemos perdido la capacidad de conmovernos frente al otro humano y no humano. 

Por otra parte, para el coreano Byu Chul Han (2020), el individualismo es una de las 

grandes enfermedades del mundo occidental contemporáneo. Un individualismo acentuado 

por la vanidad que propician las redes sociales en la cultura del "me gusta". Un 

individualismo marcado por una exigencia cada vez más alta de performancia y eficiencia, 

con aquella noción tan problemática de la "marca individual" que debe ser puesta en juego 

competitivamente en el mercado, incluso en la música. Esto se une a una falta de contacto 

con la materialidad del mundo y la corporalidad de las personas pues vivimos mediadas por 

los dispositivos y las pantallas. 

Uno de los aspectos claves para recobrar la resonancia con el mundo, según 

Chulhan y Harmut Rosa, sería volver a encontrarnos con los rituales. Es decir, espacios 

colectivos que marcan los ritmos de la vida y de la cotidianidad en espacios y tiempos 

distintos a la experiencia de la rutina cotidiana. La música es un espacio de encuentro ritual 

social privilegiado, que funciona como una caja de resonancia, que nos puede conmover y 

en donde se activan: Primero, la relación con la materialidad de la música, es decir, con los 

instrumentos musicales, los timbres, las escalas musicales, los sonidos. En segundo lugar, 

en el espacio ritual se potencia la relación con el otro, con los demás músicos y con el 

público. En tercer lugar, se potencia la relación con algo trascendente o algo más grande 

que nos abarca: Dios, el cosmos o un grupo humano que se hace unidad y que nos 

trasciende. Inserir o texto completo fonte em Arial, tamnho 12, espaçamento 1,5. Recuo de 

parágrafo 1,25. Alinhamento justificado. Os tópicos são opcionais. Os autores podem optar 

por enviar um texto sem divisões. 
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¿Qué entendemos por ‘comunidad’ y qué tipo de comunidad buscamos? 

 

Avanzando en esta presentación considero que es importante ahora preguntarnos: 

¿Qué entendemos por comunidad? Y ¿Qué entendemos por una comunidad saludable? La 

idea de “comunidad” trasciende el espacio físico y se funda en la experiencia compartida 

de un interés, una identidad. Una comunidad se articula en torno a valores, proyectos o 

vivencias comunes; implica pertenencia y una participación. Y, lo que sería más importante, 

implica unos vínculos afectivos 

 

El ethos de la música comunitaria 
Pasaré ahora a hablar de algunos principios de prácticas saludables de música 

comunitaria. Presento una ética que antecede las estrategias pedagógicas. Los principios 

emergentes que hemos encontrado en varias de las prácticas de música comunitaria que 

hemos estudiado con Sonido Colectivo son: la participación, en donde la voz de todos los 

miembros de un grupo es importante y en donde se hace un esfuerzo intencionado por 

propiciarla. La atención a la diversidad de ritmos, formas de aprender, intereses, 

procedencias territoriales, contextos culturales, entre otros, de los participantes. Un énfasis 

en el cuidado: cuidado de la experiencia, el cuidado de sí, el cuidado del otro. Pero también 

un acto de cuidado artesanal del sonido y de los materiales musicales. Hablamos, entonces, 

de pedagogías de la hospitalidad, que buscan una sostenibilidad social y ecológica (Ver 

Figura 1)  

También es fundamental la atención al contexto social y el énfasis en el proceso sin 

excluir el resultado. Trabajar por un bello producto puede enriquecer el proceso; lo que no 

puede pasar es que la neurosis por el producto enferme el proceso.  Estas prácticas 

suponen una atención especial al tiempo, pues se propone acá una experiencia ritualizada 

de la música en donde se pone un acento en la cualidad de las relaciones que acontecen, 

y no tanto en la perfección del producto, algo que implica procesos de exploración y 

disposición que necesitan de tiempos lentos y amplios en donde se pueden vivir 
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generosamente las experiencias. Finalmente, se plantea un tipo de colectivo en el que no 

se esconde el conflicto, más bien se trae a la luz como parte del proceso de aprender a vivir 

con la diversidad, a escuchar al otro y poner en palabras aquello con lo que no estamos de 

acuerdo. 

Dos elementos clave adicionales son: Por una parte, se busca propiciar una 

disposición que es abierta a la experiencia, una actitud que está dispuesta a la 

incertidumbre y al riesgo. Una actitud marcada por a una escucha sensible y vulnerable, 

una escucha no solo de la música, sino de lo que el otro tiene para decir, su forma de sonar, 

sus gestos, sus movimientos. 

Por otra parte, la vivencia consciente del cuerpo. Un cuerpo vivido que es un sistema 

integrado de emociones, pensamientos, emociones y acciones y que nos permite entrar en 

una dimensión profunda de la experiencia musical. No me refiero sencillamente al cuerpo 

que se mueve al ritmo de la música o a cuerpo que baila, me refiero a una experiencia del 

cuerpo intencionada en la que, como acompañantes de los procesos musicales, estamos 

invitando a los estudiantes a entrar en su cuerpo, ya sea para disponerse para las sesiones, 

para investigar su relación emocional con la música a través de la música o para detectar 

impresiones finas que dejan en ellos el sonido, el entorno, los recuerdos, el paisaje, la 

relación con los demás compañeros, ente otros. 

 

 
Figura 1 
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Algunas estrategias pedagógicas para la música comunitaria 

No existe una fórmula o receta para provocar o garantizar experiencias musicales 

transformadoras. Si algo podemos hacer, es diseñar condiciones que potencien la 

resonancia y la atención a las relaciones que se dan al momento de hacer música. Quisiera 

compartir con ustedes algunas formas de proceder, en las que estos principios y actitudes 

se pueden concretar en las experiencias vividas por los grupos. 

En primer lugar, las capas o dimensiones de estos procedimientos tendrían a la 

música en el centro (musicar). La música es el medio en el que acontece, resuena y se 

amplifica la experiencia comunitaria. 

En segundo lugar, son espacios donde se comparte la vida, es decir, donde se ponen 

en juego los mundos afectivos, biográficos y simbólicos de las personas. Ya sea a través 

de la palabra, por ejemplo, dejando espacios libres para conversar sobre lo vivido a lo largo 

de la semana, compartir algo que se quiere agradecer de lo vivido durante el día, comentar 

un libro o película que nos haya impactado. Esto puede ocurrir ya sea durante la sesión de 

clase o sencillamente en espacios en los que se comparten los alimentos, se sale a un 

parque a tomar una merienda. Conozco un grupo musical de una universidad colombiana 

que, en sus ensayos, se reúne a cocinar, a tejer y conversar sobre la vida. 

Por otra parte, hay un número grande de actividades intencionadas para conocer a 

los demás dentro de un grupo: juegos, rondas, canciones. Quiero hacer énfasis en la 

creación musical. Considero que el compartir la vida al que hice referencia arriba, también 

puede ocurrir cuando usamos como detonantes para la creación en los espacios de trabajo 

experiencias vividas por los participantes (Ver Figura 2). 
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Figura 2 

 

Un detonante puede ser una obra de arte que me impactó, la memoria de un lugar 

que fue significativo en la infancia o en la juventud, el recuerdo de un viaje, una anécdota 

vivida en el último mes, mi primera experiencia musical o sonora, entre otras. Los sonidos 

y la música se van entretejiendo con la vida de una manera que potencia, por un lado, la 

música y, por otro lado, el vínculo social. 

Hago una pausa acá para comentar que un aspecto clave a propósito del cuerpo 

vivido de manera consciente es incluir un margen de espera entre el detonante y la creación. 

Voy a poner un ejemplo que vivimos en las clases de música y somática de la Universidad 

Javeriana de Bogotá. No basta con presentarle la invitación a las personas a entrar, por 

ejemplo, en la memoria y empezar desde allí a hablar y a crear de manera inmediata. Dar 

un tiempo generoso para pasar a través del cuerpo la experiencia vivida de esta memoria 

es clave. Disponer el cuerpo, relajarlo, entrar en él antes de volver a esa memoria. Después, 

detectar los matices de las sensaciones que deja esa memoria en el cuerpo a nivel 

sensitivo: ¿qué olores había en ese lugar?, ¿qué texturas?, ¿cómo era la luz? y ¿qué 

impresiones sensoriales dejaba?¿qué atmósferas emocionales vivía? ¿con quién estaba 

en ese lugar? 

Luego de pasar por ese recuerdo sensorial, se invita a los participantes a escribir 

algo en su diario de campo o bitácora que dé cuenta de esos recuerdos, ya sea de manera 

literal o metafórica. Si se quiere, se pueden usar imágenes o recursos poéticos. 

Posteriormente, se invita a compartir en grupo las impresiones de esa memoria para luego, 
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ahí si, empezar a crear con la voz o con los instrumentos musicales.  Realizando este tipo 

de ejercicios mediados de manera consciente por las sensaciones del cuerpo, he detectado 

que la experiencia creativa adquiere una carga mucho más significativa, incorporada y 

auténtica. Además, es una manera interesante de superar la literalidad y los clichés para 

generar un tipo de creación más expresiva y profunda. 

Cuando estos ejercicios ocurren en marcos de confianza en donde no hay juicios, 

donde el error no se condena, se acepta la diversidad de habilidades, y no hay un peso 

excesivo en el resultado, he detectado que es posible generar vínculos humanos, que en sí 

mismos, son una obra de arte de la que estamos llamados a ser conscientes, contemplar y 

cuidar. También he podido observar que el principal enemigo de este tipo de juego es el 

miedo. El miedo a ser juzgados, el miedo al error, a no ser suficientes para el otro, el miedo 

a la mirada del compañero o del maestro. Todos estos miedos aparecen como un humo 

negro que contamina la experiencia musical, limita las relaciones y contrae los cuerpos. Por 

eso, si hay algún tipo de pedagogía que favorece la salud de una comunidad o de un grupo 

tendrá que ser una pedagogía libre de miedo. 

El educador musical que acompaña estos procesos es un buen músico. Es un 

acompañante más que un instructor. Podríamos decir que es un artesano que va dando 

forma a la arcilla del grupo sin violentarlo; está atento a la energía colectiva que sabe 

empujar y confrontar cuando es necesario. Es flexible, conocedor de diversos lenguajes y 

estéticas, capaz de adaptarse e improvisar sobre la marcha. También sabe soltar la arcilla 

y dejar que el torno gire, pues percibe cuándo es importante hacerse invisible para que el 

grupo avance y se haga cada vez más autónomo, cuando es necesario.  

En cuanto a la evaluación, comento que este tipo de enfoque requiere de formas 

evaluativas principalmente cualitativas, con énfasis en el proceso. Estrategias que nos 

permitan acceder a las narrativas de las personas a través de instrumentos y estrategias 

como la bitácora, el diario de campo, la entrevista, los círculos de palabra, los portafolios 

de creaciones, la etnografía y la auto etnografía, entre otros. 
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Cierre 
Para terminar, quisiera decir entonces que en el aula concebida como comunidad la 

música ofrece un laboratorio que pone en juego las formas en que nos relacionamos y 

respondemos a la diferencia. Al tiempo que enseñamos la afinación y el pulso, 

acompañamos a los estudiantes en el cuidado de su relación con el otro y con la música, y 

cuidamos su capacidad de ser conmovidos por el sonido. Quienes hacen parte de este 

proceso van encontrando que la música no es simplemente algo que dominamos sino una 

especie de entidad viva que nos muestra cosas de nosotros mismos, nos acompaña y nos 

transforma. Estamos hablando de una experiencia profundamente humana que, vivida de 

manera colectiva, puede ayudar a sanar una sociedad cada vez más individualista y, en 

muchos casos, violenta hacia las diferencias.  

Dejo abiertas algunas preguntas:  ¿Qué implicaciones tiene entender la clase de 

música que tenemos a cargo como una experiencia comunitaria? ¿Cómo podemos ampliar 

la evaluación a aspectos como la inclusión, la participación y la hospitalidad en nuestros 

espacios de enseñanza? ¿Qué lugar ocupa la toma de conciencia del propio cuerpo y las 

emociones en relación con la música en nuestras clases? ¿Qué tensiones puede encontrar 

una apuesta por el valor comunitario de la música en ámbitos institucionales? ¿Cómo 

podemos, como campo educativo, dar respuesta a estas tensiones? 

Al decir del Sumak Kawsay de las culturas andinas originarias: Yo soy si tu eres. 

Muchas gracias. 
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Bom dia a todas, todos e todes! Saúdo com alegria os colegas da mesa, Ricardo 

López León, Analía Bianchini, e todas as pessoas presentes. Antes de mais nada, quero 

agradecer o convite, que me deixou muito feliz e honrada. Em especial, agradeço à 

comissão organizadora deste evento e às queridas colegas Maria Olga Piñero, Adriana 

Rodrigues, Alina Mijangos, Analía Bas, e todas as colegas do FLADEM.  Falarei em 

português e, no espírito latino-americano que nos une, espero que nossos ouvidos possam 

entrar em sintonia, guiados pelo nosso já consagrado portunhol.  

Nesta fala, gostaria de compartilhar com vocês algumas reflexões sobre pedagogias 

criativas, planejamento e as invenções musicais das crianças na educação 

musical.  Pergunto: de que maneira o nosso trabalho pedagógico pode favorecer o diálogo 

entre culturas musicais diversas, especialmente diante dos desafios que enfrentamos no 

contexto escolar?   

Podemos pensar em tantos temas que ainda são emergentes, mesmo que não 

deveriam ser, como: a diversidade em sala de aula, a educação inclusiva e a educação 

anticapacitista, a educação das relações étnico-raciais, as crianças e os movimentos 

migratórios mundiais, as discriminações e o desafio de uma educação musical 

antirracista. Podemos nos perguntar também: Como a educação musical pode refletir 

nosso compromisso com a pluralidade, a diversidade e a justiça social?  

Falo na perspectiva de uma professora de música na escola de educação básica 

que, ao longo do tempo, foi se formando como pesquisadora e professora universitária, 

buscando articular a prática pedagógico-musical com fundamentos teóricos. Trabalhando 

na escola, ouvimos muito que as teorias não nos servem na prática, que não funcionam. E 

criamos uma dualidade, um vazio entre teorias e práticas, como se elas não pudessem ser 
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pensadas enquanto dimensões diferentes do nosso trabalho, onde cada uma tem o seu 

papel.   

As práticas são o nosso dia a dia, o que vivemos, o que dá sentido ao nosso trabalho. 

E as teorias nos apontam caminhos - CAMINHOS, um horizonte daquilo que acreditamos 

que a educação musical deve, ou deveria ser. Se é um horizonte, então a gente não 

alcança. Mas a gente também não perde de vista: nem o horizonte e nem a prática, que 

estão sempre sendo atualizadas no curso da vida. Eu gosto de pensar que nosso trabalho 

tem um fluxo constante em que teorizamos práticas e praticamos teorias.  

Minhas primeiras experiências com processos criativos em música vêm do meu 

trabalho com crianças. Falo de um trabalho que começou há uns bons 30 anos atrás. Na 

escola, eu via a aula de música como um espaço para as crianças criarem as suas músicas. 

Eu tentava entender como elas pensavam musicalmente, suas escutas, como 

experimentavam e exploravam a voz, os instrumentos, os objetos sonoros, como interagiam 

entre si e como explicavam as suas decisões musicais. Buscava saber sobre os mundos 

sonoros que elas traziam nas suas criações e os mundos sonoros que elas projetavam, 

imaginavam; as suas ideias e de que maneira elas conseguiam levá-las para o plano 

musical.   

Foi a partir dessas vivências que fui me aproximando dos estudos sobre criatividade 

e da aprendizagem musical criativa. Hoje, acho muito interessante perceber como nossos 

olhares se transformam à medida que mudam nossas referências – e lá vêm as teorias! As 

“mesmas” práticas adquirem novos sentidos quando as observamos sob outra perspectiva. 

E essas diferentes visões vão criando novas e novas camadas de compreensão, que nos 

permitem avançar na produção de conhecimento em educação musical.  

Nessa trajetória, o Fladem teve, e ainda tem, um papel muito importante. Durante 

minha formação como professora de música na Universidade, tínhamos pouca coisa da 

área para ler em português. Em inglês nem se pensava. E, felizmente, no sul do Brasil 

estamos próximas do Uruguai e da Argentina. E de lá vinham os livros. A principal referência 

era a professora Violeta Hemsy de Gainza, que também vinha ao Brasil ministrar cursos. 

Em seguida, Murray Schafer, com a tradução para o português do “Ouvido Pensante” – que 

já conhecíamos, em parte, pelas traduções da professora Violeta. Pela via da Universidade, 
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foram chegando outras referências, à medida que professoras formadas em outros países 

iam chegando.   

Nessas influências, que sopravam de direções distintas, às vezes criando boas 

turbulências, havia dois fios – ambos criativos – que se entrelaçavam e davam sentido ao 

meu percurso: as criações das crianças e as criações dos planejamentos - esse trabalho 

inspirador e delicado de imaginar como construir aprendizagens com as crianças em sala 

de aula.   

Planejamentos como caminhos em que procuramos escutar o que as crianças nos 

trazem e em que projetamos aquilo que desejamos construir com elas. E sempre com um 

horizonte de expectativas e ideias sobre como queremos ou podemos transformar o mundo 

pela educação na escola. E de novo as teorias têm um lugar. Queremos uma educação 

musical crítica e transformadora. Com Paulo Freire, esperançamos um mundo melhor. Um 

mundo melhor pela música, pela criatividade, pelo trabalho colaborativo, pelo protagonismo 

das estudantes...   

Penso que aqui estamos todas de acordo sobre a importância dos processos e 

práticas criativas na escola. Devo dizer que, num convívio mais próximo, não tenho ouvido 

discursos que questionem a importância da criatividade na vida, na educação ou na música. 

Parece que temos um consenso. Mas não, não temos. Não temos um consenso porque as 

ideias e as práticas que envolvem a criação na educação musical são muito diferentes. 

Carregam visões de mundo diferentes, levam a lugares diferentes e querem formar pessoas 

diferentes.   

Penso que podemos pensar nas pedagogias musicais criativas como um 

desdobramento das pedagogias musicais abertas, como o Fladem vêm construindo. São 

muitas vozes que se somam para pensar uma educação musical viva, criativa, crítica, 

transformadora – e latino-americana. Somos muitas, no Brasil e em toda a América Latina. 

Há muitos anos ouvimos as vozes da mestra Violeta e da nossa querida Teca Alencar de 

Brito, que se somam a tantas outras.   

Na série “Falemos sobre Pedagogias Abertas”, transmitida pelo Fladem no YouTube 

em 2022, Analía Bas destaca que a pedagogia musical aberta é uma pedagogia da escuta. 

Fala também sobre a importância da aprendizagem em coletivo, quando os modos de 
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ensinar estão em diálogo com os grupos que aprendem. Nossa querida Ethel Batres reflete 

sobre as pedagogias abertas enquanto um modelo sistêmico – rizomático da educação 

musical. A professora Maria Olga Piñeros, entre muitos questionamentos instigantes, 

destaca o fazer musical como experiência e o aluno como protagonista da aprendizagem.   

Nossa grande mestra Marisa Fonterrada, citando o mito do eterno retorno da fênix, 

fala dos movimentos circulares da educação musical e dos caminhos que percorremos para 

incluir a criatividade nas pedagogias musicais abertas. Ela alerta também para o risco do 

retorno às pedagogias fechadas, por meio de um ensino apostilado da educação musical 

que está ocorrendo em algumas instituições brasileiras. Adriana Rodrigues também nos 

fala das pedagogias abertas como um processo em movimento, na busca de caminhos – 

caminhos com portas abertas ao novo.   

Glauber Resende Domingues, por sua vez, nos provoca com a pergunta: há rastros 

de colonialidade nas pedagogias musicais abertas? Como “abrir” as pedagogias musicais 

abertas, para que elas não se fechem e colonizem as próprias pedagogias musicais 

abertas? Assim, ele nos desafia a sair dos nossos templos musicais, como as universidades 

e os conservatórios, e ir às comunidades. “Precisamos sair de onde estamos”!  

Sim, precisamos avançar em nossas proposições, pensando em como podemos 

aliar os estudos sobre educação musical e criatividade a abordagens críticas e 

transformadoras, engajadas em pautas comprometidas com a educação das relações 

étnico-raciais, equidade, educação antirracista e justiça social, por uma escola inclusiva, 

emancipadora e libertadora. E essas são pautas da educação escolar brasileira! (BRASIL, 

2003, 2004, 2008, 2013). E penso que da educação musical latino-americana também.  

Argumento que as práticas criativas não são neutras e que, se nós não 

questionarmos suas bases pedagógicas e epistemológicas, corremos o risco de legitimar 

valores associados a algumas músicas, deixando outras de fora. Podemos até reforçar 

valores hegemônicos, preconceituosos e racistas (BEINEKE, 2023). Precisamos 

desconstruir visões ingênuas de criatividade e quebrar o pacto da branquitude. Precisamos 

escutar as crianças, mas não só algumas, precisamos pensar naquelas que são 

silenciadas.   
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Para isso, precisamos alargar nossos conceitos de música e ampliar nossa 

compreensão de criatividade, questionando práticas musicais que excluem ou invisibilizam 

certas culturas. A pergunta “o que é música?” nos desafia há muito tempo. A cada resposta, 

novos caminhos pedagógicos podem ser traçados. Compartilho aqui a definição do 

professor Luís Ricardo Queiroz. Ele define (2021):  
 
Música é uma expressão humana constituída por organizações estético-sonoras 
multifacetadas que ganham forma, sentido e significado nas interações sociais, 
sendo resultado de conceitos, valores e saberes diversos estabelecidos no âmbito 
de cada cultura. Sob esse prisma, música é diversa em sua natureza, pois emerge 
de manifestações plurais, características das singularidades que constitui a 
diversidade de culturas (QUEIROZ, 2021, p. 163-164). 
 

Nessa perspectiva, não separamos música de cultura, nem a pensamos como 

expressão individual. Não separamos os elementos musicais da dança, dos movimentos, 

dos adereços, dos significados e dos festejos das músicas da cultura popular. Não falamos 

em elementos intrínsecos ou extrínsecos à música. Não separamos as músicas das 

pessoas que escutam ou fazem música. Pensamos nas diversidades musicais como 

expressões sonoro-culturais, questionando abordagens de criatividade que hierarquizam 

saberes e práticas musicais.   

Como podemos pensar, por exemplo, a criatividade em relação às práticas musicais 

afrodiaspóricas, problematizando o racismo no campo da música? Sodré de Souza (2022, 

p. 200) nos desafia a refletir sobre o complexo de fazeres das práticas musicais 

afrodiaspóricas: “cantar, tocar, dançar, rezar, comer e beber – artes musicais que criam o 

saber”. Segundo ele, esses são elementos indissociáveis: “Não dá para pensar música sem 

pensar a sua transmissão, criação, performance, registro, envolvimento, produção, 

engajamento político, resistência”.   

Como podemos nos relacionar com cosmovisões indígenas quando pensamos na 

aprendizagem musical criativa? Como a educação musical pode aproximar-se da sabedoria 

ancestral dos Tikmũ`ũn (Maxacali), povo indígena da região de Minas Gerais, no Brasil, 

cujos cantos têm o poder de cura, armazenam o conhecimento adquirido dos seus 

antepassados, que cantam para se colocar no lugar de outros seres? (TUGNY, 2013). Como 

nos ensina a pesquisadora Rosângela Tugny:  
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Para os Tikmũ`ũn, a escuta musical é povoada por todos os sons da aldeia e da 
mata: assovios, gritos de crianças, sons de cigarras, sapos, grilos. Escutar música 
é também ouvir o som produzido por uma lagartixa rastejando na areia ou o zumbido 
das abelhas. É, pois, treinando a escuta que o povo Tikmũ`ũn passa a compreender 
melhor tudo o que está à sua volta. (TUGNY, 2013, p. 29)  

 

Lembramos dessas criatividades quando pensamos a educação musical na escola? 

Como pensamos sobre o racismo manifesto no ensino de música pelo desprivilégio das 

perspectivas negras, africanas e afrodiaspóricas, como acusam Djenane Vieira dos Santos 

Silva, Eduardo Guedes Pacheco e Wenderson Silva Oliveira? Como podemos considerar 

territórios de aprendizagens musicais os terreiros, quilombos, maracatus, comunidades 

periféricas e outras tantas no Brasil, com massiva presença da população negra na 

educação musical? (SANTOS SILVA; PACHECO; OLIVEIRA, 2022).   

As práticas criativas não são neutras e nem boas por si só. Como alerta Gary Spruce 

(2021), a criatividade pode ser aplicada para uma série de propósitos, inclusive legitimar e 

privilegiar epistemologias musicais específicas. James Biddulph e Pamela Burnard (2022, 

p. 46) ampliam essa problematização. Eles alertam que a as práticas criativas são, muitas 

vezes, definidas pelos pressupostos dos grupos sociais dominantes. Consequentemente, 

o que é interpretado como "normal" se pauta por parâmetros da cultura branca, 

predominando a distorção e a homogeneização (BIDDULPH; BURNARD, 2022, p. 47).   

As vozes das crianças nos trazem beleza, encantamento, inspiração. Mas também 

carregam os preconceitos, o racismo e a discriminação presentes na sociedade. Elas 

refletem o pensamento da branquitude e suas hierarquias. Numa sala de aula temos uma 

constelação de vivências e de formas de exercer poder. Precisamos assumir que a criação 

musical, por si só, não muda nada disso. Pelo contrário, pode até reforçar, quando 

escolhemos contemplar as maiorias, pensando ser este um modo democrático de tomar 

decisões pedagógicas. E as minorias seguem sem voz...  

É urgente que tomemos consciência de que não basta introduzir as práticas criativas 

em sala de aula para nos alinharmos a pedagogias críticas, emancipatórias, ou que 

valorizem a escuta das crianças. Algumas atividades de composição, pelo contrário, 

reforçam sempre os mesmos saberes e práticas musicais e isolam as músicas de seus 

contextos socioculturais. É o caso, muitas vezes, de propostas de composição que têm 



 

35 
 

como objetivo a fixação de conteúdos musicais, ou o exercício da percepção, ou somente 

escritas na partitura para serem decodificadas...   

Também reforçamos os mesmos saberes hegemônicos quando estabelecemos 

critérios de avaliação das composições das crianças tomando como base referências 

eurocêntricas, como quando a exploração da harmonia é considerada mais complexa, mais 

criativa ou mais musical do que aquelas músicas que salientam parâmetros rítmicos ou 

timbrísticos... Ou quando as produções musicais associadas a tendências da música 

contemporânea erudita e suas sonoridades não convencionais são consideradas mais 

criativas do que músicas da cultura popular ou das culturas tradicionais, como se essas não 

fossem criativas... ou como se a composição de canções tivesse menos valor.  

Parece que é também sobre isso que Glauber nos desafia (DOMINGUES, 2021, p. 

73), quando escreve sobre as práticas criativas dentro das pedagogias abertas. Ele destaca 

a importância de produzir pesquisas que discutam a criação musical de dentro de uma 

perspectiva pedagógico-musical decolonial, antirracista, antiLGBTfóbica, sob o prisma das 

pedagogias musicais abertas ou, de forma mais ousada, extrapolando-as.  

Enfim, quando as práticas musicais criativas são entendidas como neutras, elas 

enfraquecem os compromissos éticos, políticos e democráticos da educação musical. 

Devemos reconhecer que propostas descontextualizadas dão legitimidade e reforçam 

valores associados a algumas músicas, principalmente brancas, europeias e masculinas, 

em detrimento de outras.  

E tudo isso precisa fazer sentido para as crianças. Trago aqui uma pequena 

história.   

Artur fez a educação infantil em uma escola onde os projetos de estudo partiam das 

crianças. Elas sugeriam temas, apresentavam aos colegas, discutiam e decidiam juntas o 

que iam estudar. Elas também decidiam se a escolha seria por votação ou por consenso. 

Na maioria das vezes era por consenso: conversavam até chegar a um tema que todas 

concordavam.   

Aos seis anos, Artur foi para o primeiro ano em outra escola. Algum tempo depois, 

eu perguntei como estava sendo na escola nova. E ele me respondeu:   

- Bem, tá legal... mas... Agora a gente não aprende mais nada, né?   
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- Como assim?  

- Na outra escola a gente estudava sobre os tubarões, os oceanos, as pirâmides, o 

Japão, as borboletas... agora a gente não aprende mais nada. A gente só escreve, a gente 

faz contas...  

Agora Artur tem 21 anos e não lembra mais disso.   

Mas eu nunca esqueci como uma criança pode nos ensinar sobre a importância de 

pensarmos em projetos educativos contextualizados e significativos, que se conectam com 

as suas vidas, mas que também abrem novos horizontes. Precisamos provocar o interesse 

das crianças por diferentes mundos musicais, em sua diversidade e pluralidade. Como 

podemos provocar diferentes escutas sobre as diversidades, construindo pedagogias 

críticas e criativas voltadas ao diálogo, à colaboração e à transformação social?  
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Muy buen día para todas y todos, bom dia a tudos e todas, les presento un saludo cordial 
desde la ciudad de Bogotá, 2.600 metros más cerca de las estrellas, con la alegría de estar 
compartiendo este panel hoy aquí en la ciudad de Monterrey con Analía Bas de Argentina 
y como moderadora, nuestra queridísima Marisa Ponferrada de Brasil, es un placer 
compartir con ustedes. 

Hoy quiero hablar sobre el horizonte que, como presidenta actual de FLADEM, creo que 
debemos tener en cuenta, identificando algunas necesidades que debemos atender, con el 
fin de seguir manteniendo el foro vivo y enérgico, es decir Fladem de cara al futuro.   

Luego de una mirada juiciosa a los alcances logrados por FLADEM en sus primeros 30 
años, son muchas las reflexiones que debemos hacer y que se están haciendo. 

Esta es una reflexión  personal sobre  algunos de los retos más importantes, que a mi 
parecer debemos abrazar, para estar a la altura de las acciones que con urgencia debemos  
realizar,  con el fin de tener el alcance y la cobertura que aspiramos,  en relación a la 
formación de formadores, la investigación,  y la construcción de conocimiento desde el 
intercambio de ideas y saberes,  para que la  educación musical que queremos, sea una 
realidad a la luz del pensamiento pedagógico musical latinoamericano que promueve 
Fladem.  

Esto implica tener la visión, la disposición y la capacidad de adaptación para afrontar los 
desafíos que este siglo nos presenta, un siglo que ha iniciado por decir lo menos, un poco 
vertiginoso y convulsionado y que parece estremecerse cada vez más.   

Seguramente algunas de las ideas que voy a compartir con ustedes,no son nuevas, ya  se 
han mencionado, se han pensado, y quizás se han implementado tímidamente, pero creo 
que es el momento de “orientarnos en acción” para dar los pasos necesarios para que las 
ideas dejen de ser tan solo eso, y se conviertan en propuestas concretas, que desplieguen 
ejes de acción pertinentes al pensamiento pedagógico musical latinoamericano que 
abrazamos y construimos día a día desde Fladem. 
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Voy a mencionar 8 propuestas a manera de líneas de pensamiento y de trabajo, con varias 
que se relacionan entre sí.  

 

Se necesita con urgencia: 
 
1. Que las músicas, los saberes musicales, las lógicas de aprendizaje y la 
humanidad, de las comunidades campesinas, indígenas, raizales y negras de 
nuestros países estén presentes y participando de manera equitativa y permanente 
en todas las actividades que desarrolla FLADEM 
 
Debemos propiciar todas las condiciones para que éstos grupos y comunidades de gran 
riqueza cultural, que han sido excluidas y discriminadas por tanto tiempo en muchos 
ámbitos,  sean parte activa de nuestro foro, siendo invitados a compartir todos los espacios 
de talleres, conferencias, ponencias, conciertos, mesas, paneles, experiencias y 
demostraciones pedagógicas en los encuentros nacionales, regionales e internacionales,  
así como a ser tenidos en cuenta para conformar equipos de trabajo, juntas directivas, 
comités, asesorías, entre otros, con el fin de que su pensamiento sobre la educación, la 
música, la educación musical y el quehacer musical, sean parte fundamental y 
complementaria, de nuestro FLADEM, para ampliar y enriquecer nuestra mirada y nuestro 
corazón, potenciando nuestro pensamiento desde la comprensión de su cosmogonía, de 
su relación con la naturaleza, de su espiritualidad, de su riqueza humana, de sus lenguas, 
de sus maneras de hacer y de su música. 
Esto es ser consecuentes con los principios de amplitud, apertura e inclusión que tiene 
FLADEM. Debemos tener mucho cuidado con caer en conductas o actuaciones que hacen 
sentir a otros como ciudadanos de 2da clase, así como tener un rotundo no a la 
discriminación o a los privilegios que producen grietas, crean divisiones y ahondan brechas 
entre hermanos y educadores latinoamericanos.  

Se necesita con urgencia:                                                                                                                                                       

2. Darle el lugar de importancia que tiene el “empirismo” y el valioso conocimiento 
construido desde la experiencia 

El conocimiento que se adquiere de la experiencia y el trabajo de campo, son lo más 
relevante para dar cuenta de lo construido, de lo aprendido y vivido, en la relación que se 
da entre estudiante-profesor, coro-director, banda-director, comunidad-profesor de música, 
entre otros. La experiencia es conocimiento. No por eso deja de ser menos valioso o 
importante que el conocimiento derivado de la investigación académica, científica. 
Es importante estudiar, leer a otros, para descubrir aspectos que le ayuden a uno a pensar, 
a profundizar, a analizar, pero se puede dar la situación, y se da que, desde la experiencia 
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de campo, uno coincida con lo expresado por los autores que uno lee, porque se ha llegado 
a las mismas conclusiones que ellos, desde otros recorridos, desde lo vivido. Entonces tiene 
todo el sentido citar al autor para reforzar la idea expresada.  
Pero, acaso no tener alguna cita de algún autor, casi que en cada párrafo de un escrito que 
da cuenta de una experiencia de campo, ¿le quita el valor al escrito?  ¿a la experiencia? 
 
Es decir, luego del análisis que hace un maestro de música de lo sucedido en sus clases 
durante un tiempo o de una sesión a otra, de un ensayo o de cualquier práctica colectiva, o 
inclusive en la manera cómo hace el abordaje de un repertorio, se llega a conclusiones, que 
se concretan en acciones que se ven reflejadas en la selección de actividades, o en un giro 
de estrategias o de otros rumbos al enfoque que se le había dado hasta ese momento a la 
clase/ensayo. Estas conclusiones tienen todo el valor y el peso de la experiencia vivida día 
a día por el maestro con sus estudiantes.  
 
No estoy diciendo que tenga algo en contra de la investigación académica, científica o en 
contra de los investigadores que escriben artículos o de los que están en la academia, ni 
más faltaba, yo misma estoy en esa orilla, pero sí creo que pueden convivir maneras 
diversas y simultáneas de construir conocimiento y que sería muy bueno erigir puentes 
entre estas orillas.  
Muchas veces artículos muy interesantes publicados en revistas indexadas, no llegan a las 
escuelas de periferia, rurales, o a los maestros de territorios lejanos, y si llegaran, no estoy 
segura si les aportaría, porque no se si logren entender lo que allí se dice, por importante 
que sea, debido al lenguaje tan especializado que se utiliza en ese tipo de revistas 
indexadas.   
 
Es importante abrir la discusión y es necesario abordar este tema, pensando 
específicamente en la labor que llevan a cabo muchos de los maestros que tejen gran parte 
de la red de Fladem en los territorios de nuestros países latinoamericanos. 
 
Mi profesor de Geografía en la Universidad Nacional, Ernesto Guhl, decía que la geografía 
entra por los pies, y luego se busca en los libros. 
Creo que para enseñar y saber qué hacer o que no hacer, se necesita estar en el espacio-
aula con un grupo de estudiantes día a día. Nunca hay un grupo igual a otro, y nunca debe 
un maestro hacer la misma clase, porque nunca son los mismos estudiantes, las mismas 
circunstancias, el mismo contexto, el mismo momento, como tampoco se es la misma 
persona, ni el mismo maestro. 
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Se necesita con urgencia: 
 
3. Entender y defender la investigación que se hace desde FLADEM, que en 
muchísimos casos no está ni puede estar desligada de las vivencias y situaciones 
personales y afectivas del maestro 
No por eso deja de ser menos valiosa o importante que la investigación académica, 
científica. Creo de nuevo que diversas maneras de investigación pueden convivir juntas.  
 
Entender que la emoción está presente en la construcción de vínculos con los estudiantes, 
con los colegas, con la comunidad, con la música misma, y que, sin esa construcción de 
lazos, quizás jamás logremos entrar en sus contextos, ni logremos compartir aquello que 
hemos querido mostrar, enseñar o ayudar a descubrir.  
 
Entender que, mientras enseñamos, estamos continuamente aprendiendo, con la 
sensibilidad a flor de piel, presente todo el tiempo. Que, si no fuera por estos vínculos 
emocionales, no podríamos llegar al corazón de los estudiantes, al corazón de lo que 
significa la labor del maestro, al corazón del pensamiento pedagógico latinoamericano, al 
corazón de lo que promueve FLADEM, propiciar cambios y transformaciones de adentro 
hacia afuera.  

Recordemos que más allá de la música que tiene la naturaleza, la música no existe sola, la 
hacemos los seres humanos en relación con otros, con el mundo y con el contexto que 
habitamos; por eso,  junto a la importante pregunta: qué hacemos, cobra gran relevancia la 
inquietud por cómo lo hacemos y sobretodo con quien lo hacemos.  

Porque es ahí donde estudiantes y profesores nos vamos permeando, emtretejiendo, 
mezclando y transformando juntos.  

Por lo tanto, las investigaciones de cómo se llevan a cabo las clases, de nuestras 
experiencias docentes, en el desarrollo de una banda, un ensamble, en las escuelas o las 
poblaciones con las que trabajamos, no pueden ser neutrales, imparciales, ni impersonales. 
Están empapadas de sentimientos y emociones que se van abriendo paso al mismo tiempo 
que el conocimiento.   

Pero tenemos un punto débil: no escribimos y necesitamos con urgencia invitar a escribir y 
a sistematizar esas valiosas experiencias y reflexiones que dan cuenta de lo que nos 
sucede en el aula,  de las actividades que desarrollamos, las estrategias que 
implementamos, los repertorios que escogemos, las  maneras en que hemos ampliado 
nuestro conocimiento, las reflexiones que  hemos hecho, observar qué cosas hemos 
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cambiado, modificado, adoptado y adaptado y de cómo ha sido nuestra tansformación,  
para compartir con otros cómo es  nuestro quehacer diario.  

Creo que no escribimos por dos razones importantes; la primera, porque no tenemos el 
hábito de hacerlo, de  llevar una bitácora, un diario de campo en donde plasmar día a día 
lo que hacemos, lo que sentimos, lo que nos pasa en la clase, lo que inventamos, siendo 
este un insumo valiosísimo para nuestras reflexiones.  La segunda,  porque le tenemos 
miedo a no saber  hacerlo bien, según las normas académicas llenas de exigencias, que 
parecieran regir todas las instancias.   

Y no tengo la menor duda que por estas razones, se pierden experiencias importantes. De 
manera que, por un lado,  debemos desarrollar el hábito de registrar en un cuaderno de 
trabajo diariamente nuestras impresiones y relatos, así sean  cortos o tan solo ideas de lo 
que hacemos y por  otro lado, encontrar maneras por difíciles que parezcan para entrar a 
dialogar con ese ámbito burocrático y aparentemente inflexible de la investigación tal y 
como la entendemos hoy, que exigen las instituciones y las revistas indexadas.  

Se necesita con urgencia: 
4. Entender y defender otros tipos de escritura de artículos que den cuenta de las 
experiencias significativas que se llevan a cabo en el aula, en el ensayo, en el 
concierto en el ámbito de FLADEM 
 
Quizás sea el momento de revisar, de re pensar las normas y leyes que se exigen para la 
expresión académica. Quizás sea el momento de proponer otras, más acordes a los 
contextos de nuestros maestros, sobre todo de los más sencillos, de aquellos a quienes los 
niños ven como héroes de la vereda, porque con su clarinete, ya sea en burro o en canoa 
logran llegar una vez a la semana al corregimiento más perdido para compartir el milagro 
de la música con ellos.  
 
Quizás sea el momento de encontrar validez en otras normas, en otras formas, para 
ayudarlos a escribir, a sistematizar sus maravillosas experiencias, para no perderlas, para 
compartirlas, para aprender de ellas.  

Como dice la investigadora Maori, Linda Tuhiwai Smith: hay que descolonizar las 
metodologías de investigación de los pueblos indígenas, y yo agrego, los de las 
comunidades campesinas y afrodescendientes, entre otras, también.  

Yo misma me pregunto por qué no escribo y publico más artículos en revistas indexadas, 
en lo que a veces se convierte en una carrera agobiante del mundo académico, y creo, por 
un lado, que es porque tengo en general muchas clases, ya que adoro estar en el aula 
enseñando, y por el otro, porque creo que, como muchos de ustedes maestros, si escribo 
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y mucho, muchísimo, solo que escribo en los cuerpos, en las mentes y en los corazones de 
mis estudiantes. 
 
Me aterra pensar cuando se habla del conocimiento académico, científico como “universal, 
unificado y verificable, es decir, es siempre el mismo en cualquier parte del mundo y, en las 
mismas condiciones, puede demostrarse en cualquier lugar con los mismos y exactos 
resultados”. Me aterra porque creo que no hay nada más lejano a los propósitos de 
FLADEM, que todo el tiempo habla de no unificar, no homogenizar; porque no queremos 
obtener los mismos resultados, porque abrazamos la diversidad que hay en los múltiples y 
contrastantes paisajes sonoros de nuestros estudiantes, con todas sus particularidades, de 
los variados contextos que conforman nuestros pueblos donde llega un maestro de 
FLADEM a enseñar música.  
La investigación es una herramienta esencial para FLADEM y como tal debe estar presente 
en el quehacer y la producción de conocimiento que FLADEM promueve, pero con diversas 
maneras y caminos, para incluir al mayor número posible de educadores musicales. 
Necesitamos trabajar para que los artículos académicos convivan al lado de otros tipos de 
artículos, sobre los que debemos seguir reflexionando.  
 
Se necesita con urgencia: 
5. Abrir el espectro de las músicas que se practican y hacen parte ya de nuestra 
juventud latinoamericana 
Es indispensable tener en cuenta y abrirle espacios a otras músicas y a otros músicos, que 
practican géneros que no pertenecen a las músicas de tradición regional tan importantes y 
queridas para FLADEM. Me refiero a músicas como el rock, hip hop, rap, trans, salsa, 
reggae, y por supuesto el jazz, entre otros, que han estado poco presentes en los eventos 
de FLADEM. Hay que sumarlos para hacernos preguntas como ¿Qué es la música para 
ellos como experiencia que construye sujetos y que amarra identidades grupales? (Andrés 
Samper.). ¿Cómo aprenden?  
 
¿Qué aportan como prácticas colectivas? No dudo que tengan mucho que enseñarnos; 
dejarlos por fuera es ser selectivos con la música que oyen y practican los jóvenes de 
nuestro continente, es cerrar una puerta, negar de alguna manera su “paisaje sonoro” casi 
siempre urbano. Si no los incluimos jamás los acercaremos a FLADEM. Recordemos lo que 
ha dicho Violeta Hemsy sobre tener una dieta balanceada con respecto a los repertorios 
que escuchamos, compartimos, seleccionamos, conocemos e interpretamos. Caben aquí 
también las músicas llamadas “contemporáneas, de lo cual ya he hablado en otras 
ocasiones.  
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Se necesita con urgencia: 
6. Volver con entusiasmo a promover los encuentros regionales, zonales, locales. 
Un objetivo fundamental de los encuentros, debe ser el de convocar a la mayor cantidad de 
docentes, músicos, estudiantes e interesados, que habitan tanto en las ciudades como en 
municipios y poblaciones muchas veces alejados de las urbes. Para ello hay que tomar 
varias acciones;  
A. Descentralizar los encuentros nacionales - Es decir, propiciar los encuentros 
nacionales en ciudades intermedias, ciudades pequeñas, o también municipios rurales, 
quizás aprovechar aquellos lugares que se conocen porque allí se realizan festivales 
musicales.  
B. Ruralizar a FLADEM.  Es decir, para que FLADEM en verdad sea un movimiento 
nacional en los países, de alguna manera debe “ruralizarse” y pensar en invitar, abrazar e 
incluir a esas comunidades campesinas tan ricas en tradiciones culturales y musicales. 
C. Realizar encuentros regionales. Reunir regiones cercanas ya sea a nivel nacional 
como también internacional. Cada vez las condiciones del mundo actual se complejizan 
más y se vuelve difícil hacer viajes largos y lejos, por costos, por trabajo, por permisos, 
visas entre otros. Es más fácil y menos costoso desplazarse a las cercanías, lo que también 
ayuda a que estrechemos lazos con los vecinos y estimula y facilita la participación de 
mayor cantidad personas.   
D. Realizar encuentros en escuelas. No siempre hacer los encuentros en las 
universidades, sino como sucedió en Río de Janeiro en el 2024, abrirle las puertas de 
FLADEM a las escuelas, donde enseñan muchos de los maestros que pertenecen al foro. 
E. Realizar encuentros más pequeños -zonales.  Encuentros que incluyan tanto las 
academias formales, como la cantidad de escuelas que existen no formales e informales, 
donde se enseña y se hace música a lo largo y ancho de nuestros países.  
De esta manera FLADEM sería un movimiento verdaderamente amplio e incluyente; un 
movimiento vivo que conoce las necesidades y fortalezas de los países que lo componen y 
que como tal,  se solidariza con ellas, visibilizándolas en los encuentros y eventos que 
realiza, y creando un puente entre  universidades,  academias, escuelas, la educación 
formal, la no formal y con los colectivos de músicas empíricas, para tener la posibilidad de  
establecer un dialogo de saberes, hacer investigación al respecto, y fortalecernos de esos 
intercambios culturales y educativos, con asesorías de doble vía.  
Bien ha dicho Violeta, que los cambios grandes, los riesgos y las aperturas más osadas, se 
han llevado a cabo desde la educación no formal, mientras la academia siempre es más 
reservada, cuidadosa y va detrás.  

 F. Trabajar en la continuidad - Pensar en actividades pequeñas y cortas, conciertos, 
muestras, charlas, conferencias, encuentros, debates, que lleven siempre a la reflexión y 
que sucedan a lo largo del año, promovidas por FLADEM a través del zoom, como también 
por las secciones nacionales, ya sea desde las universidades, las escuelas, los centros 
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educativos, donde pertenecen los miembros del foro, con el fin de que FLADEM, esté 
presente en la cotidianidad. Todos sabemos que regresamos llenos de fuego y de ideas, 
luego de un encuentro nacional o internacional, pero a medida que pasas el tiempo este 
fuego se va apagando, porque la rutina y la atención de lo urgente y no de lo importante 
nos va consumiendo día a día. Debemos promover estas actividades una vez al mes, con 
termas interesantes, para mantener el fuego encendido, y sentirnos parte de esta familia. 
Por ejemplo, abrir una primera actividad que los asistieron, relaten y les cuenten a los que 
no pudieron estar, cómo estuvo el encuentro, qué ponencias hubo, qué talleres, conciertos 
y que les queda de aprendizajes de reflexiones, para luego abrir un círculo de palabra. 

G. Trabajar en la irradiación, divulgación y extensión de FLADEM - Todos sabemos que 
es difícil mantener las membresías, o que llegue nueva gente, para que se amplíe la 
cobertura de miembros de Fladem, dispuestos a comprometerse. Sin embargo, cuando 
regresamos de un encuentro siempre hay personas que fueron por primera vez que salen 
muy entusiasmadas y llenas de ánimo. Se me ocurre que debemos hacer acciones 
pequeñas, pero a menudo, como por ejemplo reunir a un grupo de estudiantes en cada una 
de nuestras universidades, facultades o círculos, para contarles acerca del encuentro de lo 
que pasó, e invitar a dos de los docentes jóvenes que fueron al encuentro nacional o 
internacional para que compartan su experiencia y socializar con los que no pudieron asistir 
sobre lo que pasó,  y contarles sobre qué es FLADEM e invitarlos a las actividades que se 
van a realizar de manera mensual. para empezar a crear curiosidad en los que no conocen 
qué es FLADEM. 

Se necesita con urgencia:  

7. Continuar con el proyecto editorial y revivir el programa radial FLADEM 
A. Cuadernos sobre el “Pensamiento Pedagógico Musical Latinoamericano” 

Mantener y estimular la publicación de artículos y escritos realizados por miembros de 
FLADEM, de todos los países y contextos del continente. Desde especialistas y personas 
con importantes trabajos, argumentaciones y propuestas, como el relato sencillo de 
experiencias pedagógicas de maestros de escuela, rurales y de otras comunidades, sin 
exigencias ni cortapisas, relatos que enriquecen la mirada y permiten que exista más 
información y literatura que dé cuenta de quienes somos, qué pensamos y de cómo se ha 
ido forjando el pensamiento pedagógico musical de FLADEM. 

Es importante mantener el acceso libre a todas las publicaciones de FLADEM, para que 
todos los educadores musicales puedan alimentarse de lo que allí encuentran. Con esta 
junta directiva 2023-2025, hemos trabajado intensamente para que todos los cuadernos y 
otros libros publicados por FLADEM puedan ser de lectura gratuita para todos los miembros 
de nuestro Foro. Gracias a estas diligencias a partir de este seminario en Monterrey, 
quedará colgado todo este material en PDF, con el permiso de los autores, editores y 
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dueños de los derechos patrimoniales, al alcance de todos aquellos que los quieran 
consultar.  
 
B. Proyecto de Radio: Pensamiento Pedagógico Musical Latinoamericano “Sonamos 
Fladem” Creo que debemos volver a pensar en un programa radial, que dé cuenta de cómo 
sonamos los educadores latinoamericanos, que pueda llegar a todos los rincones del 
continente. Un programa al mes que tenga como origen un país diferente. Propongo 
algunas franjas: 

Franja 1: Cómo sonamos los educadores Musicales 

Franja 2:  Cómo suenan los niños y jóvenes de Fladem 

Franja 3: Entrevistas con diversos educadores de Fladem- cómo hacemos en:  territorios, 
ruralidad, en las comunidades afro, indígenas, campesinas, escuelas de primaria, 
secundaria, dando visibilidad a estas propuestas, entre muchas otras posibilidades.  

Se necesita con urgencia: 
8. Reconocer la importancia de las prácticas musicales comunitarias y colectivas 
en el restablecimiento del tejido social y la construcción de la paz y como tal, 
fortalecerlas desde la formación y actividades de FLADEM 
Entender que en el marco de violencia y desigualdad que vivimos actualmente en el 
continente latinoamericano, es donde la cultura y el arte en todas sus expresiones y 
manifestaciones emergen como un medio, una herramienta, un fin, imprescindible para 
aportar a la construcción de un pensamiento y practica individual y colectiva, que 
contribuyan a vivir en armonía y en el respeto por la vida. La música en particular ha sido, 
sin duda, una de las áreas artísticas y culturales más empleadas para promover procesos 
de reflexión y espacios de transformación social en todos los países, especialmente a través 
de la educación musical. FLADEM desde su filosofía, tiene mucho que aportar para la 
promoción de una sana convivencia, desde los procesos de desarrollo musical en los 
contextos locales, que fortalezcan el reconocimiento y el respeto a la diversidad de nuestras 
identidades culturales, el respeto a las lógicas de enseñanza-aprendizaje, la inclusión de 
las tradiciones orales, dinamizando procesos en torno a las prácticas musicales colectivas 
situadas, basados en la formación de formadores que integren la valoración de la creación 
cultural y la participación social.   
Es imperativo pensar en metodologias diferenciales según los principios pedagógicos  
fundantes, que consideran la inclusión, la política de igualdad y equidad de género, el 
respeto ambiental, la resolución pacífica de los conflictos, la reconciliación,  reconociendo 
el potencial de la música para generar cambios positivos en las comunidades, con la 
construcción de un tejido social fuerte, que garantice la participación de todas las 
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poblaciones, especialmente de aquellas que sufren los rigores del desplazamiento y  de las 
que  historicamente han sido excluídas.  
 
Los invito para que unamos nuestros pensamientos y nuestros corazones, y nos pongamos 
manos a la obra.  Muchas gracias. 
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LAS PEDAGOGÍAS CINDERELAS DE LAS PEDAGOGÍAS ABIERTAS: EL 
APRENDIZAJE-ENSEÑANZA DE LA HISTORIA Y LA FILOSOFÍA DEL 

MUSICAR HUMANO 
Noel Allende Goitía 

allendegoitia@gmail.com 
Colectivo de Estudios Musicales de Puerto Rico /  

Escuela Superior de Estudios Musicales 
Puerto Rico 

 

Introducción 
Esta corta presentación es un ensayo-tesis sobre una preocupación muy personal. 

Durante las últimas dos décadas me ha llamado la atención que la problematización y 

preocupación de los programas de formación de docentes, conferencias y publicaciones 

sobre educación musical se han enfocado en la reproducción de saberes musicales de 

ejecución y lectoescritura musical en el ámbito escolarizado formal-curricular y formal no 

escolarizado. Sin embargo, en el contexto de la reproducción del saber musical en las áreas 

informales -aprendizaje-enseñanza por entorno- ocurre el mismo fenómeno: la 

investigación, o el inquirir crítico, del musicar en sus aspectos histórico -de hacer historia- 

y reflexivo -pensar filosóficamente y hablar sobre dicho musicar- se trata, en el mejor de los 

casos, como marginal o, en el peor de los casos, no relevante o perteneciente a los sabe-

res del musicar. La problematización-tesis que quiero discutir con ustedes es la siguiente: 

la historia y la filosofía del musicar humano son parte inherente de las problematizaciones 

de la reproducción del saber musical. Lo cual, entiendo, me hace plantear las siguientes 

preguntas: ¿debemos seguir tratando la historia y la filosofía del musicar humano como 

disciplinas Cinderelas de la pedagogía musical? ¿O más aún, como disciplinas sin 

pedagogías, fuera de las reflexiones y discusiones de las llamadas pedagogías abiertas? 

  

Tópico  
La necesidad de una pedagogía abierta/crítica de la historia y filosofía del musicar 

humano lo demuestra, a mi parecer, la sobrevivencia de las formas y maneras en que 

hablamos tanto del musicar humano como de su producto musicado. Me refiero a la 
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sobrevivencia y los usos de concepciones sobre el objeto musicado —la música— y el ente 

musicante, los seres humanos. En nuestras pedagogías todavía se conceptualiza y se 

habla sobre música usando como dicotomías conceptuales términos como “Clásico”, 

“Popular” y “Folklórico”. Términos que desde finales del siglo XIX han prescrito formas de 

pensar el musicar humano. El musicar apellidado “clásico” se asocia con la rigurosidad y la 

asepsia del análisis de su teoría como se codifica en una partitura y, sin percatarnos, se da 

por sentado que es el contenido de toda pedagogía musical. El término “popular”, por lo 

general, se piensa como una musicar cuyo valor se reduce a la comprensión de sus 

contextos atropo-socio-políticos. Cuando hablamos de música que apellidamos “folclórica”, 

la tendencia es pensar creativamente en una ancestralidad y una antigüedad que responde 

más a un presentismo histórico que a una comprensión del devenir del musicar humano en 

el lugar estudiado. 

En el caso de la historia del musicar humano, su comprensión y pedagogía todavía 

dependen de una imaginación histórica cuyo origen se atribuye a Grecia y su línea de 

tiempo solo atraviesa Europa-Central. Nuestras conversaciones casuales todavía están 

enmarcadas en ficciones temporales como Renacimiento, Barroco, Clasicismo, Romántico, 

Vanguardista, música clásica, entre muchos términos. La línea de temporal internalizada 

hace que hablemos del desarrollo de las músicas europeas como un desarrollo natural y 

las del resto del mundo como intentos fallidos o incompletos hacia la tonalidad o el lenguaje 

sinfónico. 

El musicar Otro —las músicas apellidadas popular y folclóricas— se estudia o se 

considera a partir de perspectivas socio-antropológicas. Este tipo de mirada, a mi entender, 

ha funcionado como un tipo de racionalización cuyo objetivo es justificar la inversión de 

tiempo en el estudio y aprendizaje-enseñanza de ese tipo de musicar. O sea, como si el 

único valor del musicar Otro fuese ser vernáculas, en ser humildes, o en su valor de 

consumo por la música llamada de concierto, no por ser, igualmente, productos musicados 

por seres humanos musicantes. Históricamente, la visión colonial de la historia del musicar 

humano ha creado una distorsión cognitiva: la supuesta hegemonía cultural de la música 

de concierto. El que se use como estandarte de cultura hegemónica no significa que esa 

sea la realidad de las cosas en la vida cotidiana. 
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Uno de los primeros pasos que podemos dar para desembarazarnos de dicha forma 

de pensar es el de decolonizar nuestra forma de pensar, describir y explicar al colonizador. 

Decolonizar nuestra forma de pensar la historia de la amplia región Euro-Mediterránea. 

Avanzo la idea de que la cultura a la cual nos han enseñado a llamar Euro-Occidental, 

realmente es una zona cultural comprendida desde el Río Senegal hasta el Mar Rojo, al 

sur, limitada por el Atlántico en el poniente, las rutas comerciales conectadas con el Camino 

de la Ceda, al levante, y los países escandinavos al norte. No se puede hablar de la cultura 

popular-comercial de los Trovadores medievales sin hablar de su origen en la rica cultura 

de cuerdas del Magreb hasta la península arábiga: la Oud norafricana, antecedente el Laúd 

y otros instrumentos de cuerdas pulsada, y los instrumentos de cuerdas frota-das 

desarrollados a lo largo Sahara y el Sahel antecedentes de la familia de las violas y luego 

el violín. 

Dicha decolonización de la cultura colonizadora implica que la historia de sus formas 

de musicar y su consecuente producto musicado no es el origen de la historia de las 

músicas en nuestra América. Para 1492 ya existía una historia antigua del musicar humano 

en nuestro hemisferio. Las músicas euro-mediterráneas, simplemente, se unen a dicho 

devenir. Sí, en una forma violenta, desigual, pero igualmente afectadas por el hábitat 

demográfico dentro del cual fueron la minoría dominante. Entonces, no es que las músicas 

euro-mediterráneas en las Américas fallen o no se desarrollen a la par que en Europa. No. 

Es que estas inician una historia propia de desarrollo divergente, con otros puntos de origen 

que no son Egipto, Mesopotamia o Grecia. Si no la mítica Aztlán, las selvas lacandonas, los 

ciclos de destrucción y creación en el árbol de la vida entre Quetzalcóatl (a la izquierda) y 

Xochipilli (a la derecha). Quetzalcóatl representa el descenso a la destrucción, a la cual le 

sigue Xochipilli, divinidad de la música, la danza y el canto, personificando el ascenso a la 

vida. 

Reimaginar la pedagogía de la historia implica repensar la pedagogía de pensar 

filosóficamente el musicar humano. Las escuelas de música, en su contexto escolarizado, 

han creado la cultura de “aquí se viene a tocar”. Lo que hace que se formen docentes-

músicos que repiten la fórmula en el formato de “los estudiantes lo que quieren es tocar”. 

El musicar humano, y su producto musical, no existe en un vacío del lenguaje. Todo acto 
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humano termina siendo hablado, narrado, memorializado, recordado en lenguaje. El 

aprendizaje-enseñanza musical no es un proceso telepático: el lenguaje es el vehículo de 

la pedagogía. Desde las escuelas de samba hasta los salones de un conservatorio, el 

lenguaje hace inteligible el acto de musicar sumado al de la mimesis. El musicar y su 

producto musicado no harían sentido sin el habla que explica y racionaliza su uso y su 

valorización. Es el habla la que construye la memoria autobiográfica y la memoria semántica 

que transforma ese musicar y ese producto musicado en una memoria y recuerdo, en 

identidad.  

Todo musicar humano produce un objeto musicado cuya comprensión debe ser el 

resultado de un abordaje multi-factorial. La experiencia vivida musicada no es solo el batir 

de las moléculas en el aire. Es lo que pensamos, murmuramos y suspiramos como parte 

de nuestro musicar y de nuestra participación en dicho acto a través de la escucha. Pensar 

filosóficamente el musicar y su producto musicado no es citar a Platón o a Aristóteles y 

mucho menos memorizarse el mito de Pitágoras. Para eso tenemos nuestros propios mitos 

y cosmogonías de origen. Me refiero a pensar filosóficamente tanto nuestro acto de musicar 

como nuestro producto musicado. Para tranquilidad de algunos, no es que el análisis 

musical que nos enseñaron no sea una herramienta de comprensión. Estoy hablando de 

que no es ni el principio ni el fin de lo que llamamos saber musical. Porque lo que suena no 

tiene sentido sin el uso que le damos a ese sonido humanamente organizado. 

Veamos rápidamente dos ejemplos. Sin un análisis de contexto, el aria “Non so più 

cosa son, cosa faccio” sería una mera aria agitata, característica del siglo XVIII, en forma 

cuasi-rondo (ABACD) y no la expresión de un adolescente que desea tener relaciones 

sexuales con cualquiera: mujer, animal o consigo mismo (“Parlo de amor con me” 

[masturbarse]). Sin embargo, en ocasiones los análisis de contextos son producto de las 

mismas convenciones que nunca llamarían el aria de W. A. Mozart arriba citada, como una 

aria masturbatoria. Dando un salto a nuestro tiempo, “El apagón”, interpretado por el artista 

Bad Bunny, en forma ABC, comienza con un ostinato rítmico dembow-cuasi plena. Bad 

Bunny entra cantando en su voz gangosa, remarcando los enlaces lingüísticos (liaison) 

comunes al habla cotidiana: “Puerto Rico e’jtain-cabrón”. Para la mayoría de las personas, 

desde la perspectiva del habla, las cosas comienzan a correr cuesta abajo cuando aparecen 
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frases y palabras como “hijo’e-puta”, “fuking” (familiar del ya conocido P FNG R) y hace 

referencia al uso de la marihuana. El punto de quiebra llega en la sección B de la canción, 

con un puente a la sección C. La sección B comienza con un pulsante y acentuado marcato, 

con sonido electrónico del rave, unos acordes reminiscentes al Rito de la Primavera de 

Stravinski. En el fondo se escucha una voz apagada repitiendo rítmicamente la frase: “Me 

gusta la chocha de Puerto Rico”. ¿Qué herramientas de pensamiento crítico le proveemos 

a nuestros estudiantes para abordar todo tipo de músicas —sin apellidos prescriptivos—? 

¿En qué forma las pedagogías abiertas pueden devolverle utilidad y pertinencia a la filosofía 

del musicar humano? O como yo he decidido llamarla: Musofía. 

 

Consideraciones finales 
Termino preguntando: ¿qué tipo de pedagogía de la filosofía y de la historia del 

musicar humano puede con el reto de un análisis y una comprensión crítica multifactorial 

del musicar humano? ¿Cómo aprender-enseñar a pensar y hablar de tal forma que nuestro 

musicar y la imaginación histórica de este se conviertan en un acto corporeizado de 

sentipensar lo que musicamos? O sea, convertir al/la educand@-músic@ en un ser 

músic@-sentipensante.  

GRACIAS. CONVERSEMOS 
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CREACIÓN Y PUESTA EN ESCENA DEL CUENTO MUSICAL INFANTIL: 
NINA EN BUSCA DE UN NUEVO HOGAR 

Andrea Pérez Guadarrama 
andrea.perez.guadarrama.6ai@gmail.com 

Escuela Superior de Educación Artística Armoniarte 
México 

 

Introdução  
Creación y puesta en escena del cuento musical infantil: Nina, en busca de un nuevo 

hogar, es mi proyecto de tesina para obtener el título profesional de la Licenciatura en 

Música. Es la maquetación de un cuento musical, el cual aborda la pérdida, la muerte y el 

abandono dentro de su narrativa.  

Está pensado como un material de carácter lúdico, para ser leído a niños de 7 años 

en adelante que puede ser utilizado tanto por docentes, maestros de música, padres de 

familia o tutores, cuyo interés sea el de compartir y disfrutar la música, la lectura y el dibujo 

en espacios seguros, así como de reforzar aprendizajes y experiencias musicales, 

artísticas, personales y sociales. 

Lo que se busca con esta propuesta es hacer una demostración musical del cuento 

y a su vez explicar cómo fue el proceso de creación que se llevo a cabo para la realización 

de este proyecto, haciendo énfasis en la metodología de investigación utilizada, así como 

sus objetivos.Inserir o texto completo fonte em Arial, tamanho 12, espaçamento 1,5. Recuo 

de parágrafo 1,25. Alinhamento justificado. Para trabalhos completos, indicamos no mínimo 

5 páginas e no máximo 20 páginas.  

 

Antecedentes 
Este proyecto surge del problema social que hay en México, acerca del consumo 

excesivo, por parte de niños de 7 a 11 años, de contenido en Internet no apto para su edad. 

Es una reflexión acerca de cómo podemos tomar acción ante esta situación y buscar la 

manera de que se lleve a la práctica en un contexto real. Para la presentación somos dos 

participantes: mi acompañante en la guitarra y yo como narradora, cantante y expositora. 
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Objetivos 
El objetivo es dar a conocer la importancia de crear recursos musicales que puedan 

ser utilizados de una forma creativa y no restrictiva tanto en las aulas como en el núcleo 

familiar. Impulsar y fortalecer el desarrollo de valores humanos, habilidades musicales, 

psicomotoras, sociales y emocionales en los niños de cualquier contexto social, 

entendiendo que no todos tienen las mismas oportunidades educativas y que puedan tener 

un primer acercamiento a la música, la lectura y a las artes plásticas como un vehículo. 

 
Fundamentación:  

Esta propuesta toma en cuenta el trabajo metodológico de algunos pedagogos 

musicales como Violeta Hemsy y Murray Schafer, así como el de dos teóricos en la 

psicología, los cuales son Jean Piaget y Lev Vygotski, con la teoría del desarrollo cognitivo 

y la teoría sociocultural, las cuales son la base en la que se fundamenta esta tesina. Dichas 

investigaciones fueron necesarias para saber cómo aportar contenido apto para la 

población infantil, que tuviera la presencia musical, lúdica y educativa. Gracias a esto, el 

lenguaje, las canciones, las ilustraciones, el formato del cuento y cada uno de los elementos 

se hicieron tomando en cuenta el procesamiento de la información de los niños, 

considerando cómo afectaría su sistema de creencias, la forma en la que viven y perciben 

su entorno. 

 

Secuencia de presentación de la propuesta 

Primero se haría la puesta en escena del cuento cuya duración es de 30 minutos y 

en segundo lugar se realizaría la explicación del proceso creativo la cuál tiene un tiempo de 

20 minutos. 

 

Innovación y aportes de la propuesta: 

La idea es aportar material musical lúdico a la comunidad musical, que pueda ser 

utilizado en el ámbito educativo formal e informal, para el desarrollo y bienestar de los niños. 

Haber realizado este cuento puede permitir que los maestros sean creativos con sus 
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alumnos e implementen estrategias educativas más flexibles y menos rigurosas en el aula. 

De igual forma es una invitación para los padres de familia a generar ambientes seguros de 

reflexión, juego y aprendizaje con sus hijos, con el fin de crear hábitos saludables y 

emocionalmente autorregulables, tanto para su vida diaria como para la escuela. Es 

significativo poder divulgar los múltiples beneficios psicomotores, cognitivos, emocionales 

y sociales que tiene el cuento musical a corto, mediano y largo plazo. Promover la 

importancia de la lectura y la escucha de canciones infantiles a temprana edad por medio 

del cuento musical y reflexionar sobre el proceso que hay detrás de su creación. 

 
Referências 
 
https://heyzine.com/flip-book/25827796e0.html  
 

  

https://heyzine.com/flip-book/25827796e0.html
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AULAS DE MÚSICA EM INSPIRAÇÃO AFROFUTURISTA 
Beatriz de Souza Bessa 

beatriz.bessa@edu.unirio.br 
PPGM UNIRIO 

Brasil 
 

Introdução 
A partir da pesquisa sobre o conceito de afrofuturismo e sua expressividade no 

campo musical, investiga-se como ele pode ser fomentado em instituições escolares.Tendo 

em vista a promulgação em 2004 das Diretrizes Curriculares Nacionais para a Educação 

das Relações Étnico-Raciais no Brasil e a carência da palavra “futuro” nesse documento é 

urgente que tal temática esteja presente na sala de aula. Através de atividades que unam 

a cultura ancestral ao uso de tecnologias virtuais, na união de tambores e remixes, se 

almeja construir práticas pedagógicas antenadas com a produção musical afrofuturista de 

artistas negros. 

 

Objetivos/finalidades. 
Apresentar o conceito de afrofuturismo e realizar uma experiência pedagógica baseada 

nessa temática com os participantes 

 

Sequência de apresentação da proposta 
Abordagem das Diretrizes curriculares nacionais para a Educação das Relações 

Étnico-Raciais e para o Ensino de História e Cultura Afro-Brasileira e Africana (5 min) 

Explanação da problemática (2 min) 

Conceito de afrofuturismo (5 min) 

Repertório afrofuturista (5 min) 

Relação do afrofuturismo com educação (5 min) 

Apresentação interativa de prática pedagógica afrofuturista (15 min) 
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Inovação e contribuições da proposta. 

Essa pesquisa pretende refletir e criar práticas para que o afrofuturismo esteja mais 

presente nas aulas de música da educação básica. Carlos Henrique Garcia de Souza e 

Helena do Socorro Campos da Rocha, no artigo Afrofuturismo e os elementos para pensar 

uma educação decolonial, realizaram o mapeamento e a síntese das produções 

acadêmicas sobre Afrofuturismo e decolonialidade na perspectiva da educação, utilizando 

o Banco de Teses & Dissertações da Coordenação e Aperfeiçoamento de Pessoal de Nível 

Superior (CAPES) no período que compreende os anos de 2003 até 2023. 

Os autores constataram que os estudos que discutem e têm em seu escopo a 

perspectiva do movimento Afrofuturista somente começam a ser produzidos a nível de teses 

e dissertações a partir do ano de 2016, o que reflete “um avanço tímido nas discussões 

sobre este movimento estético, político e filosófico no âmbito acadêmico (pesquisas) no 

Brasil” (Souza, Campos, 2024). Já Fábio dos Santos Coradini e Edméa Oliveira dos Santos, 

no texto AFROFUTURISMO NA EDUCAÇÃO: um Estado da Arte, realizaram um estudo de 

natureza bibliográfica analisando as descobertas resultantes do mapeamento das 

produções acadêmicas, dissertações e teses, constataram que “ os resultados revelaram 

que trabalhos sobre Afrofuturismo na Educação ainda são poucos, porém estão sendo 

elaborados em Programas de Pós Graduação das mais diversas áreas de conhecimento” 

(Coradini, Santos, 2024, p. 124). No campo da Educação Musical nenhum dos textos 

apontou nenhum trabalho, somente no campo da Música em si. 

 
Referências 
 
BESSA, Beatriz de Souza. POSSIBILIDADES AFROFUTURISTAS NA EDUCAÇÃO 
MUSICAL . Revista Nova Paideia - Revista Interdisciplinar em Educação e Pesquisa, [S. 
l.], v. 6, n. 3, p. 900–912, 2024. DOI: 10.36732/riep.v6i3.593. Disponível em: 
https://ojs.novapaideia.org/index.php/RIEP/article/view/593. Acesso em: 12 mar. 2025. 
 
OLIVEIRA, Acauam. De qual afrofuturismo precisamos? Revista Bravo! Aug 27, 2020. 
Disponível em: https://medium.com/revista-bravo/de-qual-afrofuturismo-precisamos-
ed9bce0796e7. Acesso em: 26 jun. 2024 
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RA, Sun. Space is the place. John Coney. Youtube: 1974. Disponível em: 
https://www.youtube.com/watch?v=owCPrIEliZc&t=2s. Acesso em: 10 dez. 2023 
 
ROCHA, Pitter. O som afrofuturista: elaboração da ficção sônica Impactitos por Disco 
Duro. 2021. Dissertação (Mestrado em Música) – Programa de Pós-Graduação em 
Música, Centro de Letras e Artes, Universidade Federal do Estado do Rio de Janeiro 
 
WOMACK, Ytasha . Afrofuturism: The world of black sci-fi and fantasy culture. Chicago: 
Lawrence Hill Books, 2013. 
 
Documentos na internet: matéria em uma página, vídeos, etc.: 
 
https://ojs.novapaideia.org/index.php/RIEP/article/view/593 
 
https://drive.google.com/file/d/1PfQCWTk_QCjGeFa-
O7STHXUXS2VfKevP/view?usp=drive_link 
 
https://drive.google.com/file/d/1GR4rXjYvVmayI_TZkIY49nO1tkpg5qzJ/view?usp=drive_lin
k 
 
https://open.spotify.com/playlist/2r38mLgRN6K8r7ZTifR3jF?si=x-
rYpQHlTdexGpRHH1ATyQ 
 
https://musiclab.chromeexperiments.com/ 
 
https://youtube.com/playlist?list=PLvYox0xue0MW5R9MSZywz0Xga597z39ks&si=CySpOf
zKf6PHpWPX 
 
https://youtube.com/playlist?list=PLfomFzrU4wgYNv8Ve5W5bKAvjz8BXWwhQ&si=7P8Ng
h6i5eO5VwwO 
  

https://ojs.novapaideia.org/index.php/RIEP/article/view/593
https://drive.google.com/file/d/1PfQCWTk_QCjGeFa-O7STHXUXS2VfKevP/view?usp=drive_link
https://drive.google.com/file/d/1PfQCWTk_QCjGeFa-O7STHXUXS2VfKevP/view?usp=drive_link
https://drive.google.com/file/d/1GR4rXjYvVmayI_TZkIY49nO1tkpg5qzJ/view?usp=drive_link
https://drive.google.com/file/d/1GR4rXjYvVmayI_TZkIY49nO1tkpg5qzJ/view?usp=drive_link
https://open.spotify.com/playlist/2r38mLgRN6K8r7ZTifR3jF?si=x-rYpQHlTdexGpRHH1ATyQ
https://open.spotify.com/playlist/2r38mLgRN6K8r7ZTifR3jF?si=x-rYpQHlTdexGpRHH1ATyQ
https://musiclab.chromeexperiments.com/
https://youtube.com/playlist?list=PLvYox0xue0MW5R9MSZywz0Xga597z39ks&si=CySpOfzKf6PHpWPX
https://youtube.com/playlist?list=PLvYox0xue0MW5R9MSZywz0Xga597z39ks&si=CySpOfzKf6PHpWPX
https://youtube.com/playlist?list=PLfomFzrU4wgYNv8Ve5W5bKAvjz8BXWwhQ&si=7P8Ngh6i5eO5VwwO
https://youtube.com/playlist?list=PLfomFzrU4wgYNv8Ve5W5bKAvjz8BXWwhQ&si=7P8Ngh6i5eO5VwwO
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DIMENSIÓN ESTÉTICA, CORPO -ESPACIAL- Y SOCIO-AFECTIVA DEL 
DÚO DE PIANO A CUATRO MANOS A RITMO COLOMBIANO 

Cynthia Beltrán 
cvbeltranm@gmail.com 

 
Mauret Gaitán 

mauretpiano@hotmail.com 
 

Universidad Francisco José de Caldas 
Colombia 

 

Breve descripción 
Hemos encontrado en la práctica del formato de piano a cuatro a manos una 

herramienta pedagógica potente para abrir nuevas perspectivas en la educación pianística, 

como también, para difundir obras que distan del canon de la educación musical 

conservadora. Además, no pocos compositores latinoamericanos han escrito para este 

formato, lo cual es de gran emotividad y oportunidad el acoger y difundir otras opciones de 

repertorio para la educación y la escena musical. 

El espacio desarrollará la dimensión estética, la dimensión corpo- espacial y la 

dimensión socio- afectiva, categorias planteadas en nuestro trabajo de maestría en 

educación, DÚO DE PIANO A CUATRO MANOS: PROPUESTA DE CARACTERIZACIÓN 

PEDAGÓGICA DE LA PRÁCTICA DEL FORMATO, a partir de 3 ritmos tradicionales 

colombianos: la guabina, el pasillo, y el bambuco, con el fin de mostrar y ejemplificar el 

carácter pedagógico del formato, develando y ofreciendo una herramienta potencial que 

enriquece la enseñanza integral del músico. 

Nota aclaratoria: 

Está dirigido para músicos en general, no es pre requisito tocar piano 

 

Propósito del espacio 
Si bien uno de los protagonismos históricos del dúo de piano ha sido el Protagonismo 

para la enseñanza (Beltrán y Gaitán, 2021), este formato ha estado presente desde el 

origen del instrumento, sin embargo, su potencial pedagógico ha sido poco visibilizado en 
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la formación musical. El espacio propone brindar una posibilidad alterna en la formación 

musical integral, potenciando la transmisión cultural de la música tradicional y la 

construcción del conocimiento de manera colectiva a partir de la práctica a dúo. 

Con el objetivo de ampliar didácticas para el aprendizaje musical, queremos 

ejemplificar el concepto del carácter pedagógico del piano a cuatro manos con piezas 

colombianas escritas para el formato de diferentes niveles de complejidad técnica y musical, 

mostrando y aplicando la diversidad y potencialidad que tiene la práctica del formato en 

diferentes escenarios de formación 

 
Objetivos 

Brindar y mostrar la potencia pedagógica del dúo de piano como posibilidad de 

enseñanza musical integral en um instrumento que históricamente está enmarcado en un 

solo instrumentista, proveyendo elementos pedagógicos que se desarrollan en la práctica 

del formato. 

Explorar el desarrollo auditivo en la dimensión estética, la coordinación en la 

dimensión corpo-espacial y el reto dialéctico en la dimensión socio-afectiva con los 

ejercicios creativos 

Ofrecer material didáctico de música colombiana aplicable a otros ritmos 

tradicionales según la necesidad y pertinência de cada participante 

 

Secuencia metodológica 

Primera face 

(Inmersión) 

Se introduce a los participantes: 1) el formato de dúo de piano a cuatro manos; 2) las tres 

dimensiones en el marco de la construcción del carácter pedagógico (la dimensión estética, 

la dimensión copo-espacial y la dimensión socio-afectiva) y 3) las matrices rítmicas de la 

guabina, el pasillo y el bambuco colombiano. 

En esta primera fase, Aulos dúo interpretará en vivo pequeñas piezas para ejemplificar los 

conceptos expuestos. 
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Segunda face 

(Práctica) 

Se formará grupos de 4 personas para la parte práctica. Los participantes recibirán un 

material didáctico para ejecutar, donde se desarrolla de dos a tres elementos de la 

propuesta de caracterización pedagógica, por ejemplo: ritmo de guabina - manos cruzadas 

(D. Corpo-espacial); pasillo - balance sonoro (D. estética); Bambuco - imitación recíproca - 

reto dialéctico (D. socio-afectiva). 

Posteriormente, los participantes explorarán con los elementos trabajados para crear un 

ejercicio, fomentando la creatividad y generando material para sus estudiantes 

 

Tercera fase 

(Socialización) 

En esta fase se presentarán los ejercicios creativos que resultaron en la exploración del 

formato y se concluirá con la socialización de la experiencia pedagógica de la práctica del 

formato. 

 
Innovación y aportes 

Esta propuesta de música colombiana en formato de dúo de piano a cuatro manos 

como herramienta pedagógica musical, reaviva el patrimonio cultural latinoamericano y 

sobre todo promueve nuevas estrategias o perspectivas de enseñanza en el instrumento, 

además impulsa materiales didácticos ya creados para los distintos niveles de formación. 

El espacio aporta una alternativa de enseñanza musical colectiva, rescatando una 

práctica histórica y el valor pedagógico que reviste el formato de dúo de piano, así mismo 

se teje un vínculo de cercanía, aprendizaje colectivo, y fortalece elementos sociales y 

afectivos entre los participantes (cuerpo intérprete). Finalmente, el espacio será un espacio 

que promueva la creación de material didáctico para diferentes contextos. 

 
Referências 
 
ALCHOURRÓN, Rodolfo. Composición y arreglos de música popular. Buenos Aires. 
Ricordi Americana, 1991. 
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BELTRÁN, C; GAITÁN, M. Dúo de piano a cuatro manos, de la experiencia artística a 
la necesidad de educar. La esfinge. Bogotá, 2019. 
BELTRÁN, C; GAITÁN, M. Dúo de piano a cuatro manos: Propuesta de 
caracterización pedagógica de la práctica del formato. Universidad Francisco José de 
Caldas. Bogotá, 2021. 
 
LACÁRCEL, Josefa. Psicología de la música y educación musical. Visor Distribuciones 
S A Madrid, España, 1995. 
 
PALACIOS, A; SANS, F. Clásicos de la literatura pianística venezolana Vol.1. Fondo 
Editorial de Humanidades y Educación. Caracas,Venezuela, 2001. 
 
VALENCIA, Gloria. (2015). El legado de Edgar Willems y su propuesta pedagógico-
musical en la construcción de um corpus teórico de la pedagogía musical, a partir de una 
experiencia de vida. ISSN 2011-804X 
 
Parte de livros (capítulos, artigos em coletâneas etc.): 
 
BELTRÁN, C; GAITÁN, M. Dúo de piano a cuatro manos: Propuesta de 
caracterización pedagógica de la práctica del formato. p.54. Universidad Francisco 
José de Caldas. Bogotá, 2021 
 
BORDONI, M; MARTÍNEZ, I. Imitación Mutua en el Juego Musical. VII Reunión de 
Sociedad Argentina de Ciencias Cognitivas para la Música. Universidad Nacional de Villa 
María, Villa María, Córdoba. 2009; 
 
JUMBO, Verónica. Concierto con los niveles 1, 2 y 3 de la especialidad de piano del 
proyecto orquestas escolares de la Coordinación de Educación zonal 6 de Cuenca: 
ocho arreglos de pasillos,pasacalles, san juanitos y danzantes para piano a cuatro manos. 
Universidad de Cueca, Ecuador, 2019 
 
KELLER, P; APPEL, M. Individual Differences, Auditory Imagery, and the Coordination of 
Body Movements and Sounds in Musical Ensembles. Music Perception. 28. 27–46. 
10.1525/mp.2010.28.1.27. 
 
Artigos em periódicos: 
 
MENA; ROMAGNOLI; VALDÉS. El impacto del desarrollo de habilidades socio afectivas y 
éticas en la escuela. Revista Electrónica "Actualidades Investigativas en Educación", 
vol. 9, núm. 3, agosto-diciembre. Universidad de Costa Rica San Pedro de Montes de 
Oca, Costa Rica, 2009. 
 
Documentos na internet: matéria em uma página, vídeos, etc.: 
 
Concierto Didáctico, Museo Nacional; auditorio Teresa Cuervo, Colombia 
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https://www.youtube.com/watch?v=5HAOcCmasJo&t=30s  
 
Concierto, Música Latinoamericana en Costa Rica 
https://www.dropbox.com/scl/fo/02ewscbleab4fswy2o7y7/ABrl9omCNaUDbdKa2CYHek0?
e=2&preview=Aulos+Duo 
 
mp4&rlkey=alvwst2152spx1oewttb1cahs&st=ifwbnsmc&bmus=1&dl=0 
 

  

https://www.youtube.com/watch?v=5HAOcCmasJo&t=30s
https://www.dropbox.com/scl/fo/02ewscbleab4fswy2o7y7/ABrl9omCNaUDbdKa2CYHek0?e=2&preview=Aulos+Duo
https://www.dropbox.com/scl/fo/02ewscbleab4fswy2o7y7/ABrl9omCNaUDbdKa2CYHek0?e=2&preview=Aulos+Duo
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AGRUPACIONES MUSICALES ESCOLARES: ESPACIOS SEGUROS 
PARA TODES 

David José Vélez Romero 
david.velez@sjspr.org 

Colegio Saint John’s 
Porto Rico 

 

Breve descripción 
El año pasado, al iniciar el semestre, pedí a dos estudiantes recién graduados y muy 

queridos en el coro que grabaran un vídeo para nuestras redes sociales con el propósito de 

atraer nuevos integrantes. Les pedí que compartieran sus experiencias y extendieran una 

invitación a otros jóvenes para unirse. Lo que dijeron, sin ponerse de acuerdo, fue revelador: 

en lugar de ressaltar los aspectos técnicos o musicales, hablaron de cómo el coro los había 

ayudado a crecer como personas. Destacaron que el coro era un espacio seguro donde 

todos eran bienvenidos, un lugar donde podían ser ellos mismos y sentirse parte de una 

familia. 

Sus palabras se convirtieron en la misión de nuestra agrupación. En muchas 

escuelas, los espacios pueden ser hostiles y los programas artísticos, exclusivos para los 

más talentosos o populares. Sin embargo, nuestro coro es diferente. Aunque nuestros 

estudiantes comparten un contexto socioeconómico similar, sus vivencias personales son 

profundamente diversas. En el coro conviven jóvenes con distintas realidades: desde 

quienes enfrentan dificultades de aprendizaje hasta aquellos con situaciones familiares 

complejas, pasando por quienes exploran su identidad de género o sexualidad, aquellos 

que lidian con traumas o simplemente buscan un espacio donde sentirse aceptados. 

Mi propuesta, busca resaltar la importancia de los aspectos sociales en la educación 

musical, entendiendo que también son esenciales en la formación integral del estudiante. A 

través de mi experiencia con este coro que une a estudiantes de la escuela secundaria y la 

preparatoria, quiero compartir cómo la música puede ser un vehículo para la inclusión, el 

respeto y la confianza. 
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Más allá de la técnica vocal, el coro se convierte en un refugio donde la expresión 

artística va de la mano con el crecimiento personal, emocional y social. Crear estos 

espacios de pertenencia transforma la vida de nuestros estudiantes, permitiéndoles no solo 

desarrollar su talento, sino también fortalecer su identidad y bienestar. 

 

Antecedentes 
Esta propuesta surge a partir de la experiencia con un coro escolar en una mezcla 

de estudiantes de nivel secundario y de la preparatoria, donde se evidenció el impacto de 

la música en el desarrollo personal y social de los estudiantes. Desde su formación, el coro 

ha funcionado como un espacio inclusivo, acogiendo a jóvenes con diversas realidades 

personales y emocionales. 

La iniciativa comenzó con la grabación de un video por parte de dos exintegrantes 

del coro, quienes destacaron el valor del grupo como un espacio seguro y de pertenencia. 

A partir de este testimonio, se consolidó la misión del coro que va mucho más allá del 

crecimiento musical. Su propósito es crear una comunidad acogedora que fomente la 

amistad, la felicidad, la aceptación y el cuidado mutuo. El coro busca ofrecer un espacio 

donde sus integrantes se sientan profundamente conectados y valorados, convirtiendo su 

participación no solo en un viaje artístico, sino en una experiencia de vida transformadora. 

 
Objetivos / propósitos. 

1- Fomentar la inclusión y la diversidad en la educación musical: Crear un entorno 

donde todos los estudiantes, sin importar su nivel de habilidad, identidad o situación 

personal, se sientan bienvenidos y valorados. 

2- Resaltar el impacto social y emocional de las agrupaciones musicales: Demostrar 

que, más allá del aprendizaje técnico, estos espacios contribuyen al desarrollo personal, la 

autoestima y el bienestar emocional de los estudiantes. 

3- Crear un sentido de comunidad y pertenencia: Posicionar el coro como un refugio 

donde los jóvenes puedan expresarse libremente, construir amistades y encontrar apoyo 

en sus compañeros. 
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4- Fortalecer el compromiso social de los estudiantes: Impulsar presentaciones y 

actividades que los conecten con la comunidad, promoviendo valores como la empatía y la 

solidaridad. 

5- Transformar la educación musical en una experiencia integral: Integrar la 

formación artística con el crecimiento humano, generando un impacto positivo en la vida de 

los estudiantes dentro y fuera del aula. 

 
Fundamentación 

La propuesta "Agrupaciones Musicales Escolares: Espacios Seguros para TODES" 

se vincula principalmente con los temas 1 y 2 del XXVIII SLDEM. En relación con el tema 

1, la propuesta desafía la visión tradicional y cerrada del currículo musical, que a menudo 

prioriza la técnica y el producto final por encima del bienestar y el desarrollo integral de los 

estudiantes. El objetivo de la propuesta es crear un espacio donde la música no solo se 

aprecie por su aspecto técnico, sino también como una herramienta para el crecimiento 

personal, emocional y social, permitiendo a los estudiantes, sin importar su nivel de 

habilidad, sentirse parte de uma comunidad. Esto responde a la necesidad de repensar el 

currículo musical en un modelo más inclusivo y abierto. 

Con respecto al tema 2, la propuesta aborda de manera directa la inclusión en la 

educación musical. Reconoce la diversidad de situaciones personales y emocionales de los 

estudiantes, como las dificultades de aprendizaje, trastornos emocionales, baja autoestima, 

y otros desafíos. A través de la creación de un espacio seguro en el coro, se promueve la 

aceptación y el respeto por las diferencias, asegurando que todos los estudiantes tengan la 

oportunidad de participar activamente y sentirse valorados, lo cual es un principio clave de 

la inclusión en la educación musical. 

Aunque la propuesta no está directamente relacionada con el tema 3, se enfoca en 

la integración de diversos estudiantes y en la creación de un ambiente que favorezca su 

desarrollo integral más allá de la música en sí misma. 
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Secuencia de presentación de la propuesta 

1- Presentación de los videos (4 minutos): Comenzamos mostrando los dos videos 

grabados por los exintegrantes del coro, resaltando cómo el grupo los ayudó a crecer 

personalmente y cómo lo describen como un espacio seguro y acogedor. 

2- Descripción de la agrupación (4 minutos): Se detallará la estructura del coro, 

incluyendo las edades de los participantes, el repertorio trabajado y las actividades 

realizadas, dando una visión general del grupo. 

3- Características particulares de los estudiantes (6 minutos): Sin mencionar 

nombres, se hablará de las diversas situaciones personales de los estudiantes, como 

dificultades de aprendizaje o emocionales, y cómo estos factores no impiden su 

participación en el coro, sino que enriquecen la experiencia. 

4- Reforzando la inclusión y el sentimiento de pertenencia (6 minutos): Se 

profundizará en el concepto de inclusión y como el coro actúa como un espacio donde todos 

los estudiantes se sienten aceptados, independientemente de sus diferencias. 

5- Misión de la agrupación (5 minutos): Finalmente, se compartirá la misión de la 

agrupación, enfocándose en su objetivo de ser un espacio inclusivo y transformador, tanto 

artística como personalmente, invitando a los nuevos estudiantes a unirse. 

 

Innovación y aportes de la propuesta. 
La propuesta "Agrupaciones Musicales Escolares: Espacios Seguros para TODES" 

aporta una perspectiva innovadora al enfocarse en la formación del educador musical como 

facilitador de espacios inclusivos. En lugar de priorizar únicamente el desarrollo técnico, 

este enfoque resalta la importancia de que el educador musical sea un agente que 

promueva la aceptación, el respeto y el bienestar emocional de todos los estudiantes. Esto 

se alinea directamente con los temas del seminario, donde se subraya la necesidad de 

educadores capacitados para crear ambientes inclusivos y accesibles. 

El aporte clave de esta propuesta es que el educador musical no solo enseña teoría 

y técnica, sino que también se convierte en um guía que fomenta la empatía, la inclusión y 

el sentido de pertenencia. Al integrar estos aspectos en el proceso de enseñanza, el 
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educador ayuda a que los estudiantes se desarrollen no solo como músicos, sino como 

individuos seguros y apoyados. Este enfoque requiere que el educador esté preparado para 

reconocer y responder a las necesidades emocionales y sociales de los estudiantes, 

creando así un entorno donde la música sirve como herramienta de integración y 

crecimiento personal. 

Este modelo ofrece una nueva perspectiva para la formación de educadores 

musicales, que debe ir más allá de lo técnico, para incluir aspectos emocionales y sociales 

en su labor. 

 
Referências 
 
Documentos na internet: matéria em uma página, vídeos, etc.: 
 
Objetivos del FLADEM  
https://www.fladem.org/about-1-1  
 

  

https://www.fladem.org/about-1-1
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UN INSTRUMENTO EMERGENTE PARA LA IMPROVISACIÓN EN JAZZ: 
LA ARMÓNICA DISMINUIDA 

Ernesto Galicia Pacheco 
ernestogaliciapacheco@hotmail.com 

Instituto Tecnológico de Estudios Superiores de Monterrey 
México 

 

Breve descripción 
El jazz es un estilo musical con orígenes tanto afrodiaspóricos como de la música 

europea occidental (Gioia, 2021), y el uso de la armónica no está lejos del género. Con 

raíces en el blues y música folclórica, además de la accesibilidad del instrumento, se volvió 

popular en EEUU (Ramsey et al., 2014). Sin embargo, en sus inicios, este no estaba 

optimizado para tocar de manera cromática, a lo que después surgieron diferentes 

innovaciones y técnicas. 

En la presente ponencia se destaca una alternativa: la armónica afinada en 

disminuido. Lanzada al mercado de manera masiva en el año 2020, este instrumento cuenta 

con posibilidades prometedoras. Al igual que otras armónicas, es portátil, relativamente 

económica, accesible a personas con ceguera (véase los casos de Stevie Wonder o Sonny 

Terry) e inclusive, si se afina un modelo diatónico en disminuido y con un soporte, se puede 

tocar sin manos. Sin embargo, esta alternativa puede doblar notas al igual que la diatónica, 

es cromática de fábrica y es simétrica, lo que permite facilitar la transposición; para tocar 

las 12 escalas mayores de la escala cromática, solo se necesitan 3 patrones de 

movimientos. Lo anterior, podría facilitar la enseñanza de la improvisación en jazz. 

Por otro lado, en la práctica personal del autor en este instrumento, se aplicaron 

conceptos de aprendizaje motor trasladados de su uso en guitarra. De lo anterior, se plantea 

compartir reflexiones, conclusiones e hipótesis para su implementación en contextos 

musicales, educativos o de investigación. 
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Antecedentes 
En sus inicios (1821), la armónica diatónica contó con la afinación de Joseph Richter, 

la cual se convirtió en el estándar, y dicho instrumento permite, entre otras características, 

doblar notas o acceder a notas blues, lo que ayudó a cimentarla en el género (véase 

Ramsey et al, 2014), nacido de los músicos negros de EEUU (Gioia, 2021). 

En la década de 1970, Howard Levy desarrolla los overbends, los cuales permiten 

acceder al cromatismo en la armónica diatónica, lo que posibilita una improvisación 

idiomática al jazz (véase Hohner, s.f.), aunque lo anterior cuenta con varias limitaciones, 

como la necesidad de ajuste. 

Por otro lado, el inventor y armonicista Brendan Power (2020), en colaboración con 

Easttop, anuncia el lanzamiento de la afinación disminuida por primera vez de manera 

masiva en una armónica de fábrica (Easttop harmonica, s.f.). Dicha afinación cuenta con 

varias ventajas, las cuáles se detallarán en la presente ponencia. 

 
Objetivos / propósitos 

1. Difundir y popularizar ideas respecto a la aplicación de la armónica disminuida, lo 

que a su vez conlleva a: 

Promover un instrumento accesible a personas con diferentes discapacidades 

Plantearla como una propuesta en vías de consolidación para educación (no formal 

y semiformal, con la posibilidad de llegar a la formal) y ejecución musical 

Ligar el desarrollo de la armónica con el jazz y el blues 

Fomentar la fabricación de más modelos de armónica con dicha afinación (largo 

plazo) 

Difundir la opción a armonicistas e interesados en tocar el instrumento 

2. Fomentar el uso de conceptos de aprendizaje motor para la educación musical, lo 

que puede ayudar a: 

Plantear un método, derivado de investigación y validado por la misma, para la 

improvisación melódica rápida 
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Fomentar el uso de investigación empírica, bajo un enfoque de tecnología educativa, 

para el fundamento de la didáctica en docentes de música 

 

Fundamentación 
La armónica disminuida, como tal, es un instrumento económico y accesible para 

personas con ceguera, (es totalmente invisible para quien la toca, como menciona Howard 

Levy en Hohner, 2010). En un sentido histórico, se ocupan como referentes The History of 

Jazz [La Historia del Jazz] de Ted Gioia (2021), y The Harmonica as a Blues Instrument [La 

Armónica Como un Instrumento de Blues] de Ramsey y Colegas (2012), en donde se liga 

al tema de lo afrodiaspórico con el blues y el jazz. 

Además, parte de la propuesta expone la experiencia formativa del propio autor, 

donde entran reflexiones e ideas como el uso de encadenamientos o la selección de 

lenguaje de improvisación a partir del índice de dificultad. Estas surgen, en parte, de la 

aplicación del aprendizaje motor a la música, contextualizada a la improvisación uptempo 

en jazz. Se mencionan además los armonicistas Howard Levy y Brendan Power; los 

técnicos, certificados por Hohner (la compañía de armónicas más grande del mundo) Adrew 

Zajac y Richard Sleigh, respecto al proceso por el cual una persona puede afinar una 

armónica Richter en disminuido (véase Sleigh, s.f. y Zajac, 2023); a Magill y Anderson 

(2020) respecto a conceptos de aprendizaje motor (entre otros autores); la definición de 

Veletsianos (2010) del concepto de tecnología emergente aplicado al terreno educativo, y 

Troy Grady, quien avanzó el entendimiento de la técnica de guitarra, además de impulsar y 

difundir el estudio del aprendizaje motor en dicho instrumento, lo que ayudó al desarrollo 

conceptual de la presente ponencia. 

 

Secuencia de presentación de la propuesta 
Se plantea llevar a cabo una exposición con 20m de duración, dividida en los 

siguientes temas: 

1. La historia de la armónica y el problema cromático 
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Breve recuento histórico acerca de la evolución de la armónica, contextualizado al 

blues y jazz, en donde se intentaron solventar dos necesidades: doblar notas y poder tocar 

la escala cromática. 

2. La armónica disminuida 

Explicación general de la lógica detrás de afinar una armónica en la escala 

disminuida tono-semitono, al igual que el proceso para afinar una armónica diatónica 

standard (Richter) en disminuido.  

3. Aplicaciones al jazz 

Algunos ejemplos musicales en el instrumento y su explicación. 

4. Aprendizaje motor 

Se menciona la aplicación personal del autor, donde se relacionan conceptos de 

aprendizaje motor tanto en guitarra (instrumento principal) como armónica, estos orientados 

a la improvisación en contextos de jazz uptempo o adquisición de lenguaje. A su vez, se 

mencionan posibles aplicaciones a futuro en términos musicales, educativos y de 

investigación. 

 

Innovación y aportes de la propuesta 
- Difusión de un instrumento que podría facilitar la improvisación melódica en jazz y 

que es accesible a diferentes discapacidades 

- Uso del índice de dificultad para la selección de lenguaje musical para la 

improvisación a alta velocidad 

- Teorizaciones acerca del concepto de programa motor generalizado aplicado a la 

guitarra y a la armónica 

- Ideas para el diseño de un posible método para la improvisación melódica a alta 

velocidad 

- Fomento a la aplicación del estudio del aprendizaje motor para la educación musical 

 

Considerações 
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Inserir o texto completo fonte em Arial, tamnho 12, espaçamento 1,5. Recuo de 

parágrafo 1,25. Alinhamento justificado. Os tópicos são opcionais. Os autores podem optar 

por enviar um texto sem divisões. 

 
Referências 
Livros: 
GIOIA, T. The history of jazz [La historia del jazz] (3ra ed.). Oxford University Press, 2021 
 
Documentos na internet: matéria em uma página, vídeos, etc.: 
 
EASTTOP Lucky 13 Bass Blues Harmonica ,Major 12 Keys available (L13 Series) 
Armónica de blues bajo, Disponible en 12 tonos mayores (L13 serie)]. 
https://tinyurl.com/mvxdtw7p  
 
GALICIA, Ernesto. Video Educativo de Producción Propia en el Canal Institucional 
Educativo del Centro de Estudios de Jazz de la Universidad Veracruzana. Centro de 
Estudios de Jazz de la Universidad Veracruzana [JazzUV Educación]. (2024, 3 abril). Un 
instrumento incompleto -. YouTube. https://www.youtube.com/watch?v=vvx5nqJmoeQ  
 
LEVY, Howard. Hohner [HohnerMusic]. (2010, diciembre 2). - HOHNER Masters of the 
Harmonica [Howard Levy - Maestros de la armónica de HOHNER] [Video]. YouTube. 
https://www.youtube.com/watch?v=XnPSbg9fdEU 
https://hohner.de/en/howard-levy  
 
MAGILL R., Y ANDERSON D. (2020). Motor learning and control: Concepts and 
applications [Aprendizaje y control motor: Conceptos y aplicaciones] (Edición para 
estudiantes internacionales). McGraw Hill. 
https://bookshelf.vitalsource.com/reader/books/9781260579680 
 
POWER, B. (2020, Agosto 18). LUCKY 13 in Diminished Tuning Due to popular 
demand, a Diminished-tuned Lucky 13 will be available soon (early September) [Lucky 
13 en afinación disminuida Debido a la demanda popular, una Lucky 13 afinada en 
disminuido estará disponible pronto (temprano en Septiembre)] [Imagen añadida] 
[Actualización de estado]. Facebook. https://tinyurl.com/4j7vwk56 
 
RAMSEY, G., BANASZAK, C., & WISEMAN, J. (2014). The harmonica as a blues 
instrument. Proceedings Of Meetings On Acoustics, 035003. 
https://doi.org/10.1121/1.4905247  
 
SLEIGH, R. (s.f.). Hot Rod Your Harmonica - The Movie! Vol1 [Mejora tu armónica – ¡La 
película! Volumen 1] [Película; video educativo]. Hotrodharmonicas. 
https://tinyurl.com/4tsurmnd  
 

https://tinyurl.com/mvxdtw7p
https://www.youtube.com/watch?v=vvx5nqJmoeQ
https://www.youtube.com/watch?v=XnPSbg9fdEU
https://hohner.de/en/howard-levy
https://bookshelf.vitalsource.com/reader/books/9781260579680
https://tinyurl.com/4j7vwk56
https://doi.org/10.1121/1.4905247
https://tinyurl.com/4tsurmnd
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VELETSIANOS, G. (2010). A definition of emerging technologies for education [Una 
definición de tecnologías emergentes para la educación]. En G. Veletsianos (Ed.), 
Emerging technologies in distance education (págs. 3-22). AU Press, Athabasca 
University. https://doi.org/10.15215/aupress/9781897425763.01  
 
ZAJAC, A. (2023, mayo 13). Replacement reeds odyssey [La odisea de las lengüetas de 
repuesto] Custom Harmonicas By Andrew Zajac. https://harp.andrewzajac.ca/Odyssey  
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EXPERIENCIAS DESDE LA DOCENCIA MUSICAL CON ESTUDIANTES 
CON DISCAPACIDAD 

Herbyn Marina Galicia Núñez 
herbynmusica@gmail.com 

independiente 
Guatemala 

 

Antecedentes 
A mediados del siglo XX, la función de la música ha trascendido, como un derecho 

que debe ser para toda persona sin distinción alguna. Bajo dicho contexto, en la ciudad de 

Guatemala, a finales del siglo XX, se conforman centros educativos privados, enfocados a 

estudiantes con discapacidad, influyendo en brindar herramientas para que puedan 

desenvolverse ante varios ámbitos de la vida. Por tanto, la educación musical se ve como 

una necesidad y, se incorpora dentro de la formación general escolar, del cual, se 

comparten experiencias durante una década como docente musical. 

 

Objetivos / propósitos 

• Ampliar conocimientos en cuanto a la educación musical inclusiva 

• Reflexionar sobre las prácticas en la docencia musical hacia estudiantes con 

discapacidad 

• Propiciar la inclusión para incentivar la participación musical en las aulas 

 
Fundamentación 
Convención de los derechos de las personas con discapacidad (2006) Naciones 
Unidas, Derechos Humanos. Alto Comisionado. 
 
FERNÁNDEZ, E. (2001) Creatividad y necesidades educativas especiales. Métodos de 
Investigación y Diagnóstico en Educación. España: Universidad de Santiago de 
Compostela. Páginas 160-161.  ISBN 84-7477-791-7 
 
Ministerio de Educación (2008) Política de educación inclusiva para la población con 
necesidades educativas especiales con y sin discapacidad. Guatemala 
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SABBATELLA, P. (2006) Intervención musical en el alumnado con necesidades 
educativas especiales: delimitaciones conceptuales desde la pedagogía musical y la 
musicoterapia. Center for Intercultural Music Arts. Páginas 253-268 

 

Secuencia de presentación de la propuesta 

• Antecedentes sobre la educación para estudiantes con discapacidad 

• Características de estudiantes con discapacidad 

• Contexto de centro educativo referente 

• Experiencias y buenas prácticas como docente musical con estudiantes con 

discapacidad 

• Espacio para reflexionar 

 

Innovación y aportes de la propuesta 

• Incursión personal en Colegio Mixto Santa Sofía de Jesús y metodología 

implementada 

• Ajustes razonables y accesibilidad 

• Resultados obtenidos en la docencia musical ejercida con estudiantes con 

discapacidad 
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COMPONER PARA LAS INFANCIAS DESDE SONORIDADES 
LATINOAMERICANAS, CÓMO Y POR QUÉ 

Hugo Sebastián Ávila Escobar 
prof.sebastianavila@gmail.com 

Universidad Metropolitana de Ciencias de la Educación (UMCE) 
Chile 

 

Breve descripción 
La propuesta es una invitación a componer obras/canciones de repertorio infantil, 

utilizando sonoridades pertenecientes al continente latinoamericano, explicando por qué 

esta es una práctica nutritiva tanto para los profesores de música como para sus educandos 

su cultura, a su vez, para expandirse a otras posibilidades musicales fuera de aquellas 

pertenecientes al centro de europa, ya sean estas sonoridades latinas desde la realidad 

local, regional, nacional, sectorial, etc. 

De igual modo, dar recomendaciones desde la experiencias adquiridas durante la 

investigación en la memoria de título “Propuesta didáctica a través del juego para la 

introducción de tres danzas tradicionales de la zona central de Chile, para educación 

parvularia en nivel NT2.” para el estudio de diferentes ritmos/estilos/géneros y atreverse a 

usar dichos conocimientos en pos crear nueva música basada en las raíces culturales. Todo 

esto, siendo enlazado con diferentes de los principios declarados por Fladem. 

 

Antecedentes 
Esta propuesta se presenta como una segunda parte o continuación de lo que ha 

sido el taller “Danzas Chilenas y Propuestas para su enseñanza” el cual ha sido presentado 

en Chiloé, Quilicura, La Serena y como EPM tanto em Valparaíso como en Río de Janeiro. 

En dichas ocasiones se presentó el repertorio de Chile Infancia (cuyos demos se 

pueden encontrar en youtube) y propuestas para trabajarlo en grupos de estudiantes entre 

los 4 a 6 años, para esta oportunidad, a través del trabajo de composición de aquel 

repertorio basado en la tradición oral de la zona central de Chile y las experiencias 

adquiridas en el proceso, se incita a los partícipes de la charla a componer el suyo propio. 
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Objetivos / propósitos 
-Incentivar el trabajo compositivo en base a música tradicional en los profesores. 

-Reconocer la importancia del trabajo con la música basada en la tradición oral como una 

práctica enlazada con los principios de FLADEM 

-Presentar fundamentos para el trabajo con sonoridades latinoamericanas en las diferentes 

etapas de la infancia. 

-Reconocer diferentes exponentes musicales latinoamericanos que realizan composiciones 

infantiles en base a las músicas de sus países. 

-Brindar estrategias para el estudio y la posterior composición de repertorio original basado 

en música de latinoamérica. 

 
Secuencia de presentación de la propuesta 

Inicio (2 minutos): Introducir a los oyentes al objetivo principal de la propuesta, 

incentivar el trabajo compositivo, referirse respecto al contexto en cual se realizó el 

proyecto, y la creación del repertorio que da origen a la propuesta. 

Desarrollo: (16 minutos) Diferentes respuestas a la pregunta “por qué”, como los 

beneficios en la formación de la identidad cultural a través del trabajo musical en la infancia, 

defender la utilización y creación de música tradicional latinoamericana o compuesta en 

base a sus raíces como un mecanismo para descolonizar la educación musical 

centroeuropea, posteriormente la relación del trabajo compositivo con los principios de 

fladem tales como “La educación musical es baluarte y portadora de los elementos 

fundamentales de la cultura de los diferentes pueblos latinoamericanos, lo que la vuelve 

una prioridad en función de la formación de las identidades locales y, por extensión, de la 

consolidación del carácter identitario de América Latina.” “Una educación musical flexible y 

aberta tiende a romper estereotipos y a instaurar nuevos paradigmas de comportamiento y 

aprendizaje en el contexto escolar y social.” Nombrar referentes musicales que han hecho 

música infantil basada en las sonoridades latinoamericanas y hacer el enlace a la pregunta 

“cómo”, contar el proceso que se llevó a cabo para las composiciones de Chile Infancia, 

escuchar ejemplos. 
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Cierre (2 minutos): Leer un resumen del artículo “Margot Loyola y la Canción 

Chilena”, el cual retrata los momentos de casi extinción y resurgimiento de la música de 

tradición oral en Chile para invitar a la reflexión. 

 

Innovación y aportes de la propuesta. 
Estrategias para la creación de repertorio decolonizante de la música infantil. 

Dar a conocer la escena musical de agrupaciones con perspectiva latinoamericana. 

Ejemplos de cómo utilizar los principios de Fladem en la práctica musical. 

Mostrar los resultados de una investigación hecha para llevar danzas chilenas a las aulas 

de educación parvularia. 

 
Referências 
ARREDONDO, Francisco Javier Astorga (1960-2021) Cultor del canto a lo poeta, profesor, 
premio Oreste Plath 2016, patrimonio cultural de Mostazal. 
 
DÍAZ, Arturo Urbina (2012) América a dos voces. (2009) Danzas Tradicionales Chilenas. 
 
ESCOBAR, Sebastián Ávila (2022) Propuestas didácticas para introducción de danzas. 
Sebastián Ávila 
 
ILARI, Beatriz (2013) Música na infância e na adolescência. Um livro para pais, 
professores e aficionados. 
 
MOLINARI, Olivia Concha (2014) El Párvulo, El Sonido y La Música. 
 
PALACIOS, Margot Loyola (1980) Bailes de Tierra en Chile. (2006) La Tonada: 
Testimonios para el futuro 
 
SIMONOVICH, Alejandro (2018) Apertura, Identidad y Musicalización. Bases para una 
educación musical latinoamericana. (2009) Música en el Jardín. Guía para profesores de 
música de jardines de infantes. 
 
SANDOVAL, Violeta del Carmen Parra (1917-1967) Artista, cantautora, recopiladora, 
divulgadora. 
 
Produtos e, formatos de áudio/vídeo (CD, DVD, LP, etc.): 
 
https://www.youtube.com/@ChileInfancia  
 
https://instagram.com/chile.infancia?igshid=YmMyMTA2M2Y= 

https://www.youtube.com/@ChileInfancia
https://instagram.com/chile.infancia?igshid=YmMyMTA2M2Y=


 

81 
 

LAS APTITUDES RÍTMICO-MUSICALES FORTALECIDAS DESDE UNA 
PERSPECTIVA TRADICIONAL 

Javier Mauricio Urbano Hoyos 
javierhoyos@unicauca.edu.co 

Universidad del Cauca 
Colombia 

 

Breve descripción 
Este trabajo presenta una propuesta de intervención que busca mejorar las aptitudes 

rítmico-musicales del estudiantado mediante la aplicación de los métodos activos, con base 

en sus precursores históricos, la pedagogía general y la pedagogía musical, teniendo en 

cuenta aplicaciones de estas en Colombia, valiéndose de la práctica musical de los géneros 

interpretados en un formato musical propio de la región denominado chirimía. 

Aprovechando la preponderancia de instrumentos de percusión dentro del formato y 

la riqueza en cuanto al ritmo de los géneros tradicionales la propuesta busca impactar de 

manera positiva en el aspecto musical mencionado, esta propuesta de intervención también 

es, una forma de investigación, práctica, difusión y conservación de las músicas 

tradicionales de Colombia, así como también, un aliciente para su inclusión en el currículo 

de estudios musicales de diferentes centros educativos en el país. 

La propuesta presenta una serie de actividades planteadas con base en la 

fundamentación teórica expuesta, cuya finalidad es cumplir con el objetivo planteado 

mediante la realización de manera adecuada de las mismas, presentando finalmente unos 

parámetros de evaluación que medirán la idoneidad del proyecto. 

 

Antecedentes 
Los estudiantes que integran la población directamente impactada por esta 

propuesta en sus 16 semanas de duración son niños y niñas en edades entre los 8 y los 12 

años de edad estudiantes de los cursos de nivel inicial del Programa de Estudios Musicales 

Básicos más conocido como “Conservatorio” que hace parte de las propuestas de 

formación integral para niños y jóvenes que impulsa la Facultad de Artes a través del 

Departamento de Música en la Universidad del Cauca.  
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Ellos cuentan con experiencia musical previa, puesto que ya han recibido clases de 

teoría, practica coral, practica de conjunto e instrumento, por lo cual al llegar a la asignatura 

Músicas Colombianas en la que se desarrollará la propuesta, los estudiantes tendrán la 

oportunidad de reforzar sus conocimientos previos, aplicarlos de manera practica y 

acercarse a los géneros tradicionales de la música colombiana. 

 
Objetivos / propósitos 

Objetivo General. 

Propiciar la interpretación de géneros tradicionales colombianos mediante el formato 

tradicional Caucano denominado Chirimía, como estrategia de fortalecimiento de las 

aptitudes rítmico-musicales de los estudiantes del Conservatorio de Música de la 

Universidad del Cauca. 

Objetivos específicos. 

Ratificar la utilidad de la pedagogía activa como herramienta eficaz de enseñanza y 

aprendizaje. 

Evidenciar los beneficios de la práctica de la interpretación de instrumentos de 

percusión en el proceso de formación musical. 

Preservar, practicar y difundir la chirimía (música tradicional Caucana). 

Visibilizar la utilidad de las músicas tradicionales en la enseñanza musical. 

 
Fundamentación 

Fundamentación (referentes teóricos o conceptuales y relación con los temas del 

XXVIII SLDEM).  

Dada la relevancia que tuvo en el ámbito pedagógico la escuela activa, puesto que 

transformó la manera de pensar de los educadores, llevándolos a replantear sus estrategias 

en el aula, todas las áreas de estudio empezaron a adoptar los métodos activos para su 

enseñanza. En este sentido, la música y sus docentes no se quedaron atrás, por lo cual, de 

la mano de diferentes teóricos y estudiosos surgen modelos pedagógicos de la misma, 

basados en los ideales de la Escuela Nueva, a continuación, se relacionan dos de los 

pedagogos más relevantes junto con una breve descripción de sus teorías. 
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Como se menciona anteriormente cuando se habla a cerca de la Escuela Nueva, 

todas las corrientes pedagógicas, han tenido por lo menos, un intento de ser aplicadas en 

Colombia. En este caso el Método Kodály, no es la excepción, por lo cual el maestro 

Alejandro Zuleta Jaramillo (2008), ha llevado a cabo un proceso investigativo denominado 

“El método Kodály en Colombia”, un adaptación de las ideas de este reconocido pedagogo 

al contexto social y musical de este país, mediante la cual busca establecer la guía para el 

desarrollo de capacidades musicales en niños a través del aprendizaje de las músicas 

tradicionales de diferentes regiones de la nación, y de países vecinos que comparten 

arraigo cultural con las mismas dado que en la zonas de frontera, las comunidades 

comparten tradiciones y costumbres muy similares sin importar del lado en que se 

encuentren. 

Con base en lo anteriormente expuesto la presente propuesta se enlaza/relaciona 

con la línea Diversidad musical y sonora: Aportes a la educación musical de la 

etnomusicología, la música latinoamericana, la música de vanguardia, las músicas de 

origen africano y afrodiaspórico, y de las culturas originarias de América. Formación de 

educadores musicales para este tema, dado que, se centra en los aportes de la práctica y 

estudio de la música tradicional Colombia en el formato típico Caucano denominado 

Chirimía a la formación musical del niño en un centro especializado en ello promoviendo el 

reconocimiento de estas expresiones como algo valioso y que se puede incluir en los planes 

de trabajo de las áreas de formación musical. 

 

Secuencia de presentación de la propuesta 
Presentación de la propuesta, breve descripción del título y la propuesta en general: 

3 minutos. 

Exposición del contexto, problema, objetivos y justificación de la propuesta. 4 

minutos. 

Exposición de la metodología y resumen de las actividades realizadas. 9 minutos. 

Exposición de los resultados de la propuesta. 4 minutos. 
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Innovación y aportes de la propuesta 
A pesar de que la propuesta abarca una amplia gama de temas, el propósito central 

es contribuir al fortalecimiento de las aptitudes rítmico musicales de los estudiantes como 

se menciona anteriormente con el plus de hacerlos de manera vivencial y con la música 

tradicional de Colombia, la propuesta ha sido aplicada de manera acertada y su resultado 

fue beneficioso para los estudiantes puesto que presentan mayor dominio de los aspectos 

como el pulso, la lectura e improvisación con respecto al ritmo en las demás asignaturas a 

las que asisten, a lo cual se le suma el conocimiento adquirido del contexto de las música 

Colombianas y los instrumentos de percusión por lo cual es preciso afirmar que se cumplen 

los objetivos del presente trabajo. 

Por otro lado, es de resaltar que mediante la propuesta se logra un aliciente que 

demuestra que las músicas tradicionales pueden ser fuente de recursos para la enseñanza 

musical, lo que permite establecer otro antecedente de su aplicación en procesos 

académicos, y abrir de esta manera las puertas a que se considere un elemento 

fundamental u obligatorio dentro del currículo del Conservatorio de Música del Universidad 

del Cauca. Las músicas tradicionales deben gozar de un espacio dentro de los planes de 

estudio que posibilite un espacio de investigación a cerca de ellas, para contribuir así a su 

práctica, difusión y conservación, fortaleciendo además de las capacidades musicales de 

los estudiantes, la cultura de Colombia. 

 
Referências 
 
Produtos e, formatos de áudio/vídeo (CD, DVD, LP, etc.): 
 
https://docs.google.com/presentation/d/1acnM4E_KBclZEIAazNQ3oKACW_7Er
Rcs/edit?usp=sharing&ouid=116814973843770037019&rtpof=true&sd=true 
  

https://docs.google.com/presentation/d/1acnM4E_KBclZEIAazNQ3oKACW_7ErRcs/edit?usp=sharing&ouid=116814973843770037019&rtpof=true&sd=true
https://docs.google.com/presentation/d/1acnM4E_KBclZEIAazNQ3oKACW_7ErRcs/edit?usp=sharing&ouid=116814973843770037019&rtpof=true&sd=true
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INTERVENCIÓN PEDAGÓGICO-MUSICAL CON ALUMNOS CON 
FUNCIONAMIENTO AUTISTA: UNA EXPERIENCIA DE 

INTERSUBJETIVIDAD 
Jennyfer Cabrera Vega 

jennyfer.cabrerav@gmail.com 
Universidad de Guanajuato 

México 
 

Introdução 
La presente propuesta consiste en compartir una experiencia pedagógica que se 

realiza desde Septiembre de 2024 hasta el presente, la cual consiste en una intervención 

educativa musical con niños y adolescentes con funcionamiento autista. La propuesta se 

basa en el precepto de que la música es una experiencia intersubjetiva en la cual no es 

necesaria la mediación verbal. Esto propicia el desarrollo de la expresividad, la 

comunicación y la creatividad. La experiencia pedagógica se ha desarrollado en una 

escuela de educación especial en la cual la mayor parte de la población son niños y 

adolescentes con funcionamiento autista. 

A lo largo de esta experiencia se han presentado una serie de retos que se 

describirán durante la presentación, por ejemplo, el desarrollo de las clases en formato 

grupal, con edades y necesidades diversas, las características del espacio donde se llevan 

a cabo las clases y la falta de oportunidades de capacitación en estos temas. La 

presentación iniciará con una experiencia de improvisación musical interactiva en la cual se 

invitará al público a participar sin utilizar recursos verbales, esto para demostrar las 

posibilidades comunicativas de los gestos musicales. 

Posteriormente se hablará de los retos que se han presentado durante la 

intervención pedagógico-musical. Luego se realizará una breve fundamentación teórica del 

tema a partir del concepto de intersubjetividad. Finalmente se mostrarán videos de 

actividades prácticas que se han realizado con los alumnos. 

 

Antecedentes 
La experiencia pedagógica musical se lleva a cabo en la escuela Con-Tacto en la 

ciudad de León, Gto., desde el mes de Septiembre de 2024. En esta institución todos los 
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alumnos presentan necesidades especiales, casi todos ellos tienen funcionamiento autista. 

Los alumnos tienen entre 3 y 18 años y se agrupan de acuerdo a sus edades, habilidades 

y necesidades. Los alumnos presentan diferentes niveles de autismo, muchos de ellos son 

no verbales. En la presentación se describirán las actividades que se hacen con los 

alumnos y los objetivos que se busca cumplir. La presentación se apoyará, además, de 

contenido audio-visual para mostrar las propuestas con mayor claridad.  

A continuación se presenta un ejemplo del trabajo que se realiza con ellos: 

https://youtu.be/WjBhCckfcSo 

 

Objetivos / propósitos. 
1. Compartir la experiencia pedagógica musical que se ha desarrollado con los niños y 

adolescentes con funcionamiento autista de la escuela Con-Tacto.  

2. Plantear los retos que se han presentado a lo largo de la intervención.  

3. Reflexionar acerca de las preguntas que se han generado a partir de esta 

experiencia.  

4. Plantear posibilidades de respuesta ante esas interrogantes.  

5. Proponer una visión de intervención pedagógico-musical que plantee como idea 

central incentivar la musicalidad como respuesta intersubjetiva.  

6. Mostrar las actividades prácticas realizadas a través de videos. 

 

Fundamentación 
La experiencia pedagógico-musical propuesta se alinea con el tema de inclusión y 

accesibilidad en educación musical.  

Se observa que existe un nivel de expresividad que no requiere palabras y que está 

directamente relacionado con los movimientos del cuerpo y las expresiones gestuales que 

incentiva la música. Por otro lado, la música ofrece importantes posibilidades como 

experiencia intersubjetiva. Martínez (2011) describe la definición de Trevarthen de 

intersubjetividad secundaria que incluye acciones como sonreír, vocalizar, mirar a la cara, 

señalar, mostrar, extender los brazos, etc. Comúnmente esto no está presente en las 

personas con funcionamiento autista, sin embargo, al cantar y hacer música, esas acciones 

https://youtu.be/WjBhCckfcSo
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se hacen presentes. Los alumnos sonríen, buscan la mirada, hacen gesticulaciones 

mientras observan que alguien canta, extienden los brazos y buscan el contacto físico. La 

experiencia musical es una oportunidad fundamental para observar e incentivar actitudes 

en las que se hacen presentes comportamientos que apuntan hacia la intersubjetividad 

secundaria. La música incentiva las relaciones intersubjetivas de la misma manera que la 

intersubjetividad es intrínsecamente musical (Shifres, 2007). 

El objetivo de esta intervención es hacer un trabajo de musicalización, brindando 

herramientas de expresión e, incluso, de comunicación con el mundo externo y con los 

otros. Hacer de la educación musical una experiencia de lo humano, más allá de las 

exigencias técnicas o de los resultados; hacer un ejercicio pedagógico centrado en los 

procesos con el objetivo de acercarse a esa experiencia profundamente humana que es la 

música. 

 

Secuencia de presentación de la propuesta 
1. Se realizará un ejercicio de comunicación musical no verbal con el público con el 

objetivo de demostrar, de manera empírica y directa, que no se requieren palabras 

para establecer una comunicación musical. Esto se realizará mediante una 

improvisación musical con la voz y con patrones rítmicos corporales que se 

propondrá al público mediante recursos gestuales, sin utilizar el lenguaje hablado. El 

público seguirá las indicaciones musicales a través de este ejercicio intersubjetivo 

sin necesidad de explicarlo verbalmente. (5min) 

2. Se describirán los antecedentes, el contexto y los retos que se han presentado en 

esta experiencia pedagógico-musical. (3min) 

3. Se planteará la fundamentación teórica de la propuesta: Intersubjetividad, 

comunicación y expresión musical. (5min) 

4. Se mostrarán las actividades que se realizan con los alumnos a través de videos. 

(7min) 
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Innovación y aportes de la propuesta 
Aprender a trabajar la educación musical desde un punto de vista inclusivo es una 

necesidad actual. Los planes de gobierno y las instituciones plantean políticas inclusivas, 

sin embargo, no siempre proveen de herramientas y capacitación adecuada para trabajar 

con este tipo de población. Tampoco existen delimitaciones claras entre la educación 

musical y la musicoterapia. Entonces surge la pregunta, ¿cómo construir formas de 

educación musical que incluyan a todas las personas? Por otro lado, las estadísticas de 

personas TEA ha crecido significativamente en los últimos años, esto debido, 

probablemente, a mejores estrategias de diagnóstico. Es cada vez más común que los 

educadores musicales trabajen con personas con funcionamiento autista en diversos 

contextos, por lo tanto, conocer de este tema es una necesidad.  

La propuesta de esta experiencia pedagógica, si bien no construye todas las 

respuestas acerca de estos importantes cuestionamientos, al menos ofrece un 

acercamiento en términos de posibilidad acerca de cómo trabajar desde el punto de vista 

de la educación musical con personas con funcionamiento autista. Primero desde la 

perspectiva teórica de la intersubjetividad como ejercicio musical, pero también desde el 

punto de vista práctico mostrando actividades reales que se han realizado con los alumnos. 

 

Enlaces web de referencia (propios o institucionales), material audio o video para 
sustentar la propuesta. 
 
Muestra de trabajo con los alumnos con funcionamiento autista: 
https://youtu.be/WjBhCckfcSo  

 
Redes sociales de la institución Con-Tacto: 
https://www.instagram.com/con_tacto_1?igsh=MXNjbmM5MGNtaGowaA== 

https://www.facebook.com/share/1DNEpGEoCe/?mibextid=wwXIfr 

 

Enlaces de trayectoria profesional en otras instituciones: 

https://youtu.be/WjBhCckfcSo
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https://www.youtube.com/watch?v=WrauKBbgI50&t=8s  

https://www.instagram.com/reel/CxHd3_0NECe4xpUPl4Bdhpqf3RS7MaSDebqrJk0/?igsh= 

MW1raDR2NG0wMDVoYw==  

https://www.facebook.com/share/r/1C8mRSqi4c/?mibextid=wwXIfr  

https://www.facebook.com/share/r/1D71KmPSja/?mibextid=wwXIfr   

https://www.instagram.com/reel/C_RheOfONiU/?igsh=MWUwa3ZuMmI3dTA4ZQ== 

https://www.instagram.com/reel/DFW4B0_OloB/?igsh=aDh1dm1yc3h0MDly  

 
Redes sociales de la institución: 
https://www.instagram.com/con_tacto_1?igsh=MXNjbmM5MGNtaGowaA==  
https://www.facebook.com/share/1DNEpGEoCe/?mibextid=wwXIfr  
 

  

https://www.youtube.com/watch?v=WrauKBbgI50&t=8s
https://www.instagram.com/reel/CxHd3_0NECe4xpUPl4Bdhpqf3RS7MaSDebqrJk0/?igsh=
https://www.facebook.com/share/r/1C8mRSqi4c/?mibextid=wwXIfr
https://www.facebook.com/share/r/1D71KmPSja/?mibextid=wwXIfr
https://www.instagram.com/reel/C_RheOfONiU/?igsh=MWUwa3ZuMmI3dTA4ZQ==
https://www.instagram.com/reel/DFW4B0_OloB/?igsh=aDh1dm1yc3h0MDly
https://www.instagram.com/con_tacto_1?igsh=MXNjbmM5MGNtaGowaA==
https://www.facebook.com/share/1DNEpGEoCe/?mibextid=wwXIfr
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EL TRIO VOCAL INSTRUMENTAL, GÉNERO MUSICAL IDENTITARIO DE 
LATINOAMÉRICA, METODOLOGÍA, CREATIVIDAD E IDENTIDAD 

Jesús Alveiro Benavides Hidalgo 
jesusbenavides@unicauca.edu.co 

Universidad del Cauca 
Colombia 

 

Introdução  
La música romántica latinoamericana, especialmente el bolero, es un género musical 

característico de la agrupación Trío vocal instrumental, ampliamente reconocido que abarca 

desde México hasta Chile, reflejando la rica tradición musical de la región. Cada país aporta 

ritmos y repertorios únicos, siendo México y Colombia los principales cultivadores de este 

estilo. 

EL Epm se propone compartir el proceso de montaje y arreglos para agrupaciones 

musicales, abarcando aspectos como la selección del repertorio, propuestas armónicas y 

la creación de introducciones. Además, se explorará la evolución de estos repertorios, 

desde el icónico Trío Los Panchos hasta la actualidad, destacando la influencia de la 

academia en la formación de estas agrupaciones. 

Este enfoque busca no solo preservar la tradición, sino también enriquecer la 

interpretación y apreciación de la música romántica en el contexto latinoamericano.  

Compartir las características particulares del género musical Trío Instrumental Vocal 

como son: conformación, como también establecer las características necesarias que 

permiten el que una agrupación de este tipo adquiera identidad desde los arreglos, 

sonoridad y ejecución entre otros elementos que lo caracterizan. 

Otro de los elementos que aporta el taller es como utilizar la guitarra para el manejo 

de las voces y como aporta la academia y el estudio de la Armonía y contrapunto en la 

elaboración y montaje del repertorio. Por otro lado, también compartir como este género 

musical ha permeado el gusto de los jóvenes, como es el caso de Ipiales Nariño y sus 

escuelas de requintista y de formación de Tríos. 
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Por otro lado, ampliar la información respecto a como este género en Colombia, por 

ejemplo, antecede a LOS PANCHOS, agrupación que a nivel internacional e histórico se 

conoce la agrupación que dio origen a la estructura de este tipo de agrupación. 

 

Objetivos 
1, Promover la conservación y difusión de la música romántica latinoamericana, 

especialmente el bolero, a través de talleres que enseñen a los participantes sobre la 

historia, los ritmos y los repertorios únicos de cada país, con un enfoque en la influencia de 

agrupaciones icónicas como el Trío Los Panchos. 

2. Capacitar a los participantes en el proceso de montaje y arreglos musicales, 

incluyendo la selección de repertorio, propuestas armónicas y la creación de introducciones, 

para mejorar su habilidad en la interpretación de la música romántica y fortalecer la 

cohesión en sus agrupaciones. 

3. Facilitar un espacio de aprendizaje y discusión sobre la evolución de la música 

romántica latinoamericana, destacando la influencia de la academia en la formación de 

agrupaciones, con el objetivo de enriquecer la apreciación y la interpretación de este género 

en el contexto contemporáneo. 

 
Fundamentación 

La Teoría de la Identidad Cultural sugiere, que la música es un vehículo para la 

expresión de la identidad cultural. La conservación del bolero y otros géneros musicales 

permite a las comunidades mantener su herencia cultural y fortalecer su identidad, por otro 

lado, la Etnomusicología, estudia la música en su contexto cultural que posibilita el basarse 

en principios etnomusicológicos para explorar la historia y los ritmos de la música romántica, 

enfatizando la importancia de agrupaciones, ejemplo de ello el Trío Los Panchos agrupación 

icónica en la difusión del bolero. 

Por otro lado la  Educación Musical, a través de sus procesos pedagógicos, se centra 

en métodos de enseñanza que fomentan la apreciación y el entendimiento de la música. 

Los talleres pueden utilizar enfoques educativos que integren la historia y la práctica 

musical. 
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Otro elemento es el aprendizaje experiencial que consiste en aprender haciendo que 

contrasta con el aprendizaje teórico que consiste en aprender sin hacer. 

Capacitar a los participantes en el proceso de montaje y arreglos musicales, a través 

de la Teoría del Aprendizaje Experiencial, teoría, propuesta por, enfatiza el aprendizaje a 

través de la experiencia. Capacitar a los participantes en montaje y arreglos musicales les 

permite aprender de manera práctica y colaborativa. 

- Arreglos Musicales y Composición: La literatura sobre arreglos musicales 

proporciona técnicas y principios que pueden ser enseñados para mejorar la habilidad de 

los participantes en la creación de arreglos armónicos y la selección de repertorio. 

- Teoría de la Cohesión Grupal: Esta teoría se centra en cómo los grupos pueden 

trabajar juntos de manera efectiva. La capacitación en arreglos y montaje puede fortalecer 

la cohesión y la colaboración entre los miembros de las agrupaciones. 

 
Secuencia metodológica 

Se inicia contextualizando el género musical y su influencia en la vida cultural de 

Latinoamérica, para posteriormente compartir las características que conlleva la selección 

de un tema musical o una obra para iniciar el proceso de montaje.  

Teniendo en cuenta que, las músicas tradicionales posibilitan diferentes maneras de 

interpretar una obra musical o canción, como fraseo, adornos en los instrumentos. De igual 

manera compartir como después de plantear la armonía, aspecto que lleva a cabo el 

arreglista que generalmente es el requintista, se posibilitan los aportes de los integrantes y 

se prueban diversas maneras de consolidar la interpretación del tema, lo que convierte el 

proceso en un taller constante de aprendizaje y posibilidades creativas. 

Se seleccionó un tema musical en ritmo de vals para mostrar, el como van surgiendo 

las ideas de presentar un tema original en su arreglo y la presentación final ante el público. 

También se comenta lo relacionado con las escuelas de formación de Tríos en las IE de 

Ipiales Nariño, en las que los adolescentes, asumen este género musical como un reto para 

desarrollar habilidades desde la ejecución del requinto y el planteamiento vocal 
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Innovación y aportes 

Compartir con los asistentes al taller, las diferentes características que conlleva el 

montaje del repertorio tradicional Latinoamericano para este género musical. El bolero y los 

diferentes ritmos tradicionales de los países cuyo cancionero se interpretan a través de este 

tipo de agrupación reconocido como Trío Vocal Instrumental, ha sido parte de la vida de 

nuestras gentes y es característico por su sonoridad y temáticas. 

El ser humano es emotivo, emocional, y expresa a través de la poética que envuelven 

los repertorios caracterices de los Tríos, el decir a través de la música aquello que es difícil 

decirlo desde el texto escrito o mediante la oralidad. Conocer desde adentro el 

funcionamiento de un trío, que todos lo hemos escuchado y saboreado y que es parte de 

la vida cotidiana, es un aporte al conocimiento y una invitación a cultivar y desarrollar este 

género que prevalece en la cultura musical de los pueblos latinoamericanos y que ha 

pasado a ser parte de su tradición, por más de 90 años. 

 

Considerações 
Inserir o texto completo fonte em Arial, tamnho 12, espaçamento 1,5. Recuo de 

parágrafo 1,25. Alinhamento justificado. Os tópicos são opcionais. Os autores podem optar 

por enviar um texto sem divisões. 

 
Referências 
Livros: 
 
SÁNCHEZ, Elena Caro. El aprendizaje cooperativo en la enseñanza musical 
Profesora de Lenguaje Musical y directora del Conservatorio Elemental De Música Juan 
Mohedano Canales de Montoro (Córdoba), 2022. 
 
GORBE, E. y Porta, A. El aprendizaje colaborativo en la enseñanza superior de 
música. En Actas del III Congreso Nacional de Conservatorios Superiores de Música, 
pp. 218-227. Madrid: SEM-EE, 2016. 
 
TOVAR, Evangelina Tapia. Música e identidad latinoamericana: el caso del bolero. 
XXVI Congreso de la Asociación Latinoamericana de Sociología. Asociación 
Latinoamericana de Sociología, Guadalajara. (2007) 
chrome-extension://efaidnbmnnnibpcajpcglclefindmkaj/https://cdsa.aacademica.org/000-
066/967.pdf  
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HOFMAN J. sf. Aprendizaje experiencial en la educación musical.  
 
ROMERO AGUDELO, Luz Nelly; SALINAS URBINA, Verónica; MORTERA 
GUTIÉRREZ, Fernando Jorge Estilos de aprendizaje basados en el modelo de Kolb 
en la educación virtual Apertura, vol. 2, núm. 1, abril, Universidad de Guadalajara. 
Guadalajara, México, 2010. 
 
Enlaces web de referencia 
 
https://www.youtube.com/watch?v=8sOXwvjhQVk 

https://www.youtube.com/watch?v=jNNkrFDD07M 

https://www.youtube.com/watch?v=eVsdcrutPpw 

https://www.youtube.com/watch?v=Kq0XWE7ln5Y 

https://www.youtube.com/watch?v=f6zWD9St3QU 
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DIVERSIDAD EN LAS AULAS DE EDUCACIÓN MUSICAL: INCLUSIÓN Y 
DESAFÍOS EN CONTEXTOS CONTRASTANTES 

Abdiel Isaí Jiménez Hernández 
abdiel.jim.hdz25@gmail.com 

Escuela Secundaria Técnica 114  Oaxaca 
 

Gabriela Carrasco Prisco 
gcprisco.5@gmail.com 

Colegio Americano de Puebla y Universidad de las Américas Puebla 
México 

 

Breve descripción de la propuesta 
Los ponentes compartirán sus experiencias pedagógicas relacionadas con la 

enseñanza en la Educación Musical dentro del aula regular, en donde también asisten 

personas neurodiversas, específicamente personas con TEA y/o TDA(H), en dos contextos 

distintos: Escuela Secundaria Pública en una comunidad de Oaxaca y Escuela Primaria 

Privada en la Ciudad de Puebla. Se sugerirán algunas estrategias y actividades para 

trabajar en un aula con esta población, basadas en las experiencias y resultados 

personales, considerando que pueden variar de acuerdo con las características y 

necesidades de cada situación. Es por ello que, es importante dar visibilidad a este tema, 

pues, regularmente, el docente se enfrenta a situaciones como estas, y muchas veces, por 

falta de información, formación e intención, deciden no ser partícipes de la enseñanza 

musical. 

 

Antecedentes 
Este proyecto surge dentro de un FLADEM, al notar que ambos participantes 

compartían temas afines a la Educación Musical enfocados a personas con una condición 

o una discapacidad.  A raíz de las conversaciones iniciales y posteriores de forma presencial 

y virtual, se ha creado esta iniciativa, desde la necesidad de compartir experiencias y 

retroalimentar las actividades llevadas a cabo en los diferentes contextos. Es preciso 

mencionar que, ambos ponentes cuentan con la formación y experiencia pertinente para 

atender a esta población, teniendo como resultado el interés de compartir las experiencias 
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y actividades empleadas en el aula y poder apoyar a los asistentes que tengan la necesidad 

o interés de conocer sobre el tema basado en la experiencia y la fundamentación de 

diversos autores 

 
Objetivos / propósitos 

Visibilizar y generar interés en la Neurodiversidad en las aulas de Educación Musical 

en Latinoamérica. 

Sensibilizar a los participantes sobre la necesidad  de creación de materiales y 

estrategias para la inclusión dentro y fuera del aula. 

Compartir estrategias y recomendaciones sobre el trabajo en la  Educación Musical 

Inclusiva EMI. 

Comentar sobre Ajustes Razonables y Diseño Universal aplicados a la Educación 

Musical. 

 

Fundamentación 
La Educación Musical respaldada por las Pedagogías Abiertas es fundamental para 

el desarrollo tanto individual como colectivo. En este sentido, se recurre a diversos autores 

y organizaciones como referencia para fundamentar el trabajo que se está llevando a cabo. 

Uno de los principales referentes es el artículo del Dr. Capistrán titulado Las pedagogías 

Abiertas: un enfoque educativo-musical más acorde a los contextos socioculturales, que se 

apoya en la pedagogía de Violeta Hemsy de Gainza. 

La propuesta de la autora antes mencionada, busca hacer que las clases de música 

sean más naturales, fluidas y accesibles, vinculándolas con las tradiciones musicales de 

los pueblos de Latinoamérica, y al mismo tiempo, promueve una Educación Musical integral 

y el rescate de la música popular. 

En esta propuesta se considera también la visión de la ONU, la cual aboga por una 

educación de calidad que facilite el aprendizaje continuo para todos, sin distinción de 

condición, religión, identidad sexual, etnia, discapacidad, entre otros. En este contexto, el 

proyecto presentado tiene como objetivo promover un aprendizaje inclusivo y equitativo 

para todos, como lo propone el Objetivo 4 llamado educación de calidad, en donde se busca 
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“garantizar una educación de calidad inclusiva y equitativa y promover oportunidades de 

aprendizaje permanente para todos”. 

 

Secuencia de presentación de la propuesta 

• Se compartirá una presentación en Power Point exponiendo los dos contextos en los 

que se desenvuelven los ponentes: Escuela Primaria de sector privado en la Ciudad 

de Puebla y Escuela Secundaria de sector público en Oaxaca (3 minutos) 

• Estrategias de enseñanza dentro del aula con personas neurodiversas (5 minutos) 

• Sugerencia de actividades (5 minutos) 

• Sugerencias de cómo evaluar, basados en la experiencia (5 minutos) 

• Consideraciones finales (2 minutos) 

 

Innovación y aportes de la propuesta 
Durante la semana del FLADEM, se creará un glosario de términos sobre 

discapacidad, inclusión y Neurodiversidad. Este será presentado y entregado a los 

directivos internacionales, buscando crear una red de Educadores en pro de la inclusión 

dentro del aula de Educación Musical. 

Dicho glosario se elaborará al recabar información por medio de un formulario virtual, 

dando la posibilidad de responder en español, portugués o inglés, con la finalidad de 

compartir los conocimientos sobre los términos académicos y/o coloquiales  empleados en 

cada nación. Aunado a esto, se elaborará una agenda con los contactos de los Educadores 

Musicales enfocados al tema de la inclusión, discapacidad, Neurodiversidad y demás temas 

afines. 

 

Enlaces web de referencia 
Por el momento, no se adjuntará material audiovisual, pues en nuestras instituciones 

está prohibido tomar fotos y videos a los alumnos y a las instalaciones. Sin embargo, se 

está solicitando el permiso correspondiente en nuestros planteles para tomar algunas 

fotografías y videos, con la intención de poder compartirlos en la presentación del 

Seminario. 
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Observaciones 
La discapacidad es un tema de gran relevancia que requiere atención y reflexión, por 

lo que creemos que es fundamental compartir conocimientos y experiencias que fomenten 

la creación de lazos entre docentes latinoamericanos. Además, es crucial establecer redes 

de Educación Musical enfocadas en la discapacidad, inclusión, neurodiversidad, entre otros 

aspectos, con el fin de implementar el Objetivo 4 del Desarrollo Sostenible (ODS) de la ONU 

que establece lo siguiente: “Garantizar una educación de calidad, inclusiva y equitativa y 

promover oportunidades de aprendizaje permanente para todos” (ONU, 2015). 

 
Referências 
 
GARCÍA, C., & SARABIA, A. Clasificaciones de la OMS sobre discapacidad. 
Servicio de información sobre discapacidad. Murcia. (2001) 
 
GONZÁLEZ, A. & TABARES, L. Música estrategia neurodidacta inclusiva con 
estudiantes de 9 años edad en contextos educativos. Educación en transformación: 
Desafíos emergentes 2. (2024) 
 
MACARULLA, I. Buenas prácticas de escuela inclusiva. La inclusión del alumno 
discapacitado: un reto, una necesidad. Barcelona: Grao. (2009) 
 
MARTÍ, J. La investigación- acción participativa estructura y fases. Red Cimas. 
(2020) 
 
UNESCO. (2016). Educación 2030: Declaración de Incheon y Marco de Acción para la 
realización del Objetivo de Desarrollo Sostenible. 
 
Artigos em periódicos: 
 
SANTAMARÍA, S. & MOLINER, O. (2020). Redefiniendo la Educación Musical Inclusiva: 
Una revisión teórica. Revista Electrónica Complutense de Investigación en 
Educación Musical, 17, 21-31. http://dx.doi.org/10.5209/reciem.69092  
 
 

  

http://dx.doi.org/10.5209/reciem.69092
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EXPRESIÓN SONORA Y MUSICAL, UNA EXPERIENCIA PEDAGÓGICA 
DE RESISTENCIA Y REIVINDICACIÓN CULTURAL 

Johanna Paola Cobo Dorado 
johanna.cobo@correounivalle.edu.co 

Universidad del Valle 
Colombia 

 

Breve descripción 
El eje central de esta comunicación es la reflexión de una experiencia pedagógica 

sobre la Expresión Sonora y Musical como un lenguaje lúdico creativo de resistencia y 

reivindicación cultural, no en un espacio de educación para la música, sino a través de ella. 

Se plantean tres líneas que orientan la enseñanza y el aprendizaje durante el proceso: 

- Lenguaje musical que hace referencia a los componentes básicos de la música a 

partir de saberes previos y experiencias cotidianas, como el ritmo del cuerpo (latidos, 

respiración, caminar) y el ritmo en el habla, para facilitar su comprensión. 

- Los paisajes sonoros y la intención comunicativa de la expresión musical: donde se 

analizan los entornos sonoros cotidianos y los mensajes y/o aprendizajes implícitos en 

diferentes expresiones musicales como las canciones, rondas y juegos musicales. 

- Creación: explora formas de comunicar mensajes a través de la creación musical. 

En este sentido, la música, concebida como un lenguaje lúdico-creativo, se presenta 

como una mediación para la intervención pedagógica, más que como un fin en sí misma. 

 

Antecedentes 
La experiencia se da en el marco de un curso del programa de Recreación de la 

Universidad del Valle en el que participan 22 estudiantes de III semestre. 

 
Objetivos / propósitos. 
General: 

Socializar una experiencia pedagógica que trabaja la expresión sonora y musical 

como campos reflexivos desde uma postura crítica de resistencia y reivindicación cultural. 
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Objetivos específicos 

Explorar la expresión sonora y la diversidad musical, reconociendo su influencia en 

la vida sociocultural de las comunidades 

Diseñar propuestas que integren las expresiones lúdico-musicales como eje central 

de intervención pedagógica. 

 

Fundamentación 

Las culturas originarias de América han utilizado la música para transmitir 

conocimientos, mitos, historias y valores comunitarios de generación en generación. La 

oralidad ha sido el principal medio de enseñanza, y los cantos rituales, juegos y rondas han 

jugado un papel crucial en la preservación de la cultura. 

Por otra parte, la naturaleza se representa en instrumentos y formas musicales que 

imitan sus sonidos, reflejando la estrecha conexión de estos pueblos con su entorno. Desde 

la perspectiva de la teoría de Dalcroze, se parte de la premisa de que el cuerpo humano 

posee uma capacidad innata para percibir el sonido y traducirlo en movimiento. 

En este mismo sentido, comunidades latinoamericanas reflexionan sobre sus 

realidades han usado la corporalidad como una herramienta expresiva en la que los sonidos 

del entorno, las rimas, los bailes y los juegos se asumen como formas emancipadoras para 

canalizar vivencias y resistencias cotidianas. 

 

Secuencia de presentación de la propuesta 

Introducción: contextualización de la experiencia (5 minutos) 

Desarrollo: temas abordados, metodología, hallazgos (10 minutos) 

Cierre: reflexión en términos de los alcances y las limitaciones. (5 minutos) 

 

Innovación y aportes de la propuesta. 
Esta experiencia reflexiona y asume la expresión sonora y musical como resistencia 

y reivindicación, pues visibiliza tensiones culturales frente a la colonización y la 

globalización y analiza como en algunos casos la música se fusiona entre diversos géneros 

para reivindicar identidades y derechos de los pueblos origen. O sea, que la expresión 
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sonora y musical en las culturas originarias de América no solo es un medio de 

entretenimiento, sino una forma de identidad, memoria y resistencia. 

Enlaces web de referencia 
Ejercicio grupal (creación letra de canción) 

https://suno.com/song/ad1fa7a7-dde8-45dd-97df-7ba523b048b9  

 
Referências 
 
BACHMANN, M. L. (1988) La rítmica Jaques Dalcroze. Una educación por la música 
para la música, Colección Pirámide Música, Ediciones Pirámide, Madrid 
 
DELALANDE, F., Vidal, J., & Reibel, G. (1995). La música es un juego de niños. Ricordi. 
Buenos Aries 
 
DORADO, K. C. (2021). Educación Musical para la Paz: Proyectos musicales con fines 
sociales. Ricercare, (14), 49-71. 
 
MEN, (SF). Manual de Rondas y Juegos infantiles de Colombia. Junta Nacional de 
Folclor Colombia 
 
SHIFRES, F. (2007). Poniéndole el cuerpo a la música. Cognición corporeizada, 
movimiento, música y significado. III 
 
Jornadas de Investigación en Disciplinas Artísticas y Proyectuales. 
 
Artigos em periódicos: 
 
ALABARCES, P. (2008). Posludio: Música popular, identidad, resistencia y tanto ruido 
(para tan poca furia). Trans. Revista Transcultural de Música, (12). 
 
 

  

https://suno.com/song/ad1fa7a7-dde8-45dd-97df-7ba523b048b9
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LA RÍTMICA COMO BASE Y FUNDAMENTO EN LA ENSEÑANZA INICIAL 
DE LA MÚSICA, DIRIGIDA A NIÑOS DE ENTRE 6 Y 9 AÑOS DE EDAD 

Leticia Fernández Cortés 
lety.fernandez91@gmail.com 

Conservatorio de Música de Celaya 
México 

 

Breve descripción 
Presentar una propuesta sobre la rítmica como eje fundamental para la enseñanza 

de la música en nivel inicial, evidenciando el trabajo y propuestas de autores que ya lo han 

realizado, así como actividades e ideas propias. Además, propiciar una actividad de 

retroalimentación, dudas e ideas que puedan tener los asistentes a la ponencia para 

fomentar un ambiente de diálogo con el fin de que todos nos llevemos alguna idea o 

propuesta nueva. 

Los temas a tratar serán: 

• ¿Qué es el ritmo? 

• Repercusiones físicas y cerebrales del ritmo en edad temprana. 

• La importancia del ritmo en la educación musical. 

• Principales autores que hablan sobre la rítmica y sus propuestas. 

• Tropicalización de los métodos y adaptación de los recursos: Tort. 

• Problemas y circunstancias a las que se enfrenta el educador musical: Espacios 

adecuados, material, directivos, alumnos, padres de familia y las propias limitantes de los 

educadores musicales. 

• Creatividad y resolución de problemas: Búsqueda de soluciones y adaptación al 

entorno y el contexto social. 

• Propuesta de actividades con elementos básicos. 

• Actividad de retroalimentación, dudas, ideas y propuestas por parte de los 

asistentes. 
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Antecedentes  
La siguiente propuesta tiene como antecedente mi trabajo como docente en la 

sección infantil del Conservatorio de Música de Celaya y como docente en escuelas a nivel 

preescolar y primaria, por lo que observé y aprendí sobre trabajar con diferentes contextos 

sociales, de aprendizaje, de objetivo de la enseñanza musical y hasta económico. Así como 

la problemática que se presenta con distintos materiales y opciones para poder trabajar. 

La duración estimada, según lo que estipula la convocatoria, será de 40 min. Y 

dirigida a los asistentes del foro (estudiantes de música, músicos, educadores musicales, 

profesores, etc.), pretendiendo poder trabajar con ellos un par de actividades en donde se 

demuestre que se puede trabajar adaptándose a las cualidades y materiales de los que se 

puede disponer, como el cuerpo mismo. 

 
Objetivos / propósitos. 

Mostrar una perspectiva sobre la importancia de la enseñanza del ritmo en edades 

primarias, con la finalidad de tener un preámbulo para la enseñanza musical formal, así 

como las habilidades y herramientas psicomotoras que se adquieren para la vida misma. 

Así como una breve charla sobre la problemática a la que nos enfrentamos los educadores 

musicales para poder llevar a cabo las clases de rítmica. 

 

Fundamentación 
Los autores en los que está fundamentada la charla, son los siguientes: Jaques 

Dalcroze, Zoltan Kodály y César Tort; ya que ellos son los principales autores que le dieron 

importancia a la enseñanza de la rítmica en el aprendizaje formal y primario de la música. 

La relación de esta ponencia con los temas del foro de este año, no es más que las 

cosas a las que se enfrenta el educador musical, por lo que siempre como educadores, 

buscamos nuestra autoformación y adaptación, tanto a los modelos curriculares tan 

cerrados de las instituciones, como a las carencias materiales y de apoyo para poder 

realizar las actividades; y también a la adaptación a las nuevas formas sociales y 

tecnológicas 
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Secuencia de presentación de la propuesta 
-Presentación de la ponencia. (1 min.) 

-Presentación de los temas a tratar tratando los antecedentes, los autores, la 

problemática actual, etc. (15 min.): 

• ¿Qué es el ritmo? 

• Repercusiones físicas y cerebrales del ritmo en edad temprana. 

• La importancia del ritmo en la educación musical. 

• Principales autores que hablan sobre la rítmica y sus propuestas. 

• Tropicalización de los métodos y adaptación de los recursos: Tort. 

• Problemas y circunstancias a las que se enfrenta el educador musical: Espacios 

adecuados, material, directivos, alumnos, padres de familia y las propias limitantes de los 

educadores musicales. 

• Creatividad y resolución de problemas: Búsqueda de soluciones y adaptación al 

entorno y el contexto social. 

-Presentación de las propuestas de actividades con recursos mínimos (5min.) 

-Actividad de retroalimentación, dudas, ideas y propuestas por parte de los 

asistentes. (10min.) 

 

Innovación y aportes de la propuesta. 
La innovación que pretendo presentar en esta propuesta, es darle un enfoque de 

protagonismo a la rítmica, en donde se le dé la importancia que tiene tanto para un primer 

acercamiento a la enseñanza musical formal, como a nível cerebral y motriz en el desarrollo 

integral y de aprendizaje en el nivel básico de la educación; tomando como fundamento a 

los autores que lo han presentado con anterioridad, pero desde un punto de vista actual y 

teniendo en cuenta el contexto social, cultural y tecnológico en el que vivimos, adaptando 

los recursos de los que se disponen para las clases y las actividades. 

Recursos que pueden ser desde los materiales hasta la apertura que se tiene en las 

instituciones en las que se pretende llevar a cabo el curso. Además de una 
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retroalimentación y presentación de ideas y propuestas de las que pueden disponer los 

diferentes asistentes, ya que todos laboramos en diferentes tipos de instituciones como 

escuelas privadas, de gobierno, conservatorios, clases particulares, instituciones 

gubernamentales, etc. 
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CLASE DE MÚSICA EN EL CONTEXTO DE UNA ESCUELA REGGIO 
EMILIA 

Pamela Hernández Salas 
pamehernandez@outlook.com 

Bellelli educación 
Costa Rica 

 

Breve descripción 
La propuesta trata de dar los posibles aportes del enfoque educativo Reggio Emilia 

a la clase de música o taller de música. 

En la presentación daría una breve introducción a la filosofía educativa Reggio Emilia 

y cómo se ve este enfoque aplicado a las clases de música de preescolar y primaria. Reggio 

emilia es un enfoque centrado en el niño, donde el aprendizaje se basa en la exploración, 

la creatividad y la colaboración. El adulto juega un rol de observador y escucha atenta de 

las ideas y pensamiento de los niños para acompañarlos a construir su propio aprendizaje. 

Me gustaría contar mi experiencia dando clases de música en un escuela así, contar 

cómo adapto la forma de abordar los contenidos propuestos por el ministerio de educación 

pública de Costa Rica en un contexto de tanta libertad creativa. Cómo es dar clase de 

musica rodeados de naturaleza y utilizando materiales naturales para la clase. Como es 

dejar que los niños sean los que dirigen la clase y la forma de aprender los contenidos. 

Me gustaría compartir con otros colegas algunos principios de Reggio Emilia que se 

pueden aplicar en el quehacer del educador musical para potenciar la creatividad de los 

estudiantes y de los profesores. 

 

Antecedentes 
Esta información podría ser valiosa para profesores de primera infancia y primaria. 

O cualquier persona que quiera conocer una forma de educación más respetuosa con el 

pensamiento y las ideas de los niños. 
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Objetivos / propósitos. 

Divulgar el alcance de la filosofía Reggio Emilia en la clase de música y sus 

aplicaciones en las formas de abordar los contenidos del curriculum de música. 

 
Fundamentación 

Creo que es una propuesta que puede mostrar cómo lidiar de manera creativa y 

respetuosa del niño con los contenido del curriculum cerrado. Puede abrir el panorama a 

otras posibilidades de abordaje. Por medio de experiencias vividas y documentadas podría 

compartir la forma en la que lo hacemos en este tipo de escuelas. 

 

Innovación y aportes de la propuesta. 
Dar a conocer una filosofía educativa que basa sus principios en el niño y su 

naturaleza creativa. Y le da un valor muy alto a la expresión y lenguajes artísticos. Partiendo 

del hecho de que los primeros lenguajes con los que el niño interactúa son los artísticos. 

Reggio Emilia valora las artes porque las considera un lenguaje fundamental para la 

expresión y el aprendizaje de los niños. A través de la pintura, la escultura, la música y otras 

formas artísticas, los niños exploran ideas, comunican pensamientos y desarrollan su 

creatividad. El arte no es solo una actividad, sino uma herramienta para el pensamiento y 

la construcción de conocimiento. 

 
Referências 
 
Produtos e, formatos de áudio/vídeo (CD, DVD, LP, etc.): 
 
https://www.instagram.com/p/DCoog8YxvTD/?img_index=1 
 
https://www.instagram.com/p/DGdo_U8Rxe1/ 
  

https://www.instagram.com/p/DCoog8YxvTD/?img_index=1
https://www.instagram.com/p/DGdo_U8Rxe1/
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INCLUSIÓN Y ANTICAPACITISMO EN LA EDUCACIÓN MUSICAL: 
ESTUDIO DE TRES CASOS EN EL PROGRAMA DE LICENCIATURA EN 

MÚSICA DE LA UNIVERSIDAD PEDAGÓGICA Y TECNOLÓGICA DE 
COLOMBIA 

Sandra Liliana Fonseca Morales 
sandra.fonsecamorales@uptc.edu.co 

Universidad Pedagógica y Tecnológica de Colombia- UPTC. Tunja Boyacá 
Colombia 

 
Breve descripción 

Esta propuesta aborda la inclusión y el anticapacitismo en la educación musical, con 

un enfoque en la flexibilización del currículo de la Licenciatura en Música de la UPTC, Tunja-

Colombia, para estudiantes con discapacidad visual. Se analizan los desafíos del 

anticapacitismo en la enseñanza musical y las estrategias aplicadas para garantizar una 

formación equitativa. 

Se presentarán tres casos específicos de estudiantes con discapacidad visual del 

programa de Licenciatura en Música UPTC, señalando los ajustes presentados en teoría 

musical, interpretación instrumental y pedagogía musical. Además, se resaltará la 

experiencia de una graduada del programa y su integración en el ámbito profesional. 

También se expondrá la importancia de la formación docente en accesibilidad, desde 

estrategias para desarrollar una enseñanza musical inclusiva. 

La propuesta finalizará con reflexiones sobre la necesidad de transformar la 

educación musical para que sea accesible para todos. 

 

Antecedentes 
Evolución del concepto de educación inclusiva y su aplicación en la enseñanza 

musical en Colombia  

Casos de integración de personas con discapacidad visual en la música a lo largo de 

la historia  

Primeras iniciativas educativas para la enseñanza de música a personas con 

discapacidad visual (Braille musical, métodos auditivos) en Colombia y Tunja  
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Políticas y normativas sobre inclusión en la educación superior 

Experiencia de la UPTC en la flexibilización del currículo 

Duración 40 minutos 

Participantes: 3 casos de estudiantes con discapacidad visual del programa de 

Licenciatura en Música UPTC  

Nivel educativo: Universitario 

Institución: Universidad Pedagógica y Tecnológica de Colombia UPTC 

 
Objetivos / propósitos 

Presentar cómo la Licenciatura en Música de la UPTC ha flexibilizado su currículo 

para incluir estudiantes con discapacidad visual. 

Exponer las estrategias y métodos utilizados en Teoría musical, Instrumento y 

Pedagogía Musical. 

Mostrar el impacto de estas iniciativas a través de la experiencia de un egresado. 

 
Fundamentación 

Freire (1970), expone desde su pedagogía crítica como la educación se consolida 

como un proceso de liberación, en el que todos los estudiantes, independientemente de 

sus capacidades, deben participar activamente en su aprendizaje. Por su parte, Ainscow 

(2016) destaca el valor de construir comunidades educativas que valoren la diversidad y 

adopten enfoques flexibles de enseñanza, reduciendo las barreras de aprendizaje. En tal 

sentido, Booth y Ainscow (2002) desarrollaron el Index for Inclusion, un marco para evaluar 

y mejorar la inclusión en las escuelas, promoviendo el acceso equitativo a la educación.  

En cuanto al Anticapacitismo y discapacidad Shakespeare (2006) propone una visión 

social de la discapacidad, donde las barreras estructurales y actitudinales se plantean como 

principales limitaciones para la participación plena. Davis (2013) expone una construcción 

cultural de la discapacidad y cómo la educación musical genera paradigmas normativos. 

En tal sentido, desde las estrategias pedagógicas inclusivas Mitchell (2014) afirma que 

deben basarse en la equidad y el aprendizaje colaborativo.  
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Green (2008) desde la educación musical inclusiva presenta la importancia del 

aprendizaje informal en la educación musical, lo que posibilita mayor accesibilidad y 

participación de estudiantes con diversas capacidades y Ockelford (2017) a partir de la 

teoría de “Musicología del Desarrollo” propone que todas las personas tienen una 

capacidad innata para la música y que la educación musical debe adaptarse a las 

necesidades individuales. En este sentido, Welch (2019) presenta su investigación desde 

prácticas inclusivas en la enseñanza del canto y sus beneficios en los estudiantes con 

discapacidades. 

 

Secuencia de presentación de la propuesta 
1. Introducción (5 minutos) 

2. Inclusión y anticapacitismo en la educación musical (5 minutos) 

3. Estrategias para una educación musical accesible (5 minutos) 

- Normativa UNESCO-COLOMBIA- UPTC 

- Adaptaciones al currículo de la Licenciatura en Música UPTC 

- Estrategias específicas utilizadas  

4. Estudio de caso: tres estudiantes con discapacidad visual en la Licenciatura en 

Música UPTC (10 minutos) 

- Caso 1: Adaptaciones en la asignatura de teoría musical  

- Caso 2: Desafíos y soluciones en la formación instrumental y en Pedagogía 

Musical.  

- Caso 3: Experiencia de una egresada y su integración en el ámbito profesional  

5. Formación de educadores musicales para una enseñanza inclusiva (10 minutos) 

6. Conclusiones y reflexiones finales. (5 minutos) 

 

Innovación y aportes de la propuesta 
-Desde la adaptabilidad Curricular en la Formación de Educadores Musicales con la 

implementación de estrategias de enseñanza que integran metodologías para estudiantes 

con discapacidad visual, en donde la flexibilidad de contendidos en las asignaturas son 
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claves en la formación musical, además de la integración de la musicografía Braille y 

herramientas digitales accesibles. 

- La Innovación en métodos de enseñanza musical para la inclusión a partir del uso 

de tecnologías accesibles, estrategias de enseñanza basadas en el aprendizaje auditivo, 

pedagogía adaptativa y la educación instrumental para la discapacidad visual. 

-  Formación docente en anticapacitismo y educación inclusiva a partir de estrategias 

pedagógicas inclusivas y la aplicación del Diseño Universal para el Aprendizaje (DUA) 

- Estudio de caso de 3 estudiantes de la Licenciatura en Música de la UPTC Tunja 

Colombia 

 

Referências 
Documentos na internet: matéria em uma página, vídeos, etc.: 
https://repository.eafit.edu.co/server/api/core/bitstreams/94c16185-eceb-4d98-af63-
f83cc3cbda5b/content  
 
64-05-Chaves-La ensenanza de la musica para personas con discapacidad visual (1).pdf 
 
Percepción de la música en la discapacidad visual 
https://cadenaser.com/nacional/2024/10/31/accion-por-la-musica-el-poder-transformador-
de-la-inclusion-y-las-oportunidades-cadena-ser/?utm_source=chatgpt.com  
 
Organización Nacional de Ciegos Españoles - Wikipedia, la enciclopedia libre 
https://www.un.org/disabilities/documents/convention/convoptprot-s.pdf  
 
https://elpais.com/america-colombia/2025-01-14/la-orquesta-filarmonica-de-medellin-
impulsa-un-grupo-de-musica-de-jovenes-neurodivergentes.html?utm_source=chatgpt.com  
 
articles-378730_recurso_1.pdf  
 
https://www.inci.gov.co/  
 
https://www.uptc.edu.co/secretaria_general/consejo_superior/acuerdos_2021/Acuerdo_01
5_2021.pdf  
 
https://www.uptc.edu.co/export/sites/default/secretaria_general/rectoria/resoluciones_2021
/Resolucion_2941_2021.pdf  
 
políticas y estrategias de inclusión en la UPTC  
 
Leidy Barreto - Concierto 

https://repository.eafit.edu.co/server/api/core/bitstreams/94c16185-eceb-4d98-af63-f83cc3cbda5b/content
https://repository.eafit.edu.co/server/api/core/bitstreams/94c16185-eceb-4d98-af63-f83cc3cbda5b/content
https://cadenaser.com/nacional/2024/10/31/accion-por-la-musica-el-poder-transformador-de-la-inclusion-y-las-oportunidades-cadena-ser/?utm_source=chatgpt.com
https://cadenaser.com/nacional/2024/10/31/accion-por-la-musica-el-poder-transformador-de-la-inclusion-y-las-oportunidades-cadena-ser/?utm_source=chatgpt.com
https://www.un.org/disabilities/documents/convention/convoptprot-s.pdf
https://elpais.com/america-colombia/2025-01-14/la-orquesta-filarmonica-de-medellin-impulsa-un-grupo-de-musica-de-jovenes-neurodivergentes.html?utm_source=chatgpt.com
https://elpais.com/america-colombia/2025-01-14/la-orquesta-filarmonica-de-medellin-impulsa-un-grupo-de-musica-de-jovenes-neurodivergentes.html?utm_source=chatgpt.com
https://www.inci.gov.co/
https://www.uptc.edu.co/secretaria_general/consejo_superior/acuerdos_2021/Acuerdo_015_2021.pdf
https://www.uptc.edu.co/secretaria_general/consejo_superior/acuerdos_2021/Acuerdo_015_2021.pdf
https://www.uptc.edu.co/export/sites/default/secretaria_general/rectoria/resoluciones_2021/Resolucion_2941_2021.pdf
https://www.uptc.edu.co/export/sites/default/secretaria_general/rectoria/resoluciones_2021/Resolucion_2941_2021.pdf
https://www.youtube.com/watch?v=D_0GefURhfw
https://www.youtube.com/watch?v=ZQ61KLk_DbU
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Curso Virtual Musicografía Braille - Testimonio Leidy Barreto (Colombia) 
 
Leidy, sonata desde la ceguera 
  

https://www.youtube.com/watch?v=lIN4zlRjrPs
https://www.youtube.com/watch?v=UR_mC75o5kc
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INTEGRACIÓN CREATIVA 
Thelma Jaet Garibaldi Pérez Vilchis 

madame.gorgona@yahoo.com 
Facultad de Música, UNAM 

México 
 

Breve descripción 
Se realizará un ejercicio de creación de un discurso musical, corporal y vocal a partir 

de una serie de palabras (dependiendo del número de asistentes). Conforme transcurra el 

ejercicio, se comentarán aspectos de disposición al trabajo de ensamble y el montaje 

musical y escénico desde las perspectivas corporal, intelectual y emocional. 

 

Objetivos/propósitos 
Propiciar la integración de la expresión musical en relación con la palabra y el uso 

del cuerpo. 

Fomentar la relación espontánea de ideas para crear un discurso artístico. 

Crear frases musicales con base en palabras y soportadas por lenguaje corporal 

natural. 

Generar conciencia de la propia disposición al trabajo en ensamble y el uso del 

escenario. 

Motivar la indagación en las habilidades, los gustos y los recursos personales. 

 
Innovación y aportes de la propuesta 

Se parte de la propuesta libre de palabras para crear un discurso musical basado en 

los elementos musicales que se pueden identificar en el habla y el lenguaje corporal habitual 

de las personas asistentes. Se relacionan estos elementos personales con la creación de 

frases musicales a fin de contactar con una musicalidad natural. Se propicia la aplicación 

de habilidades y conocimientos con los que ya se cuenta y la exploración de los propios 

gustos. 
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Referências 
 
Livros: 
 
CRÉPIEUX-JAMIN, J. La escritura y el carácter, Ed. Biblok, Barcelona, 2016. 
 
DUNCAN, Isadora. My Life. Liveright Publishing Corporation, Nueva York, 2013. 
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MONTESSORI, Maria, edited by Gerald Lee Gutek, The Montessori Method, The 
Origins of an Educational Innovation: Including an Abridged and Annotated Edition of 
Maria Montessori’s The Montessori Method, Rowman & Littlefield Publishers, Inc., Oxford, 
2004. 
 
PIMENTEL, Luz Aurora, El relato en perspectiva, Siglo Veintiuno Editores, 2002, México. 
 
VILLANUEVA, Pilar, Impro 1, Los principios de la improvisación, Colección Sobre la 
escena, Primera Edición, PA Editoriales, México, 2023. 
 
Produtos e, formatos de áudio/vídeo (CD, DVD, LP, etc.): 
 
Origen: Fundación de la Materia Optativa Interdisciplinary Ensembles en la 
Facultad de Música de la UNAM. 
Nivel educativo: Licenciatura (Materia Optativa para todas las carreras). 
Institución: Facultad de Música, UNAM. 
 
“Memélula”, XVII Festival de Educación Musical FaM-UNAM 2024 
https://youtu.be/PSJjmiEmjpQ?feature=shared  
 
Materia Optativa Interdisciplinary Ensembles, FaM-UNAM 
https://youtu.be/RrviCxbMc-o?feature=shared  
https://youtu.be/BX9P9sko0m8?feature=shared  
 
Formedem 2024 
https://youtu.be/lTlvj232d0Y?feature=shared  
 
Estudiantes de canto 
https://youtu.be/lTlvj232d0Y?feature=shared  
 
Análisis de la creatividad y otros lenguajes artísticos, a fin de aplicarlos en relación con la 
música. 

https://youtu.be/PSJjmiEmjpQ?feature=shared
https://youtu.be/RrviCxbMc-o?feature=shared
https://youtu.be/BX9P9sko0m8?feature=shared
https://youtu.be/lTlvj232d0Y?feature=shared
https://youtu.be/lTlvj232d0Y?feature=shared
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MCGREGOR, Wayne, A Choreographer's Creative Process in Real Time, TED Talks, TED, 
https://www.youtube.com/watch?v=KPPxXeoIzRY  
 
VENGEROV, Maxim, Masterclass, https://www.youtube.com/watch?v=Wpp7oxrBUq0  
 

  

https://www.youtube.com/watch?v=KPPxXeoIzRY
https://www.youtube.com/watch?v=Wpp7oxrBUq0
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MUSICOGRAFÍA BRAILLE: APRENDIZAJE BÁSICO Y SU ENSEÑANZA 
EN EL AULA PARA NIÑOS Y NIÑAS 

Xochitl Elizabeth Ruvalcaba Rodriguez 
xochruvalcabagmail.com 

Universidad de Guadalajara 
México 

 

Breve descripción de la propuesta 
Esta exposición ilustrada está dirigida a educadores musicales interesados en 

comprender los fundamentos del sistema de musicografía Braille y su aplicación en el 

aula con niños y niñas entre 6 y 11 años. A través de una combinación de fundamentos 

teóricos y ejemplos prácticos, se presenta un enfoque integral que permite a los docentes 

adaptar estrategias pedagógicas inclusivas. La ponencia aborda la importancia de la 

musicografía Braille en el desarrollo cognitivo y social de los estudiantes con discapacidad 

visual, destacando su impacto en la equidad educativa. Se enfatiza el diseño de 

metodologías flexibles que faciliten la integración de la enseñanza musical en contextos 

diversos. 

 

Antecedentes 
Esta exposición ha sido desarrollada en distintos entornos educativos, incluyendo la 

Escuela Helen Keller A.C. y programas de formación docente en educación musical 

inclusiva. Su diseño responde a la necesidad de fortalecer estrategias de enseñanza 

adaptadas a la discapacidad visual en el ámbito musical. Se fundamenta en enfoques 

inclusivos, pedagogías activas y prácticas de enseñanza que priorizan la equidad y el 

acceso universal a la educación musical. 

 
Objetivos / propósitos 

• Analizar las bases del sistema de musicografía Braille y su relevancia en la 

educación musical. 

• Reflexionar sobre estrategias pedagógicas adaptadas a contextos diversos. 
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• Proponer metodologías inclusivas que permitan la enseñanza musical accesible. 

• Generar un espacio de diálogo sobre la educación musical inclusiva. 

 
Fundamentación 

 

La presente exposición se fundamenta en principios contemporáneos de educación 

inclusiva, destacando los lineamientos establecidos por la UNESCO (2020) respecto a la 

eliminación de barreras para el aprendizaje y la participación. Se integra la biosemiótica 

(Kull, 2020) y la semiótica aplicada a la educación (Deely, 2017), entendiendo la 

musicografía Braille como un sistema semiótico que posibilita procesos cognitivos, 

comunicativos y de construcción de significado para estudiantes con discapacidad visual. 

Asimismo, se consideran los aportes recientes sobre discriminación estructural en la 

educación (CONAPRED, 2017) y la urgencia de modelos flexibles y equitativos. Desde una 

pedagogía crítica (Freire, 2019), se plantea un modelo dinámico que favorece la interacción, 

la creatividad y la inclusión activa. Este enfoque evita la reproducción mecánica de 

contenidos, promoviendo en su lugar la apertura a la reflexión, la comunicación significativa 

y la resignificación de la enseñanza musical. 

 

Secuencia de presentación de la propuesta 
1. Introducción y contextualización del problema (4 min). 

2. Exposición teórica sobre inclusión y accesibilidad en la educación musical (4 

min). 

3. Presentación y análisis del sistema de musicografía Braille (6 min). 

4. Ejemplos prácticos e interacción con materiales didácticos (4 min). 

5. Espacio de diálogo y reflexión sobre estrategias inclusivas aplicables (2 min). 

 

Innovación y aportes de la propuesta 
Esta exposición ilustrada ofrece un modelo pedagógico significativo y transferible, 

que contribuye a la formación de educadores musicales sensibles a la diversidad y la 

inclusión. Su enfoque abierto promueve la creatividad, la reflexión y la adaptación de los 

recursos didácticos a contextos diversos. La propuesta es formativa y motivadora, 
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aportando nuevas herramientas para la enseñanza de la música desde una perspectiva 

inclusiva. 

No se limita a la transmisión de contenidos establecidos, sino que privilegia la 

construcción colectiva del conocimiento musical, permitiendo a los participantes explorar, 

descubrir y co-crear estrategias pedagógicas innovadoras. Asimismo, al integrar los 

principios semióticos y biosemióticos, el modelo favorece la comprensión profunda de los 

procesos de enseñanza-aprendizaje y su relación con la comunicación y la significación en 

contextos inclusivos. 
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MARIMBA GUATEMALTECA: UN PRESENTE DIFUSO 
Anibal Zapata Rivera 

anibal96zapata@gmail.com 
Taller permanente de música y arte sonoro {TAPMAS} 

Guatemala 
 

Introdução  
Durante el año 2024 {TAPMAS} desarrolló un grupo de eventos, foros y entrevistas 

relacionados con la marimba guatemalteca. A estos eventos fueron invitados múltiples 

expertos de Guatemala. Esta búsqueda nos deja con el articulo y conferencia Marimba 

guatemalteca: Un presente difuso. A su vez la exploración de los géneros y formas 

musicales se hicieron la base de la música para la obra de teatro infantil Popol Clown, bajo 

la dirección de Emy Coyoy, que expone el mito de los héroes gemelos de la mitología Maya 

K´iche´ de Guatemala.  

 

Planteamiento y justificación del problema ¿A qué necesidades responde? 
El fenómeno de la marimba guatemalteca, tanto a nivel organológico como 

repertorio, existe como un elemento de la mitología fundacional del país, en especial las 

expresiones mestizas (ladinas). Para la educación y la producción musicales supone un 

reto diferenciar entre las obras relevantes de un canon de repertorio del siglo XX y su 

cercanía con el gusto actual. Esta primera entrega, una investigación continua, pretende 

mostrar cómo se sigue apreciando la marimba, quien la están aprendiendo y cuáles son las 

consecuencias a la producción musical nacional. 

 

Objetivos / propósitos/ metas 
Comprender y registrar los procesos que llevan a la marimba guatemalteca desde el 

repertorio tradicional del siglo XX hacia la producción musical contemporánea y sus efectos 

en la educación y producción musical guatemalteca. 
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Hipótesis 

Existe un canon tradicional de marimba, que la ata a un origen nacionalista y 

folclorista, simultáneamente un nuevo canon se está generando en la escena musical 

guatemalteca. 

 
Fundamentación: 

El marco principal para elaborar las entrevistas y foros fueron los libros: 

• La marimba: lenguaje musical y secreto de la violencia política en Guatemala, 

Wolfgang Dietrich, Universität Innsbruck 

• La Marimba en Guatemala: marimba de concierto de Bellas Artes, Guatemala, 

Guatemala: UNESCO, 1995 

• La marimba. Un estudio histórico, organológico y cultural, Lester Homero Godínez 

Orantes, FCE/GUATEMALA 

• Creación musical en Guatemala, Lehnhoff, Dieter 

Esta investigación espera también registrar y revitalizar la composición musical de 

marimba, de miembros de las culturas originales y mestizas de Guatemala. 

 
Metodología y técnicas empleadas: 
• Entrevista libre 

• Mesa redonda 

• Investigación creación 

 
Resultados alcanzados o esperados: 

Un artículo publicado en blog personal. 

Exposición de resultados a miembros de FLADEM Guatemala y ACORDEMUS, en 

Costa Rica, durante los años 2025. 

La composición de la musical para la obra de teatro Popol Clown, y la eventual 

adaptación de El espejo de Lida Sal de Miguel Ángel Asturias. 
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Considerações 
Este es el inicio de un largo viaje para comprender el fenómeno completo, un 

fenómeno nacional e internacional. No se queda en repertorio ni en mera organología, sino 

que lleva a tocar la identidad y cultura guatemalteca. La marimba guatemalteca tiene un 

espacio de cariño e incluso culto en los corazones de los guatemaltecos. Tras entrevistar a 

los colegas puedo quedarme con la tranquilidad de que el fenómeno de marimba 

guatemalteca no ha muerto, sino que se encuentra en metamorfosis. 

 
Innovación y aportes: 

El concepto de canon de repertorio mestizo y un nuevo canon. 

Un registro temporal del gusto de la marimba según educadores, compositores de 

intérpretes de marimba. 

La producción musical de signo musical para teatro. 

 

Conclusiones o reflexiones finales: 
Copio directamente el final del articulo: 

https://midasarte.com/anibalzapata/marimba-guatemalteca-un-presente-difuso/ 

Este es el inicio de un largo viaje para comprender el fenómeno completo, un 

fenómeno nacional e internacional. No se queda en repertorio ni en mera organología, sino 

que lleva a tocar la identidad y cultura guatemalteca. La marimba guatemalteca tiene un 

espacio de cariño e incluso culto en los corazones de los guatemaltecos. Tras entrevistar a 

los colegas puedo quedarme con la tranquilidad de que el fenómeno de marimba 

guatemalteca no ha muerto, sino que se encuentra en metamorfosis. 

Aunque el articulo ya ha sido expuesto en dos eventos, nunca se ha mostrado junto 

con la producción musical, de la investigación creación generada y no contenida en el 

artículo. La eventual exposición contemplaría mostrar también la morfología de marimba 

guatemalteca 

 

 

 

https://midasarte.com/anibalzapata/marimba-guatemalteca-un-presente-difuso/
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Innovación y aportes. 
El concepto de canon de repertorio mestizo y un nuevo canon. 

Un registro temporal del gusto de la marimba según educadores, compositores de 

intérpretes de marimba. 

La producción musical de signo musical para teatro. 

 
Referências 
 
Documentos na internet: matéria em uma página, vídeos, etc.: 
 
https://midasarte.com/anibalzapata/marimba-guatemalteca-un-presente-difuso/ 
 
https://midasarte.com/anibalzapata/ 
 
https://midasarte.com/anibalzapata/marimba-guatemalteca-un-presente-difuso/ 
 
  

https://midasarte.com/anibalzapata/marimba-guatemalteca-un-presente-difuso/
https://midasarte.com/anibalzapata/
https://midasarte.com/anibalzapata/marimba-guatemalteca-un-presente-difuso/
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INCORPORANDO EL ENFOQUE DE EDUCACIÓN INCLUSIVA EN LA 
FORMACIÓN DIDÁCTICA DE PROFESORES DE MÚSICA DE LA 

PONTIFICIA UNIVERSIDAD CATÓLICA DE VALPARAÍSO 
Raúl Aranda Riveros 
raul.aranda@pucv.cl 

Prisila Cisternas Núñez 
prisila.cisternas@pucv.cl 

Pontificia Universidad Católica de Valparaíso 
Chile 

 

Introducción 
La formación docente en educación musical enfrenta el desafío de incorporar 

enfoques inclusivos que respondan a la diversidad del estudiantado. En la asignatura 

Metodología de la Educación Musical 2 de la carrera Pedagogía en Música de la PUCV, se 

detectó una carencia en este ámbito, lo que motivó el desarrollo de un proyecto de 

investigación orientado a revisar y enriquecer sus estrategias didácticas desde el Marco del 

Diseño Universal para el Aprendizaje (DUA). 

La propuesta consistió en diseñar un protocolo de análisis validado por expertos, que 

fue aplicado por los/as profesores/as en formación para evaluar los recursos del curso y 

proponer mejoras inclusivas. A través de un enfoque cualitativo, se recopilaron 

percepciones y experiencias mediante focus groups y entrevistas, con el objetivo de 

comprender el tránsito desde una didáctica tradicional hacia una más inclusiva. Los 

resultados buscan aportar a una formación docente más equitativa y sensible a la 

diversidad. 
La inclusión educativa busca la creación de comunidades que reconozcan y valoren 

la diversidad, creando oportunidades para abordar estas necesidades y reducir las barreras 

en la cultura, las políticas y las prácticas pedagógicas a nivel de aula (Abramo, 2012; Booth, 

Black-Hawkins y Ainscow, 2002). Los desafíos en la implementación de la educación 

inclusiva son significativos para la educación superior, especialmente en la formación de 

futuros docentes, quienes deben incorporar este enfoque en su ejercicio profesional. Por lo 

tanto, es crucial que los/as profesores/as en formación experimenten la educación inclusiva 

tanto en sus propias experiencias de aprendizaje como en su futura labor docente, 

mailto:raul.aranda@pucv.cl
mailto:prisila.cisternas@pucv.cl
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comenzando desde las etapas iniciales de su formación, para superar los obstáculos que 

limitan la presencia, la participación y el logro académico de todos/as los/as estudiantes. 

En el caso de los/as estudiantes de pedagogía en música, esto debiera concretarse 

especialmente en la formación en didáctica de la especialidad (Culp y Clauhs, 2020; 

Fuelberth y Todd, 2017). 

El Marco DUA es fundamental para minimizar las barreras y avanzar hacia la 

inclusión de respuestas educativas pertinentes a las necesidades de todos/as los/as 

estudiantes en el aula. Este enfoque invita a revisar las prácticas educativas empleadas, 

reconociendo la variabilidad como la norma y buscando satisfacer las demandas a través 

de tres principios fundamentales: i. Ofrecer opciones para despertar el interés, la motivación 

y el compromiso de los alumnos, considerando sus preferencias de aprendizaje; ii. 

Proporcionar a los alumnos diferentes formas de percibir la información, acceder a ella y 

comprenderla, reconociendo la diversidad de las capacidades sensoriales y culturales; iii. 

Ofrecer diversas maneras para que los estudiantes puedan demostrar lo que han aprendido 

y para que puedan interactuar con los contenidos de distintas formas. Estos principios 

proporcionan pautas y directrices que permiten abordar las necesidades individuales de 

los/as estudiantes y planificar respuestas educativas adaptadas a sus características 

específicas en el aula (Blackburn y McGrath, 2021; CAST, 2018; Quaglia, 2015). 

La combinación de la educación inclusiva y el Marco del DUA ofrece un enfoque 

integral para abordar la diversidad en el aula y garantizar que todos/as los/as estudiantes 

tengan acceso a una educación de calidad que responda a sus necesidades individuales. 

Al integrar estos enfoques desde las etapas iniciales de la formación docente, se pueden 

superar las barreras y avanzar hacia un sistema educativo más inclusivo y equitativo. 

Objetivos 
El objetivo general del proyecto de investigación fue “analizar procedimientos y 

recursos didácticos de la asignatura Metodología de la Educación Musical 2, considerando 

los principios abordados en el Marco DUA (Diseño Universal para el Aprendizaje) para la 

incorporación de un enfoque inclusivo en educación musical”. 

Y los objetivos específicos fueron los siguientes:  
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1. Evaluar la idoneidad didáctica de las estrategias y procedimientos utilizados en el 

curso Metodología de la Educación Musical 2, generando evidencia para la implementación 

de la enseñanza de la música con un enfoque inclusivo. 

2. Evaluar las potencialidades y/o limitaciones de los recursos didácticos entregados 

en el curso para un trabajo inclusivo en educación musical. 

3. Propiciar en la comunidad de estudiantes y formadores de docentes de educación 

musical el interés por el enfoque inclusivo mediante ejemplos concretos de material 

didáctico construido o adaptado. 

 

Metodología 
El proyecto tuvo un carácter exploratorio, con un diseño no experimental, transversal 

y de enfoque cualitativo. Los participantes fueron profesores/as en formación que cursaron 

la asignatura de Metodología de la Educación Musical 2, ubicada en el 4to año del plan de 

estudios.  

En una primera etapa, previa al inicio del curso, el equipo de investigación construyó 

una propuesta de instrumento de análisis, el que estuvo inspirado en los conceptos, 

principios y pautas del DUA. Una vez construido el instrumento, lo validó mediante dos 

expertos. Luego, se seleccionaron los recursos y estrategias didácticas utilizados 

habitualmente en la asignatura, que serían sometidos al análisis. Iniciado el curso, se 

organizaron grupos de trabajo con los/as profesores/as en formación y, mediante el 

instrumento construido anteriormente, se examinaron críticamente los recursos y 

estrategias. Como parte de este análisis, los/as profesores/as en formación propusieron 

nuevas “oportunidades de uso inclusivo” para los recursos y estrategias analizadas. 

Siguiendo la estructura del curso, el trabajo se enfocó, en un primer momento, a 

recursos destinados al desarrollo de habilidades creativas y de expresión musical 

instrumental y vocal (tutoriales de enseñanza musical, materiales de repertorio musical). En 

un segundo momento, a recursos destinados al desarrollo de habilidades de audición y 

apreciación musical (musicogramas). Y en un tercer momento, a recursos orientados al 

desarrollo de habilidades de investigación y reflexión sobre la música y sobre la propia 

experiencia musical (actividades de investigación sobre la presencia e importancia de la 
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música en la vida personal). Además, se analizaron también los ejercicios de diseño de plan 

de clases en los que se utilizaban estos recursos.  

Finalizando el curso, se realizaron focus group con los/as profesores/as en 

formación, divididos en dos grupos, con el propósito de asegurar la participación de todos. 

Previamente, se había realizado también una entrevista en profundidad a uno de los 

expertos que validaron el instrumento. Terminada la fase de recopilación mediante focus 

group, se realizó la transcripción y el levantamiento de categorías. 

El procesamiento de la información incluyó, en primer lugar, la revisión del material 

generado por los/as profesores/as en formación en su examen crítico de los recursos 

realizado mediante la matriz de análisis. Posteriormente, se hizo la codificación y posterior 

análisis de la entrevista a los expertos que validaron los instrumentos y de los focus group 

realizados. La información se procesó mediante análisis de contenido y teoría 

fundamentada, utilizando como herramienta un software de análisis cualitativo. 

 

Resultados 
Los hallazgos evidencian que los/as profesores/as en formación valoran la mejora 

en la presentación de los materiales, asociando el diseño visual y la diversidad de ejemplos 

con la motivación del aprendizaje, además de proponer el juego como estrategia clave, 

coherente con el DUA. Sin embargo, identificaron barreras para implementar el marco, tanto 

en su comprensión —por tratarse como un contenido puntual y no transversal— como en 

su aplicación, debido a la falta de contextualización y a la ausencia de referentes docentes 

que lo utilicen en la práctica. 

El análisis muestra que la incorporación del contexto fue determinante: mientras los 

primeros diseños de plan de clases carecían de él, el último, basado en informes de 

práctica, permitió planificar actividades más inclusivas y alineadas con el DUA. Aun con 

estas dificultades, los/as profesores/as expresaron una valoración positiva del marco, 

aunque más desde la influencia de docentes motivadores que desde la experiencia 

empírica propia. 

Finalmente, el análisis de los recursos mediante la matriz destacó fortalezas como 

la claridad de objetivos, pero también limitaciones en la flexibilidad de formatos, la escasa 
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diversidad en la representación de la información y la falta de estímulos para la 

metacognición, resaltando la necesidad de ampliar las formas de expresión del aprendizaje. 
 
Consideraciones 
En el contexto universitario se hace cada vez más evidente la variabilidad entre los 

estudiantes. Este hecho, convertido en principio fundamental sobre el que se basa el Diseño 

Universal para el Aprendizaje, resulta perceptible también en las aulas de formación 

musical: variabilidad en las habilidades auditivas, en las aptitudes interpretativas, en las 

capacidades para trabajar con la notación musical y los fundamentos de la teoría musical, 

entre otras (Quaglia, 2015). 

Los docentes universitarios deben responder a la variabilidad del estudiantado; sin 

embargo, sus propias creencias y prácticas tradicionales se convierten en barreras para 

ofrecer respuestas concretas (Sebastián-Heredero, 2019). En la experiencia investigada se 

observó una diferencia de enfoques: mientras que el académico priorizó el contenido en sí, 

los/as estudiantes valoraron tanto la presentación como la diversificación de los recursos, 

señalando que estos influyen en su motivación y aprendizaje. 

Asimismo, los discursos del estudiantado destacaron la incorporación del juego 

como parte del proceso de enseñanza, lo que se vincula con la “indicación” de la versión 

3.0 del DUA dentro del principio “Diseñar múltiples medios de participación” (CAST, 2024). 

Esto refuerza que la formación, incluso universitaria, debe orientarse hacia nuevas 

prácticas, especialmente en didácticas específicas. 

Un cambio significativo se dio en la planificación, que dejó de basarse en un 

“estudiante medio”, un constructo “muy sospechoso en este momento de la evolución de la 

enseñanza superior” (Quaglia, 2015), para situarse en un contexto específico. El DUA 

ofrece abundantes descripciones sobre la variabilidad de los modos de representación del 

contenido, identidades, culturas y perspectivas (CAST, 2024), sustentando así un diseño 

didáctico inclusivo. 

Finalmente, los resultados del análisis mostraron que los recursos no desafiaban lo 

suficiente a los estudiantes, lo que redujo su compromiso. Esto es relevante porque el DUA 
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enfatiza la confianza del docente en las capacidades de cada estudiante y la importancia 

de mantener altas expectativas (CAST, 2024). 
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Introdução 
Esta comunicação apresenta projeto de pesquisa em fase inicial, tendo como foco o 

protagonismo infantil em práticas de criação musical. O projeto está vinculado ao Grupo de 

Estudos e Pesquisas Inventa Educação Musical (UDESC) e intitula-se “Crianças 

compositoras:  criatividades musicais e diversidades na educação musical”2. 

Pesquisas em educação musical que consideram as perspectivas das próprias 

crianças demonstram que suas produções criativas precisam ser compreendidas a partir 

de seus próprios parâmetros, os quais nem sempre correspondem aos critérios dos adultos 

(BARRET, 2001; BEINEKE, 2009; 2019; BRITO, 2007; BURNARD, 2006; CAMPBELL, 

2006; DOMINGUES, 2021; GLOVER, 2000; MARSH, 2008). Kaschub (2024, p. 4) ressalta 

a importância de compreender a perspectiva composicional dos alunos ao oferecer 

oportunidades criativas. Crawford (2024) aponta que ainda há uma lacuna nas reflexões 

dos educadores musicais sobre as experiências composicionais das crianças, destacando 

a necessidade de reconhecer e integrar suas perspectivas nas práticas criativas.  

Como venho argumentando (BEINEKE 2023a; 2023b), no Brasil as concepções de 

criatividade também precisam ser revistas, para que possam incluir a diversidade de 

expressões sonoro-culturais do mundo, construindo conceituações que superem 

perspectivas limitadas a certas culturas, excluindo e invisibilizando outras. Tais 

conceituações precisam incluir as vozes das crianças, valorizando seu protagonismo. Para 

pensar as práticas criativas na pluralidade e na diversidade é preciso reconhecer a música 

enquanto expressão humana pluriepistêmica (QUEIROZ, 2021), conectada a valores, 

 
2 Projeto financiado com bolsa de Produtividade em Pesquisa do Conselho Nacional de Desenvolvimento 
Científico e Tecnológico (CNPq, Brasil). 
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funções e sentidos relacionados às práticas sonoro-musicais em diferentes contextos 

socioculturais, promovendo encontros entre diferentes saberes.   

Esta pesquisa busca contribuir para a construção de pedagogias criativas da 

educação musical que contemplem a diversidade de expressões sonoro-culturais, 

superando visões restritas a certas culturas, que frequentemente excluem e invisibilizam 

outras. Almeja-se incluir as vozes das crianças e suas ideias de música, promovendo um 

sentido de pertencimento que reflita a pluralidade de suas experiências dentro e fora da 

escola. Enfatizo que adotamos uma concepção ampla de composição musical, que 

abrange improvisações, arranjos e ideias musicais simples organizadas a partir de 

explorações sonoras e expressivas, as quais se desenvolvem essencialmente na oralidade, 

frequentemente sem registros escritos.  

Com base nas pesquisas desenvolvidas por Luciana Hartmann (2018, p. 925), 

acionamos a noção de protagonismo infantil a partir da compreensão de que as crianças 

são produtoras de cultura, com agência na sociedade. A investigação, de modo mais amplo, 

investiga o protagonismo infantil em práticas de composição musical no contexto escolar, 

analisando processos colaborativos, narrativas infantis sobre suas músicas e a diversidade 

de expressões sonoro-culturais refletidas em suas produções. Neste trabalho, mais 

especificamente, nos perguntamos: como crianças de diferentes origens culturais 

compõem juntas, interagindo e integrando seus repertórios na criação musical coletiva?  

 

As crianças e suas ideias de música 
O conceito de ideias de música das crianças é essencial para compreender o fazer 

musical, as concepções sobre o que é música e o que significa para elas. Teca Alencar de 

Brito (2007) argumenta que esse conceito é dinâmico, refletindo a mobilidade do 

pensamento musical e a temporalidade da infância. Assim, as ideias de música emergem, 

se estabelecem e se transformam continuamente, refletindo as experiências musicais e 

culturais das crianças (BEINEKE, 2009). No entanto, ao pensar as pedagogias da educação 

musical, é preciso observar também como as propostas de composição em sala de aula 

estão vinculadas a diferentes concepções de mundo e de educação.  
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A introdução de pedagogias criativas não implica, por si só, na superação de modelos 

coloniais de educação musical. É urgente reconhecer que não basta introduzir as práticas 

criativas em sala de aula para nos alinharmos a pedagogias abertas, críticas e 

emancipatórias, ou que valorizem o protagonismo das crianças. Como alertam Domingues 

(2021), Mena e Campbell (2024) as pedagogias composicionais ainda tendem a ser 

centradas na cultura branca, ignorando os valores e musicalidades de estudantes negros, 

pardos e indígenas, por exemplo. As autoras ressaltam a importância de reconhecer o papel 

crítico da cultura no processo criativo e de desenvolver uma escuta sensível às vozes e 

identidades musicais dos alunos, promovendo uma educação musical mais inclusiva e 

significativa.  
Como educadores musicais, podemos criar espaço no centro da educação musical 
para que cada criança componha sua própria música — assim como contam suas 
histórias e desenham suas imagens —, permitindo que sonifiquem sua 
compreensão sobre o que significa viver e ser humano em sua experiência 
(KASCHUB, 2024, p.4).   
 

Nessa perspectiva, é vital desenvolvermos pesquisas que articulem o estudo das 

criatividades musicais das crianças enquanto práticas na pluralidade e diferença. Compor 

música em sala de aula pode oferecer experiências de acolhimento, integração e inclusão 

para crianças de origens e interesses diversos em ações artísticas significativas 

(KASCHUB, 2024), construindo espaços de pertencimento.  
 

As crianças e as metodologias participativas  
A metodologia da pesquisa busca contemplar a multidimensionalidade dos 

processos de ensino e aprendizagem musical em sala de aula, com abordagens 

colaborativas que envolvem a participação de crianças e professoras(es) de música que 

atuam na educação básica, sobretudo no ensino fundamental. Para investigar o 

protagonismo das crianças em práticas de composição musical, é essencial criar espaços 

de criação musical nas escolas. Essa é uma abordagem que venho desenvolvendo ao 

longo da minha trajetória docente, trabalhando com a elaboração de projetos criativo-

musicais. Nessa direção, proponho uma pesquisa participante, com uma dimensão 

propositiva, incluindo trabalhos práticos que valorizam o protagonismo das crianças e visam 

também o seu desenvolvimento expressivo no espaço escolar (HARTMANN, 2021).  
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A investigação busca compreender como as crianças compartilham suas ideias de 

música e a diversidade de expressões sonoro-culturais em suas composições. Nesta etapa 

inicial, aqui relatada, apresento reflexões a partir de um estudo exploratório, no qual foram 

realizadas propostas de composição musical com turmas do ensino primário na Alemanha, 

em parceria com o Instituto de Educação Musical da Ludwig-Maximilians Universität 

München (LMU)3. As turmas incluem crianças migrantes de diferentes países, ampliando a 

pesquisa com perspectivas interculturais sobre composição musical e aprendizagem 

criativa. Mais especificamente, nesta comunicação trago algumas composições elaboradas 

por uma turma do terceiro ano na Grundschule am Herdernfeld, em Munique. 

  

Olin e suas aventuras sonoras pelo mundo 
O trabalho com a turma de terceiro ano, em uma escola pública da região de 

Munique, foi realizado em um único encontro de uma hora e meia. A turma era composta 

por quinze crianças de aproximadamente 9 anos, filhas de famílias que migraram do 

Afeganistão, Bósnia, Bulgária, China, Inglaterra, Índia, Iraque, Turquia e Ucrânia, além de 

uma minoria de crianças de famílias alemãs. Algumas já haviam nascido na Alemanha, 

outras haviam chegado mais recentemente. Todas falavam alemão, mas mantinham em 

casa o uso dos idiomas de seus países de origem.  

Para esse encontro, desenvolvi4 um projeto criativo-musical inspirado na história 

Olin, de Monique Fonseca (2020), que narra as viagens de um pássaro branco pelo mundo, 

que vai se transformando e adquirindo novos coloridos a cada lugar por onde passa. Essa 

metáfora orientou a proposta, focada na diversidade cultural do Brasil, incluindo também 

expressões de culturas indígenas. Com o auxílio de um mapa do Brasil, localizamos a 

região Sul, de onde eu venho. Apresentei às crianças diferentes chocalhos de povos 

indígenas brasileiros, feitos de materiais variados, exploramos suas sonoridades e 

identificamos no mapa suas regiões de origem. Em seguida, localizamos o estado de Minas 

 
3 Agradeço à Prof. Dr. Alexandra Kertz-Welzel, da LMU, pela parceria institucional na realização da 
pesquisa, e a Andreas Truong e Elisabeth Pawelke pela organização das atividades nas escolas alemãs. 
4 O planejamento foi elaborado em parceria com Cecília Marcon Pinheiro Machado, doutoranda no 
Programa de Pós-Graduação em Música da UDESC, que está pesquisando sobre infâncias migrantes e 
diálogos interculturais na escola de educação básica. 
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Gerais, onde vive o povo indígena Krenak. Juntos, cantamos Po Hamek (PUCCI; ALMEIDA, 

2017), um canto de boas-vindas em borum, entoado por crianças e jovens dessa 

comunidade, acompanhado com palmas e batidas dos pés no chão.  

Nesse momento, propus à turma a criação de uma música de boas-vindas para 

cantar junto com o povo Krenak. Perguntei também se elas conheciam outras línguas que 

poderiam ser utilizadas para saudar pessoas de diferentes lugares. As crianças reuniram-

se em pequenos grupos e foram incentivadas a compor seus próprios cantos de boas-

vindas, compartilhando suas ideias musicais. Suas composições tiveram como principal 

característica o uso de diferentes idiomas, valorizando as vozes, experiências, repertórios 

e origens das crianças, em práticas que celebram a sua diversidade cultural.  

Os grupos foram constituídos espontaneamente pelas crianças, alguns orientados 

por afinidades linguísticas. Duas meninas, uma estadunidense e outra indiana, 

compuseram uma canção em inglês; duas meninas de origem turca criaram uma versão de 

Po Hamek nesse idioma; dois meninos apresentaram a canção em alemão e, em seguida, 

compartilharam outra canção em chinês; e um grupo de quatro meninos compôs uma 

canção que entrelaçava trechos em curdo, búlgaro, ucraniano e alemão. As crianças se 

divertiram fazendo suas músicas, que foram apresentadas à turma no final da aula. Num 

encontro de culturas, percebemos a potência simbólica de cantar em diferentes línguas. No 

final da aula, uma menina sintetizou essa experiência, que pode ser vista do ponto de vista 

poético, mas também político: “Que bom fazer música na nossa língua!¨. 

 

Reflexões finais: compondo com as diversidades 
A investigação sobre o protagonismo das crianças em práticas de composição 

musical no contexto escolar busca fortalecer pedagogias críticas e inclusivas da educação 

musical. Ao reconhecer as múltiplas criatividades infantis, pretende-se contribuir para 

processos de aprendizagem que promovam pertencimento, acolhimento e diálogo entre as 

vozes das crianças e a práxis docente. Entre teorias e práticas pedagógicas, espera-se que 

a pesquisa contribua para o avanço de metodologias educacionais que compreendam a 

música como prática social situada em múltiplos contextos, aberta à diversidade cultural e 

ao protagonismo infantil na educação musical escolar. Nesse sentido, a pesquisa pretende 
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fomentar a elaboração de abordagens pedagógicas inovadoras, superando perspectivas 

hierarquizadas e incorporando sentidos e valores atribuídos à música por crianças e jovens. 

 

O foco na criatividade e no protagonismo das crianças, especialmente por meio de 

suas criações musicais, alinha-se aos debates contemporâneos sobre metodologias que 

reconhecem e celebram a diversidade cultural em propostas inclusivas voltadas à 

construção de uma sociedade mais justa e plural. Nesse horizonte, a colaboração com 

escolas e universidades nacionais e internacionais amplia o alcance e a relevância da 

pesquisa. 

Em sintonia com as diretrizes da educação básica brasileira (BRASIL, 2004; 2013) e 

com os Objetivos de Desenvolvimento Sustentável da ONU, a investigação em andamento 

reafirma o papel da educação como prática transformadora e comprometida com a 

cidadania. Ao mesmo tempo, oferece subsídios para a formação de professores e para o 

avanço de metodologias criativas e críticas na educação musical, contribuindo para o 

fortalecimento de políticas educacionais mais inclusivas, equitativas e orientadas para a 

justiça social.  
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Introdução  
La música vallenata, según estudios de Julio Oñate y Tomás Darío Gutiérrez (2002), 

surge de la fusión de tres etnias: africana, indígena y española. Los aportes africanos 

incluyen cantos de vaquería y tambores; los indígenas, las gaitas, guacharacas y flautas; y 

los españoles, la música de cuerda. Originalmente interpretada con guitarra, el acordeón, 

de origen alemán, se convirtió en su instrumento principal. Los primeros acordeonistas eran 

músicos integrales, creadores e intérpretes de obras con ritmos distintivos como el paseo, 

el son, el merengue y la puya. 

A finales del siglo XX, el vallenato evolucionó con fusiones de géneros caribeños y 

globales, incorporando nuevas estructuras armónicas y rítmicas. Artistas como Carlos 

Vives, Rafael Orozco y Kaleth Morales innovaron al mezclar el vallenato con rock, pop, 

música africana y antillana, ampliando su alcance y sonoridad. Kaleth Morales, por ejemplo, 

introdujo elementos de balada y salsa, marcando una nueva era en el género. 

Esta investigación busca analizar las estructuras musicales de estas fusiones, 

destacando su riqueza armónica y rítmica, y promover el estudio académico y cultural del 

vallenato. Se desarrolla en tres fases: revisión bibliográfica, análisis musical de obras 

seleccionadas y sistematización de los hallazgos, con el objetivo de preservar y enriquecer 

este patrimonio cultural del caribe colombiano. 

 

Planteamiento y justificación del problema ¿A qué necesidades responde? 
El planteamiento problemático aborda la evolución del vallenato, un género musical 

colombiano con raíces en las culturas indígena, africana y europea, que ha experimentado 

transformaciones significativas a lo largo de su historia. Aunque existen numerosas 
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investigaciones sobre su contexto histórico y cultural, son escasas las que analizan su 

estructura musical, especialmente en relación con las fusiones contemporáneas que han 

ampliado su alcance. El vallenato, originario de la región de Valledupar, ha incorporado 

influencias de géneros como el pop, rock y electrónica, adaptándose a los cambios 

culturales y tecnológicos. 

Esta investigación busca cubrir la necesidad de un análisis profundo de las nuevas 

tendencias y fusiones musicales dentro del vallenato, centrándose en artistas como Rafael 

Orozco, Kaleth Morales y Carlos Vives. El objetivo es fortalecer el ámbito académico, 

cultural e investigativo, preservando la riqueza histórica y estética del género mientras se 

exploran sus innovaciones. El estudio pretende sistematizar estos procesos creativos, 

contribuyendo a la protección del patrimonio inmaterial y al enriquecimiento de la industria 

musical, tanto a nivel nacional como internacional. 

 

Objetivos / propósitos/ metas. 
Objetivo General: 

Analizar la estructura musical de las fusiones en el género vallenato, centrándose 

en los exponentes Rafael Orozco, Carlos Vives y Kaleth Morales, para comprender su 

evolución e impacto. 

Objetivos Específicos: 

1. Destacar la importancia de las músicas ancestrales en la preservación del 

patrimonio inmaterial colombiano, con énfasis en el vallenato. 

2. Recopilar y analizar obras vallenatas fusionadas, examinando su estructura y forma 

musical. 

3. Identificar aspectos rítmicos e identitarios de géneros caribeños presentes en las 

fusiones de Orozco, Vives y Morales. 

4. Sistematizar, en un texto, los hallazgos del análisis musical de las obras 

seleccionadas, contribuyendo al ámbito académico y cultural. 

Propósito: 

Fortalecer la comprensión y valoración del vallenato fusionado, promoviendo su 

riqueza histórica y estética en contextos académicos y culturales. 
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Meta: 

Generar un documento de referencia que enriquezca el estudio, preservación y 

proyección del vallenato como patrimonio cultural e innovación musical. 

 

Hipótesis 
El análisis de las fusiones musicales en el vallenato, a través de las obras de Rafael 

Orozco, Carlos Vives y Kaleth Morales, revelará una evolución significativa en su estructura 

armónica, rítmica y melódica, incorporando elementos de géneros caribeños y globales. 

Estas transformaciones no solo enriquecen el género, sino que también fortalecen su 

identidad cultural y su proyección internacional, contribuyendo a la preservación del 

patrimonio inmaterial colombiano y al desarrollo de nuevas tendencias musicales en el 

ámbito académico e industrial. 

 
Fundamentación 

El estado del arte de este proyecto incluye investigaciones recientes (2019-2023) 

que abordan el vallenato desde diversos enfoques, como el periodismo narrativo (Julio 

César Galeano, 2019), la participación femenina (Juliana Flórez, 2023) y estrategias de 

aprendizaje musical (Danniza Vera, 2023). También se referencia la fusión musical 

afroperuana (Gloria Carpio, Perú) y textos clave como Vallenatología (Consuelo 

Araujonoguera, 1988) y Cultura Vallenata (Tomás Darío Gutiérrez, 1992). Estos trabajos 

resaltan la evolución del vallenato, su identidad cultural y su adaptación a contextos 

globales. 

En relación con las preguntas: 

1. Educación musical y currículo: El proyecto fomenta un enfoque abierto y flexible, 

integrando el análisis musical y la creatividad en la formación de educadores, 

superando modelos curriculares rígidos. 

2. Inclusión y accesibilidad: Promueve estrategias para la integración de estudiantes 

con capacidades diversas, utilizando el vallenato como herramienta pedagógica 

inclusiva. 
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3. Diversidad musical: Incorpora aportes de la etnomusicología, músicas 

latinoamericanas y afrodiaspóricas, enriqueciendo la formación de educadores 

musicales con perspectivas multiculturales y contemporáneas. 

Este marco teórico y práctico busca fortalecer la educación musical desde una 

perspectiva integral e innovadora. 

Metodología y técnicas empleadas 
Este proyecto se enmarca en la etnomusicología, centrándose en el análisis de las 

estructuras y formas fusionadas del vallenato. La metodología incluye: 

1. Selección de obras representativas de Rafael Orozco, Carlos Vives y Kaleth Morales, 

considerando su diversidad e importancia. 

2. Revisión bibliográfica sobre el vallenato para contextualizar su estado actual. 

3. Transcripción y análisis de partituras, audición de grabaciones y estudio de 

elementos como ritmo, melodía, armonía e instrumentación. 

4. Organización de un estudio detallado de cada obra para identificar características 

distintivas y patrones recurrentes. 

5. Investigación del contexto histórico-cultural y contrastes entre obras para evidenciar 

evoluciones y aciertos. 

6. Conclusiones basadas en evidencia musical y sistematización de resultados. 

7. Difusión de resultados mediante ponencias y publicación en una editorial reconocida. 

Se emplean técnicas de análisis musicológico, como el estudio de formas (AB, ABA), 

armonía (grados I, IV, V), y ritmos característicos (paseo, merengue y puya). 

 

Resultados alcanzados o esperados 
Este proyecto busca generar impactos significativos en el ámbito académico, cultural 

y musical. Entre los resultados esperados se incluyen: 

1. Publicación académica: Edición de un libro o artículo en una editorial reconocida que 

presente los hallazgos del análisis de las fusiones musicales en el vallenato, 

destacando la evolución del género y su influencia contemporánea. 
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2. Base de datos: Creación de un repositorio digital con obras fusionadas de Rafael 

Orozco, Carlos Vives y Kaleth Morales, que servirá como recurso para futuras 

investigaciones y estudios musicales. 

3. Asesorías: Dirección de dos trabajos de investigación de pregrado, contribuyendo a 

la formación de nuevos investigadores en el campo de la música y la 

etnomusicología. 

4. Participación en eventos académicos: Presentación de ponencias en congresos 

nacionales e internacionales, difundiendo los resultados de la investigación y 

promoviendo el diálogo interdisciplinario. 

5. Impacto educativo: Fortalecimiento de los programas de música en universidades, 

proporcionando herramientas teóricas y prácticas para el estudio del vallenato y su 

evolución. 

6. Interdisciplinariedad: Fomento de la colaboración entre áreas como música, historia, 

antropología y sociología, enriqueciendo el análisis cultural y promoviendo un 

enfoque integral. 

7. Preservación cultural: Contribución a la protección del patrimonio inmaterial 

colombiano, resaltando la importancia del vallenato como expresión identitaria y su 

adaptación a contextos globales. 

Este proyecto no solo busca enriquecer el conocimiento académico, sino también 

fortalecer la conexión entre la tradición y la innovación en la música vallenata, promoviendo 

su valor cultural y artístico a nivel nacional e internacional. 

 

Conclusiones o reflexiones finales 

Aun cuando este proyecto está en curso, a manera de reflexión se puede decir, que, 

representa una valiosa contribución al estudio y preservación del género vallenato, 

explorando sus fusiones con otros géneros musicales. Además de su valor académico, 

cultural y social, el proyecto también tiene un impacto significativo en la promoción de la 

música vallenata a nivel global, fortaleciendo la identidad cultural de la región el caribe 

colombiano. 
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Innovación y aportes 
Destaca una visión actualizada sobre como la música vallenata ha trascendido sus 

limites tradicionales alcanzando nuevas audiencias nacionales e internacionales y a la vez 

acentúa la creatividad de nuestros artistas de la música en aras a una industria musical más 

enriquecida. Sin duda alguna los aportes en el campo académico con los análisis armónicos 

y melódicos que se están haciendo por el equipo investigador, los cuales serán 

sistematizados y difundidos. 

 

Información complementaria 
Dentro de los conceptos básicos en cuanto a la estructura musical del vallenato 

tradicional o clásico, se puede observar que al igual que las músicas de nuestro folclor, en 

gran parte se encuentran representadas por las formas (AB, ABA o ABC) es decir, la manera 

como se encuentra diseñado y estructurada la melodía de la composición de forma global. 
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GÊNEROS MUSICAIS LATINO-AMERICANOS NA EDUCAÇÃO BÁSICA 
DO COLÉGIO DE APLICAÇÃO DA UFRJ: UMA ABORDAGEM ENTRE O 

DECOLONIAL E O INTERSECCIONAL 
Glauber Resende Domingues 

glauber.rd@gmail.com 
Universidade Federal do Rio de Janeiro (UFRJ) 

Brasil 
 

Introdução 
Esta comunicação busca apresentar apostas de pesquisa que buscam tematizar o 

repertório musical latino-americano nas aulas de Música do Ensino Fundamental do Colégio 

de Aplicação da UFRJ e assim compreender as possibilidades de incorporação das práticas 

musicais latino-americanas nas aulas de Música na Educação Básica. 

 

Planteamiento y justificación del problema ¿A qué necesidades responde? 

A justificativa para a realização desta investigação se dá pelo fato de que ainda é 

observado uma gama de repertório musical utilizado nas aulas de música na educação 

básica com uma centralidade fortemente europeia ou, quando muito, centrada nas 

musicalidades brasileiras. 

É importante ressaltar que compreendo ser extrema importância a presença de 

Musicalidade brasileira nas aulas de música da Educação Básica. Entretanto, é uma 

perspectiva política a defesa da introdução e da permanência de musicalidades latino-

americanas não brasileiras nas aulas de música, visto que nas experiências com música 

na escola acabamos por conhecer mais músicas do Norte global e do Brasil e muito pouco 

(ou nada) das musicalidades de outros países da América Latina. 

 

Objetivos / propósitos/ metas  
A pesquisa tem por objetivo geral compreender as práticas musicais latino-

americanas e as possibilidades de incorporação dos seus saberes musicais nas aulas de 

Música na Educação Básica. 
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Os objetivos específicos, por sua vez, consistem em: compreender os fazeres e 

formas musicais presentes nas práticas musicais dos gêneros musicais latino-americanos; 

analisar desde uma perspectiva interseccional os marcadores de classe, gênero, raça, 

epistemologia e metodologia que os embasam e os constituem; perceber quais são os 

processos de ensinar e aprender manifestos nos mesmos; experimentar formas de como 

estes processos podem se fazer presentes na aula de música na Educação Básica e como 

podem, em alguma medida, repensar os fazeres pedagógico-musicais tradicionais; 

vivenciar, a partir de espaços extensionistas, processos de Educação Musical que 

tematizem a Música Latino-americana com um recorte interseccional. 

 
Fundamentación 

A pesquisa tem operado teoricamente, por um lado, com o constructo das 

pedagogias musicais abertas, num diálogo explícito com as ideias da educadora musical 

argentina Violeta de Hemsy de Gainza. 

Por outro lado temos trazido para o centro do debate a fricção entre dois arcabouços 

conceituais que entendemos como fundamentais para a construção desta pesquisa: as 

concepções sobre a de/contra-colonialidade a partir de autores do grupo modernidade-

colonialidade, como Walter Mignolo, Enrique Dussel, Aníbal Quijano, Ramon Grosfoguel e 

Catherine Walsh, em contato com os debates sobre a interseccionalidade a partir das ideias 

de Kimberlé Crenshaw, María Lugones e Carla Akotirene, já que estas, dentre outras 

autoras entendem que as categorias raça, classe e gênero são marcadores de um sistema 

de opressão que dificulta a constituição de diferentes identidades. 

Pensar sobre as interseccionalidades no processo de compreensão dos fazeres 

musicais latinoamericano escancaram o quanto a questão do racismo sonoro musical ainda 

é presente nos mais variados espaços acadêmicos ou não acadêmicos de música, um dos 

temas centrais de debate no curso deste Seminário. 

 
Metodología y técnicas empleadas 

Do ponto de vista metodológico temos operado com ferramentas metodológicas que 

se inspiram nos protocolos de pesquisa interseccional que, segundo Crenshaw, requerem 
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análise contextual e coleta de informações. Neste sentido, temos produzido intervenções 

nas turmas a partir de aulas previamente planejadas trazendo repertórios, fazeres musicais 

e diferentes formas de ensinar e aprender música da América Latina com vistas a 

coletar/produzir informações novas. 

Para enriquecer as possibilidades metodológicas em relação aos materiais didáticos 

utilizados nas aulas, lançamos mão da análise de vídeos como procedimento de pesquisa 

para a visualização de vídeos no YouTube de distintos gêneros musicais latino-americanos 

com base nas ideias de Sousa, Presado e Cardoso (2019). 

 

Resultados alcanzados o esperados 
Os resultados têm apontado que as crianças pequenas acolhem bem as diferentes 

formas de fazer/ensinar música presentes na música latino-americana e têm se mostrado 

bastante abertas a produzir as formas de performance musical que são previstas mas 

também apresentando mecanismos rebeldes de fazer música, destituindo a lógica 

performática colonial de fazer música. Como estão em fase de alfabetização, há, 

inevitavelmente, uma comparação entre o português, que é a língua falada por eles, e o 

espanhol, que é a língua falada na maioria das canções apresentadas para as crianças. 

Por vezes há um estranhamento porque a determinados fonemas e determinadas 

sonoridades musicais que são distantes da escuta cotidiana das crianças. Isto significa 

dizer que muitas das atividades desenvolvidas têm como ponto de partida a apreciação 

musical, que busca tematizar formas de escuta e execução de tais músicas de forma a 

observar aspectos raciais de gênero, de forma, de apresentação da performance, dentre 

outros aspectos. 

 

Conclusiones o reflexiones finales 
Com isto, as conclusões que apresentamos ainda são provisórias, visto que ainda 

estão na fase de realização das atividades com os estudantes. Entretanto já é possível 

Observar e concluir que a forma como as crianças recebem os fazeres musicais latino-

americanos demonstram a abertura que elas têm para tais práticas, o que pode fazer com 

que elas levem para os anos seguintes de escolaridade, até adolescência, o que elas têm 
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aprendido até aqui em termos de repertório, de fazeres e práticas musicalidades latino-

americanas. 

 

Innovación y aportes 
A inovação da pesquisa se dá pelo fato de que ainda é bastante escassa a pesquisa 

sobre musicalidades latino-americana, ao menos a nível de Brasil, principalmente se 

considerarmos tais musicalidades nos contextos de ensino, mais ainda com crianças em 

fase inicial de escolarização. A contribuição que podemos perceber vai na direção de que 

pesquisas futuras poderão basear-se na atual investigação e utilizar-se dos protocolos de 

pesquisa aqui utilizados. Também com essa pesquisa pretendemos trazer contribuição para 

a produção de conhecimento no que diz respeito à produção de métodos e/ou materiais de 

trabalho a serem utilizados como procedimentos nas aulas de música na educação básica. 
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Introducción 
 

 En el Plan de Estudios del Conservatorio Nacional de Música (2017), la asignatura 

de Introducción a la Música está ubicada dentro del ciclo básico y forma parte de la línea 

curricular histórica. El propósito fundamental de esta materia es ofrecer a los estudiantes 

conocimientos generales esenciales sobre la teoría musical de tradición occidental. 

Tradicionalmente, la enseñanza de Introducción a la Música se ha realizado bajo un 

enfoque predominantemente teórico, en el que las evaluaciones principales incluyen 

exámenes escritos y la elaboración de trabajos monográficos. Este método ha sido el 

estándar en la institución, privilegiando la adquisición de conocimientos conceptuales y la 

memorización de información sobre los distintos temas de la música occidental. 

La experiencia adquirida durante el XXVIII Seminario Latinoamérica de Educación 

Musical motivó una reflexión profunda sobre la posibilidad de transformar el enfoque 

pedagógico de esta asignatura. A partir de este análisis, surge la propuesta de llevar la 

mayor parte de los contenidos teóricos directamente a la práctica musical, con el objetivo 

de lograr una experiencia más significativa para los estudiantes. 

Es importante considerar que habitualmente los grupos que se me asignan para la 

materia de Introducción a la Música están compuestos por estudiantes de entre 12 y 15 

años, quienes presentan características cognitivas y socioemocionales específicas de esta 

etapa de desarrollo. Por ello, la propuesta pedagógica toma en cuenta sus necesidades 

particulares. 

El entorno institucional del Conservatorio Nacional de Música se caracteriza por un 

alto grado de apego a la partitura y una atmósfera competitiva. Sin embargo, la intención 
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es que la clase de Introducción a la Música se convierta en un espacio donde los 

estudiantes puedan apreciar y experimentar la música desde una perspectiva más flexible, 

promoviendo tanto el disfrute como el aprendizaje activo en el proceso artístico-musical. 

Los objetivos del proyecto áulico fueron los siguientes: 

Objetivo general: Diseñar actividades que vinculen la teoría con experiencias 

musicales basadas en principios de las pedagogías abiertas para lograr aprendizajes 

significativos en el grupo de Introducción a la música. 

Objetivos específicos:  

Desarrollar actividades que favorezcan la creatividad 

Desarrollar actividades que fomenten la improvisación y la sensación de libertad 

Desarrollar actividades que favorezcan un espacio de aprendizaje seguro 

 

Marco teórico  
La educación musical debe trascender la mera adquisición de información, 

posicionando al estudiante en un rol activo. La creatividad, la experimentación, el 

autoconocimiento y el entendimiento del otro son habilidades que se desarrollan en el 

aprendizaje musical y que no deberían quedar fuera de los espacios escolarizados (Gainza, 

2002). 

Además, la reflexión sobre la práctica educativa nos ofrece la oportunidad de 

investigar, comprender y considerar diversas perspectivas relacionadas con la educación 

musical. Este proceso facilitará la construcción colaborativa del conocimiento y la 

negociación de significados musicales con los estudiantes. Al reconocer y valorar las 

diferencias, es posible descubrir nuevos enfoques de enseñanza-aprendizaje y explorar 

nuevas oportunidades (Pastor, 2013). 

Una opción son las pedagogías abiertas, que no se centran únicamente en la 

reproducción del contenido mediante docentes como figuras autoritarias. En cambio, 

buscan crear una relación de interés mutuo en el aprendizaje y la enseñanza de manera 

acompañada y personalizada, donde el docente apoya al estudiante según sus 

necesidades y permite que otros pares también actúen como guías en el proceso de 
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aprendizaje. Esto genera un ambiente seguro en el cual es posible aprender unos de otros 

(Gainza y Méndez, 2004). 

La educación musical debe ir más allá de la simple transmisión de conocimientos 

teóricos, invitando al estudiante a asumir un rol activo dentro de su proceso formativo. Este 

enfoque fomenta el desarrollo de habilidades fundamentales como la creatividad, la 

experimentación, el autoconocimiento y la capacidad de comprender al otro. Tales 

competencias, esenciales en el aprendizaje musical, no deberían quedar excluidas de los 

entornos escolares, como lo señala Gainza (2002). 

Por otro lado, reflexionar sobre la propia práctica educativa se convierte en una 

herramienta valiosa para investigar, entender y analizar las múltiples perspectivas que 

rodean la enseñanza de la música. Esta reflexión permite una construcción de conocimiento 

colaborativa, donde estudiantes y docentes negocian y atribuyen significados musicales de 

manera conjunta. Al reconocer y valorar las diferencias individuales dentro del grupo, es 

posible abrir la puerta a nuevos enfoques pedagógicos y ampliar las oportunidades de 

aprendizaje (Pastor, 2013). 

En este contexto, las pedagogías abiertas surgen como una alternativa relevante. 

Estas metodologías se alejan de la reproducción mecánica de contenidos y del docente 

como figura única de autoridad. En cambio, promueven una relación basada en el interés 

mutuo, el acompañamiento y la personalización del aprendizaje. El docente asume un papel 

de apoyo, adaptándose a las necesidades de cada estudiante, y permite que los propios 

compañeros también participen como guías en el proceso. Este ambiente favorece la 

seguridad y el aprendizaje colectivo, donde todos pueden aprender unos de otros (Gainza 

y Méndez,2004). 

 
Metodología  

En el desarrollo de las actividades grupales dentro de este proyecto, se ha 

implementado la metodología de investigación-acción como eje central. Este enfoque se 

caracteriza por un ciclo constante que inicia con una búsqueda teórica preliminar, seguida 

de la planificación cuidadosa de las actividades. Posteriormente, dichas actividades se 

ejecutan en el aula, lo que permite una observación detallada de los resultados obtenidos. 
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A continuación, se realiza una reflexión crítica sobre la experiencia, lo que conduce de 

vuelta a la búsqueda teórica para ajustar y perfeccionar las prácticas implementadas. Este 

proceso cíclico garantiza una mejora continua en la intervención educativa. 

El proyecto contó con la participación de 23 estudiantes, cuyas edades oscilan entre 

los 12 y 15 años. Además, colaboraron una exalumna de la carrera de Educación Musical 

que realizaba su servicio social, así como tres estudiantes de la carrera de Psicología de la 

Universidad Autónoma de México, quienes llevan a cabo sus prácticas en la Institución. La 

coordinación de las actividades estuvo a cargo de la docente titular de la asignatura. Todas 

las acciones del proyecto se desarrollaron durante el ciclo escolar 2024-2025, abarcando 

el periodo de septiembre de 2024 a mayo de 2025. 

Para favorecer la reflexión sobre las actividades implementadas, se recurrió a 

técnicas de observación directa y participante. Los instrumentos utilizados para la 

recolección de datos incluyeron grabaciones de audio y video, tarjetas de retroalimentación 

completadas por los estudiantes y un diario de notas que permitió documentar el proceso y 

las percepciones surgidas durante el desarrollo de las actividades. 

La evaluación y reflexión sobre las actividades se ha guiado mediante tres preguntas 

fundamentales: ¿La actividad ayudó a crear un espacio seguro? ¿La actividad facilitó una 

sensación de libertad o promovió la improvisación? ¿La actividad promovió la creatividad? 

 

Resultados alcanzados  
 

El propósito principal del proyecto radica en la vinculación de conceptos teóricos con 

experiencias musicales, buscando otorgarles significado y aplicación práctica. Se persigue 

la creación de un entorno creativo donde la improvisación sea valorada y los errores se 

consideren elementos fundamentales dentro del proceso de aprendizaje. Este espacio está 

diseñado para diferenciarse de las clases de instrumento y otras materias, no con la 

finalidad de establecer comparaciones sobre cuál método es superior, sino con el objetivo 

de ofrecer a los estudiantes ambientes formativos diversos que enriquezcan su experiencia 

musical. 
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Hasta el momento, las actividades desarrolladas han permitido demostrar que los 

objetivos planteados son alcanzables. La retroalimentación obtenida por parte de los 

estudiantes refleja un alto grado de interés en las actividades y una notable libertad para 

expresar emociones y sensaciones como alegría, nerviosismo, entusiasmo y satisfacción, 

entre otras. 

En cuanto a la creación de un ambiente donde el error es aceptado como una 

oportunidad de mejora, los registros recabados muestran un impacto positivo. Por ejemplo, 

una estudiante compartió: “Me sentí algo nerviosa y ansiosa, luego a la mitad de la canción 

me perdí, pero me recuperé, yo me sentí feliz y contenta, sí me gusta.” Otro estudiante 

señaló: “Me sentí bien y descubrí dos cosas: que tengo poca paciencia y no siempre lo que 

parece fácil es fácil. Buen día.” 

Respecto a la sensación de libertad y la promoción de la improvisación, los 

participantes han resaltado la oportunidad de experimentar sin presiones de perfección. Un 

estudiante comentó: “Me sentí relajado porque normalmente cuando lo hago debe ser 

perfecto y ahora pude ser libre.” Otro expresó: “Me gustó la actividad ya que mi hermano 

toca la guitarra y yo nunca lo he intentado, lo que no me gusta: ¡ME DUELEN LOS DEDOS!” 

La creatividad, entendida como la capacidad de generar ideas, transformar el mundo 

y proponer soluciones originales a partir de la combinación de elementos existentes, ha 

sido otro aspecto fortalecido. Un estudiante compartió: “¿Cómo me sentí? Me sentí muy 

contento y muy cómodo. Lo que más disfrute: Haber compartido mi creatividad con mis 

compañeros. Lo que menos disfrute: Nada, todo lo disfrute.” 

El proyecto también ha contribuido a reforzar aspectos esenciales de la educación 

musical, tales como el desarrollo de la perseverancia, la relevancia del trabajo en equipo y 

la generación o fortalecimiento de vínculos de amistad a través de la práctica musical 

compartida. Un estudiante manifestó: “Me sentí alegre, nervioso (un poco), emoción, me 

gustó cómo tocamos la canción y me sentí orgulloso de participar en un grupo.” Otro 

estudiante expresó: “Me sentí emocionado y feliz de tocar con muchas otras guitarras.” 

Finalmente, una participante mencionó: “¿Cómo me sentí? Me sentí un poco nerviosa 

porque me costaba trabajo tocar los acordes. Lo que más disfrute: Disfruté más el trabajo 
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en equipo. Lo que menos disfrute: Lo único que no disfrute fue que al principio me costó 

trabajo tocar acordes.” 

 
Conclusiones  

En el contexto del tema "La educación musical frente al currículo: los desafíos de un 

área artística", se reconoce la dificultad de apartarse del modelo establecido de enseñanza. 

La transición hacia propuestas más participativas y experienciales se enfrenta a la 

resistencia de algunos padres y madres de familia, quienes han expresado su 

inconformidad respecto a la relevancia de que los jóvenes "conversen entre ellos" durante 

la clase. En comparación con las clases tradicionales donde los estudiantes permanecen 

en silencio, escuchando y tomando notas, este enfoque implica un cambio significativo en 

la dinámica escolar. 

Durante la ejecución del proyecto, se presentaron desafíos adicionales como el paro 

del Conservatorio, que se prolongó desde octubre hasta noviembre de 2025. Esta situación 

obligó a realizar ajustes en los planes originalmente establecidos. Además, el mobiliario y 

el espacio disponible no siempre resultaron adecuados para las actividades propuestas; las 

bancas pesadas y la limitación de contar únicamente con un salón dificultaron la 

organización. Para ciertas dinámicas, fue necesario utilizar los pasillos, lo que, a pesar de 

la complicación logística, contribuyó a la sensación de libertad entre los participantes. 

A pesar de los retos enfrentados durante el desarrollo del proyecto, se logró de 

manera efectiva el objetivo principal: integrar los conceptos teóricos con experiencias 

musicales para otorgarles significado y aplicación práctica. Este logro representa una 

transformación importante en la dinámica de la enseñanza, pues permitió que los 

participantes pudieran relacionar la teoría con vivencias musicales concretas y relevantes. 

El proceso impulsó el trabajo en equipo entre todos los participantes, lo que favoreció 

la creación de un entorno creativo en el aula. En este espacio, se valoró la improvisación, 

promoviendo que los estudiantes experimentaran y se arriesgaran musicalmente. Los 

errores fueron vistos como parte esencial del aprendizaje, permitiendo que los jóvenes los 

asumieran sin temor y aprendieran de ellos. 
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Además, el ambiente generado facilitó la expresión de emociones en un espacio 

seguro, donde cada participante pudo compartir sus sentimientos. Esta apertura emocional 

contribuyó al aprendizaje de conceptos musicales y, sobre todo, al disfrute colectivo de la 

música, fortaleciendo la experiencia en conjunto y el sentido de pertenencia dentro del 

grupo. 
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Introdução 

El proyecto lo realizaron los profesores Jesús Martínez y Lina María Ospina, 

docentes investigadores que junto con las nueve licenciaturas de la Universidad del Cauca 

se propusieron indagar las concepciones de sus docentes respecto a Comprender las 

perspectivas curriculares del programa académico de Licenciatura en Música de la 

Universidad del Cauca y las formas como en ella se concibe y aborda la pertinencia social, 

en los años 2019 al 2020. 

Tomando como punto de partida los lineamientos curriculares que plantea la 

Universidad del Cauca en torno a como se conciben los procesos de formación de sus 

estudiantes, y teniendo en cuenta el documento maestro del programa de Licenciatura en 

Música (LM) en el cual se establece el Modelo Curricular (MC) y la pertinencia del programa, 

se analizaron las entrevistas a docentes, y entrevistas a través de grupos focales a 

estudiantes activos y a egresados del programa de LM. 

Por otro lado, se recogieron datos relacionados con la situación sociodemográfica de 

los estudiantes y así caracterizar su situación al respecto. Las técnicas de investigación 

como entrevistas, grupos focales, permitieron conocer las diferentes conceptualizaciones 

frente a lo que se concibe como currículo, modelo curricular, modelo pedagógico y 

pertinencia social, de docentes y estudiantes del programa LM. 

 

Planteamiento y justificación del problema ¿A qué necesidades responde? 
El tema específico se refiere a las perspectivas curriculares y a la pertinencia social 

de los programas de las licenciaturas de la Universidad del Cauca. En este sentido, se 

genera una problematización, cuyas preocupaciones llevan a formular el problema de la 

siguiente manera: ¿cuál es la pertinencia social que subyace en las perspectivas 
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curriculares de los programas académicos de licenciatura en las instituciones de educación 

superior del suroccidente colombiano entre los años 2019-2020? Esta pregunta deriva en 

incertidumbres complementarias y orientadoras que llevan a pensar en cuáles son los 

enfoques curriculares que desarrollan dichos programas de licenciatura, cómo se presentan 

y cómo se ponen en evidencia en sus actores. Esto lleva a explicitar un objetivo general, el 

cual busca caracterizar las perspectivas curriculares y sus especificidades en el programa 

de L.M. 

En este tiempo es vital asumir procesos de investigación, reflexión y transformación 

respecto al currículo situado, que para este caso considera la vida de un programa de 

formación de docentes en educación superior o terciaria en la Universidad del Cauca a 

partir de las dimensiones epistémica y social. Esto repercute, por lo tanto, en el 

pensamiento pedagógico, en el ser y en el actuar de los docentes y discentes de diversos 

niveles, ya que puede generar la discusión constructiva, permitir la innovación, girar 

paradigmas y generar el cambio de realidad escolar afectada. 

 

Objetivos / propósitos/ metas. 
Reflexionar sobre la perspectiva curricular y su pertinencia social para entender la 

dinámica del programa desde sus tareas de formación de los diferentes licenciados, así 

como el cómo se forma, el para qué, a través de qué medios y herramientas y desde qué 

concepciones se estructuran las licenciaturas para preparar a un licenciado de acuerdo a 

las exigencias locales, regionales, nacionales e internacionales. Identificar y valorar en el 

programa académicos de la LM de la universidad las distintas formas en las que ha sido 

concebida, fundamentada y emprendida la pertinencia social. 

La investigación ha permitido retomar todo el ejercicio académico hecho al interior 

de la licenciatura, para ser articulado a los propósitos de la misma, ya que reflexionar sobre 

la perspectiva curricular y su pertinencia social es entender la dinámica de cada programa 

desde sus tareas de formación de los diferentes licenciados, así como el cómo se forma, el 

para qué, a través de qué medios y herramientas y desde qué concepciones se estructuran 

las licenciaturas para preparar a un licenciado de acuerdo a las exigencias locales, 

regionales, nacionales e Internacionales. 
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Fundamentación 

FLADEM plantea entre sus múltiples propósitos, una Educación Musical inclusiva 

que permitan asumir y potenciar la identidad cultural Latinoamericana, similar lo plantea 

Samper (2011), que dice que nuestros modelos pedagógicos son copiados y privilegian las 

creaciones y pedagogías musicales europeas, lo que impide visibilizar la identidad musical 

colombiana y latinoamericana desde el proceso de formación universitaria. 

Esta práctica, convertida ya en una tradición, presenta deficiencias para articular la 

diversidad cultural, los saberes y las realidades socioeconómicas del contexto, de manera 

que el estudiante, el egresado y el docente carecen de habilidades para asumir posturas 

críticas desde la música frente a las problemáticas sociales. 

Como resultado de ello, el estudiante logra un aprendizaje de forma unidireccional. 

En concordancia con lo anterior, Freire (1999) plantea que las estructuras curriculares 

deben ser dialogantes sin omitir elementos históricos y culturales del hombre en sociedad. 

 
Metodología y técnicas empleadas: 

Desde su abordaje metodológico, la investigación se fundamenta en la 

complementariedad paradigmática, lo que permitió reconocer la existencia de la pluralidad 

paradigmática y la diversidad complementaria de estos. Al mismo tiempo, ubica esta 

investigación desde el enfoque mixto; es decir, multimetódico, ya que en este se 

entremezclaron o combinaron los métodos cuantitativos y cualitativos durante el proceso 

de investigación, oscilando entre los esquemas de pensamiento inductivo y deductivo. 

La mirada de la realidad desde este enfoque mixto permitió la recolección de datos 

provenientes de la aplicación de diversas técnicas e instrumentos, tanto cuantitativos como 

cualitativos, que emergieron del trabajo de campo realizado a estudiantes y profesores en 

las diez licenciaturas de la Universidad del Cauca. Los datos recolectados integraron las 

categorías que surgieron como parte del análisis y la discusión, las cuales facilitaron realizar 

inferencias de la información recolectada. 
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Resultados alcanzados o esperados: 
Este estudio permitirá identificar y valorar en los programas académicos de 

licenciatura de la universidad las distintas formas en las que ha sido concebida, 

fundamentada y emprendida la pertinencia social en cada uno de ellos. Es importante 

proporcionar un reconocimiento a la calidad y los logros alcanzados por las instituciones 

educativas, los programas académicos y los actores de la educación, en relación con la 

naturaleza del compromiso académico y misional asumido y con el nivel de realización 

alcanzado en la puesta en práctica de su proyecto formativo. 

Todo ello, entendiendo que el país entró en la onda de procesos de calidad a través 

de la acreditación, lo cual ha llevado a las universidades a certificarse y que con ello los 

programas puedan realizar procesos exhaustivos que den cuenta de la misma. 

Otro de los aspectos clave en el desarrollo de este proyecto ha sido la visibilización 

de cada una de las licenciaturas, lo cual posibilita el autorreconocimiento de las trayectorias 

de cada uno de ellas. De esta forma, se pretende consolidar una fundamentación 

institucional y académica sólida y unificada en torno a la formación de formadores que 

pueda contrarrestar los dictámenes del orden nacional impuestos por el MEN. 

Esta investigación ha permitido apreciar las condiciones cambiantes de la realidad 

social y educativa y ayudará en un futuro a proponer modos de acometer curricularmente 

las demandas que la sociedad actualmente le hace a la universidad, con base en aquellos 

lineamientos de políticas educativas que sean viables y coherentes con las características 

propias de nuestras instituciones educativas y programas académicos y con las 

particularidades que presentan los contextos intervenidos. 

 

Considerações 
Se concluye que es necesario profundizar en los aspectos pedagógicos, curriculares 

y conceptuales propios del programa; por lo tanto, se recomienda la existencia de un comité 

exclusivo del programa de Licenciatura en Música, el cual profundice, estudie y analice 

constantemente todos los aspectos necesarios, 

Por otro lado, Es preciso unificar criterios para establecer un lenguaje común y así 

optimizar los procesos pedagógicos del programa en general. Es importante tener en 
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cuenta que tanto los modelos o el modelo pedagógico como la estructura curricular del 

programa deben obedecer a un delineamiento de modelo curricular y pedagógico que 

identifique al programa. De igual manera es importante abrir espacios de reflexión frente al 

currículo del programa, generando diálogos con todas las instancias universitarias ‒

estudiantes, profesores y egresados‒, lo cual puede fortalecer los planes de mejoramiento 

para el mismo, como también incentivar el proceso investigativo y el pensamiento crítico 

dentro de las asignaturas.  

Cada vez se destacan más las necesidades de generar herramientas de formación 

para la inclusión; por lo tanto, para beneficio del programa y su pertinencia social, es 

necesario plantear análisis al respecto, lo anterior se fortalece generando eventos o 

espacios epistémicos alrededor de lo pedagógico fomenta las discusiones y experiencias 

que contribuyen al conocimiento disciplinar e interdisciplinar, por lo que es importante que 

el programa lo conciba. 

 

Innovación y aportes. 
La investigación ha permitido retomar todo el ejercicio académico hecho al interior 

de las licenciaturas, para ser articulado a los propósitos de la misma, ya que reflexionar 

sobre la perspectiva curricular y su pertinencia social es entender la dinámica de cada 

programa desde sus tareas de formación de los diferentes licenciados, así como el cómo 

se forma, el para qué, a través de qué medios y herramientas y desde qué concepciones 

se estructuran la licenciatura, para preparar a un L.M de acuerdo a las exigencias locales, 

regionales, nacionales e internacionales. 

El proyecto ha producido una reflexión importante sobre las perspectivas del 

currículo y la pertinencia social, necesarias para el direccionamiento de las políticas 

universitarias en torno a la formación de maestros. Los estudios sobre pertinencia, asociada 

a la calidad de la educación, han permitido evaluar las diferentes realidades locales y 

regionales y la necesidad de crear respuestas integrales que atiendan las problemáticas 

educativas asociadas a la formación de licenciados y al impacto de los programas ofrecidos 

por la Universidad del Cauca, en beneficio de la calidad educativa de la región. 
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En este sentido, se han visibilizado las particularidades de cada uno de los 

programas de licenciatura, lo que facilita valorar la diversidad de visiones, orígenes y 

estrategias que se movilizan en la universidad y que hacen de esta característica un valor 

fundamental. 
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Breve descripción 
El proyecto de investigación busca conocer las prácticas de audición y escucha 

vinculadas a las trayectorias de formación musical de alumnos de instituciones de 

educación superior en México. En un contexto enmarcado por la educación de tradición 

conservatoriana, se busca conocer el uso de la audición como herramienta enactiva de 

formación musical, y las prácticas de escucha y estudio por parte de docentes y alumnos 

en su práctica, estudios y desarrollo musical. 

Desde una perspectiva crítica que señala la prevalencia del modelo oculocentrista 

(Abramo, 2014), y de las perspectivas teóricas y técnicas sobre las experiencias realmente 

musicales (Shifres, 2015; Swanwick, 2002) la investigación busca conocer las 

concepciones de audición musical en el aula y procesos educativos en la educación 

superior, así como los usos, dinámicas y espacios éstas generan.  

Desde un planteamiento cualitativo y etnográfico la investigación busca acercarse a 

las prácticas y dinámicas de los estudiantes y docentes en el contexto de trayectorias 

formativas en educación superior, especialmente en torno al concepto y práctica de la 

audición musical (Swanwick, 2002). 

 

Planteamiento y justificación del problema ¿A qué necesidades responde? 
Desde una perspectiva crítica haca el modelo conservatoriano y sus premisas 

coloniales autores como Swanwick (2002), Schifres (2015), Abramo (2014) y Jorgensen 

(2003) señalan una practica prevalente del modelo: la separación entre la experiencia 

musical y la educación musical, ésta última vinculado a una concepción de entrenamiento 

más que de formación integral, crítica y estética. Una de las principales críticas de Swanwick 



 

162 
 

es la ausencia de verdadera audición musical como base de la formación instrumental o 

teórica, cayendo en prácticas que alejan a la labor docente y al alumno del centro del 

quehacer musical. En este mismo sentido Abramo (2014) señala la preminencia de la 

lectoescritura musical en la educación musical como uno de los principales problemas del 

modelo conservatoriano, conceptualizándolo como “oculocentrista”. 

Considerando estas críticas, el problema que aborda la investigación se centra en la 

práctica de la audición musical en los entornos educativos de formación en educación 

superior, específicamente a como es que se usa – o no se usa- la audición musical como 

medio fundamental para la construcción de capacidades musicales, tanto instrumentales 

como auditivas, compositivas y de interpretación (Swanwick, 2002). 

 
Objetivos / propósitos/ metas 

Conocer las practicas vinculadas a la audición musical en los entornos formativos 

musicales de educación superior. De manera específica, se busca conocer y caracterizar 

las prácticas de audición en los entornos, así como dar respuesta a las siguientes preguntas 

de investigación: 

¿Cuál es el concepto de audición musical entre los docentes de educación superior 

en los programas de música? 

¿Cuál es el concepto de audición musical entre los alumnos de educación superior 

en los programas de música? 

¿Cuál es el uso que se hace de la audición musical en el contexto de la formación 

instrumental de educación superior en los programas de música? 

¿Cuál es el uso que se hace de la audición musical en el contexto de la formación 

teórico-musical de educación superior en los programas de música? 

¿Cómo incorporan los maestros – o no incorporan- la audición musical a la práctica 

docente de educación superior en los programas de música? 

¿Cómo incorporan los alumnos – o no incorporan- la audición musical a su práctica 

musical y de estudio? de educación superior en los programas de música? 

¿Qué resultados e impactos tienen éstas prácticas en los procesos formativos 

musicales? 
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Fundamentación 

Abramo (2014) plantea una concepción crítica en la cual la educación musical debe 

alejarse de las preconcepciones y tradiciones de corte objetivista, y considerar al sonido y 

la audición como elementos generadores de un marco pedagógico. En este contexto, reitera 

la necesidad de que la educación musical formal se aleje del oculocentrismo como eje 

central del quehacer pedagógico, y que regrese a la experiencia fundamental de la música: 

la audición implicada, viva y empática como medio para generar experiencias humanas 

estéticas y musicales.  

Giusiano y Brizuela (2017) proponen y caracterizan la audición y el sonido musical 

como una “acción corporizada”, es decir enactiva, a medio camino entre el realismo de la 

realidad externa y objetiva, y el idealismo del mundo interno. Para estos autores, la 

experiencia del sonido, la música y la audición no se limitan a un registro pasivo-objetivado 

de una realidad interna, sino a un proceso creativo de significación que potencia la 

experiencia musical y de aprendizaje.  

Finalmente, Swanwick (2002) nos proporciona un modelo de educación musical 

centrado en actividades musicales: Audición, Interpretación y composición. En este modelo 

la audición es la primera, y el punto de partida para alejarnos de preconcepciones, y 

centrarnos en experiencias estéticas musicales. 

 

Metodología y técnicas empleadas 
Se ha diseñado un enfoque cualitativo de corte etnográfico para explorar las 

trayectorias de formación y audición musical, haciendo uso de observación participativa en 

clases, ensayos y conciertos, documentando dinámicas pedagógicas y experiencias de los 

estudiantes. 

Así mismo, se realizarán entrevistas semiestructuradas con alumnos, docentes y 

egresados, así como grupos de discusión para contrastar perspectivas sobre el aprendizaje 

y la escucha musical. Se plantea el uso de un foro de discusión en línea en el que los 

participantes compartirán experiencias y reflexiones sobre sus hábitos de escucha 

vinculada a su práctica formativa musical.  
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El análisis de datos utilizará el análisis cualitativo del discurso, identificando patrones 

narrativos y representaciones simbólicas en los testimonios, utilizando tanto codificación in 

vivo como basada en la teoría.   Se utilizará el software ATLAS.ti para la codificación y 

categorización de datos, asegurando una interpretación rigurosa y estructurada. La 

triangulación de fuentes fortalecerá la validez del estudio. 

 

Resultados alcanzados o esperados 
Se espera una compleja y rica caracterización de las prácticas, patrones y uso de la 

audición por parte de alumnos y docentes de programas de música de educación superior. 

La caracterización de los usos y prácticas se sumará al uso discursivo y conceptualización 

de la audición musical, así como a una caracterización de la práctica docente. Se espera 

contar con resultados divididos en categorías de formación, como son la instrumental, 

teórica y construcción grupal del discurso musical.  

De manera particular, se espera que los resultados aporten información importante 

sobre la construcción de herramientas de estudio y desarrollo de competencias musicales 

por parte de los alumnos, específicamente capacidades de análisis, problematización y de 

creatividad vinculados a procesos de resignificación musical a partid de audición atenta.  

Finalmente, se espera que la caracterización de la práctica docente revele una 

pedagogía de corte conservatoriana (Jorgensen, 2003), oculocentrista (Abramo, 2014) y 

colonial, vinculada a la técnica, la teoría y la reproducción de modelos magistocéntricos 

(Shifres, 2015). 

 

Conclusiones o reflexiones finales 
El uso y perseverancia de un modelo conservatoriano, oculocentrista, teórico y 

reproductivo dentro de los esquemas de educación musical superior es una herencia 

colonial que no ha logrado ser superada en una buena parte de Latinoamérica. La 

superación de un modelo colonial y anacrónico como el modelo conservatoriano, está 

vinculado a la superación de la concepción “oculocentrista” de éste. De igual manera es 

necesario trascender y brindar alternativas al modelo reproductivo supeditado a la técnica 

instrumental y a la teoría, que deja la experiencia musical relegada a un segundo plano.  
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En este sentido, la búsqueda de alternativas y propuestas que nos permitan crear 

trayectorias formativas y competencias basadas en la experiencia musical, adquiere una 

importancia central. Para esto, es importante conocer, de manera clara los problemas y 

necesidades de los que adolece la práctica actual. 

 

Innovación y aportes 
El proyecto de investigación espera hacer aportes significativos y críticos a la 

educación superior, a partir de una revisión de los centros de las trayectorias formativas en 

los programas de música. Al dar cuenta y caracterizar las prácticas docentes y de estudio 

vinculadas a la audición música, espera poder evidenciar la necesidad de un cambio 

paradigmático en las prácticas, modelos y concepciones de la educación musical en el nivel 

superior. 
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Introdução  

O ensino de música no Brasil enfrenta desafios significativos, apesar de sua 

obrigatoriedade no componente "Arte" da educação básica, conforme a LDB (1996). A falta 

de professores especializados e recursos financeiros limita a oferta de aulas de música em 

muitas escolas. Além disso, a infraestrutura inadequada e a escassez de materiais 

dificultam a realização de atividades musicais. O currículo sobrecarregado também leva à 

priorização de disciplinas como matemática e português, reduzindo o tempo para aulas de 

música. Essas dificuldades variam regionalmente, sendo mais acentuadas em áreas com 

menor investimento em educação. 

Este estudo compara as realidades do ensino musical em Cuiabá/MT e Ingá/PB. Em 

Cuiabá, 64 professores participaram de um survey em 2022; a maioria possui graduação, 

mas menos de um terço tem pós-graduação. Em Ingá, entrevistas realizadas em 2025 

revelaram que professores sem formação específica frequentemente lecionam música, 

enfrentando desafios como a falta de instrumentos e infraestrutura precária. 

A análise, baseada na teoria de Tardif e Lessard (2008), destaca três dimensões do 

trabalho docente: atividade, status e experiência. Os resultados reforçam a necessidade de 

formação continuada e políticas públicas regionais para promover uma educação musical 

inclusiva e eficaz. A troca de experiências entre regiões pode fomentar estratégias para 

superar esses desafios. 

mailto:ipolitoluiz@gmail.com
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Embora o ensino de música seja obrigatório nas escolas de educação básica no 

Brasil no componente “Arte”, de acordo com o Art. 26, § 2º da Lei de Diretrizes e Bases da 

Educação Nacional (Brasil, 1996), nem todas as redes de ensino conseguem oferecer aulas 

de música devido a uma série de desafios e limitações. Um dos principais desafios é a falta 

de recursos humanos especializados. Nem todas as escolas têm professores capacitados 

em música para ministrar as aulas ou recursos financeiros para contratar profissionais 

especializados nessa área. Isso pode levar a uma lacuna na oferta de aulas de música nas 

escolas. Outro fator é a infraestrutura inadequada. Algumas escolas podem não possuir 

espaços adequados para a realização de atividades musicais, como salas de aula 

equipadas com instrumentos musicais ou estúdios de música. A falta de recursos materiais 

também pode limitar a capacidade das escolas de oferecer aulas de música. 

Além disso, o currículo escolar pode estar sobrecarregado, o que pode levar as 

escolas a priorizarem disciplinas que são consideradas mais essenciais por parte da 

comunidade, como matemática, língua portuguesa e ciências – talvez por estas serem 

aquelas que são cobradas nas avaliações externas e refletem em indicadores como o IDEB. 

Isso pode resultar na redução do tempo disponível para todas as aulas, e aqui estamos nos 

focando nas aulas de música. A realidade também varia entre as diferentes regiões do país, 

com algumas áreas enfrentando desafios adicionais, como a falta de investimento em 

educação e a falta de políticas públicas voltadas para o ensino de música. 

Assim, o presente texto une esforços de duas ações em dois contextos brasileiros 

distintos – uma oriundo de uma pesquisa de mestrado, e outra de uma pesquisa conduzida 

pelo grupo de pesquisa Música e Educação – para responder as perguntas “quem são os 

docentes de Artes/Música da rede municipal de Cuiabá/MT e de Ingá/PB e como é a sua 

atuação?”. Assim, buscamos entender, debater e articular as duas realidades para 

encontrar pontos em comum e algumas singularidades. Isto ocorre a partir das reflexões 

feitas pelos pesquisadores a partir dos resultados obtidos em ambas as pesquisas.  

 

Sobre o marco teórico 
Ainda que diversos pensadores próprios “do sul” estejam contemplados nas duas 

pesquisas como um todo, a temática do debate sobre o currículo e a atuação docente é 
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alicerçada na organização feita por Tardif e Lessard sobre o trabalho docente (2008). O 

professor muitas vezes se depara com situações difíceis nas quais ele as resolve através 

de sua experiência profissional e pessoal, porém que nem sempre pode ser suficiente em 

todas as circunstâncias. Esta teoria aborda a análise de três dimensões do trabalho 

docente: a atividade, o status e a experiência (p. 47-54 e 275-289).  

A dimensão atividade refere-se às práticas e ações concretas desempenhadas pelo 

professor no exercício de sua profissão. Envolve aspectos como o planejamento das aulas, 

a metodologia de ensino, a interação com os alunos, a avaliação e outras atividades 

relacionadas ao processo de ensino e aprendizagem. 

O status diz respeito à posição social e ao reconhecimento atribuídos à profissão 

docente na sociedade. Essa dimensão aborda as representações, percepções e 

valorização social dos professores, incluindo fatores como salário, prestígio, condições de 

trabalho, respeito e autonomia profissional. 

A experiência refere-se ao acúmulo de conhecimentos, habilidades e competências 

que os professores desenvolvem ao longo de sua trajetória profissional. Inclui tanto a 

formação inicial quanto a formação continuada, bem como as aprendizagens adquiridas por 

meio da prática e da reflexão sobre a própria atuação. 

 
Metodologia 

Cabe mencionar previamente que esta comunicação se dará na forma de diálogo 

dos resultados obtidos em duas pesquisas em dois contextos brasileiros. Portanto, a 

metodologia de construção deste texto e da apresentação é um debate e reflexão de caráter 

ensaístico sobre os resultados obtidos de forma separada que, como comentado, busca ver 

pontos de encontro e as particularidades. 

De forma individual, ambos estudos se caracterizaram como qualitativos e 

descritivos. Em Cuiabá/MT, optamos por um survey realizado a partir de um questionário 

autodirigido respondido por 64 docentes de artes/música. A coleta ocorreu durante o 

segundo semestre de 2022, sendo que os docentes foram convidados a participar na 

pesquisa durante uma atividade de formação continuada desenvolvida. Já em Ingá/PB, a 

coleta se deu através de entrevistas realizadas em 2025 aos quatro docentes de música 
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que atuam na rede municipal. Em ambos os casos, os dados foram transcritos para 

posterior análise a partir das categorias sugeridas por Tardif e Lessard (2008). Em Cuiabá 

esta etapa já foi concluída; já em Ingá está em fase de realização. 
 
Resultados e considerações 

De modo resumido, no caso da rede municipal de Cuiabá/MT, os 64 docentes que 

participaram do survey são graduados, geralmente, em música, mas também há aqueles 

formados em outras linguagens artísticas, ou em pedagogia, ou em ainda outras áreas do 

saber. Quando formado em música e em IES pública, essa titulação é feita na UFMT, a 

única universidade pública com licenciatura na área de artes do estado de MT (este é um 

tópico interessante para futuras reflexões a situação de Cuiabá e Mato Grosso). Os 

docentes com pós-graduação representam menos de 1/3 dos participantes. Por outro lado, 

ao verificar as fortalezas da formação recebida, geralmente a aspectos didáticos e 

atitudinais, assim como a integração das outras linguagens da arte. Já as debilidades 

geralmente dão conta de questões inerentes à própria IES, no que tange ao currículo, 

infraestrutura e questões didáticas. 

Já no caso de Ingá/PB, ainda que não tenhamos resultados finais, já podemos ter 

alguns vislumbres da realidade do ensino de Arte no município. Observa-se que professores 

formados em outras disciplinas frequentemente assumem a responsabilidade pelo ensino 

da disciplina, o que pode impactar a abordagem das diferentes linguagens artísticas 

previstas no currículo. Além disso, há dificuldades na ministração de algumas áreas de 

concentração, como artes visuais, teatro, música e dança, seja por falta de formação 

específica, seja pela ausência de materiais e infraestrutura adequados. Esse cenário se 

agrava diante da precariedade das salas de aula, que muitas vezes carecem de recursos 

básicos para um ensino de Arte efetivo. No contexto específico do ensino de música, 

aspecto central desta pesquisa, percebe-se a carência de instrumentos musicais e de um 

direcionamento pedagógico mais estruturado, o que reforça a necessidade de uma 

formação continuada para os docentes e de políticas públicas voltadas à valorização do 

ensino da Arte na rede municipal de ensino. 
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Em conclusão, estas reflexões oferecem uma visão profunda sobre as realidades da 

educação musical em duas regiões brasileiras distintas: o Centro-Oeste, representado por 

Cuiabá/MT, e o Nordeste, representado por Ingá/PB. Ao comparar e contrastar essas 

realidades, identificamos tanto desafios comuns, como a falta de recursos e infraestrutura 

adequada, quanto singularidades regionais que refletem as especificidades culturais e 

socioeconômicas de cada local. A análise das práticas docentes em ambas as regiões 

revela a importância da formação continuada e da experiência profissional dos educadores. 

Este trabalho reforça a necessidade de políticas públicas adaptadas às necessidades 

regionais, promovendo uma educação musical mais inclusiva e eficaz em todo o Brasil. Ao 

destacar as experiências dessas regiões, contribuímos para um diálogo enriquecedor sobre 

o ensino de música no país. 

Por fim, o mais interessante aqui é que teremos a oportunidade de debater e 

comparar duas redes bastante distintas: uma da capital do Centro-Oeste brasileiro e outra 

do interior do Nordeste. E isto através de dados de pesquisas acadêmicas. Será que há 

pontos de coincidência, de tendências, de contrastes, de diferenças? Ou como será? Isto 

poderá ensejar debates semelhantes em outros contextos. Além disso, essa análise 

comparativa permite identificar desafios e potencialidades específicos de cada realidade, 

contribuindo para reflexões sobre formação docente, infraestrutura e políticas educacionais. 

O estudo pode servir como base para discussões mais amplas sobre o ensino de música 

no Brasil, incentivando novas pesquisas e possíveis adaptações metodológicas conforme 

as particularidades regionais. A troca de experiências entre diferentes redes também pode 

fomentar estratégias mais eficazes para garantir um ensino musical de qualidade, tornando 

essa investigação um importante ponto de partida para futuras iniciativas na área da 

educação musical. 
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Introdução 
El proyecto es realizado por los investigadores Lina María Ospina, Héctor Tascón, 

Darío López y Alberto Vega. Esta investigación se constituye en un insumo para fortalecer 

y enriquecer procesos metodológicos, didácticos y pedagógicos que puedan ser orientados 

en instituciones y/o contextos educativos que incluyan el conocimiento de músicas propias, 

contribuyendo así, a la preservación y difusión de la diversidad musical del país. 

La estrategia pedagógica a través del videojuego Oí Marimbí, permite el 

acercamiento lúdico y vivencial de las músicas del Pacífico Sur colombiano, 

específicamente de los ritmos de rumba, bunde y currulao, generando así la inclusión de 

elementos sonoros que representan algunas de las identidades afrodiaspóricas que son 

parte fundamental del acervo cultural colombiano. 

Por otro lado, toda la estética representada en el videojuego y la cartilla (producto de 

esta investigación) proporcionan elementos que pueden ser abordados desde la 

interdisciplinariedad como: la narrativa, los mitos y leyendas, usos y costumbres, y el 

contexto geográfico. De esta manera es también un aporte a la reflexión del educador y la 

educación en contexto. 
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Planteamiento y justificación del problema ¿A qué necesidades responde? 
La música es un arte de supina relevancia en la conformación de identidad y como 

reflejo de las transformaciones sociales, culturales y políticas de una región; sin embargo, 

es cada vez mayor el desconocimiento de las nuevas generaciones sobre sus músicas 

tradicionales. Esto podemos verlo como consecuencia de un mundo globalizado, el cual 

estandariza e impone una identidad avasallante, sobre músicas idiosincráticas como las 

tradicionales o folklóricas. 

Adicional a lo anterior, en Colombia, a pesar de su gran riqueza cultural, el Ministerio 

de Educación Nacional, no contempla la música como cátedra obligatoria, dependiendo 

mayormente de las instituciones educativas y de la buena voluntad de los rectores, 

administrativos o padres de familia, que de los lineamientos trazados por el Gobierno 

Nacional. 

El departamento del Cauca, por su ubicación geográfica, posee una amplia riqueza 

cultural. Desde la costa pacífica hasta la cordillera, la pluralidad de ritmos y aires del 

departamento, varían en gran medida. De ahí que diseñar uma estrategia didáctica que 

aproxime a los ritmos de bunde, currulao y rumba del Pacífico Sur colombiano, sirva de 

insumo para el reconocimiento y la construcción de identidad la cual, permanece en 

constante desafío frente a los procesos migratorios, las estandarizaciones de festivales y la 

globalización musical dictada por la industria. 

 

Objetivos / propósitos/ metas. 
● Generar reflexiones frente al acervo cultural que se prioriza en las instituciones 

educativas; las músicas producto de la diáspora africana dentro del aula, el papel del 

maestro frente al contexto y el aprendizaje significativo de lo identitario en un mundo 

globalizado. 

● Proponer metodologías para el aprendizaje de los ritmos de bunde, currulao y 

rumba del Pacífico Sur a partir del videojuego OÍ Marimbí, aplicable a diversos contextos 

educativos 

● Caracterizar los ritmos de bunde, currulao y rumba del Pacífico Sur colombiano 

para su aprendizaje. 
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● Correlacionar elementos del sistema sonoro del Pacífico Colombiano contenidos 

en el juego Oí Marimbí, com estrategias didácticas para realizar en el aula. 

 
Metodología y técnicas empleadas: 

La metodología se establece según el enfoque de investigación + creación, 

planteando una pregunta-problema y uma ruta metodológica. En el proyecto, convergen 

disciplinas como la música, el diseño gráfico y la producción audiovisual, proporcionando 

nuevos elementos de generación de conocimiento e innovación. La creación de estrategias 

didácticas tiene como base algunos ritmos del Pacífico Sur, dentro del universo sonoro del 

videojuego Oí Marimbí. 

La estructura que se empleó para la concreción del proyecto fue, en primera 

instancia, la elaboración de un estado del arte, junto con una revisión bibliográfica, para 

posteriormente elegir los ritmos más representativos del Litoral Pacífico, en 

correspondencia con diversos autores y poder así caracterizar los ritmos escogidos: bunde, 

currulao y rumba. 

Luego de un análisis e inmersión en el universo sonoro del videojuego Oí Marimbí, 

se crearon las diferentes estratégias didácticas, las cuales se consolidaron en una 

secuencia didáctica. 

Una vez elaborada la secuencia didáctica inicial, esta fue verificada y testeada con 

diferentes grupos poblacionales para, finalmente, elaborar el material de apoyo (texto, audio 

y video) para la implementación de la secuencia didáctica. 

 
Resultados alcanzados o esperados: 

Con este proyecto investigativo, se busca proporcionar a los docentes de diferentes 

áreas del conocimiento en general, y de la cátedra de educación artística en específico, una 

secuencia didáctica que sirva de guía para la aproximación de NNAJ a los ritmos de bunde, 

currulao y rumba del Pacífico Sur colombiano. Esto con la idea de aportar, a la conformación 

de identidad cultural y musical de las y los estudiantes, así como el enriquecimiento de lo 

que Kodály denomina, su lenguaje materno musical. 
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Adicionalmente, al integrar actividades a partir del videojuego Oí Marimbí, su 

universo audiovisual y la percusión 

corporal como respuesta a la escasa existencia de instrumentos de percusión 

tradicional en los colegios del territorio 

nacional, se pretende aproximar a NNAJ que experimenten la estrategia didáctica, al 

contexto sociocultural del litoral 

pacífico. 

Esto, requiere de una difusión y capacitación de los docentes de colegios y 

estudiantes de otros programas de licenciatura, en la implementación de la estrategia 

didáctica. Población con la cual se busca generar espacios de reflexión frente al currículo y 

la inclusión de músicas propias en la enseñanza musical, posibilitando el reconocimiento y 

aprendizaje acerca del patrimonio multicultural en general y afrodiaspórico en específico, 

en Colombia. 

Finalmente, el proyecto pretende servir de modelo para la implementación de otras 

estrategias didácticas en el territorio latinoamericano que propendan por el rescate y la 

preservación de las diferentes manifestaciones musicales y artísticas idiosincráticas, como 

apuesta decolonial frente una educación musical estandarizada y avasallante. 

 

Conclusiones o reflexiones finales: 
Es necesario reflexionar y tomar acciones respecto a la relación de la academia con 

las músicas del entorno, además de cuestionarse sobre el porqué se priorizan unas y 

excluyen otras, generando categorías estéticas hegemónicas. 

Adicionalmente, es importante cuestionarse frente a la construcción curricular, su 

sentido pertinencia y si existe uma visión transformadora y una academia que se deja 

transformar. 

La secuencia didáctica apoyada en el videojuego Oí Marimbí, como procesos de 

gamificación en el aula, representan una correspondencia al llamado a crear apuestas 

lúdicas o pedagógicas que sean cercanas a las nuevas generaciones y pertinentes con sus 

formas de aproximarse, interpretar y reinterpretar el mundo. 
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La implementación de la estrategia didáctica, en conjunción con el videojuego, tiene 

valor en tanto que su uso no se limita a docentes de música, como respuesta a la realidad 

de la educación musical en la escuela colombiana. De ahí que esta secuencia sirva de 

plataforma para el reconocimiento de la diversidad cultural y étnica del país, el rescate de 

conocimientos ancestrales o ‘atávicos’, el autorreconocimiento de los individuos y despertar 

en los estudiantes el interés por el aprendizaje y la herencia de las músicas producto de la 

diáspora africana. 

 

Innovación y aportes. 
El proyecto transforma la educación musical en la escuela colombiana al integrar 

músicas tradicionales, especialmente las derivadas de la diáspora africana, con los 

procesos de gamificación en el aula, promoviendo la diversidad cultural y el rescate de 

conocimientos ancestrales. Al utilizar un videojuego como herramienta pedagógica, adapta 

el aprendizaje musical a las formas de interacción propias de las nuevas generaciones, 

haciéndolo más atractivo y efectivo. La estrategia didáctica es accesible para docentes sin 

formación musical, ampliando la inclusión en la educación musical. 

Fomenta el autorreconocimiento y la conexión personal con la música, despertando 

interés por aprender y preservar el patrimonio musical. Además, invita a la academia a 

reflexionar sobre sus prácticas curriculares, promoviendo uma visión transformadora. 

Finalmente, la exploración de la percusión corporal como alternativa accesible ante la falta 

de instrumentos tradicionales es otro aporte significativo, obteniendo así un proyecto que 

enriquece la alfabetización musical, refuerza la identidad cultural y adapta la educación 

musical a las necesidades y contextos actuales. 
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Breve descripción 
O presente trabalho visa descrever o processo de formação metodológica e didática 

de músicos instrumentistas autodidatas e sem formação acadêmica que atuaram como 

professores de música no Projeto Acordes Mágicos. Ao longo deste trabalho, destaco as 

realidades do corpo docente do projeto em seu primeiro ano de fundação (2014), projeto 

este que é o objeto de estudo de meu mestrado em andamento. Desta forma, busquei 

abordar dois aspectos: a) músicos autodidatas que atuam profissionalmente como músicos 

executantes; b) músicos profissionais autodidatas que optaram pela docência, mesmo fora 

da academia (universidade). Apesar de analisarmos essas duas perspectivas, é importante 

ressaltar que ambas se reúnem na medida em que observamos os resultados do processo 

de autodidatismo e o impacto que ele causa na formação profissional, seja na prática 

musical ou na prática docente. Na realidade do Acordes Mágicos, o processo de ensinar foi 

fundamental para a formação e o aperfeiçoamento desses instrumentistas, não apenas 

como músicos, mas também como educadores musicais. 

 

Planteamiento y justificación del problema ¿A qué necesidades responde? 
Pesquisas com abordagens relacionadas às novas formas e espaços de ensino e 

aprendizado têm conquistado cada vez mais espaço em debates dentro da Educação 

Musical brasileira. Mais especificamente, pesquisas relacionadas às contribuições do 

aprendizado musical autodidata podem ser melhor exploradas, levando em consideração 

que podem ser uma ferramenta auxiliadora na formação de professores. Contudo, é 

interessante observar os desdobramentos do percurso de ensino e aprendizado nesse 

contexto, onde esses músicos, apesar da “falta de acompanhamento profissional”, 
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conseguem se tornar profissionais tão competentes quanto aqueles que tiveram esse 

acompanhamento mais presente. Os materiais que o autodidata utiliza para o processo de 

aprendizado não anulam o fato de que ele desenvolve sobre si duas funções: a de professor 

e a de aluno. Professor, na medida em que o próprio é responsável pela procura de material 

disponível e por encontrar a melhor estratégia para aprender o conteúdo. 

Como aluno, seu papel consiste em estudar o conteúdo para evoluir, dedicar-se ao 

instrumento, desenvolvendo também sobre si a autocobrança de procurar evoluir. Para 

além do processo inicial de aprendizagem musical autodidata, é comum encontrarmos 

pessoas que se incluíram nesta classificação de aprendizado dentro de faculdades e até 

mesmo com carreiras consolidadas academicamente e artisticamente. 

 
Objetivos / propósitos/ metas. 

O presente trabalho tem como objetivo principal explorar e descrever o processo de 

formação e atuação de músicos autodidatas no ensino de música, com foco na experiência 

do Projeto Acordes Mágicos. Para isso, pretende-se seguir os objetivos específicos a 

seguir: 

• Analisar a atuação de músicos autodidatas como professores de música no Projeto 

Acordes Mágicos; 

• Examinar a experiência desses músicos no contexto específico do projeto, 

destacando suas práticas e desafios; 

• Descrever o processo de formação metodológica e didática de músicos 

instrumentistas autodidatas; 

• Demonstrar como o processo de aprendizado autodidata influencia tanto a prática 

musical quanto a prática docente; 

• Analisar como a experiência de ensinar contribui para o desenvolvimento dos 

músicos, tanto em suas habilidades musicais quanto em suas habilidades 

pedagógicas. 
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Hipótesis 
Acredita-se que o processo de aprendizado autodidata pode influenciar 

positivamente a formação e a prática docente de músicos instrumentistas, seja de forma 

direta ou indireta. Essa influência manifesta-se à medida que os indivíduos aprofundam 

seus estudos musicais e, consequentemente, buscam a profissionalização na área. 

Especificamente, espera-se que a experiência do autodidatismo desenvolva habilidades 

como: 

● Autonomia na busca por conhecimento. 

● Capacidade de resolução de problemas musicais. 

● Criatividade na elaboração de estratégias de ensino. 

● Empatia com as dificuldades de aprendizado dos alunos. 

 
Fundamentación 

Fernandes (2008) traz três classificações do autodidatismo, seguindo a 

compreensão popular a respeito do “ser autodidata”. Segundo ele, podemos classificar o 

autodidatismo como: a) autodidata puro; b) autodidata não puro; c) autodidata por 

observação, aquele que aprendeu através da imitação, que se enquadra nas diversas 

formas do fazer musical, e o aprendiz desenvolve-se através da participação em ações de 

prática musical. 

Kleber (2014) afirma que o surgimento expressivo de ONGs no Brasil assemelha-se 

a um solo fértil para novas produções de conhecimento, sejam elas institucionais, 

socioculturais, de ensino e aprendizagem musical. Desta forma, podemos perceber uma 

forte influência dos projetos culturais, que possuem um trabalho de educação musical em 

massa, e que proporcionam a experimentação musical de forma que todo o seu público 

possa usufruir, não apenas como aprendizes ativos (alunos matriculados), mas também 

como aprendizes passivos (pais, responsáveis, ouvintes), na medida em que essa 

experimentação é vivenciada e repassada em diferentes contextos sociais. 

Benati e Araújo (2018) trazem a público a realidade de um músico independente da 

cidade de Maringá, na perspectiva das contribuições que o mesmo pode oferecer para o 

desenvolvimento de pesquisas na área da educação musical e afins, abordando o processo 
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de aprendizagem autodidata e a influência da família e do meio social na formação do 

músico entrevistado. Ao fazerem uma abordagem qualitativa a respeito do processo de 

aprendizagem autodidata e do quanto isso impacta no processo de atuação musical em si 

do músico entrevistado, motivaram-me a refletir sobre quanto o processo de aprendizado 

autodidata pode impactar direta ou indiretamente de forma positiva na formação e atuação 

docente desses indivíduos, na medida em que, consequentemente, vão avançando em 

seus estudos e possivelmente tomam o fazer musical como profissão. Araldi (2004) 

descreve a formação musical de quatro DJs, afirmando que a formação musical desses DJs 

é estabelecida através das relações socioculturais que o indivíduo vivencia e que, por sua 

vez, utilizavam ferramentas “não convencionais para o ensino musical” para desenvolverem 

suas habilidades enquanto DJs. Programas de TV, canais do YouTube, apresentações de 

outros DJs atuavam como auxiliares no processo de aprendizado ou mesmo de 

aperfeiçoamento. 

 

Metodología y técnicas empleadas 
O percurso metodológico traçado para realização deste trabalho segue a seguinte 

organização: 

1. Estudo de Caso: 

● O Projeto Acordes Mágicos é utilizado como um estudo de caso central para a 

pesquisa, busco explorar a realidade do projeto, analisando a formação e a atuação dos 

professores autodidatas que ali trabalharam. 

● A pesquisa se concentra em detalhar o processo de construção metodológica do 

projeto, abordando tanto o contexto musical quanto o social dos envolvidos. 

2. Pesquisa Qualitativa: 

● A pesquisa busca compreender as experiências e perspectivas dos professores 

autodidatas do Projeto Acordes Mágicos, o que indica uma abordagem qualitativa. 

● As entrevistas realizadas com os professores, onde são coletadas suas 

percepções sobre o impacto do autodidatismo em sua formação. 

3. Observação Participante: 
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● Como a autora é uma das idealizadoras do Projeto Acordes Mágicos, é possível 

inferir que a observação participante é um método utilizado na pesquisa. 

● A experiência vivenciada dentro do projeto me permite coletar dados e informações 

de forma direta e contextualizada. 

4. Análise Documental: 

● A descrição do processo de organização e das abordagens metodológicas 

utilizadas nos primeiros anos do Projeto Acordes Mágicos sugere a análise de documentos 

e registros relacionados ao projeto. 

 

Resultados alcanzados o esperados 
Os resultados esperados desta pesquisa visam aprofundar a compreensão do 

autodidatismo na música e suas implicações para a educação musical, com foco na 

experiência do Projeto Acordes Mágicos. Para isso listei os principais resultados esperados 

através deste trabalho. 

1. Espera-se que a pesquisa revele como os professores autodidatas do Projeto 

Acordes Magicos desenvolvem suas metodologias de ensino e superam desafios. 

2. Espera-se que a pesquisa forneça uma análise detalhada do processo de 

aprendizado autodidata na música, explorando suas nuances e desdobramentos. 

3. Espera-se demonstrar como o autodidatismo pode desenvolver habilidades 

pedagógicas relevantes, como autonomia, criatividade e adaptabilidade. 

4. Espera-se que os resultados da pesquisa contribuam para a reflexão sobre novas 

formas de ensino e aprendizado na educação musical. 

 

Conclusiones o reflexiones finales 
Acredito poder destacar a forte influência do aprendizado autodidata na formação 

pedagógica de alguns professores que tiveram sua iniciação musical pautada nessa 

modalidade de aprendizagem, especificamente dentro de instituições sociais. Para além 

disso, este trabalho pôde reunir os principais assuntos que serão abordados dentro da 

pesquisa em andamento desta autora, que trará reflexões a partir do ponto de vista de 

integrantes fundadores do projeto. 
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Innovación y aportes 
O trabalho questiona a visão tradicional da formação de professores de música, 

demonstrando que a experiência autodidata pode ser uma ferramenta valiosa na 

preparação de educadores. Sugerindo que a valorização do autodidatismo pode levar ao 

desenvolvimento de abordagens pedagógicas mais flexíveis e adaptadas às necessidades 

dos alunos. A pesquisa identifica contribuições didáticas específicas do autodidatismo, 

como a autonomia, a criatividade, a flexibilidade metodológica e a capacidade de superação 

de desafios, evidenciando através de entrevistas com os professores do Projeto Acordes 

Mágicos como o autodidatismo influencia suas práticas de ensino, promovendo a busca por 

materiais de qualidade e a superação do medo da sala de aula. Para além disso, procura-

se oferecer uma análise minuciosa do processo de aprendizado autodidata, diferenciando 

suas variações (puro, não puro, por observação) e explorando suas implicações na prática 

musical e no ensino. Buscando, desta forma, aprofundar a compreensão do processo de 

aprendizado autodidata, destacando a autoaprendizagem com influências externas. E por 

fim, a análise do Projeto Acordes Mágicos revela como crianças e jovens podem se tornar 

protagonistas de seu próprio aprendizado musical, desafiando as expectativas tradicionais 

sobre a educação musical infantil. 
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Breve descripción 
Una educación expresiva musical, opone a la acostumbrada sobrevaloración de la 

técnica o del método, la imprescindible centralidad concedida al sujeto. Así, todo proceso 

formativo en música encuentra su génesis en la experiencia y en las aperturas de trayectos 

didácticos que, de una parte, desvelan las opacidades que afectan las interacciones dentro 

de la clase  y en otro sentido promueven la expansión emocional que motiva acciones de 

una educación musical creativa. Los potenciales de musicalidad, la participación, la 

confianza y el afecto impulsan la clase como una aventura que deviene en sentidos 

creativos. Entonces se trata del devenir de un “universo sensible que ocurre como poética 

de la cotidianidad” (Gil, 2017). 

En efecto, si la experiencia formativa se nutre de músicas provocadoras y sugerentes 

y de acciones enfocadas en la acogida, el respeto y la acción colectiva, podrá dejar huellas 

indelebles de sensibilidad y expresividad. Además, Participar de la vida, en su tiempo 

presente, comporta una complejidad ética y pedagógica que compromete una escucha 

activa como amorosa; receptiva como resonante; acogedora como expresiva, configurando 

la experiencia educativa en trayecto creador del paisaje sonoro. 

 

Planteamiento y justificación del problema 
La comprensión clásica del currículum como una estructura rígida, que hace de 

marco instituido al cumplimiento de acciones y mecanismos de reproducción, requiere una 

resignificación de su sentido, desde una comprensión amplia que conceda valor a 

dimensiones humanas sensibles, enfocadas en un sentido estético y expresivas desde la 

valoración de la creatividad. En la cotidianidad del aula es frecuente que la enseñanza de 
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la música obedezca a un paradigma que sobrevalora los repertorios modélicos de la música 

clásica y las técnicas compositivas de estilos asumidos como verdades históricas de la 

composición musical. Esta orientación puede reproducir esquemas de una formación en 

creación musical restrictivo y talvez autoritario. En oposición a este tipo de prácticas, la 

clase denominada “Estructuras de la Música” de la Universidad de Nariño, se propone 

provocar aperturas expresivas que conceden preponderancia al acto creativo del sujeto 

como acción dinámica y devenir de musicalidades. Esta apuesta se sustenta en la idea de 

un curriculum como texto estético y expresivo y en las Pedagogías Musicales Abiertas, 

situadas en el territorio como contexto de un paisaje sonoro singular. 

 
Objetivos / propósitos/ metas 

Socializar como estudio de caso, que establece una reflexión sobre el currículo como 

discurso/texto estético y se encamina hacia la búsqueda de una pedagogía musical abierta, 

los desarrollos de la experiencia de la clase de Estructuras de la Música de la Universidad 

de Nariño Colombia, relacionados con la creación musical en el contexto de un paisaje 

sonoro del territorio, opuesto a los marcos curriculares tradicionales establecidos. 

 

Hipótesis 
A pesar del reconocimiento de la creatividad como apertura expresiva opuesta a la 

rigidez y formalidad tradicional, aun es necesario, en el tiempo presente apostar por su 

consideración y su incorporación en las experiencias formativas de una educación musical 

abierta, democrática e innovadora. 

 

Fundamentación 
Samper (2015) afirma que “somos testigos de un pensamiento hegemónico que 

generalmente privilegia los espacios curriculares que desarrollan el pensamiento y el 

lenguaje, en detrimento de la formación en otros campos del saber como el de las artes”. 

Ciertamente, las prácticas tradicionales de la creación musical en el aula, cuyo sustento ha 

estado históricamente en la técnica y la teoría, desplazan la centralidad del estudiante como 

creador y partícipe activo de su formación. Por su parte, Pinar (2016) propone la 
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comprensión del curriculum como texto: Autobiográfico, político, de género, entre otras  

formas de su complejidad al resignificarlo como currere en tanto verbo que anuncia su 

carácter, dinámico y transformador de la realidad. El estudio de caso referido comporta una 

experiencia que procura plantear una mirada crítica del curriculum comprendiéndolo como 

discurso/texto estético que apunta al sentido activo de las experiencias del aula enfocadas 

en la relación “repetição e invenção” (Fonterrada 2015) hacia unas pedagogías musicales 

abiertas (Hemsy 2002; Resende 2021; Alencar 2011). 

 

Metodología y técnicas empleadas 
A través de la relación Música-Literatura; Música-paisaje sonoro; promover una 

cotidianidad poética y una reflexión sobre el sentido ético de la escucha como ética 

pedagógica, motivando la creación musical cercana a dimensiones expresivas del sujeto, 

en visión contraria al apego exclusivo a la técnica o la teoría compositiva. 

 

Resultados alcanzados o esperados 
Se espera que la experiencia permita el desarrollo de una clase dinámica y creadora 

cuyo resultado como encuentro de producción expresiva provoque la composición de 

músicas en un proceso divergente a las concepciones que exigen unas técnicas y unos 

modelos compositivos. El proceso será una experiencia desde donde producir un 

pensamiento crítico sobre la Educación Musical en Latinoamérica. 

 

Conclusiones o reflexiones finales 
Es válido el desarrollo de experiencias de Educación Musical cuyo sustento sea la 

recuperación del papel protagónico del estudiante como productor de conocimiento y como 

creador de músicas. 

La Pedagogía Musical Latinoamericana debe asumir el reto de conceder importancia 

a la creación de músicas como apertura expresiva del sujeto, más allá del apego a modelos 

técnicos. 

Es posible la discusión desde experiencias de una educación musical expresiva en 

Latinoamérica, sobre la comprensión del curriculum como discurso/texto estético. 
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Innovación y aportes 
Aportar elementos prácticos y teóricos desde la imbricación de las esferas de: 

Curriculum, Pedagogías Musicales Abiertas y la Educación Musical Expresiva, descritas en 

la praxis cotidiana de una clase universitaria de música y sus posibles sentidos. 
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EL CANTO ELEMENTAL: ACTO DE RESISTENCIA Y LIBERACIÓN DEL 
SER CREADOR 

Martha Paola Corrales Justo 
mp.corralesjusto@gmail.com 

Universidad Autónoma de Querétaro 
México 

 

Introdução  
El canto como forma de expresión musical, se convierte en un acto de afirmación y 

llamado a la acción en el ámbito educativo, donde a menudo se priorizan estándares y 

objetivos estrictos. En un mundo que nos aleja de nuestras emociones, el canto emerge 

como un acto de resistencia y liberación, recordándonos que somos seres humanos llenos 

de historias y la capacidad de crear y conectar.  

Desde la educación musical, el canto no solo aporta técnica, sino que promueve la 

expresión emocional, la creatividad y la construcción de comunidad, esenciales para el 

desarrollo integral de los estudiantes. 

Incorporar el canto en el aula enriquece el aprendizaje y forma individuos más 

empáticos y conscientes en un entorno que a menudo carece de humanidad. El canto se 

convierte en una herramienta que fomenta la colaboración y la valoración de la diversidad, 

permitiendo encontrar la propia voz en un espacio de cohesión social. Este enfoque desafía 

la rigidez del currículo y transforma el aula en un lugar donde la creatividad y la conexión 

humana son centrales. Así, la formación de educadores musicales debe enfocarse en 

cultivar experiencias significativas que enriquezcan la vida de los estudiantes y la 

comunidad. 

 

Planteamiento y justificación del problema ¿A qué necesidades responde? 
En la sociedad actual, la presión del capitalismo y el consumismo nos lleva a un estilo 

de vida que prioriza la productividad, a menudo a expensas de nuestra humanidad. Esta 

constante búsqueda de logros materiales puede resultar en una desconexión emocional, 

donde nos alejamos de nuestra esencia y de lo que realmente somos. 
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En este contexto, surge la necesidad de reconectar con nuestras emociones y con 

nuestra identidad. El acto de cantar se presenta como una respuesta poderosa a esta 

necesidad. No es solo un talento reservado para unos pocos, sino una capacidad innata de 

todos los seres humanos que nos permite expresar y compartir nuestras emociones. Cantar 

nos ayuda a restablecer el vínculo con nuestro Ser y a conectar con nuestra comunidad, 

creando un espacio de autenticidad y pertenencia. 

Además, el canto trasciende las barreras culturales y temporales, sirviendo como un 

medio universal de comunicación y conexión emocional. Al integrar el canto en nuestras 

vidas, no solo recuperamos un aspecto esencial de nuestra humanidad, sino que también 

respondemos a la necesidad de desintoxicarnos del materialismo, promoviendo una vida 

más plena y significativa. Así, el canto se convierte en una herramienta valiosa para nuestra 

salud emocional y espiritual en un mundo que a menudo nos deshumaniza. 

 
Objetivos / propósitos/ metas. 

Diseñar una experiencia educativa que permite transcodificar a través del canto para 

restablecer el vínculo con nuestro Ser y vivir en plenitud. 

 
Fundamentación 

El canto elemental se basa en el modelo de canto sentipensante propuesto por la 

Dra. Fabiola García Rnagel, el cual constituyó un hito significativo en mi formación como 

cantante durante mis estudios en la Universidad Autónoma de Querétaro. 

Se fundamenta también en la teoría clásica de los cuatro elementos, utilizada 

históricamente para comprender la relación entre el ser humano y su entorno. Y que en 

2003, Violeta Hemsy de Gainza compartió su relación con la música.  

Al hablar de los cuatro elementos se busca realizar un enlace con las tradiciones de 

pueblos originarios que valoran los elementos naturales y las energías cósmicas, desde 

una perspectiva del Abya Yala que promueve el "buen vivir", abogando por la armonía entre 

la naturaleza y las comunidades.  

El canto y la voz se convierten en herramientas de resistencia cultural y social. 

Catherine Walsh destaca que las fisuras en la sociedad contemporánea pueden ser 
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abordadas para provocar cuestionamientos. Desde la perspectiva del canto en el entorno 

universitario, invitamos a una reflexión crítica sobre las prácticas vocales en el contexto 

capitalista, que a menudo perpetúan desigualdades. La práctica del canto elemental 

representa una forma de resistencia y una oportunidad para revalorizar las voces 

ancestrales. Al cuestionar las malas prácticas y fomentar un retorno a las raíces, se 

promueve una reconexión con la tierra, fortaleciendo identidades culturales y preservando 

tradiciones. 

 
Metodología y técnicas empleadas: 

La propuesta utiliza un enfoque de investigación-acción con elementos 

hermenéuticos, centrado en el análisis de observaciones y entrevistas durante la 

implementación de una propuesta edu-creativa musical. Este enfoque permite interpretar 

datos en un contexto significativo, considerando las experiencias de los participantes. La 

pedagogía del cuidado es fundamental, ya que enfatiza la interdependencia entre los 

individuos y su entorno, favoreciendo el bienestar emocional y social, lo que influye en el 

aprendizaje.  Se implementaron las siguientes herramientas como diarios de campo, 

observación directa y cuestionarios,  para investigar las experiencias del canto, que conecta 

al individuo con el universo.  

Integrar la pedagogía del cuidado promueve un ambiente seguro y fomenta el 

autoconocimiento, convirtiendo la música en un vehículo de exploración de identidad y 

conexión. 

 

Resultados alcanzados o esperados: 
Los alumnos han compartido su conexión con la propuesta, evidenciando beneficios 

a nivel individual en la conexión del canto como su instrumento musical 

Se requiere explorar alternativas que fomenten una mayor vinculación con su entorno 

y hacia lo colectivo. 

El acompañamiento basado en algunas características del modelo de canto 

sentipensante ha permitido a los estudiantes experimentar una transformación en su 

relación con la música y la voz. Esto ha creado un espacio de expresión que trasciende la 
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mera técnica vocal. La búsqueda constante de unión con la visión de la importante relación 

entre el Ser y el Cosmos, tal como la entienden los pueblos originarios, ha resultado en un 

aumento en la conexión de los alumnos con sus emociones, así como en una experiencia 

más profunda al cantar. Este proceso les permite explorar su identidad y sus raíces 

culturales. 

La conexión se ve reforzada por la relación con los cuatro elementos y la filosofía del 

"buen vivir", promoviendo un sentido de pertenencia y armonía con su entorno. Este 

reconocimiento no solo fortalece su identidad cultural, sino que también les ofrece 

herramientas para resistir las presiones homogeneizadoras de la sociedad contemporánea. 

La práctica del canto elemental busca fomentar en los estudiantes una conciencia 

crítica sobre las dinámicas sociales y culturales que rodean la música en un contexto 

capitalista. Se les anima a cuestionar las normas establecidas y a reflexionar sobre cómo 

estas afectan la expresión artística y las identidades culturales. 

Además, el canto elemental está en proceso de convertirse en un medio para 

fortalecer la comunidad entre los estudiantes, creando lazos de solidaridad y apoyo mutuo. 

Continuamos trabajando en la creación de espacios donde se puedan compartir 

experiencias y prácticas, promoviendo el respeto y la valoración de la diversidad cultural, lo 

que enriquece la experiencia educativa. 

 

Conclusiones o reflexiones finales: 
Es de importancia la conexión entre los estudiantes y la música a través de un 

modelo educativo que vaya más allá de la técnica vocal, integrando aspectos emocionales, 

culturales y comunitarios. Se concluye que esta experiencia de canto elemental no sólo 

transforma la relación de los alumnos con la música, sino que también les permite explorar 

su identidad y sus raíces culturales, fomentando un sentido de pertenencia y conexión con 

su entorno. 

El enfoque en los cuatro elementos y la filosofía del "buen vivir" sugiere un intento 

consciente de integrar valores que promueven la armonía y el respeto por la diversidad 

cultural. Este aspecto es crucial en un contexto donde las presiones homogeneizadoras son 
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fuertes, ya que ofrece a los estudiantes herramientas para resistir y cuestionar las 

dinámicas sociales y culturales que afectan sus expresiones artísticas. 

El papel del canto elemental es fortalecer la comunidad y crear lazos de solidaridad 

entre los estudiantes. La creación de espacios de intercambio y reflexión sobre las 

experiencias culturales es fundamental para enriquecer el proceso educativo, permitiendo 

a los alumnos no solo aprender sobre música, sino también sobre el valor de la diversidad, 

y el bienestar. 

 

Innovación y aportes. 
La innovación de esta propuesta radica en posicionar  el canto como herramienta 

educativa y emocional, destacándose como acto de resistencia y liberación del Ser creador. 

Se sugiere que la música no debe enseñarse sólo desde una perspectiva técnica, sino como 

un medio para reconectar con la humanidad y las emociones. A través del canto, se 

promueve la expresión emocional, la creatividad y la construcción de comunidad, aspectos 

esenciales en un contexto educativo frecuentemente deshumanizado. 

Esta propuesta desafía la rigidez del currículo tradicional, transformando el aula en 

un espacio donde la conexión humana y la creatividad son centrales. También se resalta la 

importancia de la identidad cultural como resistencia ante la homogeneización social, 

valorando la diversidad y autenticidad. Se invita a los educadores a cultivar experiencias 

significativas que contribuyan al bienestar emocional y social, posicionando el canto como 

un vehículo de transformación personal y colectiva que nos brinde bienestar. 
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INTEGRAL EN NIÑOS DE SEGUNDO Y TERCER CICLOS DE PRIMARIA 
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Universidad Autónoma de Coahuila 
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Introdução 
Esta investigación estudia cómo interviene la inteligencia musical en el desarrollo 

integral de los alumnos de segundo y tercer ciclos de primaria de una escuela primaria. La 

metodología utilizada con enfoque cualitativo permitió tener una aproximación de las 

experiencias en el entorno social para explicarlas, comprenderlas y describirlas. Mediante 

la participación de los alumnos en actividades musicales de canto coral, ejecución 

instrumental y movimientos corporales, la inteligencia musical se potencia, reflejándose en 

las áreas cognitiva motriz, social y afectiva de cada infante. 

Los resultados muestran que los niños participantes integraron conceptos musicales 

a su vocabulario, influyendo en sus estructuras mentales; la ejecución instrumental permitió 

mejorar la coordinación motriz; la colaboración grupal favoreció las relaciones sociales entre 

ellos; y la experiencia musical de cantar y tocar instrumentos en grupo contribuyó 

afectivamente en la expresión de emociones a través de la música. 

 

Planteamiento y justificación del problema ¿A qué necesidades responde?: 
El Artículo 3º Constitucional y la Nueva Escuela Mexicana en la Ley General de 

Educación (LGE), plantean que el fin último de la educación es llegar a concebir hombres 

y mujeres educados, lo cual se debe suministrar a partir de la integración de habilidades 

cognitivas, socioemocionales y físicas para contribuir a alcanzar el bienestar y desarrollo 

social para toda la vida y, “la enseñanza de la música para potenciar el desarrollo cognitivo 

y humano, así como la personalidad de los educandos” (LGE, DOF 01-04.2024, p. 7, 14). 
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Se reconoce que la música es un factor importante que potencia el desarrollo 

cognitivo y favorece las habilidades socioemocionales, sin embargo, existen discrepancias 

entre lo escrito en este discurso, los planes y programas de estudio de la Secretaría de 

Educación Pública y lo que se lleva cabo en la práctica. 

Esta investigación implementa procesos didáctico-pedagógicos de la música, con 

actividades graduales y significativas para los infantes. Por lo tanto, se plantea la pregunta 

de investigación: ¿Cómo interviene la inteligencia musical en el desarrollo integral de los 

alumnos de segundo y tercer ciclos de primaria de una escuela privada? 

 
Objetivos / propósitos/ metas. 

Conocer cómo interviene la inteligencia musical en el desarrollo integral de los 

alumnos de primero y segundo ciclos de primaria de una escuela primaria. 

 

Fundamentación 
Lázaro-Tortosa, Marco-Arenas y Sánchez-López (2021, pp. 1-8) en su estudio 

Identificación del talento musical entre escolares de la Comunidad Autónoma de la Región 

de Murcia en España, hablan sobre la necesidad de identificar los talentos musicales como 

recurso para atender todas las inteligencias de los alumnos que participaron en el estudio. 

En sus resultados muestran que, entre ellos existen diferentes capacidades y habilidades 

musicales, algunos poseen un talento simple, otros uno complejo y otros un talento 

superdotado. Así, sugieren que la educación artístico-musical debería convertirse en un eje 

fundamental del sistema educativo, ya que se fomenta el desarrollo integral de las personas 

y se potencia la actividad cognitiva general del cerebro. 

Tejero (2018, p. 40) en su tesis Inteligencia musical: concepto y desarrollo, propone 

llevar a cabo una formación musical que contribuya al desarrollo de las diferentes 

capacidades intelectuales de los alumnos, especialmente bajo la tutela del profesor de 

grupo, quien se apoyaría en la música al tocar un instrumento y/o cantar, para potenciar las 

competencias como la lingüística, lógico-matemática o corporal. Señala la conveniencia de 

valorar cada una de las inteligencias de manera individual, especialmente la inteligencia 

musical con base en secuencias ligadas al desarrollo natural y al entorno de los niños. 
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Metodología y técnicas empleadas 
La investigación se desarrolló con método cualitativo con enfoque hermenéutico para 

hacer una aproximación de las experiencias en el entorno social, explicarlas, comprenderlas 

y describirlas. Se llevó a cabo en una institución educativa privada ubicada en la ciudad de 

Saltillo Coahuila. 

Los resultados muestran el trabajo realizado con los niños de primaria, durante 4 

meses por 2 maestros universitarios y 2 estudiantes de la carrera de música. Durante el 

proceso de trabajo en la escuela privada, se les enseñó a los niños una canción popular, 

se integró un coro y algunos de ellos tocaron instrumentos musicales a manera de orquesta.  

Los 17 participantes en este estudio fueron los alumnos de tercero a sexto año de primaria 

cuyas edades oscilaron entre 8 y 12 años, inscritos durante el ciclo escolar 2023-2024 

quienes fueron entrevistados. 

Las entrevistas se transcribieron textualmente para su análisis mediante el software 

MAXQDA. 

 

Resultados alcanzados o esperados 
La música hizo experimentar en los niños su propia capacidad de expresión a partir 

de las emociones que se asocian a la canción.  Con sus propias palabras ellos definieron 

la experiencia en su participación en la orquesta  afirmando:  

Me gusta la música y cómo se escucha y me divierto mucho. (I. 6º primaria); Es una 

de mis materias favoritas. (I. 6º primaria); Se me hizo muy divertido (D. 6º primaria); Me he 

sentido como que feliz. (B. 5º primaria); Muy feliz porque a mí me gusta la música (M. 3º 

primaria); Me gustó participar porque a mí me gusta la música (E. 4º primaria). 

A partir de la actividad musical, las competencias sociales se vieron favorecidas 

debido a la práctica en grupo.  Estas competencias fueron manifestadas desde los 

siguientes puntos de vista: 

a) La convivencia: Es muy divertido porque convivo mucho con mis compañeros (V. 

6º primaria) 
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b) La capacidad de atender: Hasta que la directora, una compañera, nos diera la 

indicación nosotros cantábamos (A. 4º primaria) 

c) La posibilidad de aportar algo al grupo: Yo participo tocando el piano. Yo lo traje 

de mi casa, me lo regalaron. (O. 5º primaria) 

La experiencia con la música, permitió identificar la forma en la que se involucran los 

procesos cognitivos y la forma en la que aplican el lenguaje musical adecuadamente 

expresado con sus propias palabras: A mí me gusta mucho escuchar la música o también 

hacerla yo, pues a veces canto. (M. 3º primaria); Cuando tocan los instrumentistas 

cantamos muy bajito para que los instrumentos se escuchen.  Todos deben de cantar igual, 

aunque hay partes donde un grupo canta y pues se espera y otro grupo pues empieza a 

cantar y pues así se nota y se escucha padre, como si fuera un eco. (I. 6º primaria) 

 
Conclusiones o reflexiones finales 

La investigación muestra evidencias de que se logró un aprendizaje complejo, al 

incorporar la propia actividad del niño, ya sea el canto o tocar un instrumento y llevarlo a su 

integración a un grupo. Un ejemplo de aprendizaje complejo está representado en la alumna 

que dirigió a sus compañeros.  Ella asumió los tiempos al marcar el compás y llevar un 

pulso correcto como directora de la orquesta.  

Los resultados de la presente investigación reflejan el impacto positivo de las 

actividades musicales que en forma extracurricular recibieron los niños. Es importante 

mencionar que el efecto que tuvo en las emociones, es relevante también para la formación 

de quienes estudian la carrera de música y se preparan para incursionar en el ámbito laboral 

público o privado contribuyendo a la formación integral del ser humano. 

En el proceso de aprendizaje es relevante la experiencia significativa de haber 

iniciado el gusto por la música educativa, a partir de la participación en el trabajo lúdico. 

 
Innovación y aportes 

La innovación se encuentra en la integración de procesos didáctico-

psicopedagógicos de la música, con actividades graduales y significativas para los infantes, 

las cuales reflejaron aportes importantes en el desarrollo cognitivo (adquisición y uso del 
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lenguaje musical); motriz (movimientos coordinados en la dirección del canto y orquesta, y 

en la ejecución de los instrumentos); social (trabajo colaborativo entre el grupo coral e 

instrumentistas); y afectivo ( la expresión de emociones a través de la experiencia musical). 
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Resumen 
El tema aborda, cómo jóvenes afrodescendientes del Norte del Cauca, Colombia, 

específicamente de Puerto Tejada, Miranda y Santander de Quilichao, establecen vínculos 

con guetos africanos del exterior a través de la música, particularmente géneros como 

salsa, rap y reggaetón, que tienen profundas raíces africanas. Estos jóvenes se expresan 

con la música como un medio para reconstruir una identidad étnica afrodescendientes y 

una memoria de resistencia. A pesar de ser géneros musicales a menudo marginados, 

encuentran en ellos una forma de visibilizar sus identidades y buscar reconocimiento social. 

Participan en eventos culturales y reality shows, mostrando su conexión con la música y su 

deseo de inclusión en la sociedad. El trabajo investigativo se enfocó en comprender estas 

dinámicas culturales y cómo contribuyen al reconocimiento de las identidades 

afrocolombianas en el ámbito educativo y social de cómo han ido construyendo sus mundos 

de vida. 

Palabras clave: Afrodescendientes, Norte del Cauca, Salsa, rap y reguetón, ritmos de 

resistencia, identidad étnica, mundo sonoro, diáspora, musicar, rururbanas 

 

En el norte del Cauca, en municipios como Puerto Tejada, Miranda y Santander de 

Quilichao, los jóvenes afrodescendientes han encontrado en la música un espacio de 

expresión, resistencia y construcción identitaria. Géneros como la salsa, el rap y el 

reggaetón —tradicionalmente asociados a sectores populares y muchas veces marginados 

del canon musical hegemónico— se convierten en lenguajes que condensan memorias 

colectivas, vínculos diaspóricos y búsquedas de reconocimiento social. 

La pregunta que guio esta reflexión se origina en un escenario de tensiones: ¿cómo 

es que jóvenes pobres, semirrurales y marginados socialmente recurren a géneros 

musicales que también cargan con estigmas de exclusión para hacerse visibles y reclamar 
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ser reconocidos socialmente? La paradoja es reveladora: son músicas negadas por el 

discurso oficial y al mismo tiempo constituyen los vehículos mediante los cuales los propios 

jóvenes afrodescendientes interpelan a la sociedad que los invisibiliza. 

La investigación se apoyó en un trabajo de campo etnomusicológico que incluyó 

entrevistas, versiones orales, observación participante, grabaciones, transcripciones 

musicales y documentación bibliográfica. El contacto con jóvenes músicos —muchos de 

ellos corteros de caña en los ingenios azucareros o integrantes de orquestas locales— 

permitió observar la centralidad de la música en su vida cotidiana y en sus estrategias de 

supervivencia. No se trató únicamente de registrar producciones sonoras, sino de 

comprender la práctica musical como una actuación situada, performativa y cargada de 

sentido social. En este sentido, se adoptó el concepto de musicar (Small, 1998) para señalar 

que la música no es solo objeto estético, sino acción que crea comunidad, memoria y 

resistencia. 

Se buscó un acercamiento interpretativo y narrativo, en diálogo con las voces de los 

propios actores. Así emergieron relatos que vinculan lo local con lo global, pues los jóvenes 

afronortecaucanos, gracias al acceso a tecnologías digitales, redes sociales y circuitos 

culturales transnacionales, tejen conexiones simbólicas con guetos afroamericanos en 

Nueva York, Puerto Rico y Panamá. Tal como señala Wade (2000), la música en contextos 

afrocolombianos no puede desligarse de los procesos históricos de racialización, pobreza 

y exclusión; es en esa intersección donde cobra fuerza como acto político y cultural. 

El caso de la salsa resulta paradigmático. En Puerto Tejada resuena todavía la 

memoria de Álvaro del Castillo, cantante del Grupo Niche, quien con su voz llevó a 

escenarios internacionales la sonoridad de su tierra. Ese legado se entrelaza hoy con las 

prácticas de cantantes como Leider Velasco, salsero de Miranda, que ven en la salsa no 

solo una tradición heredada, sino una manera de afirmar su lugar en el mundo. Lo mismo 

ocurre con el rap y el reggaetón: géneros que, aunque señalados por estereotipos de 

violencia o banalidad, se transforman en dispositivos de autoestima y visibilidad. Estos 

ritmos son, en palabras de José Jorge de Carvalho (2001), “territorios de identidad” que 

permiten reconfigurar subjetividades negras en un país que aún no supera la colonialidad 

del poder. 
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En este proceso, lo que emerge es la construcción de identidades rururbanas: 

jóvenes que, aunque insertos en contextos semirrurales de exclusión, incorporan referentes 

urbanos globales y los mezclan con prácticas locales. Así, un cortero de caña puede rapear 

sobre la explotación laboral, o un estudiante de colegio periférico puede grabar reggaetón 

en su computador casero y difundirlo en plataformas digitales, trazando puentes entre la 

vereda y la ciudad, entre el ingenio y el barrio, entre el Cauca y el Caribe. 

Los hallazgos muestran que la salsa, el rap y el reggaetón no deben entenderse solo 

como estilos musicales, sino como estrategias de resistencia cultural y educativa. A través 

de ellos, los jóvenes elaboran memorias de resistencia, confrontan los estigmas sociales y 

ensayan nuevas formas de ciudadanía global mediadas por lo sonoro. La música, entonces, 

no es un adorno cultural sino un campo de disputa y de creación de sentido, un espacio 

donde la exclusión estructural se enfrenta con creatividad, afecto y deseo de pertenencia. 

Los ritmos de resistencia en el norte del Cauca revelan la potencia de lo sonoro como 

herramienta pedagógica, política y comunitaria. Más que géneros marginados, la salsa, el 

rap y el reggaetón son prácticas vitales que inscriben a los jóvenes afrodescendientes en 

un mundo que, aunque les niega derechos, no logra silenciar sus voces. En su hacer 

musical está contenida una pedagogía de la dignidad y una apuesta por el reconocimiento 

de un mundo sonoro afro, que trasciende fronteras y afirma la vida en medio de la 

adversidad. 

 

La salsa como horizonte cultural en el norte del Cauca 
La salsa ha definido, a lo largo del siglo XX, no solo el gusto musical en Cali, sino 

también el comportamiento cultural de amplios sectores populares del norte del Cauca. La 

fuerza que este género ejerció en la capital vallecaucana se extendió rápidamente a los 

municipios caucanos, configurando un campo sonoro compartido y translocal. 

 

Como ha documentado Lise Waxer (2000), la llegada de la salsa a Cali se produjo a 

través de los marineros que arribaban por el puerto de Buenaventura. Ellos transmitieron 

una forma de cosmopolitismo obrero hacia los sectores populares de la ciudad, 

mayoritariamente negros y mestizos, quienes estaban excluidos de las élites cosmopolitas 
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pese a participar de las dinámicas internacionales de los mercados y las migraciones. Para 

estos sectores, la salsa y sus raíces antillanas se convirtieron en un símbolo accesible de 

estar en el mundo, una manera de vivir la modernidad global desde la periferia urbana. 
Los marineros transmitieron una especie de cosmopolismo alternativo de “clase 
obrera” a los sectores populares de Cali, que son de etnia negra y mestiza. Mientras 
las aperturas económicas y el desarrollo tecnológico vinculaban esta gente a los 
mercados y corrientes internacionales, estaban bloqueados-por razones de clase 
social, etnia y falta de recursos- para participar en las esferas de las elites 
cosmopolitas. La salsa y las raíces antillanas, pues, ofrecieron un símbolo accesible 
para “estar en el mundo”, que adoptaron de los marineros, conformando una 
sensibilidad simultáneamente local y conectada al mundo global (WAXER, 2000, p. 
3). 

 

El proceso de difusión que Waxer sitúa en los barrios obreros de Cali en los años 

cincuenta y sesenta tuvo un eco particular en los pueblos del norte del Cauca a partir de las 

décadas de 1980 y 1990, cuando se dio el florecimiento de las orquestas salseras y el 

posicionamiento definitivo de Cali como la “capital mundial de la salsa”. Esta expansión no 

se limitó al baile o al consumo discográfico: generó formas de actuación musical que pronto 

exigieron profesionalización y apertura de espacios de grabación. Un ejemplo de ello es el 

estudio fundado en Miranda por Carlos Calvache, con el propósito de ofrecer a los músicos 

caucanos oportunidades de proyectarse a través del disco. El fenómeno coincidió con el 

auge de la industria discográfica en Colombia, donde los vinilos y, posteriormente, los CD 

se cargaron de valor simbólico en los sectores populares. Tener un equipo de sonido y las 

últimas grabaciones de Nueva York o Puerto Rico significaba prestigio y capital cultural 

dentro del barrio. 

Los discos, además, modificaron las dinámicas del baile. En la década de 1990, con 

el auge de las “viejotecas”, los acetatos llegaron a suplir la presencia de grandes orquestas 

en vivo, permitiendo que los bailes de barrio se trasladaran a clubes nocturnos y “grilles”. 

Este proceso favoreció el desarrollo de un estilo propio: el paso caleño, una manera singular 

de bailar salsa que se expandió también entre los jóvenes nortecaucanos. 

El prestigio de tocar en orquestas exigía a los jóvenes una formación musical cada 

vez más sólida. Muchos de ellos combinaban el empirismo con bases de lectoescritura 

adquiridas en casas de la cultura o en bandas de viento municipales, donde aprendían 

instrumentos fundamentales para la salsa como trombones, trompetas, saxofones, violines, 
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contrabajos y, por supuesto, la percusión afrolatina de congas, timbales y cencerros. 

Algunos, buscando ampliar su horizonte, acudían al Instituto Popular de Cultura de Cali, al 

Conservatorio Antonio María Valencia, a la Universidad del Valle o a maestros particulares 

que les transmitían el arte de la salsa. En palabras de Calvache: “No hay que ser ni tan 

académico ni tan popular, uno debe estar preparado para los cambios. El músico es para 

la gente; qué tengo yo como músico para ofrecerle a la gente”. 

Aprender la música antillana de Cuba y Puerto Rico se volvió, desde los años 

ochenta y noventa, un requisito indispensable para los cantantes solistas y los 

instrumentistas del norte del Cauca. La meta no era simplemente ganar concursos ni 

protagonizar competencias, sino alcanzar un espacio en las grandes orquestas de Cali, 

aquellas que abrían las puertas a los “toques” de oportunidad, donde la experiencia de 

compartir escenario era, por sí misma, un triunfo. 

En municipios como Miranda, Puerto Tejada y Santander de Quilichao, la 

conformación de agrupaciones musicales se convirtió en un motivo de orgullo colectivo. Los 

relatos de sus protagonistas así lo demuestran: Diógenes Velasco de Miranda, cantante de 

salsa que debutó en la orquesta Cali Charanga; Willy Caicedo y Fabio Lucumí de Puerto 

Tejada, integrantes de La Identidad; Jadín Charria de Miranda en El Sol Naciente; y Gonzalo 

Arias, trompetista que pasó por Los Niches y Nelson y sus Estrellas. También figuran 

nombres como Leider Velasco, actual vocalista de la orquesta Juglar de Miranda; Javier 

Vásquez de Puerto Tejada, quien brilló en el Grupo Niche y en Son de Cali; Álvaro del 

Castillo, igualmente vocalista del Grupo Niche; y Tuto Jiménez, uno de los fundadores de 

esa legendaria agrupación. A ellos se suman Medardo Aponzá, cantante, guitarrista y 

percusionista; y Luis Armando Reyes, también cantante y percusionista, ambos de Puerto 

Tejada. 

La lista de escenarios compartidos da cuenta del lugar que estos músicos 

conquistaron: desde alternar con Henry Fiol de Nueva York, Andy Montañez, Tito Nieves y 

la Sonora Ponceña de Puerto Rico, hasta presentarse junto a Ricardo “Richie” Ray y Bobby 

Cruz, o compartir tarima con las grandes orquestas de Venezuela como Nelson y sus 

Estrellas, La Bronco y Dimensión Latina. En Cali, además, los caucanos se cruzaron con 

figuras locales de renombre, como los hermanos Manyoma: Ever, cantante del grupo 
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Caney; Hermes, vocalista de La Ley; y Wilson, conocido como Wilson Saoko, voz de Fruko 

y sus Tesos. 

En medio de este entramado musical, las memorias personales cobran un valor 

especial. Leider Velasco, por ejemplo, recuerda con orgullo que su modelo ha sido Celia 

Cruz, a quien conoció en 1982. Relata además que su paisano Carlos Calvache tuvo el 

privilegio de alternar con la “Reina de la Salsa” en la legendaria Fania, un hecho que 

confirma cómo la salsa, desde el norte del Cauca, se enlazó con la historia universal de la 

música caribeña. 

La propia noción de “salsa” revela esta hibridez cultural. Basada en la canción Échale 

salsita del cubano Ignacio Piñeiro (1933), la palabra “salsa” pasó de ser un recurso culinario 

a un elemento expresivo en la música caribeña. Interjecciones como “salsa”, “azúcar” o 

“sabor” no solo animaban al público, sino que configuraban un lenguaje simbólico de 

identidad y pertenencia. Como lo reconocía Tito Puente con ironía: La salsa es lo que como 

con mis espaguetis, pero gracias a esa pequeña palabra que no significa nada, todos 

nosotros hemos encontrado un modus vivendi durante las últimas décadas (ÁLVAREZ, 

2003, p.24), pero al mismo tiempo, bajo esa etiqueta aparentemente banal, se consolidó un 

modus vivendi para músicos y bailarines de toda una generación. 

Para los caucanos, participar en la escena salsera de Cali fue una oportunidad de 

ascenso cultural y laboral. Como afirmaba un músico de Miranda, “Cali no tenía mucho que 

ofrecernos, pero para un músico, especialmente para los caucanos, llegar a tocar en una 

orquesta grande de la ciudad significaba conseguir trabajo”. En otras palabras, la salsa se 

convirtió no solo en un género musical, sino en un dispositivo de movilidad social y en un 

referente fundamental de la construcción identitaria en la región. 

 

Las mujeres en la salsa 
La historia de la salsa en Cali y en el norte del Cauca no puede contarse sin la 

presencia de las mujeres. Así como en las Antillas, también aquí surgieron orquestas 

femeninas que desafiaron la costumbre: mujeres cantando, bailando y ejecutando 

instrumentos que hasta entonces parecían exclusivos de los hombres. Esta irrupción, 

aunque breve, dejó huella en la memoria musical de la región. Sin embargo, más que 
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responder a una conciencia de género, su auge estuvo marcado por la influencia de la 

industria del espectáculo y, sobre todo, por el contexto del narcotráfico que en los años 

ochenta y noventa atravesaba la vida cultural de Cali. 

Los relatos de los pobladores recuerdan cómo, en ese tiempo, el dinero del 

narcotráfico se infiltró en la contratación de las orquestas de salsa. Muchos músicos se 

vieron beneficiados con viajes, giras internacionales y altos pagos, aunque algunos 

terminaron envueltos en procesos judiciales. Fue precisamente en esa época de bonanza 

y riesgo cuando las orquestas femeninas encontraron escenarios: eran contratadas para 

presentarse en clubes exclusivos, tanto en Colombia como en el extranjero. Con la caída 

del Cartel de Cali y la crisis económica de los noventa, aquellas grandes agrupaciones 

fueron reemplazadas por contrataciones más puntuales y reservadas. Varias de esas 

orquestas femeninas emigraron entonces hacia Miami, buscando continuidad en su 

proyecto artístico. 

Hoy la participación femenina en la salsa ha tomado otros caminos. Ya no se trata 

de orquestas exclusivamente de mujeres, sino de la presencia activa en agrupaciones 

mixtas, en las que las jóvenes no solo interpretan instrumentos, sino que también apuestan 

por una formación académica musical. Tal es el caso de Helen Catalina Sánchez, 

clarinetista de Miranda, formada en la escuela musical de su pueblo y hoy estudiante de 

licenciatura en música en la Universidad del Valle, además de cantante de baladas y boleros 

cubanos. 

A su lado, otras mujeres siguen marcando el compás. Diana Lorena Mina Pontón, 

licenciada en educación preescolar, encontró en su “voz bonita” la puerta de entrada a la 

música. Tras iniciar en el coro universitario, perfeccionó su técnica vocal y hoy es la cantante 

de la orquesta de salsa Juglar, con la que ensaya en Miranda cada domingo, además de 

ser vocalista en otra agrupación en Florida, Valle. Y en la misma orquesta Juglar brilla la 

juventud de Mirlen Moreno Calvache, quien a los diecisiete años toca el trombón de varas, 

instrumento aprendido en la pre-banda de la Casa de la Cultura de Miranda, mientras 

proyecta estudiar contaduría. 

La salsa, en este recorrido, muestra que las mujeres ya no son invitadas pasajeras 

en un mundo masculino. Su presencia crece, se diversifica y se afianza entre la tradición 
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popular y la formación académica, trazando un camino que reivindica tanto la música como 

la vida misma en el norte del Cauca.Inserir o texto completo fonte em Arial, tamnho 12, 

espaçamento 1,5. Recuo de parágrafo 1,25. Alinhamento justificado. Os tópicos são 

opcionais. Os autores podem optar por enviar um texto sem divisões. 

 
Rap y reggaetón: consumos culturales y nuevas identidades 

Con el auge de la sociedad de consumo en las décadas de 1990 y 2000, los discos 

compactos y los videos musicales se convirtieron en objetos de deseo entre los jóvenes del 

norte del Cauca. Antes de que muchos de estos temas llegaran a las emisoras locales o 

alcanzaran amplia circulación nacional, ya era posible conseguir en Puerto Tejada copias 

de los últimos lanzamientos internacionales. La circulación de estos objetos mercantiles no 

solo implicaba entretenimiento, sino que funcionaba como una forma de pertenencia a un 

circuito global de significados. 

El rap y el reggaetón, en particular, encontraron en esta dinámica una vía privilegiada 

para arraigarse en el gusto juvenil. A través de los CDs, los casetes piratas y luego los DVD 

musicales, los jóvenes comenzaron a construir identidades culturales ancladas en 

referentes que surgieron en barrios afros e hispanos de Nueva York, pero que a su vez 

tienen raíces jamaicanas y caribeñas. Como señala Castells (1999), los grupos sociales y 

territorios históricamente marginados, al vincularse con los flujos de la economía global, 

encontraron en estas músicas una posibilidad de escapar a la marginalidad y de afirmarse 

simbólicamente en un mundo que los excluye materialmente. 

Recordemos que el hip-hop, considerado género madre del rap, no nació de la nada: 

emergió como una prolongación secular y popular de las formas primeras de la música 

religiosa afroestadounidense, desplazando la espiritualidad hacia un terreno laico, callejero 

y creativo. El rap, a su vez, radicalizó esta energía en signos de identidad urbana, con un 

lenguaje propio, directo, combativo, enraizado en la experiencia de los barrios. 

El Rap, En sus inicios, brotó de las maniobras del disc jockey en las salas de baile, 

donde la aguja del tocadiscos —la púa— se transformó en un instrumento creador. A partir 

de interrupciones, cortes y mezclas de vinilos, los DJs generaban nuevas bases sonoras, 

sobre las cuales uno o varios solistas improvisaban versos. De ese cruce entre rimas 
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callejeras, ráfagas rítmicas, bromas, consignas y efectos vocales nació una estética lúdica 

y contestataria, acompañada de escenificaciones provocadoras que ampliaban la fuerza 

expresiva del género (Encarta, 2000). 

El término hip-hop designó desde sus comienzos a la cultura en su conjunto —baile, 

música, grafiti, moda—, mientras que rap se vinculó de manera más específica con la 

dimensión musical. Sus letras se nutrieron, en buena parte, de fórmulas publicitarias y 

estilos conversacionales de la radio y la televisión, reciclados en un contexto de remezclas 

de música disco que los jóvenes negros, hispanos y chicanos disfrutaban en los guetos al 

aire libre. En ese sentido, rap proviene del inglés, donde significa “criticar severamente”, 

aunque también se le ha asociado al acrónimo rhythm and poetry, ritmo y poesía. 

El origen jamaiquino, sin embargo, permanece como una huella profunda. Los DJs y 

la música dub, nacidos en los barrios pobres de Kingston, aportaron técnicas de estudio y 

de improvisación que migraron hacia el hip-hop neoyorquino. En el reggae, las pistas 

instrumentales podían multiplicarse en versiones distintas gracias al ingenio de los discs 

jockeys, quienes, aun sin ser reconocidos como creadores plenos, dieron color, textura y 

diversidad a los temas originales (Salewicz & Boot, 2001). 

Ese lenguaje improvisado del DJ, cargado de canturreos, gritos, exhortaciones y 

bromas, era la voz del jamaiquino pobre, del ídolo del ghetto, un reflejo cultural de los 

marginados urbanos. Lo que en su tiempo fue rechazado e incomprendido, se convirtió en 

el germen de una de las expresiones musicales más influyentes y universales de la 

modernidad (Santana, 1994). 

El reggaetón —también escrito reguetón— es un género que hunde sus raíces en el 

raggamuffin, descendiente directo del reggae jamaicano y profundamente marcado por el 

influjo del hip hop neoyorquino latino. Su singularidad radica en el uso de hablas locales del 

español y en el diálogo constante con otros ritmos caribeños como la bomba y la salsa. En 

esa fusión, el pulso del reggae y la cadencia del rap en español dieron lugar a una nueva 

forma musical que, con el tiempo, se consolidó bajo el nombre de reggaetón o reguetón. 

Los primeros ecos de este género se escucharon a comienzos de la década de 1990, 

cuando aparecieron canciones de rap en español con fuerte carga social. En Puerto Rico, 

sus orígenes se vincularon con la escena under, una circulación clandestina de casetes y 
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discos que desafiaban la censura y el rechazo social. Las letras, cargadas de jerga urbana 

y crudeza, retrataban las realidades de los barrios populares. Ese lenguaje directo, 

irreverente y sin maquillaje fue lo que lo acercó con rapidez a las juventudes 

latinoamericanas, especialmente en el Caribe, donde encontró su hábitat natural: la calle, 

la fiesta y el baile. 

Musicalmente, el reggaetón se caracteriza por sus líneas de bajo profundas, su 

estructura repetitiva y su “clave rítmica” inconfundible, heredera del dancehall jamaicano y 

de las experimentaciones con el funk en los años ochenta. Ese patrón rítmico, casi 

hipnótico, lo convirtió en un referente fácil para el baile, dándole a los cuerpos una guía 

marcada que derivó en coreografías intensas, sensuales y provocativas, entre ellas el 

famoso perreo. 

Las críticas, sin embargo, no se hicieron esperar. Si bien muchos lo acusan de 

repetitivo en lo sonoro, las mayores objeciones recaen en sus letras: tachadas de violentas, 

sexuales y machistas. Diversos estudios incluso han señalado que los sonidos, las 

palabras, la estética y la actitud del reggaetón evocan un imaginario asociado al vandalismo 

y la delincuencia, una marca que para sus detractores resulta más peligrosa que el mismo 

sexismo. 

Pero más allá de las controversias, lo cierto es que el reggaetón se consolidó como 

una de las expresiones musicales más influyentes de la modernidad latinoamericana. Entre 

la marginalidad y la masividad, entre la condena y la fascinación, ha construido un territorio 

cultural propio en el que la juventud encuentra tanto una manera de bailar como un espacio 

para afirmar sus identidades. 

Es necesario recordar que el reggae género madre del reggaetón, nació en los 

barrios pobres de Jamaica, en los callejones de Kingston donde la vida se tejía entre el 

asfalto caliente, la violencia estructural y la esperanza colectiva. De esos lugares, y en 

particular del legendario gueto de Trenchtown, emergieron sus mejores exponentes, voces 

que desde la marginalidad alcanzaron a resonar en el mundo entero. La música, cargada 

de espiritualidad rítmica y de denuncia, se convirtió en el eco de una comunidad que resistía 

desde la creatividad. 
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Sobre el origen del término reggae abundan versiones. Algunos sostienen que 

proviene de una contracción irónica utilizada por las clases altas jamaicanas, que la 

llamaban raggamuffin music, la “música de los desarrapados”, con el ánimo de marcar 

distancia y desprecio. Otros afirman que el vocablo pertenece al argot sexual, designando 

un estado erótico, un movimiento del cuerpo. Santana (2007) recuerda que también puede 

derivarse de streggae, palabra del ghetto que aludía a la rudeza de lo ragged, lo andrajoso, 

aquello que porta con orgullo la marca de la pobreza. 

Sea cual sea su raíz lingüística, lo cierto es que el reggae es hijo de la precariedad 

y de la dignidad popular. Es un lenguaje musical nacido de la carencia material, pero 

fecundado por la abundancia creativa; una sonoridad que transformó la marginación en 

poesía rítmica y que, desde sus inicios, llevó inscrita la fuerza del ghetto como memoria 

cultural y como resistencia. 

Los jóvenes afrodescendientes nortecaucanos encontraron en la música un espejo 

donde mirarse y un espacio para reinventarse. Puerto Tejada, por ejemplo, se convirtió en 

un lugar donde, a pesar de la marginalidad social y económica, las sonoridades del rap y el 

reggaetón circularon con rapidez. A través de los objetos mercantiles de la sociedad de 

consumo CDs pirateados en las esquinas, videos musicales reproducidos en televisores 

comunitarios o teléfonos móviles, estos géneros dejaron de ser lejanos y se transformaron 

en materia cotidiana, en símbolos de pertenencia y de posibilidad. 

Lo interesante no es únicamente la circulación del producto, sino la manera en que 

dichos consumos fueron apropiados y resignificados. La globalización, que suele 

presentarse como amenaza homogeneizadora, también abrió grietas por donde se filtraron 

estilos que, aunque nacidos en barrios afro e hispanos de Nueva York y con raíces 

jamaiquinas, dialogaban con la experiencia vital de los jóvenes nortecaucanos. En esas 

letras cargadas de ritmo y protesta, en esos cuerpos que bailan con furia o con cadencia, 

se fue tejiendo una identidad cultural que resistía el silenciamiento histórico. 

Como señala Manuel CASTELLS (1999, p.371), “grupos sociales y territorios por 

vincularse con la economía global, por escapar de la marginalidad” encontraron en estos 

géneros una vía para reconocerse y ser reconocidos. El rap y el reggaetón no se limitaron 

a entretener: se convirtieron en relatos de vida, en espejos de luchas, en horizontes de 
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dignidad. Desde Puerto Tejada, Miranda y Santander de Quilichao, la música no fue solo 

un eco de lo foráneo, sino un modo de afirmarse en el mundo, de gritarle a la sociedad que 

también allí se crean mundos posibles, vibrantes y profundamente afrocolombianos. 
Francisco se pone de pie y con su camiseta azul clara y cachucha azul oscuro con 
rayas, hace un gesto con las manos invitando a Yerson para que lo acompañe. 
Yerson lo mira y se va levantando lentamente de la silla, hace una revisión rápida 
de su cuerpo con las manos, las que observo que son grandes, toscas y llenas de 
callos por su trabajo como cortero de caña y entre cortas palabras y gestos 
corporales le dice que se “monte” (que lo acompañe verseando) y empiezan a 
menear sus cuerpos suavemente. Los brazos de Francisco se mueven como si 
intentara con sus manos coger sus genitales, pero no, son los gestos característicos 
de los raperos, alterna los movimientos tocando de vez en cuando el borde de su 
cachucha y con una mirada perdida al aire respira hondo como preparándose para 
el canto. Se miran y con sonidos guturales se comunican y de repente de los labios 
de Francisco aparece un “ajá brother” y Yerson le responde “tu pa”. Se les ve 
tímidos, al principio no se les entiende lo que cantan, el problema no es de ellos, es 
mío, me cuesta comprender su lenguaje. Cantan varias veces, pero percibo que 
suena lo mismo, son las letras las que cambian, hacen varios textos, pero sobre una 
misma pista grabada previamente, interpretan sus canciones. (Rapeo entre Yerson 
y Francisco, de Miranda-Cauca). 

 

El canto fluye más allá de una simple expresión. Observo como las narraciones de 

sus textos revelan un acumulado histórico y los problemas sociales que en sus 

composiciones e interpretaciones hacen que se evite el olvido de esa dimensión histórica 

de su cultura afro en este territorio colombiano. 
Ay, yo sigo trabajando y por mi buscaría otro trabajo /Ay, yo sigo trabajando, 
trabajándole al patrón/ No le tiro más canela la caña que es para él,/ Ay, yo sigo 
trabajando y las penas olvidando/ Pero estoy alucinao solo a ti te entrego /ajá Tego 
my brother, él es mi raper cortero/nuestro brother, mi pana que siente la sangre de 
mi gente, de antes/ nuestra gente Ay, yo sigo trabajando, pensando, actuando, mis 
manos a la caña no van/.(Rapeo entre Yerson y Francisco). 

 

El impacto de estos géneros en el norte del Cauca debe entenderse, por tanto, no 

solo como un proceso de imitación cultural, sino como un ejercicio de resignificación local. 

El rap, con su fuerza de denuncia social, resonó en jóvenes que experimentaban exclusión, 

violencia y desempleo en contextos semirrurales. El reggaetón, con su carga de 

corporalidad, baile y erotismo, les ofreció un espacio de visibilidad y reconocimiento entre 

pares, y un modo de articularse a redes juveniles transnacionales. En ambos casos, lo que 

circula no es únicamente música, sino objetos de identidad que median la inserción de los 

jóvenes en el mundo global desde los márgenes del Cauca. 
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En el norte del Cauca, el rap se convirtió en una voz propia de los jóvenes 

afrodescendientes, una voz que oscilaba entre lo comercial y lo social. No era extraño 

escuchar en sus letras la influencia de la industria musical, con temáticas de moda, pero 

también relatos cargados de denuncia frente al maltrato, el consumo de drogas, la 

sexualidad y la salud. Aquella tensión entre el entretenimiento y la crítica social revelaba 

una juventud que buscaba expresarse sin censuras, aunque, como recuerda Aponzá 

(2006), “son buenos músicos, pero por ajustarse a las políticas de sus iglesias se limitan a 

participar”. La fe y la religión, en este caso, actuaban como filtro y frontera en la práctica 

artística. 

Si bien la música del Pacífico colombiano continuaba siendo un referente emocional 

y cultural, los jóvenes la mezclaban con rap y reggaetón, creando una fusión sonora que 

expresaba tanto pertenencia territorial como apertura global. En esa búsqueda de 

referentes, admiraban a figuras locales como Junior Yei y Bilova de Buenaventura, pero 

también a íconos internacionales como Héctor “el Bambino”, Don Omar y Daddy Yankee, 

provenientes de Puerto Rico. 

En esta misma dinámica emergieron talentos nortecaucanos que soñaban con 

reconocimiento más allá de su territorio. Uno de ellos fue Baby John, oriundo de Puerto 

Tejada, quien logró abrirse camino como reguetonero y participar en el reality televisivo 

Factor X. Su presencia en un escenario mediático nacional no solo simbolizó el alcance de 

estas músicas en la juventud afrocolombiana, sino también el anhelo de visibilidad en una 

sociedad que históricamente los ha marginado. 

En esa mezcla de herencias, limitaciones religiosas, influencias globales y 

aspiraciones mediáticas, el rap y el reggatón en el norte del Cauca se convirtieron en 

espejos donde los jóvenes afrodescendientes proyectaron sus luchas, deseos y sueños de 

reconocimiento. 

 

Conclusiones 
La trayectoria de los cantantes e instrumentistas nortecaucanos en las orquestas de 

salsa revela mucho más que la historia de agrupaciones musicales: constituye un testimonio 

vivo de procesos de movilidad cultural, social y económica que marcaron profundamente a 
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la región en las últimas décadas del siglo XX. La apropiación de la música antillana, 

inicialmente un desafío técnico y estético, se transformó en una vía para trascender los 

límites locales, tejiendo vínculos con la escena caleña y proyectando sus voces hacia 

escenarios internacionales. 

El paso de estos músicos por agrupaciones emblemáticas como Cali Charanga, Los 

Niches, Grupo Niche, Son de Cali, o la participación en encuentros con figuras legendarias 

como Celia Cruz, Andy Montañez, Tito Nieves o Richie Ray y Bobby Cruz, confirma que el 

norte del Cauca no solo absorbió los lenguajes de la salsa, sino que también los reconfiguró, 

aportando sonoridades, estilos interpretativos y sensibilidades propias. Se trata de un 

proceso de intercambio cultural donde los artistas locales no fueron meros receptores, sino 

protagonistas activos que dieron continuidad y vitalidad al movimiento salsero. 

Asimismo, la memoria oral recogida en los testimonios de los músicos evidencia el 

orgullo de pertenecer a este universo, orgullo que no se reduce a lo individual, sino que se 

comparte comunitariamente. Relatar la participación en una orquesta o el hecho de haber 

compartido escenario con ídolos internacionales, significa también reafirmar la dignidad 

cultural de un territorio históricamente estigmatizado por la pobreza, la violencia y la 

exclusión. En ese sentido, la salsa en el norte del Cauca ha sido una plataforma de 

resistencia simbólica y de visibilidad positiva, capaz de resignificar identidades. 

En conclusión, las orquestas de salsa del norte del Cauca deben entenderse como 

espacios de formación y de circulación de saberes musicales, pero también como 

escenarios de ascenso social y de construcción de orgullo comunitario. Su historia 

demuestra que la música no solo entretiene: es una práctica cultural que posibilita 

movilidad, abre horizontes y ancla en la memoria colectiva el valor de las luchas y los 

talentos que desde territorios periféricos han dejado huella en la historia universal de la 

salsa. 

La experiencia musical de los jóvenes afrodescendientes rururbano del norte del 

Cauca (Puerto Tejada, Miranda y Santander de Quilichao) revela un campo de tensiones y 

resistencias donde la música se erige como un dispositivo central de expresión cultural, 

identidad y subsistencia. A través de géneros históricamente marginados como la salsa, el 

rap y el reggaetón, estos jóvenes configuran un lenguaje propio para denunciar sus 
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condiciones de vida marcadas por la precarización laboral en los ingenios azucareros, la 

exclusión social y la marginalidad histórica de sus territorios. 

 

La incorporación de las tecnologías digitales ha permitido ampliar el alcance de estas 

expresiones, posibilitando un diálogo entre lo local y lo urbano-global. Desde allí, emergen 

nuevas formas de ser y habitar lo urbano sin necesidad de desplazarse físicamente, pues 

lo urbano se convierte en un horizonte simbólico de progreso, cultura y reconocimiento. 

Este proceso evidencia cómo los jóvenes reconfiguran sus identidades desde lo musical, 

articulando imaginarios urbanos con experiencias territoriales campesinas y 

afrodescendientes, generando prácticas híbridas que los conectan con circuitos 

internacionales sin perder la raíz comunitaria. 

No obstante, persiste una falta de legitimación académica y social hacia estas 

prácticas estéticas. A pesar de los avances epistemológicos en torno al reconocimiento de 

saberes regionales y populares, las expresiones afrodescendientes, campesinas y 

ancestrales continúan situadas en posiciones de menor valoración frente a los cánones 

artísticos hegemónicos. Este déficit refuerza la necesidad de ampliar los marcos o mejor, 

los referentes conceptuales desde los cuales se interpretan las prácticas culturales, 

reconociendo que en ellas habita un conocimiento situado, una memoria colectiva y una 

capacidad de resistencia frente a las lógicas de exclusión. 

En suma, el mundo sonoro de estos jóvenes constituye una práctica política y 

estética que produce sentidos comunitarios y transnacionales, resignifica el territorio y 

construye identidades juveniles complejas. Analizar sus músicas implica comprender que 

no son únicamente expresiones artísticas, sino modos de vivir, habitar y transformar la 

realidad social desde la fuerza creativa de lo popular. 
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Introdução 
Esse texto é um recorte de uma pesquisa de mestrado que investigou performances 

musicais5 ocorridas durante os encontros-aula6 das disciplinas de Grupos Musicais I ao VI 

– Percussão (GMP), do Curso de Licenciatura em Música da Universidade do Estado de 

Santa Catarina (UDESC)7. Realizou-se uma etnografia junto as turmas em dois momentos 

diferentes: segundo semestre de 2024 e no primeiro semestre de 2025. Enquanto o cenário 

de campo foram os encontros-aulas, os sujeitos da pesquisa foram as pessoas discentes 

das disciplinas8. 

Para esta comunicação temos como objetivos: (a) compreender como na etnografia 

os processos de descrição, releitura e reorganização dos diários de campo possibilitam 

realizar as analizes dos dados construídos junto ao campo; (b) discutir os conceitos de 

rizoma, agenciamento e devir, respaldadas em Félix Guattari (1930-1992) e Gilles Deleuze 

 
5 Compreendemos performance musical enquanto um encontro de quaisquer pessoas que fazem música e 
estabelecem relações durante a ação da performance (Small, 1998, 2003). Tal entendimento fundamenta-se na 
concepção de música de Christopher Small (1927-2011). 
6 Cunhamos o termo composto “encontros-aula” após as análises dos registros etnográficos. O termo buscou 
contemplar tanto os aspectos pedagógicos quanto a forte compreensão relacional presente nas características 
ético-músico-pedagógicas do campo investigado. 
7 Este estudo situa-se junto ao grupo de pesquisa musicAR: artisticidade. cultura. educação musical, que está 
vinculado ao Departamento de Música e ao Programa de Pós-Graduação em Música do Centro de Artes, Design 
e Moda da Universidade do Estado de Santa Catarina. Link para o espelho no CNPq: 
dgp.cnpq.br/dgp/espelhogrupo/9684589118242223. 
8 Para preservar a identidade das pessoas participantes, os nomes foram substituídos por nomes fictícios, tal 
qual é recomendado pelo Comitê de Ética da UDESC,  

http://dgp.cnpq.br/dgp/espelhogrupo/9684589118242223
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(1925-1995), como ferramentas analíticas para compreender as transformações e a 

produção de subjetividades que ocorreram nas performances musicais observadas. 

 

Procedimento metodológico: dos registros às análises e categorizações 
O etnógrafo "inscreve" o discurso social: ele o anota. Ao fazê-lo, ele o transforma 
de acontecimento passado, que existe apenas em seu próprio momento de 
ocorrência, em um relato, que existe em sua inscrição e que pode ser consultado 
novamente (Geertz, 1989, p. 14). 

 

Uma etnografia não se resume aos registros realizados, mas estes têm importância 

central. Os aprendizados envolvidos em uma etnografia, em seu modo de ser estar e fazer, 

convergem para que a pessoa etnógrafa aprimore sua descrição – a qual é realizada com 

seu parceiro mais íntimo, o diário de campo (Geertz, 1989; Magnani, 2012; Pires, 2011; 

Weber, 2009). Ao inscrever algum acontecimento no diário pode-se, em diferentes 

momentos da pesquisa, retornar incontáveis vezes a mesma cena para refletir e analisar o 

acontecimento (Geertz, 1989, 2009; Magnani, 2012) – exercício não apenas possível como 

recomendado. 

Durante esta pesquisa, o diário de campo (DC) foi sendo organizado e reorganizado, 

à medida que esses processos de aprimoramento se desenvolviam. Segundo Magnani 

(2009, 2012) os registros do diário de campo podem ser distinguidos em dois tipos: notas 

de campo e relato de campo. O primeiro refere-se aos registros fragmentados feitos durante 

a imersão do campo; o segundo, é feito após o trabalho de campo, quando as notas são 

passadas a limpo, realizando detalhamentos e reflexões sobre os acontecimentos. Pires 

(2011) ressalta que ao passar a limpo as notas esparsas do diário, as gravações de áudios, 

vídeos e fotografias, funcionam como complementos ao relato. Para Weber (2009), além 

dessas duas distinções de registros, que nomeia como “diário etnográfico” e “diário de 

pesquisa”, ele acrescenta mais uma: o “diário íntimo”, onde a pessoa etnógrafa anota seus 

humores e sentimentos a respeito do campo. 

Durante a pesquisa foram elaboradas duas versões de diário: uma física, onde 

registrou-se as notas durante a experiência dos acontecimentos do campo; e uma segunda 

versão no computador, onde as notas soltas se tornavam relatos. No decorrer da pesquisa, 

o diário digital tornou-se uma mescla dos três tipos de registros (Weber, 2009), onde é 
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possível encontrar registrado notas esparsas, detalhamentos de cenas, transcrições de 

falas, reflexões pessoais e teóricas sobre/com o campo. 

Outro ponto importante foi a releitura dos registros enquanto o cenário de campo 

acontecia – antes das análises e categorizações dos relatos. Essas releituras esporádicas 

ocorreram principalmente com as notas soltas no diário físico, conforme eram lidas, 

escrevia-se apontamentos na página ao lado – deixada em branco para essa finalidade. Os 

apontamentos eram principalmente referentes as observações, por exemplo: quais 

aspectos dos sujeitos poderiam ser observados nos próximos encontros-aula, como 

observar as performances musicais de algumas peças especificas e que gestos durante a 

performance eram repetidos ou não. 

Figura 1 - diário de campo (DC) 

 
Fonte: acervo pessoal (2025). 

 

Geertz (2009) explica que, ao realizar uma etnografia, a pessoa pesquisadora passa 

por dois estados: o “estar lá” e o “estar aqui”. Enquanto “estar lá” é o momento de 

construção de dados, pois, refere-se à imersão etnográfica no campo, onde a pessoa tem 

a experiência dos acontecimentos junto ao grupo estudado. O “estar aqui” diz respeito ao 



 

216 
 

trabalho posterior do campo, onde as observações são analisadas e categorizadas. É o 

momento de distanciamento do campo, em que os dados brutos – inicialmente organizados 

de maneira cronológica – são ressignificados e reorientados em uma narrativa coerente. 

Durante esse processo novas questões e reflexões foram sendo formuladas: 

 
As bases do olhar interpretativo para as cenas são os pensamentos de Small, 
Guattari e Deleuze. Essas fundamentações teóricas-conceituais apontam que o 
foco analítico, para compreender as subjetividades produzidas nas performances 
musicais das turmas de GMP, devem estar nos processos relacionais dos sujeitos. 
A questão é: quais relações estão se evidenciando nos relatos? 
É possível analisar as relações dos acontecimentos em diferentes ângulos e 
diferentes camadas. Em um primeiro momento, pode-se compreender se estamos 
olhando para as relações entre os sujeitos ou para as relações dos sujeitos com 
outros aspectos do fazer musical. Um segundo momento é entender quais são 
esses outros aspectos: espaço físico; instrumentos; dinâmica do entro-aula; afetos; 
repertórios; obrigatoriedade de cursar a disciplina; saberes envolvidos... 
Essas relações podem ser pensadas enquanto processos analíticos isolados ou de 
modo transversal (Guattari, 2004). Ao mesmo tempo, para analisar os 
acontecimentos, pode-se considerar a produção de subjetividades de apenas um 
sujeito perante o coletivo ou o próprio coletivo produzindo suas subjetividades. 
É importante lembrar que nenhuma dessas escolhas excluem a possibilidade das 
outras, pois, são escolhas de recortes interpretativos dos acontecimentos (DC, 
03/02/2025). 

 

Se no “estar lá” a imersão foi junto ao cenário do campo, a imersão do “estar aqui” 

se deu junto aos registros e as reflexões teóricas. As questões e reflexões formuladas ao 

reorganizar as escritas dos diários orientaram as escolhas analíticas dos registros. Pois, é 

na articulação de descrições etnográficas com fundamentações teóricas-conceituais, que 

se encontra o desafio do processo de “estar aqui” (Geertz, 2009). Na próxima seção 

abordamos três conceitos que emergiram de nossas análises, que são discutidos a partir 

de relatos do diário de campo. 

 

Uma performance musical com seus rizomas, agenciamentos e devires 
 

Durante o segundo semestre de 2024, a turma de GMP foi composta por discentes 

de fases distintas e por pessoas externas ao curso de música9. Dentre essas pessoas está 

 
9 No início de cada semestre, os cursos da UDESC disponibilizam edital com vagas remanescentes em 
disciplinas de graduação, permitindo matrículas de pessoas externas na modalidade de disciplina isolada. 
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Letícia, uma estudante de graduação do curso de Licenciatura em Ciências Biológicas da 

Universidade Federal de Santa Catarina (UFSC). No primeiro dia de participação de Letícia, 

foi proposto à turma que tocassem uma peça em que os instrumentos sonoros eram sacolas 

plásticas – além de Letícia, outras pessoas também estavam tendo contato pela primeira 

vez com essa peça. 

A interação da peça musical consiste em que as pessoas tenham uma sacola na 

mão, que vão de plásticos mais grossos para plásticos mais finos – obtendo assim sons 

que graves e agudos. Quando todas as pessoas estão com uma sacola, alguém faz o papel 

de conduzir os toques desses objetos-sonoros, indicando entradas, saídas e intensidades. 

O conjunto musical-sonoro é de uma paisagem sonora de chuva, que pode ser intensificada 

ou amenizada conforme a condução da pessoa. 

 
No momento em que a turma toda está com uma sacola, a professora apaga a luz 
e a sala fica em penumbra, com apenas as luzes dos postes entrando pelas janelas. 
Ela se posiciona no centro da sala e pede para prestarmos atenção aos sons 
externos, buscando identificar os timbres e a qual distância estamos desses sons. 
A percepção sonora é de que há um silêncio que tenciona e congela. Antes dessa 
peça tocamos e dançamos com as músicas de coco e de ciranda, os sons eram 
fortes e rápidos – eram enérgicos. Agora, estamos em um silêncio abissal, que deixa 
tudo em suspensão, carregando foco sobre a pessoa que vai conduzir o som da 
chuva nas sacolas plásticas (DC, 26/08/2024). 

 

Ao longo do semestre letivo essa peça não foi mais realizada, por diversas vezes foi 

falado sobre, mas nunca mais executada. No penúltimo encontro-aula, duas semanas após 

a turma ter realizado o recital temático (RT)10, enquanto conversavam sobre a possibilidade 

de acontecer outro momento de recital, a peça musical de paisagem sonora de chuva voltou 

como uma possibilidade de entrar no repertório do RT. 

 
Antes de dispensar a turma a professora comenta que gostaria de conversar 
rapidamente sobre a possibilidade de no próximo recital temático o grupo realizar a 
peça com as sacolas plásticas (retomando a performance musical do som de chuva, 

 
Nossas análises nesta comunicação centram-se em Letícia, mas Denis e Clara também participaram da turma 
de 2024 de GMP como pessoas discentes externas. 
10 Os recitais temáticos são performances musicais que integram as turmas das disciplinas de GMP, junto a 
turmas do Ensino Fundamental e/ou Médio, de escolas públicas. Esses recitais foram realizados ao longo do 
semestre letivo e estão vinculados ao Projeto de Ensino e Extensão "Cirandas de Cidadania", que é coordenado 
pela Professora Doutora Vânia Beatriz Müller e esta vinculado ao Departamento de Música da UDESC. 
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realizada no início do semestre letivo). Para confirmar que toda a turma sabia ao 
que ela se referia, a professora pergunta para Letícia se ela já estava frequentando 
os encontros-aulas quando essa peça foi mostrada. 
 
Professora para Letícia: você estava no dia que a gente fez isso aqui? [apontando 
para as sacolas plásticas] 
 
Letícia: estava. Inclusive, eu super utilizei essa prática em um estágio meu. 
 
Professora [visivelmente feliz e surpresa com o comentário]: que estágio!? 
 
Letícia: de licenciatura em ciências. A gente estava falando de hidrosfera e dai no 
momento, pra fechar a aula, usei as sacolas. Não sei se eu podia me apropriar disso, 
mas eu já levei para as crianças do meu estágio. 
 
Professora: óbvio que sim! Que alegria saber disso. Você não tem alguma foto ou 
vídeo disso? 
 
Letícia: não. Foi uma coisa bem curta. Assim, eu tinha levado as sacolas e bem no 
finalzinho a gente fez, de forma bem curtinha. 
 
Vânia: que fantástico. Qual o tema em ciências? 
 
Letícia: hidrosfera, falando sobre água, bacia hidrográfica. 
[...] 
 

Figura 2 - Letícia contando para a professora quando realizou a performance musical com 

as sacolas plásticas em seu estágio de ciências biológicas 

 
Fonte: acervo pessoal (04/11/2024) 

 
Após o diálogo, a professora explica o desejo que têm de levar essa peça para o 
próximo RT, buscando abordar com as crianças questões ambientais. A professora 
pergunta pra turma como abordar esse tema numa performance musical, conforme 
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algumas pessoas propõem ideias, a professora pede pra Letícia narrar como foi 
realizar essa prática no seu estágio. 
 
Letícia: era sobre hidrosfera. A gente falou bastante sobre água, desde a parte 
química até a parte social. E dai, no final, a gente fez uma chuvarada assim... foi 
bem legal. Dai separei também as três sacolas... separei do mais grave pro mais 
agudo também, bem certinho... e... foi bem legal, bem divertido. E, acho que esses 
sons como eles estão sendo pensados [referindo-se a uma proposta para o RT]. 
Como ele é muito dentro dos sons que temos na mata atlântica a gente podia trazer 
isso. 
 
Professora comentando em meio a fala: prooonto, é isso! 
 
Letícia continua: E aí a gente pode trazer.... a gente pode contextualizar sobre esse 
bioma, que é onde a gente está inserido. Da até pra falar sobre espécies, sei lá... 
sobre especulação imobiliária, sobre o aumento da chuva por conta das mudanças 
climáticas e dai a gente faz uma chuvarada, uma catástrofe com muito vento. 
Porque essas coisas acontecem, mas não com essa intensidade. Acho que dá pra 
levar essas questões climáticas assim. Acho que faz sentido e... também, fica uma 
coisa bem nossa (DC, 04/11/2024). 

 

Deleuze e Guattari (2011) apontam que em um rizoma nunca se sabe que linhas 

serão conectadas e nem as proporções que as conexões podem chegar. Rizoma é um 

termo da botânica que define um tipo de caule subterrâneo ou superficial que se expande 

em múltiplas direções, de forma não linear. Enquanto conceito filosófico, o rizoma 

apresenta uma proposta de imagem-pensamento que contempla movimento, conexão, 

heterogeneidade, imprevisibilidade e multiplicidade (Deleuze; Guattari, 2011). Segundo os 

autores, o mais microscópico acontecimento pode incitar a produção de rizoma. É o que se 

observa na cena, as conexões rizomáticas de Letícia se fazem junto a: experiência de 

performance musical; elementos de ciências biológicas; experiência de docência durante 

seu estágio; aspectos climáticos e sociais-climáticos. Essas conexões acontecem no 

intermezzo, ou seja, no entre-meio dos elementos heterogêneos, sem hierarquias, começo 

ou fim. 

Nesse processo rizomático os elementos acoplam-se de tal maneira que engendram 

agenciamentos maquínicos, que correspondem as interações corporais dos sujeitos com 

os diferentes elementos e, também, agenciamentos coletivos de enunciação, que são 

observados no que comunica essas ações (Deleuze; Guattari, 1977, 2008). Os 

agenciamentos são conjuntos que acoplam todo tipo de elemento, colocando-os para 
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funcionar conjuntamente, expandindo suas organizações iniciais, mas, sem perdê-las de 

fato (Deleuze; Guattari, 1977, 2008; Deleuze; Parnet, 1998; Guattari; Rolnik, 1996). 

Para Zourabichvilli (2004), identifica-se um agenciamento quando conseguimos 

descrever o acoplamento de um conjunto de relações materiais e imateriais que influencia 

a produção de subjetividades. Portanto, as conexões dos agenciamentos de Letícia podem 

ser descritas como sendo: escola básica, uma proposta da peça musical experienciada, 

ensinamentos sobre hidrosfera e prática musical. Essas conexões enunciam como ela 

aglutinou os elementos heterogêneos e os modificou. 

Já os agenciamentos engendrados durante o encontro-aula em que Letícia contou 

sobre sua experiência de estágio, pode ser descrito como sendo o acoplamento: da 

interação de Letícia com a professora, narração do ocorrido, escuta da turma, retomada da 

peça musical e do espanto e alegria da professora ao saber do acontecimento. Esses 

acoplamentos enunciam possibilidades de relações com desenvolvimento musical. 

Letícia se relaciona de tal maneira com o momento de performance musical dos sons 

da chuva, que ao final da performance já não era a mesma do início (Small, 1998). Desse 

modo, é cabível interpretar que há uma produção de devir (Deleuze; Guattari, 1997a; 

Zourabichvili, 1997). Ao levar essa experiência para uma aula de ciências no ensino 

fundamental, ela não imita uma prática musical, ao contrário, ela propõe uma 

ressignificação para a performance musical. É nesse fazer-se no e com o processo 

rizomático que emerge o devir de Letícia, um devir proponente de uma performance musical 

ou um devir-docente (Müller e Sthöher, 2021). 

 

Considerações 
 

A pesquisa apontou que a descrição, releitura e reorganização dos registros não é 

uma mera formalidade da etnografia, mas um processo que permite uma proximidade e 

compreensão dos dados construídos junto a fundamentação teórica. Pois, enquanto as 

descrições etnográficas nos permitiram acessar diferentes dimensões dos acontecimentos 

do campo.  A fundamentação teórica, a partir dos conceitos de rizoma, agenciamento e 

devir, possibilitou evidenciar como essas dimensões afetaram os sujeitos pesquisados.  



 

221 
 

Ao analisar a cena de Letícia, junto a performance musical das sacolas plásticas, 

com esses três conceitos – rizoma, agenciamento e devir – é possível compreender de 

maneira transversal (Guattari, 2004) como uma mesma experiência de performance 

musical pode possibilitar multiplicidade de conexão (rizoma), acoplamentos de elementos 

heterogêneos (agenciamento) e acontecimentos de transformação (devir). 

Além disso, este recorte da pesquisa aponta a importância de considerar as práticas 

músico-pedagógicas como acontecimentos coletivos de processos relacionais, que podem 

ser capazes de iniciar um movimento de acesso as inventividades dos sujeitos. 
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México 
 

Breve descripción 
La motivación es un factor clave para el aprendizaje, especialmente en contextos 

educativos como el nuestro. Sin embargo, los modelos educativos tradicionales y enfoques 

homogéneos limitan su desarrollo en los estudiantes. En México, la educación primaria 

enfrenta importantes desafíos, especialmente en la personalización del aprendizaje. Las 

aulas son diversas, con estudiantes que tienen diferentes necesidades y estilos de 

aprendizaje, pero estas diferencias no siempre se abordan adecuadamente. 

Dentro de este contexto, el aprendizaje musical presenta retos particulares. Los 

estudiantes a menudo enfrentan problemas de autopercepción y falta de motivación, 

especialmente en actividades como el aprendizaje instrumental, que requiere práctica 

constante y compromiso. 

Sabemos que la interacción con compañeros y maestros es fundamental para la 

motivación. Sin embargo, en el aula, estas conexiones no siempre se aprovechan al 

máximo para fortalecer el compromiso y el aprendizaje de los estudiantes. 

Por ello, considero crucial desarrollar un currículum y estrategias pedagógicas que 

fomenten un aprendizaje significativo. Estas estrategias deben responder a las necesidades 

psicológicas de los estudiantes, como la autonomía, la competencia y la relación, con la 

finalidad de promover un desarrollo integral en contextos educativos diversos 

 

Planteamiento y justificación del problema 
La motivación es el motor que impulsa el aprendizaje significativo. Esto es 

especialmente relevante en el ámbito musical, donde los estudiantes necesitan estar 
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comprometidos no solo para adquirir habilidades técnicas, sino también para disfrutar y 

explorar su potencial creativo. Sin embargo, la motivación no siempre se aprovecha 

adecuadamente en los contextos educativos actuales. 

Durante décadas, los sistemas educativos han subestimado el papel de la motivación 

en los procesos de enseñanza y aprendizaje. 

En su lugar, han priorizado enfoques homogéneos y rígidos que no consideran las 

necesidades individuales de los estudiantes. Esto deja a muchos alumnos desmotivados y 

desconectados de su aprendizaje, especialmente en áreas artísticas como la música. 

Aquí es donde la Teoría de la Autodeterminación nos ofrece una perspectiva valiosa. 

Este enfoque destaca tres necessidades psicológicas básicas que son esenciales para el 

bienestar y el compromiso de los estudiantes: 

● Autonomía: Sentirnos dueños de nuestras decisiones y aprendizaje. 

● Competencia: Percibir que somos capaces de enfrentar desafíos y lograr objetivos. 

● Relación: Construir conexiones significativas con los demás. 

La teoría señala que al satisfacer estas necesidades, se crea un ambiente donde los 

estudiantes se sienten motivados de manera intrínseca y comprometidos con su 

aprendizaje. Por otro lado, es bien sabido que la música, como herramienta educativa, tiene 

un impacto único en los estudiantes al reforzar la autoestima y la autopercepción, al fomenta 

las relaciones sociales mediante actividades grupales como ensambles o coros, donde la 

colaboración y el respeto son esenciales, además de brindar una vía para explorar 

emociones y desarrollar habilidades sociales, promoviendo así un desarrollo integral. 

Habiendo dicho lo anterior es evidente que necesitamos enfoques más inclusivos y 

efectivos en la enseñanza musical por lo que considero que implementar estrategias 

basadas en la TAD puede transformar el aprendizaje en un proceso que responda a las 

necesidades psicológicas de los estudiantes, que promueva ambientes motivadores y 

adaptados a su diversidad y que les permita no solo adquirir habilidades técnicas, sino 

también desarrollar confianza, conexión social y una relación significativa con la música. 

 
 
 



 

225 
 

 
Objetivos / propósitos/ metas 

Objetivo General 

Analizar el impacto de la satisfacción de las 3 necesidades básicas propuestas en la 

Teoría de la Autodeterminación (autonomía, competencia y relación) en la motivación y 

autopercepción musical de los estudiantes de 4to grado de primaria del Colegio John F. 

Kennedy para el aprendizaje de la flauta dulce. 

Objetivos Específicos 

1. Evaluar los niveles iniciales de motivación y autopercepción musical de los 

estudiantes de 4to grado de primaria hacia el aprendizaje de la flauta dulce antes de aplicar 

intervenciones basadas en la teoría de la autodeterminación. 

2. Diseñar e implementar estrategias de enseñanza que incorporen los principios de 

la teoría de la autodeterminación para mejorar la motivación de los estudiantes hacia el 

aprendizaje de la flauta dulce. 

3. Medir el cambio en la motivación de los estudiantes después de la aplicación de 

las intervenciones basadas en la teoría de la autodeterminación. 

4. Analizar el progreso en el desarrollo de habilidades musicales de los estudiantes 

después de la implementación de las estrategias basadas en la teoría de la 

autodeterminación. 

5. Comparar los resultados de los grupos que reciben intervenciones basadas en la 

teoría de la autodeterminación com quienes no las reciben para evaluar el impacto en su 

motivación y en su autopercepción musical. 

 
Hipótesis 

La satisfacción de las 3 necesidades psicológicas básicas propuestas en la Teoría 

de la Autodeterminación (autonomía, competencia y relación) a estudiantes de 4to grado 

de primaria del colegio John F. Kennedy durante el aprendizaje de la flauta dulce mejora la 

motivación y la autopercepción en el aprendizaje de habilidades musicales. 
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Fundamentación 

•El desarrollo humano y la niñez intermedia 

•La Teoría de la Autodeterminación 

•Los 3 fundamentos de la autodeterminación 

•Factores que influyen en la autodeterminación 

•Aprendizaje musical instrumental 

•Métodos y enfoques para el aprendizaje musical instrumental 

•Desafíos comunes en el aprendizaje instrumental musical 

•Bienestar psicológico 

•Subdimensiones del bienestar psicológico 

•La Teoría de la Reproducción de Pierre Bourdieu 

 

Metodología y técnicas empleadas: 
Para abordar el problema de la motivación y autopercepción en el aprendizaje 

musical, utilicé un enfoque cuantitativo. Este método me permitió analizar de manera 

precisa los cambios observados en los estudiantes después de aplicar las estratégias 

pedagógicas basadas en la Teoría de la Autodeterminación (TAD). 

El diseño de la investigación fue cuasiexperimental, realicé mediciones antes y 

después de las intervenciones pedagógicas. Este enfoque me permitió evaluar el impacto 

directo de las estrategias implementadas en el grupo de estudiantes participantes. 

La muestra estuvo conformada por 20 estudiantes de 4to grado de primaria del 

Colegio John F. Kennedy, quienes participaron activamente en el estudio y las actividades 

diseñadas. 

Para medir los niveles de motivación y autopercepción musical de los estudiantes, 

utilicé un cuestionario aplicado en dos momentos clave: 

● Antes de las intervenciones pedagógicas, para establecer un punto de partida. 

● Después de las intervenciones, para evaluar los cambios y avances logrados 
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La intervención consistió en la implementación de estrategias basadas en la TAD, 

utilizando el enfoque del Método Flauta-Do. Este método integró actividades diseñadas 

para: 

● Fomentar la autonomía, al permitir que los estudiantes seleccionaran repertorios y 

participaran en actividades creativas. 

● Desarrollar la competencia, con tareas progresivas y retroalimentación constante. 

● Fortalecer las relaciones, mediante dinámicas grupales que promovieron la 

colaboración y el apoyo mutuo. 

Los datos recopilados a través de los cuestionarios fueron analizados comparando 

los resultados pre y postintervención. Este análisis permitió identificar: 

● Incrementos en los niveles de motivación intrínseca. 

● Mejoras en la autopercepción de habilidades musicales. 

● Cambios positivos en la interacción y compromiso de los estudiantes 

 
Resultados alcanzados o esperados 

Uno de los resultados más notables fue el incremento en la motivación de los 

estudiantes, estos mostraron mayor interés en participar en las actividades de clase y un 

esfuerzo constante por mejorar sus habilidades musicales. Lo anterior indica que las 

estrategias implementadas lograron captar su atención y fomentar su compromiso con el 

aprendizaje. 

Otro hallazgo fue el aumento en la autopercepción de los estudiantes respecto a sus 

habilidades musicales. Muchos de ellos expresaron sentirse más seguros y confiados al 

tocar la flauta dulce, lo que refleja un avance no solo técnico, sino también emocional. 

Se observó un fortalecimiento en las relaciones sociales dentro del aula. Los 

estudiantes se sintieron más conectados entre ellos y conmigo, lo que contribuyó a mejorar 

el clima general del aula. Este ambiente de apoyo mutuo fue clave para su progreso. 

Estos resultados confirman la importancia de satisfacer las necesidades psicológicas 

de los estudiantes: 

● Autonomía: Les permitió tomar decisiones sobre su aprendizaje. 

● Competencia: Les ayudó a sentirse capaces y eficaces en sus actividades. 
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● Relación: Fomentó un sentido de pertenencia y conexión en el aula. 

Satisfacer estas necesidades no solo promovió el compromiso de los estudiantes, 

sino que también facilitó un aprendizaje más significativo y duradero. 

En resumen, los resultados obtenidos demuestran que implementar estrategias 

pedagógicas basadas en la TAD puede transformar el aprendizaje musical, haciéndolo más 

motivador, inclusivo y efectivo. Estos avances no solo benefician a los estudiantes en el 

ámbito musical, sino también en su desarrollo emocional y social. 

 
Conclusiones o reflexiones finales 

Puedo concluir que la motivación es efectivamente un factor crucial en cualquier tipo 

de aprendizaje, especialmente en el relacionado con aprendizaje instrumental musical. La 

práctica musical es una actividad que requiere de un alto nivel de atención, esfuerzo y 

dedicación por lo que estar motivado tendrá un efecto directo en nuestra experiencia y 

puede hacer de esta una actividad de alto disfrute. Los resultados del estudio demuestran 

que estudiantes motivados son más propensos a disfrutar del proceso de aprendizaje, 

experimentan menos ansiedad y estrés y suelen desarrollar una actitud positiva hacia su 

instrumento y hacia la música en general. 

Independiente al contexto, la educación debe ser inclusiva y los docentes debemos 

contar con las herramientas pedagógicas que nos permitan llevar a cabo nuestra labor de 

la manera más efectiva posible. No basta con enseñar los contenidos curriculares, debemos 

también crear lazos positivos de confianza y pertenencia en las aulas, desarrollar la 

competencia y la autonomía y modificar estrategias para personalizar la enseñanza y 

aprendizaje buscando llegar a cada estudiante de la mejor manera posible. 

Howard Gardner ya planteaba la necesidad de una personalización del aprendizaje 

en su libro “Inteligencias Múltiples” argumentando que la educación del futuro debe 

centrarse en el individuo. En México, es necesario pensar en un sistema educativo que 

maximice el potencial de cada persona, que sea sensible a las diferencias y a las 

necesidades específicas de cada uno de nosotros. Sabemos que es virtualmente imposible 

que un solo ser humano sea capaz de dominar todas las disciplinas existentes, por lo que 

es necesario que cada estudiante se especialice en un campo de su interés. Creo 
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firmemente que la educación musical es un derecho humano y también creo que gran 

porcentaje de individuos encuentran en ella su forma de entender el mundo por lo que una 

formación integral debe incluir a la educación artística. Bajo esta premisa, considero que 

los docentes de música son responsables de impartir clases de la más alta calidad por el 

bienestar integral de los alumnos, por lo que atender las necessidades psicológicas básicas 

dentro del aula debe formar parte de su formación profesional. La teoría de la 

autodeterminación es, bajo mi punto de vista, una herramienta bastante poderosa que 

puede ser aplicada en el contexto del aprendizaje instrumental musical. La evidencia 

sugiere que los estudiantes están más motivados y comprometidos cuando se sienten 

competentes, autónomos y con vínculos positivos con las personas a su alrededor, incluidos 

compañeros de clase y profesores. Esta teoría puede ayudar a los profesores a comprender 

también la importancia de la retroalimentación en el aprendizaje musical. Al proporcionar 

retroalimentación constructiva y alentadora, los profesores pueden aumentar la percepción 

de competencia de los estudiantes y, por lo tanto, mejorar su motivación y compromiso con 

la música. 

 
Innovación y aportes 

Los resultados de esta investigación no solo tienen implicaciones dentro del ámbito 

musical, sino que también ofrecen lecciones valiosas para la educación en general. Uno de 

los hallazgos más importantes es la confirmación de que las estratégias pedagógicas 

basadas en teorías motivacionales, como la Teoría de la Autodeterminación (TAD), son 

esenciales para el aprendizaje significativo. Estas estrategias colocan a los estudiantes en 

el centro del proceso educativo, ayudándoles a desarrollar no solo habilidades técnicas, 

sino también confianza, autonomía y un compromiso genuino con su aprendizaje. 

Las estrategias propuestas contribuyen a crear aulas más equitativas y motivadoras. 

Al atender las necesidades individuales de los estudiantes, estas intervenciones permiten 

que cada alumno alcance su potencial, independientemente de sus estilos de aprendizaje 

o contexto personal. Este enfoque fomenta un espacio donde todos los estudiantes se 

sienten valorados y capaces de participar activamente. 
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Y aunque esta investigación se centró en el aprendizaje musical, sus implicaciones 

van más allá de este campo. 

● La mejora en la motivación y la autopercepción musical tiene un impacto positivo 

en otras áreas del desarrollo académico, como la resolución de problemas y el pensamiento 

crítico. 

● También influye en el ámbito personal, fomentando habilidades como la resiliencia, 

la gestión emocional y la colaboración, que son esenciales para la vida cotidiana. 

Este enfoque interdisciplinario subraya el valor de integrar estrategias motivacionales 

en cualquier contexto educativo. 
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Introdução 
En la asignatura Metodología de la Educación Musical 2 de la carrera de Pedagogía 

en Música, se identificó la falta de un enfoque inclusivo y de atención a la diversidad. Esta 

situación evidenciaba necesidades de apoyo en la revisión de los recursos y estrategias 

didácticas utilizadas en el curso, con el propósito de alinearlas con los principios del Diseño 

Universal de Aprendizaje (DUA). 

Para abordar esta problemática, se elaboró un protocolo de análisis que permitiera 

evaluar la idoneidad de las estrategias y recursos desde una perspectiva inclusiva. A través 

de un instrumento validado por expertos, los profesores y profesoras en formación 

analizaron los recursos didácticos del curso y propusieron oportunidades de uso alineadas 

con el DUA. Posteriormente, se realizaron focus groups y entrevistas con el objetivo de 

comprender cómo se produce la transición desde una enseñanza tradicional hacia una 

enseñanza inclusiva. 

El estudio, de carácter exploratorio, se desarrolló con un diseño no experimental, 

transversal y de enfoque cualitativo. La muestra estuvo constituida por el estudiantado que 

cursó la asignatura en el segundo semestre de 2024. Los resultados se evaluaron a partir 

de las matrices de análisis completadas por los participantes, así como del estudio de los 

discursos recogidos en las entrevistas y focus groups  
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Breve descripción 

El presente informe expone los resultados de un proyecto de investigación en 

docencia universitaria, realizado en una asignatura de didáctica de la educación musical, 

dentro de un programa de formación inicial de docentes de una universidad chilena. Los 

objetivos del proyecto se orientaron a evaluar la idoneidad didáctica de las estrategias, 

procedimientos y recursos utilizados en la asignatura, generando evidencia para la mejora 

de la formación didáctica con enfoque inclusivo. 

El estudio tuvo un carácter exploratorio, con un diseño no experimental, transversal 

y de enfoque cualitativo. Los participantes fueron los 14 estudiantes que cursaron la 

asignatura en el 2S de 2024. Se construyó una matriz de análisis basada en las pautas 3.0 

del Diseño Universal de Aprendizaje (DUA), y se validó mediante expertos. A continuación, 

los estudiantes, trabajando en duplas y con el apoyo de la matriz, analizaron los recursos y 

estrategias didácticas presentados en la asignatura y propusieron oportunidades de uso 

alineadas con los principios del DUA. 

Los resultados muestran la identificación de numerosas barreras presentes en los 

recursos didácticos de la asignatura, y ofrecen un conjunto de propuestas para la mejora. 

Asimismo, dejan en evidencia aspectos deficitarios en la formación pedagógica general y 

en las experiencias de práctica. Se proyecta utilizar estos resultados en la mejora de los 

recursos didácticos de la asignatura, ampliándola a los demás componentes curriculares 

(objetivos, métodos y evaluación) según las orientaciones del DUA. 

 
Planteamiento y justificación del problema 

La asignatura Metodología de la Educación Musical 2 forma parte del plan de 

estudios de Pedagogía en Música de la Pontificia Universidad Católica de Valparaíso 

(Chile). Su objetivo es preparar a los estudiantes de pedagogía para impartir la asignatura 

Música en el nivel Enseñanza Media. Toma como referentes, entre otros, el currículo escolar 

nacional y los Estándares de Formación Inicial Docente para carreras de Pedagogía en 

Música vigentes en Chile. Estos documentos relevan la inclusión y la atención a la 
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diversidad, al igual que lo hacen varias normativas nacionales sobre educación. No 

obstante, estos aspectos no han sido considerados en la estructuración de la asignatura. 

En sus experiencias prácticas durante el programa formativo, los estudiantes 

encuentran una presencia considerable de estudiantes con discapacidad, dificultades de 

aprendizaje, diversidad cultural, entre otras características. Si bien parecen sensibilizados 

con el tema gracias la formación pedagógica general que reciben en el plan de estudios, y 

manejan ciertos elementos conceptuales sobre estas situaciones, no cuentan con recursos 

didácticos adecuados ni con una capacidad suficiente para desarrollar estrategias 

apropiadas para implementar una didáctica inclusiva en el aula.  De ahí la necesidad de 

analizar los objetivos, las experiencias formativas y los materiales pedagógicos de la 

asignatura, para replantearla, de manera que ofrezca una formación que responda a esas 

demandas. 

 

Objetivos / propósitos/ metas 
1. Evaluar la idoneidad didáctica de las estrategias y procedimientos utilizados en el 

curso Metodología de la Educación Musical 2, generando evidencia para la implementación 

de la enseñanza de la música con un enfoque inclusivo. 

2. Evaluar las potencialidades y/o limitaciones de los recursos didácticos entregados 

en el curso para un trabajo inclusivo en educación musical. 

3. Propiciar en la comunidad de estudiantes y formadores de docentes de educación 

musical el interés por el enfoque inclusivo mediante ejemplos concretos de material 

didáctico construido o adaptado. 

 

Fundamentación 
La inclusión educativa busca la creación de comunidades que reconozcan y valoren 

la diversidad, creando oportunidades para abordar estas necesidades y reducir las barreras 

en la cultura, las políticas y las prácticas pedagógicas a nivel de aula (Abramo, 2012; Booth, 

Black-Hawkins y Ainscow, 2002). Los desafíos en la implementación de la educación 

inclusiva son significativos para la educación superior, especialmente en la formación de 

futuros docentes, quienes deberán incorporar este enfoque en su ejercicio profesional 
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futuro. Esto podría concretarse especialmente en la formación en didáctica de la 

especialidad también en el caso de la educación musical (Culp y Clauhs, 2020; Fuelberth y 

Todd, 2017). 

El Marco del Diseño Universal de Aprendizaje (DUA) es fundamental para minimizar 

las barreras y avanzar hacia la inclusión de respuestas educativas pertinentes a las 

características de todos los estudiantes en el aula. Ofrece un enfoque integral para abordar 

la diversidad en el aula y garantizar que todos los estudiantes tengan acceso a una 

educación de calidad que responda a sus particularidades. Los principios del DUA 

proporcionan pautas y directrices que permiten abordar las necesidades individuales de los 

estudiantes y planificar respuestas educativas adaptadas a sus características específicas 

en el aula de educación musical (Blackburn y McGrath, 2021; CAST, 2024; Quaglia, 2015). 

 

Metodología y técnicas empleadas 
El presente estudio es de carácter exploratorio, con un diseño no experimental, 

transversal y de enfoque cualitativo. Los participantes fueron 14 estudiantes de la 

asignatura de Metodología de la Educación Musical 2, ubicada en el 4to año del plan de 

estudios.   

En la primera fase del proyecto, el equipo de investigación construyó una matriz para 

analizar recursos y estrategias didácticas utilizadas habitualmente en la asignatura, la cual 

estuvo basada en los conceptos, principios y pautas del DUA. Una vez construido este 

instrumento, se validó mediante expertos. Se seleccionaron algunos de los recursos y 

estrategias didácticas utilizados habitualmente en la asignatura para ser sometidos al 

análisis. Iniciado el curso, los estudiantes examinaron críticamente los recursos y 

estrategias en base a la matriz, proponiendo nuevas “oportunidades de uso inclusivo”.  Los 

resultados del análisis quedaron registrados en la matriz, y fueron discutidos en las clases. 

Terminado el curso, se realizaron focus group con todos los estudiantes. Finalmente, se 

analizó la información recogida en los focus group, entrevista a los expertos, exposiciones 

de los análisis y en la matriz. 
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Resultados alcanzados o esperados 

De la información obtenida a través de focus group y exposiciones de los estudiantes, 

se pudo observar la necesidad de mejorar la representación de los materiales del curso, 

enfatizando el uso de colores, ejemplos y elementos visuales atractivos. Relacionaron la 

apariencia con la motivación del aprendiz. También se resalta la necesidad de diversificar 

los ejemplos de recursos para facilitar el diseño de sus propios materiales. Además, 

sugirieron incorporar el juego para fomentar la alegría en el aprendizaje, en línea con las 

recomendaciones del DUA. 

También se identifican barreras para implementar el Marco DUA en el diseño de 

actividades. Estas se refirieron a problemas de comprensión y de aplicación. La 

comprensión deficiente se atribuyó a una formación insuficiente, en los cursos previos, 

sobre el Marco DUA, que fue tratado más como un contenido puntual que como un enfoque 

transversal. En cuanto a la aplicación, la falta de contexto dificultó identificar barreras y 

necesidades de los estudiantes. Además, en los centros de práctica algunos mentores no 

aplicaban el DUA, generándose incomprensión o rechazo hacia su implementación. 

En las primeras planificaciones de clase no se consideró un contexto específico, 

mientras que hacia el final se incorporó la revisión de informes de contextualización 

realizados durante sus prácticas anteriores. Esto último ayudó a identificar barreras y 

facilitadores, permitiendo una mejor aplicación del enfoque DUA. Los estudiantes 

reconocieron que trabajar con un contexto definido facilitó el diseño de actividades más 

inclusivas. 

Los estudiantes valoraron positivamente el Marco DUA, influenciados por la 

motivación de algunos docentes que lo promovieron durante su formación. Sin embargo, 

esta valoración no se basa en una experiencia práctica o evidencia empírica, ya que 

muchos no han observado su eficacia directa en el aula. 

Del análisis realizado mediante las matrices, se pudo observar aspectos positivos en 

los recursos, como la presentación clara de objetivos. No obstante, se identificaron barreras 

relacionadas con formatos poco flexibles, escasa variabilidad en la representación de la 

información y falta de estímulos para promover la metacognición. También se subrayó la 
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necesidad de ampliar las opciones para que los estudiantes puedan expresar lo aprendido 

de diferentes maneras. 

 
Conclusiones o reflexiones finales 

El marco DUA, a partir de los hallazgos de muchas investigaciones recientes y de la 

experiencia de numerosos profesionales de la educación, ha podido concretar en principios, 

pautas y directrices una forma de hacer docencia que permite que todos los alumnos 

puedan configurar su propio itinerario de aprendizaje y alcanzar su mayor potencial. Los 

hallazgos de la presente investigación muestran una discrepancia significativa entre los 

elementos sobre los que se estructura el curso Metodología de la Educación Musical 2 y 

los planteamientos del DUA. 

En la perspectiva de la mejora de la formación inicial de docentes de música, estos 

hallazgos plantean la necesidad de un reposicionamiento del foco sobre el cual construir la 

propuesta formativa del curso. Los resultados entregan indicaciones bastante claras acerca 

de la naturaleza de los cambios que hay que operar a nivel de recursos didácticos y 

estrategias, pero también se evidenció que la mejora de estos recursos es insuficiente si no 

se consideran los otros elementos del proceso de aprendizaje: objetivos, métodos y formas 

de evaluación. Junto con esto, la investigación hizo visibles otros aspectos de la formación 

profesional que tampoco deben descuidarse si se pretende que DUA se constituya en una 

herramienta útil para los profesores de música en formación, como son la incorporación del 

marco DUA de una manera transversal en las asignaturas profesionales (planificación, 

evaluación, didáctica) y la disponibilidad de espacios de práctica docente que favorezcan 

su utilización. 

 
Innovación y aportes 

La didáctica musical para la educación escolar tiene actualmente una oportunidad 

de desarrollo y actualización a través de la incorporación del enfoque del DUA. No obstante, 

ni en la literatura reciente ni en las prácticas de la asignatura Música observadas en el 

sistema escolar de Chile se ha encontrado ejemplos concretos de su uso. El presente 

proyecto ha permitido a un grupo de estudiantes y a un equipo de docentes formadores 
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profundizar en el marco DUA, agudizando su capacidad para identificar barreras en los 

recursos didácticos. Esto les permitirá reelaborar dichos recursos aplicando un enfoque 

inclusivo y ampliar su reflexión y sus prácticas de enseñanza de la música en su futuro 

desempeño profesional. Los resultados de esta investigación también podrían proyectarse 

al resto del estudiantado del programa a través de una mejora sustantiva en la formación 

didáctica y a otros docentes de música en ejercicio a través de actividades de formación 

continua. 
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Introdução  
Uno de los escenarios emblemáticos que tiene el departamento de Córdoba es el 

Festival del Porro en el Municipio de San Pelayo, que por mucho tiempo la música 

tradicional de bandas de viento ha hecho grandes aportes a la cultura musical de esta 

región, convirtiéndose en uno de los aires musicales más representativos a nivel 

internacional. 

Por tanto, es de gran importancia conocer y resaltar las manifestaciones artísticas y 

culturales de la región, con el fin de fortalecer la identidad de nuestras raíces 

socioculturales, basadas en la vida y obra de sus intérpretes acerca del porro, el fandango 

y la puya, ya que se hace necesario crear propuestas que conlleven a la exaltación y 

reconocimiento de composiciones que han hecho grandes maestros acerca de esta 

tradición, por cuanto, la música es el resultado de un intercambio de experiencias 

significativas que permite potenciar aprendizajes dinámicos y participativos entre los 

intérpretes.  

En este caso y para esta investigación, se exalta la creación artística musical del 

maestro Miguel Emiro Naranjo, a través de sus obras en género de porro: Río Sinú y Río 

San Jorge; de igual forma, el Fandango el Huracán y la puya la Banqueta, las cuales han 

sido analizadas en su estructura musical como un aporte a la preservación y consolidación 

de las músicas tradicionales de esta región. 

 

Planteamiento y justificación del problema ¿A qué necesidades responde? 
El departamento de Córdoba ha sido uno de los escenarios fortalecido en cuanto a 

sus músicas tradicionales se refiere, representadas en la labor y genialidad de sus 

compositores, arreglistas y músicos intérpretes de estos géneros musicales que van 

siempre acompañados de la invención y creatividad cimentados en el sentido de 

pertenencia de la identidad cultural. 
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De acuerdo con las investigaciones que se han realizado, no se encuentran historias 

de vida y obra de estos maestros que han venido dejando en alto nuestras músicas 

ancestrales a nivel nacional e internacional, dejando un legado para las futuras 

generaciones.  

Con esta investigación exaltamos la historia de vida y labor musical del maestro 

Miguel Emiro Naranjo.... desde el Programa de Educación Artísticas, la cual tiene como 

misión preservar y consolidar estos géneros musicales. 

De igual forma, se determinaron los aspectos relevantes a través de una entrevista 

directa y espacio abierto de comunicación, realizada al músico y compositor Miguel Emiro 

Naranjo que tributan a la organización de una historia de vida de su quehacer musical 

representado en los relatos de sus creaciones artísticas, grabaciones, anécdotas y 

encuentros, a su vez evaluar las estrategias utilizadas para la recopilación de la 

información, organización y publicación del texto: Vida y obra del Maestro Miguel E. 

Naranjo, como resultado final de esta investigación, se analizaron cuatro obras musicales: 

como son los porros Río Sinú y Río San Jorge; La Banqueta (puya) y el Huracán (fandango). 

 
Objetivos / propósitos/ metas 

Objetivo General. 

Exaltar la historia de vida y labor musical del maestro Miguel Emiro Naranjo, desde 

el Programa de Educación Artísticas, la cual tiene como misión preservar y consolidar estos 

géneros musicales. 

Objetivos Específicos.  

1.Determinar los aspectos relevantes a través de una entrevista directa y espacio 

abierto de comunicación, realizada al músico y compositor Miguel Emiro Naranjo que 

tributen a la organización de una historia de vida de su quehacer musical representado en 

los relatos de sus creaciones artísticas, grabaciones y anécdotas 

2.  Analizar cuatro obras musicales: como son los porros Río Sinú y Río San Jorge; 

La Banqueta (puya) y el Huracán (fandango). A través de su estructura y forma musical, 

que pueda abarcar características importantes en su desarrollo interpretativo,  
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3. evaluar las estrategias utilizadas para la recopilación de la información, 

organización y publicación del texto: Vida y obra del Maestro Miguel E. Naranjo, como 

resultado final de esta investigación.  

4. Sistematizar a través de un texto, los procesos encontrados en esta investigación 

acerca de las memorias históricas sobre las músicas de la región cordobesa, que sirvan 

como antecedentes para investigaciones futuras en el ámbito musical y cultural. 

 
Fundamentación 

Para esta investigación, fue imprescindible abordar la teoría de Vich (2004), 

manifiesta que por historia oral se entiende la producción de un discurso sobre el pasado 

que asume la introducción de nuevos actores, en el proceso de la historia y nuevas voces 

en la interpretación de sus sentidos  

Dentro de las técnicas en la historia oral, se encuentra la historia de vida, que, 

abordada desde la perspectiva de la sociabilidad, según De Garay (1997: 26), "es una 

herramienta indispensable para alcanzar la subjetividad y comprender sus conexiones con 

el mundo objetivo de lo social." 

Como un antecedente nacional en esta investigación, se referencia el trabajo 

realizado Por Melissa Bautista García y Bladimir Amado Arguello de la Universidad 

Industrial de Santander. 

Otro antecedente a nivel local y/o regional, es el que desarrollaron María J Hoyos 

Romero y Juan Gonzalo Tamayo Restrepo, en la Universidad de Antioquia Facultad de 

Artes. 

VICENTE FELIÚ MIRANDA. Habana Cuba) Miranda Vicente. (1964). Uno de los 

canta-autores más destacados de la música cubana. organiza un movimiento en el que le 

llamó “LA NUEVA TROVA”, Bermúdez, julio 2017.  Lucho Bermúdez Acosta. Su formación 

en la música de banda, una tradición clave de la Costa Atlántica. La fundamentación de 

este proyecto es coherente con los lineamientos de Aportes a la educación musical de la 

etnomusicología. 
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Metodología y técnicas empleadas 
La Naturaleza utilizada en este proyecto, se enmarca en el campo de la 

etnomusicología, que estudia las músicas tradicionales de diferentes culturas y su contexto 

histórico. Esta investigación busca recopilar y preservar las memorias históricas de las 

músicas ancestrales y tradicionales en el Departamento de Córdoba. 

La metodología que se tuvo en cuenta fueron las entrevistas, los audios y materiales 

sobre las producciones musicales, donde se pudo abordar un acercamiento interpretativo y 

naturalista al sujeto de estudio, lo que permitió hacer un análisis estructural de sus 

composiciones, así como: son los porros Río Sinú y Río San Jorge; La Banqueta (puya) y 

el Huracán (fandango). 

 
Resultados alcanzados o esperados 

Los resultados que arrojaron esta investigación fueron coherentes con los objetivos 

planteados, por cuanto se pudo alcanzar la aplicación de los instrumentos establecidos para 

este proyecto, como las entrevistas y audios para comprender e interpretar las memorias 

históricas que se dieron en la época. 

De igual forma, de acuerdo con las pesquisas que se realizaron como antecedentes, 

fueron pocas, pero se abordó la siguiente: 

El trabajo realizado por la fundación “Baila Bolero” ellos en el ensayo Preservación 

de la memoria histórica y la identidad cultural musical a través de la construcción de 

comunidad OSP. Fundación Baila Bolero de la ciudad de Cali (Gómez y López) hablan sobre 

el surgimiento de organizaciones que promueven el rescate de la memoria histórica cultural, 

en especial de las expresiones de la música y el baile que precisamente no pertenecen al 

folklore sino a los ritmos populares arraigados en la cultura, razón por la cual tienden a no 

ser reconocidas como parte de ésta y más bien banalizadas por su utilización comercial y 

el contexto donde se han anidado; para el caso del bolero, éste se ha asumido como la 

música del amor o el desamor. Pero es también en este escenario donde el ritmo de la salsa 

gana el reconocimiento y un lugar como patrimonio cultural de la ciudad y hoy, la Fundación 
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Baila Bolero y otras organizaciones defensoras del bolero, se esfuerzan porque este 

tradicional ritmo también gane un lugar similar (2022, p.7). 

Por lo anterior, es importante el estudio y análisis de los elementos identitario y 

culturales que se deben hacer para seguir avivando y potenciando nuestra cultura folclórica 

musical. 

Como plantea Torres (2002): “La identidad colectiva no es solo racional, también está 

basada en vínculos afectivos y referentes simbólicos que se van configurando a lo largo de 

las experiencias compartidas”. (p.114). 

 

Conclusiones o reflexiones finales 
A través del tiempo se ha podido constatar lo importante que es el desarrollo de la 

expresión musical de una región, por ser una de las representaciones significativas en el 

acervo cultural de la humanidad; en toda la historia de este arte, el hombre siempre ha 

estado presente y se ha interesado participando como actor en su quehacer, estudio y 

promoción, muy a pesar de las debilidades que se hayan presentado o puedan existir en 

cada contexto y época, “el hombre, cualquiera que sea o haya sido su nivel cultural, ha 

recurrido siempre a la música como el medio más poderoso para vincularse a sus 

semejantes” (Tovar, 1961, p. 28). 

El caso de este proceso musical en Córdoba es el de muchos otros en regiones 

colombianas y quizás en otros contextos internacionales, teniendo en cuenta la falta de 

apoyo económico y disposición de entes gubernamentales que generalmente no le han 

dado mucha relevancia y poco se interesan por promover esta disciplina que alimenta el 

alma, la creatividad, y que, además, nutre el desarrollo social de los pueblos.  

Esta investigación contribuye a la retrospección del ámbito musical que se suscitaba 

en esos momentos, generando el desarrollo de las músicas ancestrales identitarias de esta 

región, con el propósito de traspasar a otras fronteras la historia de un pueblo, que 

permanentemente avivan indiscutiblemente su folclor. 
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Innovación y aportes 
La investigación no se limita a documentar la música, sino que la integra en un 

Programa de Educación Artística, lo que permite su uso como herramienta pedagógica para 

fortalecer la identidad cultural y la apreciación del patrimônio sonoro de la región. 

Más allá de un reconocimiento histórico o biográfico, el estudio examina las 

composiciones del maestro Naranjo desde una perspectiva técnica y artística, lo que brinda 

una base para futuras investigaciones y reinterpretaciones. Al incluir relatos y experiencias 

del propio maestro, la investigación enriquece la historia musical con un enfoque cualitativo 

que aporta profundidad y humaniza el legado, convirtiéndolo en un testimonio vivo de la 

cultura cordobesa. 

La innovación del proyecto se encuentra en su combinación de análisis técnico, 

enfoque educativo, metodología basada en entrevistas y su impacto en la preservación del 

patrimonio musical, lo que genera un puente entre el pasado y las futuras generaciones. 

 

Información complementaria  

RÍO SINÚ 

Análisis Musical 

El Porro; Género musical de la región del caribe de Colombia, entre los departamentos de Córdoba, 
Sucre y Bolívar, propio de los campesinos como legado de los indígenas y en donde se manifiesta 
la idiosincrasia del pueblo y las inspiraciones a partir del canto de vaquería y los cantos de 
jornaleros, anécdotas de sus propias vivencias y manifestaciones de paisajes.   

Este género musical que ha transcendido positivamente desde los conceptos orquestales, como lo 
son: La Orquesta del Maestro Lucho Bermúdez y Pacho Galán, entre otros, así mismo, no podemos 
desconocer sus raíces a partir de su estructura y forma musical, que abarca características 
importantes en su desarrollo interpretativo, entre los cuales encontramos el porro “palitiao” y el porro 
“tapao”, una forma de diferenciar su estructura a partir del inicio del tema, el desarrollo y su final. 

La forma musical de los géneros tradicionales generalmente es: (A-B-A); es decir un motivo 
melódico, desarrollo o segunda parte del motivo y finaliza con la primera parte del motivo. 

Porro Palitiao: Llamado de esta forma por tener una sección en la cual el bombo acompañante 
marca con las baquetas sobre el bombo o una clave, dejando de interpretar en el parche del 
instrumento la marcha original de acompañamiento, esta sección es la de los clarinetes e 
improvisación del bombardino.  
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Así mismo el porro “palitiao” tiene como característica empezar y terminar con una contradanza, 
algo que no sucede con el porro “tapao”, en la cual sus entradas musicales son más directas y el 
acompañamiento del bombo se muestra con una técnica de apagado o tape en el parche del 
instrumento con la mano izquierda, dando un sentido rítmico e interesante a la pieza musical. 

Importante comentar que el porro palitiao “María Varilla” es la única excepción al no tener en su 
inicio y final una contradanza.  

 

- Forma Porro Palitiao: Intro/Contradanza – Parte A – Parte B – Puente (sección clarinetes 
paliteo); Parte A y Final – Contradanza.   

 

- La composición: Tema Río Sinú; composición realizada por el Maestro Miguel Emiro Naranjo 
gran compositor de la región cordobesa tuvo como inspiración la majestuosidad y la fuerza 
del Río Sinú, como cuadro de creación musical a partir de los diferentes matices del género, 
dando identidad propia a su creación, tema orgullo de los cordobeses.  

 

- Análisis Musical: Formato de banda pelayera (Clarinetes, trompetas, trombones, 
Bombardinos, tuba, bombo redoblante y platillo) – Porro palitiao. 

 

- Tema compuesto en la tonalidad de LA bemol mayor (Ab). 
- Inicio: Contradanza a voces; motivo melódico cadencioso con base en la primera inversión 

de la tónica. 
- Parte A: Sección de trompetas melodía estructurada sobre el acorde fundamental de la 

tónica con respuesta de los demás instrumentos (Clarinetes, trombones y bombardinos), en 
acorde fundamental de dominante (Eb). 

- El porro como tal se muestra de una manera de tipo responsorial, es decir; pregunta 
respuesta, un tanto minimalista por sus repeticiones constantes y mostrando polifonías a 
través de melodías contrastantes por parte del bombardino. 
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- Parte B: La parte de B de la composición (Rio Sinú) muestra una melodía de forma 
descendente y más tranquila en relación con la “Parte A” que es un poco más impactante a 
partir de la interpretación de las trompetas, además esta melodía “parte B” la han adoptado 
para cantarla en las orquestas de salón, el estribillo 
 

“Hay negra baila mi porro”, puesto que en su gran mayoría los porros no son cantados.  

Igualmente, esta misma melodía hace continuidad en la parte del “Puente” en donde regularmente 
es el “paliteo” sección de clarinetes e improvisación del bombardino, seguidamente de esta sección, 
vuelve la parte A del tema y finaliza con la contradanza. 

Asimismo, de la composición también podemos decir que la melodía es consonante expresa y/o 
comunica alegría, nostalgia, grandeza, todo lo que representa para los Cordobeses el paisaje del 
rio Sinú y sus riveras. 

Armonía: La base Armónica de la composición está a cargo de la tuba, quien va realizando los bajos 
y que a su vez entrelazado con las respuestas de los otros instrumentos crea las funciones 
armónicas básicas de tónica y dominante. 

Rítmica: La rítmica del acompañamiento (Bombo, redoblante y platillos) se establece en tres partes 
las cuales son: Introducción (Contradanza), La marcha Normal del tema en parte A + B y El paliteo, 
obviamente hay algunas variantes rítmicas, pero fundamentalmente son las secciones donde se 
constituyen estos acompañamientos. 

         

 

           (Intro – contradanza). 
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    (Marcha A y B) 

 

 

 

 

 

 

 

           (Puente - Paliteo) 
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IPX KWET, FXIW NAS NASA KBUÇXA´J. LA TULPA, GERMINANDO LA 
SEMILLA DEL SER NASA 

Juan Felipe Muñoz Peña 
juanmup@unicauca.edu.co 

Universidad Del Cauca 
Colombia 

 

Breve descripción 
Esta propuesta está enmarcada en mi trabajo de grado Ipx Kwet, Fxiw Nas Nasa 

Kbuçxa´j. La tulpa, germinando la semilla del ser Nasa. En el cual, durante el proceso 

investigativo se llevó mediante enfoque descolonial lleva a plantear las expresiones 

armonizadoras como la música, como proceso fundamental en nuestro vivir como pueblo 

nasa y desde la pedagogías propias el fortalecimiento de la música propia y como ella está 

presente en los procesos pedagógicos propios y en los procesos comunitarios 

 

Planteamiento y justificación del problema 
¿Cómo desde el mambeo de la palabra me reconecto con el nas nasa desde las 

expresiones armonizadoras? 

La mayor parte de mi vida he estado alejado de los procesos de las expresiones 

armonizadoras que tenemos como pueblo nasa, y como llevar la recuperación de las 

expresiones armonizadoras desde el mambear la palabra con los mayores del territorio, en 

busca de fortalecer mi identidad como indígena perteneciente al pueblo nasa y la 

importancia de la música dentro de nuestros procesos comunitarios y pedagógicos propios. 

 
Objetivos / propósitos/ metas 

Mambear la palabra y las expresiones armonizadoras propias como la música, danza 

y el tejido del pueblo nasa (Cauca) en ipx kwet la tulpa con los thê’j wala mayores, como 

parte de la re-existencia en mi ser nasa. 

Tejer las prácticas culturales del pueblo nasa en el mambeo de la palabra y las 

expresiones armonizadoras propias. 
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Reivindicar el sentir de ser indígena como un acto de orgullo cultural y de resistencia 

mediante las expresiones armonizadoras. 

 
Fundamentación 

“Sonidos de identidad” de Bayron León Narváez y Giorman Andrey Quinayas Mejoy, 

de la universidad del cauca en el año 2020 

 “Pees Kupx Fxi’zenxi “la metamorfosis de la vida” de Marcos Yule 

Expresiones armonizadoras el concepto de expresiones armonizadora desde el 

andar como indígena del pueblo nasa desde el cual no existe como tal un concepto de arte, 

sino de expresiones armonizadoras las cuales hacen parte de nuestras dinámicas diarias 

dentro del territorio 

Pedagogías propias En los procesos pedagógicos propios como pueblo nasa desde 

el territorio y desde la expresión armonizadora del kuvx(música), se establece con la 

espiritualidad en el ritual de los dones, desde el cual se hace el despertar del don de cada 

luucx(niño) y se busca el fortalecimiento de sus dones, desde nuestra cosmovivencia como 

pueblo nasa el músico se nace o viene de familia de músico, no es posible ser músico si 

los Ksxaw no entregan el don, se puede aprender pero no interpretar el lenguaje de la 

naturales, el músico es una persona que entra a dialogar con la naturaleza por eso los 

Ksxaw se alegran cuando escuchan el sonar de los tambores y de las flautas. 

 

Metodología y técnicas empleadas 
La metodología que se utilizó en la investigación fue el enfoque investigativo 

descolonizador, en este las técnicas se emplearon fueron la autoetnografía, el mambear la 

palabra con los mayores y educación propia 

 

Resultados alcanzados o esperados 
La música en dialogo con los procesos comunitarios y la armonización del territorio 

El aprendizaje de la música propia desde las pedagogías propias del pueblo Nasa 

La música en los procesos comunitario como pueblo nasa siempre está en el ámbito 

de alegrar y fortalecer nuestra identidad, en los procesos de resistencia por la defensa del 
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territorio, en las mingas tanto comunitarias como las mingas de artes que se llevan a cabo 

en los territorios del pueblo Nasa. 

 

Conclusiones o reflexiones finales 
La música es importante en nuestra cosmovivencia como pueblo indígena nasa, con 

el cual se armoniza y se establece un dialogo con el territorio 

La música siempre está presente en nuestra espiritualidad y ritualidad como nasa, la 

acular armoniza ya legra los procesos de nuestra comunidad 

Desde nuestras expresiones armonizadoras que tenemos como pueblo nasa es 

importante, nuestra ritualidad y cosmovivencia enmarcando al enraizamiento desde ipx 

kwet (la tulpa) en marcando nuestra identidad, a través de esos diálogos con los mayores 

quienes nos transmiten los usos y costumbre de nuestro pueblo nasa. 

 
Innovación y aportes 

Se encuentra el termino expresiones armonizadoras, debido que en nuestra 

cosmovivencia no se tiene el termino arte 

El fortalecimiento de los procesos dentro de la comunidad y valoración de nuestra 

identidad como indígena Nasa 

Re-existir desde las expresiones armonizadoras y la espiritualidad en dialogo con los 

mayores y el território. 
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EXPERIENCIAS Y CONFLICTOS: una mirada autoetnográfica desde mi 
proceso de formación como educadora musical 

Laura Lucía Losada Medina 
laura_losada@javeriana.edu.co 
Pontificia Universidad Javeriana 

Colombia 
 

Introdução  
La ponencia “Experiencias y conflictos: una mirada autoetnográfica desde mi 

proceso de formación como educadora musical”, pretende socializar mi propio recorrido 

formativo para generar reflexiones sobre los desafíos y necesidades pedagógicas 

encontrados en la formación de los educadores musicales. Sustentada en la investigación 

“Formación profesional y desafíos pedagógicos de los educadores musicales en Colombia”, 

por medio del enfoque autoetnográfico, tomo mi experiencia personal como punto de partida 

para analizar la pertinencia de los saberes adquiridos en mi formación inicial, las dificultades 

enfrentadas en la práctica docente y las estrategias que he desarrollado para responder a 

estas exigencias. 

En esta ponencia, profundizo en mis percepciones sobre la enseñanza de la música, 

evidenciando a partir de la experiencia, cómo las reflexiones sobre la práctica pedagógica, 

la identidad profesional del educador musical y los modelos de enseñanza tradicional 

permiten comprender las complejidades del rol del docente de música. Con esto, busco 

aportar a la discusión sobre la formación de educadores musicales frente a un currículo que 

por definición es abierto, en medio de un dominante modelo curricular, que por definición 

es cerrado, integrando la voz de quienes hemos transitado este camino para proponer 

nuevas visiones que respondan a las realidades educativas, sociales y culturales actuales. 

 

Planteamiento y justificación del problema ¿A qué necesidades responde? 
Desde que inicié mi formación como licenciada en música, he enfrentado una serie 

de desafíos y contradicciones que me han llevado a cuestionar la pertinencia de los saberes 

adquiridos en mi proceso de formación. La distancia entre lo netamente musical y lo 
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pedagógico, la reproducción de métodos descontextualizados y la falta de preparación 

didáctica para enfrentar las realidades del aula han sido algunos de los conflictos que 

marcaron mi camino. Mi experiencia me ha llevado a reconocer la importancia de la reflexión 

sobre la práctica pedagógica y el impacto que esta tiene en la enseñanza de la música. A 

través de la autoetnografía, busco analizar mi propio recorrido formativo y profesional para 

comprender cómo se configuran los retos en la formación de educadores musicales y qué 

estrategias pueden contribuir a su transformación. 

Este estudio no solo responde a mis intereses personales de autorreconocimiento 

dentro de la profesión docente, sino que también pretende aportar una perspectiva desde 

la experiencia, visibilizando las necesidades y realidades de los educadores musicales en 

Colombia. Reflexionar sobre nuestra práctica nos permite identificar dificultades, cuestionar 

estructuras y proponer nuevas formas de enseñanza musical que respondan a las 

realidades educativas, sociales y culturales en las que trabajamos. 

 
Objetivos / propósitos/ metas. 

Compartir una mirada autoetnográfica sobre las experiencias y conflictos en mi 

proceso de formación como licenciada en música para generar reflexiones acerca de la 

pertinencia de los saberes adquiridos en la formación inicial y su impacto en la práctica 

pedagógica.  

A partir de mi experiencia formativa y profesional, analizar los desafíos y necesidades 

pedagógicas en la formación de educadores musicales, las dificultades enfrentadas en la 

práctica docente y las estrategias desarrolladas para responder a estas exigencias. 

Evidenciar desde mi propia experiencia cómo la reflexión sobre la práctica 

pedagógica permite comprender las complejidades del rol del docente de música, 

contribuyendo a la discusión sobre la formación de educadores musicales dentro de un 

modelo curricular predominantemente cerrado. 

 

Resultados alcanzados o esperados: 
Los resultados esperados de esta ponencia incluyen la generación de reflexiones 

críticas sobre los desafíos y conflictos en la formación de educadores musicales, a partir de 
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una mirada autoetnográfica, analizando principalmente la pertinencia de los saberes 

adquiridos en la formación inicial y su impacto en la práctica docente. Asimismo, se busca 

visibilizar cómo la reproducción de modelos de enseñanza descontextualizados y la falta de 

preparación didáctica afectan el desarrollo profesional de los educadores musicales. A partir 

de este análisis, se espera aportar estrategias que favorezcan la construcción de enfoques 

pedagógicos más pertinentes, flexibles y adaptados a los contextos educativos actuales. 

Otro resultado esperado es generar reflexiones sobre el fortalecimiento a identidad 

profesional del docente de música, promoviendo el autoconocimiento y la reflexión sobre la 

práctica pedagógica como herramientas clave para la mejora continua en la enseñanza de 

la música. Finalmente, la ponencia pretende abrir un espacio de diálogo sobre la formación 

de educadores musicales en Colombia y Latinoamérica, integrando experiencias 

personales que permitan proponer alternativas para una formación más coherente con las 

necesidades sociales y culturales de los diferentes contextos. 

 

Conclusiones o reflexiones finales: 
El aporte más significativo que representó para mí este trabajo de investigación 

radica en la construcción de conocimiento a partir de la narración de mis experiencias 

personales, en contraste y complementación con las vivencias de otros educadores. La 

práctica de una narrativa reflexiva acerca de las situaciones que enfrentamos en el aula, 

situaciones que a menudo son perceptibles, pero no se verbalizan, me ha proporcionado 

una comprensión más profunda de las complejidades inherentes a la labor pedagógica, 

permitiéndome no solo aprender de mis propias vivencias, sino también enriquecer mi 

perspectiva a través del intercambio con mis colegas. Para mí, la realización de este 

documento significó entrar en un estado de autoconocimiento y reflexión permanente. Me 

llevó a comprender que los cambios se dan cuando como educadores hacemos el trabajo 

de reconstruirnos desde adentro, de repensarnos desde todos los puntos que hacen ruido 

internamente. Estos ruidos, en su mayoría, tienen raíz en aspectos de nuestra formación 

inicial. Hacerlos visibles y darles voz es un ejercicio sanador para seguir construyéndonos 

a diario como las personas y profesores que queremos ser. 
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Innovación y aportes. 
El proyecto da pistas interesantes y novedosas sobre: la necesidad de que el 

conocimiento musical y pedagógico siempre sea recontextualizado y desliteralizado; la 

importancia de apostarle a una formación de educadores musicales que nos dé la 

capacidad para encontrar las respuestas a los problemas de la práctica docente en el 

mundo de la vida; la reivindicación del saber del docente que se reconstruye 

permanentemente desde la reflexión sobre la práctica, el autoconocimiento del sujeto 

educador, y las posibilidades de intervenir creativamente los entornos desde las propias 

preguntas y la construcción entre pares.  

Las conclusiones visualizan posibilidades de desarrollo de la educación musical en 

Colombia, en terrenos tales como:  

-Narrativas autorreflexivas desde el educador y el hacer-saber situado  

-Comprensión de la naturaleza interdisciplinar y del rol/sentido diverso del campo de 

práctica docente  

-Reflexión y preguntas sobre lo curricular en escenarios educativos diversos  

-Reflexión y preguntas sobre la formación del educador musical (inicial y 

permanente)  

-La identidad docente del educador musical  

Abriendo paso a otras propuestas que pretendan contribuir a la construcción de 

programas y currículos que estén alineados con las necesidades reales, tanto en términos 

contextuales como pedagógicos, de todos los educadores musicales en el país, para así 

lograr procesos educativos coherentes y significativos cimentados en visiones integrales de 

la formación musical. 
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Los miembros del Foro Latinoamericano de Educación Musical – FLADEM- firmemente 
comprometidos con nuestra labor y unificados en red solidaria, dejamos constancia de 

nuestra ideología a través de esta  
 
 
 

"Declaración de Principios" 
 

1.  La educación musical es un derecho humano, presente a lo largo de toda la vida, dentro del ámbito 
escolar y fuera de él.  Trabaja desde la música poniéndola al servicio de las necesidades y urgencias 
individuales y sociales.  
 
2. La educación musical es baluarte y portadora de los elementos fundamentales de la cultura de los 
diferentes los pueblos latinoamericanos, por lo que su atención es prioritaria en función de la conformación 
de las identidades locales y, por extensión, de la consolidación del carácter identitario de América Latina.  
  
3. La educación musical está al servicio de la integración socio-cultural y la solidaridad, y permite canalizar 
positivamente las diferencias de todo tipo. 
  
4. Una educación musical flexible y abierta tiende a romper estereotipos y a instaurar nuevos paradigmas 
de comportamiento y aprendizaje en el contexto escolar y social. 
  
5. La  educación musical, procediendo desde la vivencia y la producción musical, tiende a promover el 
desarrollo pleno de la sensibilidad artística, de la creatividad y la conciencia mental. 
  
6. El FLADEM es una institución independiente, que integra a los pueblos de origen amerindio, ibérico y 
caribeño que conforman el continente Latinoamericano; se propone preservar las raíces musicales y los 
modelos educativos propios que surgen de los procesos históricos y culturales de los diferentes países. 
  
7. El  FLADEM es una institución de bases artísticas y humanas amplias, que integra a educadores musicales, 
músicos, artistas, docentes de diferentes áreas y toda persona que adhiera a esta declaración de principios, 
sin limitar su pertenencia a otras organizaciones. 
 
8. El FLADEM constituye una red de servicio e investigación que propicia la formación de redes solidarias 
de acción  orientadas a formar, capacitar e integrar a los educadores musicales en cada uno de los países 
que la integran. 
  
9. El FLADEM concibe a la educación por el arte como un proceso permanente de aprendizaje e integración 
de los lenguajes expresivos, para el mejoramiento de la persona humana en aras de la transformación del 
mundo y de la vida.  
  
10. El FLADEM se compromete a promover la implementación de políticas educativas y culturales que 
favorezcan el logro pleno de estos principios. 
  

Promulgada el 25 de Julio de 2002 en la ciudad de México 
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Adriana Rodrigues 
(Brasil) Vicepresidencia 

Alina Mijangos (Mex) 
Secretaría General 

Analía Bianchini (Arg) 
Tesorería 

Jorge Carmona 
(Costa Rica) 

 Fiscal General 

 

David José Velez 
(Puerto Rico) Vocal 

Luzmila Mendívil 
(Perú ) Vocal  

Carlos Sánchez 
(Chile) Vocal 

Sergio López 
(Guatemala) Vocal  

 

Comité Académico 2025 

Noel Allende (Puerto Rico) 

Carlos Galicia (Guatemala) 

Analía Bas (Argentina) 

Nora Haug (Costa Rica) 

Josué Salazar (Costa Rica) 

Susana Carbajal (México) 

Mauricio Prieto (México) 

Luzmila Mendivil (Perú) 

Paloma Muñoz (Colombia) 

Ileana Latorre (Puerto Rico) 

Mario Egas (Colombia) 

Leonardo Moraes (Brasil) 

Ximena Soto (Chile)  

Alina Mijangos (México) 

Daniela Basilico (Argentina) 

Glauber Resende (Brasil) 

María Olga Piñeros (Colombia) 

Adriana Rodrigues (Brasil) 

Lilia Romero (Perú) 

Carlos Sánchez (Chile) 

Alejandro Simonovich (Argentina) 

Analía Bianchini (Argentina) 

Xóchitl Ruvalcaba (México) 

 

 

 
 
 
 

Directiva FORMEDEM (Fladem México) 
Jessica Campa Cortés 

Presidencia 
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Secretaría General 
Guillermo Cano 

Tesorería 

Luis Manuel Brijil 
Vocal 

Claudia Saldaña 
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Alina Mijangos López 
Vocal 

 

Presidentes de Secciones Nacionales 
Fabiana Barraza 

Argentina 
Micael Carvalho 

Brasil 
Sebastián Ávila 

Chile 
Mario Egas 

Colombia 
Stephanie Gómez 

Costa Rica 
Aníbal Zapata 

Guatemala 
Aníbal Zapata 

Guatemala 
Jessica Campa 

México 
Ileana Latorre 

Puerto Rico 
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Palabras de la Presidencia del FLADEM 
 

 
XXIX Seminario Latinoamericano de Educación Musical  

Monterrey, México julio de 2025  
 

Palabras de bienvenida 
María Olga Piñeros Lara,  Presidenta de Fladem 

 
Un saludo cordial a todos y a todas; sean bienvenidos a  este vigésimo noveno  seminario en el cual estamos 
celebrando 30 años de labores ininterrumpidas del Foro Latinoamericano de Educación Musical FLADEM. 
 
Hoy aquí en Monterrey, hermosa tierra Mexicana, celebramos la existencia y persistencia en el tiempo, de 
nuestro movimiento, un sueño hecho realidad, logrado gracias al legado y los aportes  de sus fundadoras, y de 
todos y todas los que a lo largo del tiempo, nos hemos unido, honrando un mismo propósito:  la educación 
musical de calidad como  derecho vital en la formación  integral del ser humano.  
 
Hacemos parte de un continente rico y diverso, pluricultural y multiétnico, forjado en ese mágico crisol  de  
identidades, cuya génesis es una mixtura generosa entre pueblos indígenas originarios,   pueblos 
afrodescendientes, mestizos, europeos, gitanos y creoles. Nuestras diferencias potencian nuestra riqueza y 
nuestros rasgos comunes nos unen y nos hermanan. 
 
La formación de formadores, la investigación, el intercambio de experiencias y saberes, y  la reflexión profunda 
y creativa sobre nuestra identidad, con el fin de pensarnos como actores de nuestras propias lógicas de 
aprendizaje-enseñanza y modelos pedagógicos abiertos, son una característica fundamental de todos los 
pueblos que hacen parte de Fladem, en este vasto y exuberante continente latinoamericano. Nos 
reconocemos en nuestras voces latinoamericanas, porque en ellas se  revelan rasgos de nuestros entornos,  
de nuestras diferentes  personalidades como países hermanos. 
 
Como miembros de Fladem, nos distinguimos por nuestra permanente preocupación por desarrollar 
metodologías propias, acordes con nuestras necesidades y anhelos. Por eso cuidamos la selección del 
repertorio,  las bibliografías que consultamos, los autores que citamos y la manera como enseñamos, así como 
la constancia y profundidad con la que reflexionamos sobre nuestro quehacer y la manera respetuosa y amable  
como escuchamos y dialogamos con nuestros colegas y estudiantes. 
 
En este seminario nos hemos congregado para celebrar la vida, y lo hacemos como educadores musicales, con 
alegría y orgullo,  con el compromiso indeclinable que nos caracteriza: formar y transformar  en el más 
profundo sentido humano, con cada canción que entonamos al lado de nuestros estudiantes, con cada sonido 
que producimos en los ensambles que trabajamos, con cada montaje musical que hacemos en colegios, 
academias, universidades y  comunidades a donde llegamos.  

Miembros consultores 

Gloria Valencia Mendoza (Colombia) 
Fundadora 

Carmen Méndez Navas 
(Costa Rica) 
Fundadora 

Marisa Fonterrada 
(Brasil) 

Miembro Honorario 
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Somos Latinoamérica, somos educadores musicales, somos las voces de las práctica pedagógicas que 
acompañan, cuestionan, recuerdan y testimonian la alegría, pero también los dolores y tragedias que en 
muchas ocasiones ensombrecen nuestras realidades. Somos voces  que cantan y que arrullan, sanan y alivian, 
voces llenas de imaginación para viajar por mundos insospechados, para conocer historias de nuestras ricas y 
diversas culturas y despertar universos dormidos.  
 
Fladem es un espacio de unidad y encuentro incluyente, sin privilegios ni discriminación por nuestro lugar de 
origen, etnia, género, color o grado de escolaridad, un espacio donde respetamos los diversos puntos de vista,  
dialogamos, y  escuchamos las diferencias, con el fin de propiciar el sano debate, para que en vez de ahondar 
en las brechas que nos alejan, construyamos puentes que nos acerquen y nos armonicen cada vez más con 
nuestros estudiantes, nuestros colegas,  con la música, y las pedagogías que  florecen en nuestra latinoamerica. 
 
Es mi deseo que mantengamos  sanas y vigorosas las voces de las educadoras y los educadores musicales 
latinoamericanos, voces  que se tejen en red para conformar el foro de FLADEM, porque es a través de esas 
voces que expresamos nuestro sentimiento con respecto a la educación y al pensamiento musical en nuestros 
países; voces que no se cansan de seguir trabajando con ahínco,  sin perder el norte, aun cuando a veces 
pareciera no son escuchadas, que están  perdidas, dormidas, escondidas, frágiles, o silenciadas. 
 
Es con esas voces que nos caracterizan que debemos continuar  dialogando sobre las pedagogías que 
necesitamos para este siglo 21. Quiero reafirmar el pensamiento del maestro colombiano Eliécer Arenas, 
cuando manifiesta que ‘hoy necesitamos pedagogías que comprendan que el objetivo de la educación musical 
no es tanto tocar la música sino prepararnos para que ella nos toque. Pedagogías que intervengan sin daño el 
ecosistema cultural y sin vulnerar la integridad de las personas. Requerimos pedagogías que entiendan que la 
cultura es de larga duración, porque mucho de lo valioso de ella viene de lejos y de antes, y que nos preparen 
para negociar sentidos en un mundo multicultural en donde no somos meros espectadores.’  (Arenas 
Monsalve, Eliécer. Amar la vida y cuidar de las personas. El lugar de lo pedagógico en un ecosistema musical 
vivo y diverso. Conferencia inaugural del 7 Congreso Nacional de Música. “Hacia un sistema musical sostenible” 
2023) 
 
Que nadie ni nada nos arrebate el disfrute, la posibilidad, y el derecho que tenemos de alzar nuestras voces 
para cantar, dialogar, debatir y expresarnos libremente hasta quedar sin aliento!!!!! 
 
En esta importante ocasión quiero recordar a nuestras queridas fundadoras, Violeta Hemsy,  Margarita 
Fernández, Gloria Valencia y Carmen Méndez, quienes siempre están acompañándonos de corazón.  
 
Termino estas palabras,  trayendo a mi memoria la presencia y las voces de todos aquellos maestros y 
estudiantes de música que de una u otra manera  no son escuchados,  que no pueden protestar, no pueden 
gritar, o no pueden cantar. A los que por miedo o por temor, tienen sus voces encarceladas, amordazadas, a 
los que sus voces han sido usurpadas, tergiversadas. A aquellos, a quienes como último recurso se aferran a la 
vida desde un tenue hilo de voz. 
 
Los invito a que persistamos en nuestra misión como formadores críticos, reconociendo el potencial de la 
educación musical en el fortalecimiento del tejido social y la construcción de paz en nuestro continente. 
 
Un abrazo afectuoso, 
     María Olga Piñeros - Colombia 
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XXIX Seminário Latino-Americano de Educação Musical 
Monterrey, México, julho de 2025 

 
Boas-vindas 

María Olga Piñeros Lara, Presidente do FLADEM 
 
Uma cordial saudação a todos; bem-vindos a este vigésimo nono seminário, no qual celebramos 30 anos de 
trabalho ininterrupto do Fórum Latino-Americano de Educação Musical (FLADEM). 
Hoje, aqui em Monterrey, esta bela terra mexicana, celebramos a existência e a persistência do nosso 
movimento, um sonho que se tornou realidade, alcançado graças ao legado e às contribuições de suas 
fundadoras e de todos nós que, ao longo do tempo, nos unimos com vistas a um propósito comum: a educação 
musical de qualidade como um direito vital no desenvolvimento integral do ser humano. 
Fazemos parte de um continente rico e diverso, multicultural e multiétnico, forjado nesse caldeirão mágico de 
identidades, cuja gênese é uma generosa mistura de povos indígenas, afrodescendentes, mestiços, europeus, 
ciganos e crioulos. Nossas diferenças enriquecem nossa riqueza. Nossos traços comuns nos unem e nos tornam 
irmãos. 
A formação de formadores, a pesquisa, a troca de experiências e conhecimentos, e a reflexão profunda e criativa 
sobre nossa identidade, com o objetivo de nos compreendermos como atores de nossas próprias lógicas de 
ensino-aprendizagem e modelos pedagógicos abertos, são características fundamentais de todos os povos que 
fazem parte da Fladem, neste vasto e exuberante continente latino-americano. Nos reconhecemos em nossas 
vozes latino-americanas, porque elas revelam traços de nossos ambientes e de nossas diferentes personalidades 
como países irmãos. 
Como membros do Fladem, distinguimo-nos pelo nosso foco contínuo no desenvolvimento das nossas próprias 
metodologias, em consonância com as nossas necessidades e aspirações. É por isso que tomamos muito cuidado 
na seleção do nosso repertório, nas bibliografias que consultamos, nos autores que citamos e na forma como 
ensinamos, bem como na consistência e profundidade com que refletimos sobre o nosso trabalho e na forma 
respeitosa e gentil como ouvimos e nos relacionamos com os nossos colegas e alunos. 
Neste seminário, reunimo-nos para celebrar a vida, e fazemo-lo como educadores musicais, com alegria e 
orgulho, com o compromisso inabalável que nos caracteriza: educar e transformar no mais profundo sentido 
humano, com cada canção que cantamos ao lado dos nossos alunos, com cada som que produzimos nos 
conjuntos com que trabalhamos, com cada produção musical que criamos nas escolas, espaços acadêmicos, 
universidades e nas comunidades que servimos. 
Somos América Latina, somos educadores musicais, somos as vozes de práticas pedagógicas que acompanham, 
questionam, lembram e testemunham a alegria, mas também a dor e as tragédias que muitas vezes obscurecem 
nossas realidades. Somos vozes que cantam e embalam, curam e acalmam, vozes cheias de imaginação para 
viajar por mundos jamais imaginados, para aprender sobre as histórias de nossas ricas e diversas culturas e para 
despertar universos adormecidos. 
O Fladem é um espaço de unidade e encontro inclusivo, sem privilégios ou discriminações com base em nossa 
origem, etnia, gênero, cor ou nível educacional. Um espaço onde respeitamos a diversidade de pontos de vista, 
dialogamos e ouvimos as diferenças, a fim de fomentar o debate saudável. Para que, em vez de aprofundar os 
abismos que nos separam, construamos pontes que nos aproximem e nos harmonizem cada vez mais com nossos 
alunos e colegas, com a música e as pedagogias que florescem em nossa América Latina. 
Espero que mantenhamos as vozes saudáveis e vigorosas dos educadores musicais latino-americanos, vozes que 
se entrelaçam em rede para formar o fórum do FLADEM, porque é por meio delas que expressamos nossos 
sentimentos em relação à educação e ao pensamento musical em nossos países; vozes que continuam 
trabalhando incansavelmente, sem perder o rumo, mesmo quando às vezes pareça que não estejam sendo 
ouvidas, que estão perdidas, adormecidas, escondidas, frágeis ou silenciadas. 
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É com essas vozes que nos caracterizam que devemos continuar a dialogar sobre as pedagogias de que 
precisamos para este século XXI. Quero reafirmar o pensamento do maestro colombiano Eliécer Arenas, quando 
afirma que "hoje precisamos de pedagogias que entendam que o objetivo da educação musical não é tanto tocar 
música, mas nos preparar para que ela nos toque". Pedagogias que intervenham sem agredir o ecossistema 
cultural e sem violar a integridade dos indivíduos. Precisamos de pedagogias que entendam que a cultura é 
duradoura, porque muito do seu valor vem de longe e de antes, e que nos preparem para negociar significados 
em um mundo multicultural onde não somos meros espectadores. (Arenas Monsalve, Eliécer. Amar a vida e 
cuidar das pessoas. O lugar da pedagogia em um ecossistema musical vivo e diverso. Conferência inaugural do 
7º Congresso Nacional de Música. "Rumo a um sistema musical sustentável" 2023) 
Que nada nem ninguém nos tire a alegria, a oportunidade e o direito de levantar a voz para cantar, dialogar, 
debater e nos expressar livremente até ficarmos sem fôlego! 
Nesta importante ocasião, quero lembrar nossas queridas fundadoras, Violeta Hemsy, Margarita Fernández, 
Gloria Valencia e Carmen Méndez, que estão sempre conosco de todo o coração. 
Concluo estas palavras recordando a presença e as vozes de todos aqueles professores e alunos de música que, 
de uma forma ou de outra, não são ouvidos, que não podem protestar, não podem gritar ou não podem cantar. 
Àqueles cujas vozes, por medo ou pavor, estão aprisionadas, silenciadas, cujas vozes foram usurpadas e 
distorcidas. Àqueles que, como último recurso, se agarram à vida por um tênue fio de voz. 
Convido vocês a persistir em nossa missão como educadores críticos, reconhecendo o potencial da educação 
musical para fortalecer o tecido social e construir a paz em nosso continente. 
 
Um abraço caloroso, 
María Olga Piñeros – Colômbia 
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Palabras de bienvenida de la Presidenta de FORMEDEM. Fladem-México 

 
¿Y tú, a qué vienes al seminario?  No me cabe la menor duda que a aprender y a saber más, pero 
sabes, FLADEM va más allá.  
 
Somos ese clásico alumno que has tenido en tu clase, ése sacado del molde, el diferente, el que 
no encaja con todos, el que piensa diferente, al que no le gustan las cosas de siempre, el que 
cuestiona.  
 
Los rebeldes, los que buscamos enseñar desde otra perspectiva, tratando de hacer un cambio en 
nuestras aulas para  empujar a nuestros alumnos a que sean mejores, a que se conozcan, a 
sentirse parte de.  
 
Somos una gran familia de maestros, músicos y amigos, que amamos una de las siete bellas artes 
más hermosas, pero sobre todo que tenemos una pasión: la educación enfocada, encaminada y 
dirigida a la música.  
 
De ésta familia de FLADEM crece y nace FORMEDEM, somos la sección mexicana de éste foro 
internacional, en la cual llevamos años trabajando en este enorme y grandioso país.  
 
Entre las muchas cosas que buscamos es encontrar y que nos encuentren, esos maestros 
“rebeldes” que se dejen seducir por esta corriente llamada FLADEM, de esto llamado “Pedagogías 
Abiertas.”  
 
El año pasado levantamos la mano para traer el seminario a México, para seguir buscando y 
conquistando maestros musicales  con esta forma de vida.  
 
Un seminario con el que buscamos la re-construcción y co-construcción de pedagogías musicales 
donde podamos a través del diálogo, compartir visiones, procesos y retos, donde consigamos dar 
espacio a la investigación de las diferentes latitudes de Latinoamérica.  
 
Esta semana festejamos los 30 años de este viaje flademiano, donde nuestros hermanos latinos 
vienen de diferentes latitudes a este encuentro. A todos ustedes BIENVENIDOS, México los recibe 
con los brazos abiertos.  
 
A los mexicanos, este esfuerzo es para ustedes,  enamórense de sus raíces, enamórense de la 
gente latina, enamórense de FLADEM.  
 
Con amor, Jessica 

 
Jessica Campa Cortés 

Profesora de Educación Musical  
Presidenta FORMEDEM. Fladem-México 
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¿Qué es el FLADEM? 

El FLADEM es el Foro Latinoamericano de Educación Musical, una red internacional integrada por 
educadores musicales agrupados en secciones nacionales (con subsedes regionales y/o, locales) con el 
objetivo de elevar el nivel y consolidar la identidad continental de la especialidad en los diferentes países 
latinoamericanos, con especial interés en la implementación de propuestas y modelos propios de 
comunicación institucional y pedagógica.  

Desde su creación en San José de Costa Rica (1995) el FLADEM impulsa, mediante acciones concretas, la 
toma de conciencia de la educación musical como un derecho humano y como tal necesario en la 
formación integral de toda persona. Así establece una red profesional de intercambio solidario que reúne 
a los educadores musicales en América Latina.  

 

Seminarios Latinoamericanos de Educación Musical (SLDEM) 

Los Seminarios Latinoamericanos de Educación Musical y las Asambleas Generales del FLADEM se realizan 
anualmente en uno de los países sede. Desde su fundación hasta la fecha se han realizado veinticuatro 
seminarios internacionales a lo largo de todo el continente: Costa Rica (1996, 1997, 2005, 2014, 2022), 
Puerto Rico (1998), Guatemala (1999, 2011), Nicaragua (2000), Argentina (2001, 2009, 2016), Chile (2003, 
2023), Brasil (2004, 2015,2024), Colombia (2006, 2019), Perú (2007, 2018), Ecuador (2010), Venezuela 
(2012), Uruguay (2013) y México (2002, 2008, 2017). 

 
Objetivos Generales del XXV Seminario Latinoamericano de Educación Musical 

 
● Ofrecer un espacio de reflexión, intercambio de experiencias y prácticas para analizar la realidad 

de la educación musical en Latinoamérica desde los principios pedagógicos e ideológicos del 
FLADEM. 

 
● Brindar una oportunidad de formación continua a los educadores musicales latinoamericanos 

que responda a sus necesidades (locales, regionales y nacionales) y recoja el acervo cultural, las 
propuestas pedagógicas y los procesos creativos de América Latina, a fin de generar acuerdos 
para la acción e innovación de la educación musical.  

 
● Generar aportes pedagógico-musicales a partir de la investigación, la experimentación y la 

reflexión sobre los procesos y modalidades de formación musical en contextos institucionales y 
no institucionales latinoamericanas. 

 
● Promover la difusión de materiales, propuestas ideológicas y metodológicas de Educación 

Musical producidos en América Latina, de acuerdo con los principios del FLADEM y con la 
temática del XXV  Seminario. 

 
● Consolidar la acción del FLADEM como red solidaria que integra diversos colectivos de la 

sociedad civil a fin de impulsar la educación musical como un derecho humano.  
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Temas del XXIX Seminario Latinoamericano de Educación Musical  

 

 

 

 

 

 

 

 

"Pedagogías Musicales Abiertas para el Siglo XXI: Experiencias de autoformación del 
educador musical  latinoaméricano en relación a equidad, discriminación de la discapacidad 

(anticapacitismo) y a los temas del racismo sonoro musical" 

1. La educación musical frente al currículo: los desafíos de un área artística, que por 
definición es abierta, en medio de un dominante modelo curricular, que por definición es 
cerrado, burocrático y tecnocrático. Formación de educadores musicales para este tema. 
 
2. Inclusión y Accesibilidad en la Educación Musical - Inclusión y discriminación de la 
discapacidad (anticapacitismo) en la educación musical: Conceptos, estrategias y métodos 
para una formación musical integrada con estudiantes con capacidades diversas. Formación 
de educadores musicales para este tema. 
 
3. Diversidad musical y sonora: Aportes a la educación musical de la etnomusicología, la 
música latinoamericana, la música de vanguardia, las músicas de origen africano y 
afrodiaspórico, y de las culturas originarias de América. Formación de educadores musicales 
para este tema. 
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PROGRAMA ACADÉMICO POR DÍA 

(Este documento está sujeto a cambios sin previo aviso por causas ajenas a la organización del Seminario) 

Día 1 - Lunes 21 de julio 
Sedes: Facultad de Música (FAMUS), Facultad de Ciencias Políticas, Relaciones Internacionales (FCPyRI) , Facultad de Artes 

Escénicas (FAE), Centro De Investigación, Innovación Y Desarrollo De Las Artes (CEIIDA). 

Hora Modalidad  Lugar Actividad / Participantes 

8:00  
10:00 

Inscripciones  
y 

 acreditaciones 
Auditorio  

“Jorge Carpizo 
MacGregor” 

FCPyRI 

Presidentes de secciones nacionales del FLADEM 
Participantes del XXIX Seminario Latinoamericano de Educación Musical 

8:30 -9:15  
 

6° Curso Formativo 

6° Curso Formativo del FLADEM 
Tejiendo el mapa de FLADEM 

Presentación Invitados 

10:00  
10:30 Inauguración 

Auditorio  
“Jorge Carpizo 
MacGregor” 

FCPyRI 

 

Bienvenida y Ceremonia de Inauguración 
Jessica Campa Cortés (México) - Presidencia FORMEDEM 

Dra. Mayela Villarreal. Subdirectora FAMUS 
María Olga Piñeros Lara (Colombia) - Presidencia FLADEM 

11:00 
12:00 

Panel plenario 

Auditorio  
“Jorge Carpizo 
MacGregor” 

FCPyRI 

 

Panel plenario - Conversatorio 
 

María Olga Piñeros (Col).  
"Retos y desafíos del Fladem para los próximos 30 años: una mirada reflexiva “ 
 

Analía Bas (Arg) 
"El sueño se hizo a mano y sin permiso: reflexiones sobre la historia, identidad y 

futuro del FLADEM” 
 

Modera: Marisa Fonterrada (Bra) 

12:00 
13:00 

Presentaciones 

Musicales 

Auditorio  
“Jorge Carpizo 
MacGregor” 

FCPyRI 

Grupos Representativos de la UANL 
 

Grupo de Inclusión Musical FAMUS 
 

Mariachi 

13:00 
14:15  Comida 

14:30  
16:00  Taller Masivo 

Grupo A 
Talleres 

(simultáneos) 

Facultad de 
Música (FAMUS) 

/ Facultad de 
Artes Escénicas 

(FAE) 

Talleres Simultáneos 
 

Taller Masivo. Lourdes Palacios. Grupo A 
 

TA1, TA2 

16:15 
17:45  

Talleres - Bloque B 
TA3, TA4, TA5, TA6, TA7 
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18:00 
19:00 

Presentaciones 

musicales 

Auditorio 
“Cerro de la 

Silla” 
CEIIDA 

 

Presentación musical 
Recital “Audacias Musicales” 

Costa Rica 

 
 

Día 2 - Martes 22 de julio 
Sedes: Facultad de Música (FAMUS), Facultad de Ciencias Políticas, Relaciones Internacionales (FCPyRI) , Facultad de 

Artes Escénicas (FAE), Centro de Investigación, Innovación y Desarrollo de las Artes (CEIIDA). 

Hora Modalidad Lugar Actividad / Participantes 

 8:30 
11:30 

6to Curso 
Formativo del 

FLADEM 

Auditorio  
“Jorge Carpizo 
MacGregor” 

FCPyRI 

8:30-9:00 
6° Curso Formativo del FLADEM 

Tejiendo el mapa de FLADEM 
Puerto Rico-Guatemala-México-Chile 

9:00-9:45 
Con Cesar Tort Aprendí 
María Olga Piñeros (Col) 

Carmen Mendez 

10:00-11:30 
Talleres 

• Glauber Resende.  Revisitando prácticas pedagógico-musicales para 
volverlas inclusivas y anticapacitistas 

• María Olga Piñeros. Despertando la expresión creativa en la acción 
pedagógica 

• Analía Bas. Abriendo los oídos a la diversidad: recursos para desenjaular 
la educación auditiva  

11:30 
13:00 

Panel plenario  

Auditorio  
“Jorge Carpizo 
MacGregor” 

FCPyRI 

Panel plenario - Conversatorio 
 

Andrés Samper (Col) 
De lo colectivo a lo comunitario: el educador musical como artesano del tejido 

social" 
Lourdes Palacios (Mex) 

El fandango, un modelo de educación artística integral” 
 

Modera: Noel Allende (PUR) 

13:00 
14:15  Comida 

14:30  
16:00  

Espacios de 
intercambio A 

 
(simultáneos) 

Facultad de 

Música UANL 

EPM - Experiencias pedagógicas y propuestas metodológicas 
Mesas: EPM-1, EPM-2, EPM-3, PRM-1 

IEP - Investigaciones, Estudios y Proyectos 
Mesas: IEP-1, IEP-2, IEP-3, IEP-4 

16:15 
17:45  

Espacios de 
intercambio B 

 

EPM - Experiencias pedagógicas y Propuestas metodológicas  
Mesas: EPM-4, EPM-5, EPM-6 
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(simultáneos) 

Facultad de 

Música UANL 

IEP - Investigaciones, Estudios y Proyectos 
PRM - Publicaciones, recursos y materiales 

Mesas: IEP-5, IEP-6, IEP-7 

18:00 
19:00 Presentaciones 

musicales 

Auditorio  
“Jorge Carpizo 
MacGregor” 

FCPyRI 

 

Presentación musical 
 

Marimba San Juanerita y Ecos de Fosilandia (Guatemala) 
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Día 3 - Miércoles 23 de julio 

Sede: Estacionamiento UANL, Villa Campestre de la STUANL 

Hora Modalidad Lugar Actividad / Participantes 

9:00 

Salida a la Villa 

Campestre de la 

STUANL 

Estacionamiento 

UANL 

Villa Campestre 

de la STUANL 

 

4a Jornada  
Latinoamericana de Intercambio  

Pedagógico Musical  
FLADEM 2025  

 

Grupo “Las Jaras” 
 

13:00 
14:00 

Comida 

14:00  
15:00 

Festejo 30 
aniversario 

FLADEM 

Villa Campestre 

de la STUANL 

 

Presentación Musical 
Concierto de música en tres voces y tres guitarras 

Colombia 

15:00 
17:00 

Festejo 30 
aniversario 

FLADEM 

Villa Campestre 

de la STUANL 

 
 

Fiesta Mexicana 
Pastel Aniversario 

Colaboraciones musicales espontáneas 
 

Juegos tradicionales mexicanos 
 

Baile de Pueblo 

17:00 Regreso a la UANL 
Estacionamiento 

UANL 

 
 
 

Traslado a las instalaciones de la UANL 
 

Tarde libre 
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Día 4 - Jueves 24 de julio 
Sedes: Facultad de Música (FAMUS), Facultad de Ciencias Políticas, Relaciones Internacionales (FCPyRI) , Facultad de 

Artes Escénicas (FAE), Centro de Investigación, Innovación y Desarrollo de las Artes (CEIIDA). 

Hora Modalidad Lugar Actividad / Participantes 

8:00 
11:30 

6to Curso 
Formativo del 

FLADEM 

Auditorio  
“Jorge Carpizo 
MacGregor” 

FCPyRI 

8:00-8:45 
6° Curso Formativo del FLADEM  

Tejiendo el mapa de FLADEM 
Colombia-Argentina-Perú 

9:00-9:45 
Con Cesar Tort Aprendí 

Lourdes Palacios                  Margarita Urías 
Diana Sarmina                  Daniel Hernández 

10:00-11:30 
Talleres 

• Ricardo López. De la conciencia a la acción: la fuerza transformativa de 
FLADEM por generaciones 

• Marisa Fonterrada. Desvendando os misterios da notação musical 
contemporánea: oportunidade para ouvir e interpretar 

• Analía Bianchini. “Llegamos en los barcos”. Historias, sonidos y músicas 
de la tercera raíz latinoamericana 

11:30 
13:00 

Panel plenario 

Auditorio  
“Jorge Carpizo 
MacGregor” 

FCPyRI 

 

11:30 -13:00 
 

Panel plenario - Conversatorio 
Noel Allende (PUR) 

“La pedagogía Cinderelas de las pedagogías abiertas: El aprendizaje-
enseñanza de la historia  y la filosofía del musicar humano”. 

 

Glauber Resende (Bra) 
Hacia una pedagogía musical abiertamente inclusiva" 

Modera: Analía Bas (Arg) 

13:00 
14:15  Comida 

14:30  
16:30  

Muestras de 
Musicalización 

Auditorio  
“Jorge Carpizo 
MacGregor” 

FCPyRI 

14:30 - 16:30 
Muestras de Musicalización 

Abdiel Isaí Jiménez Hernández y Gabriela Carrasco Prisco 
Jimena Caserón 

16:30 
16:45  Receso  

16:45 
17:45 

29a Asamblea 
General 

Auditorio  
“Jorge Carpizo 
MacGregor” 

FCPyRI 

27ª Asamblea General del FLADEM 
Junta Directiva FLADEM 2023-2025 
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18:00 
19:00 

 
Presentaciones 

musicales 

Auditorio 
“Cerro de la 

Silla” 
CEIIDA 

 
Presentación musical 

Melodías Ticas: Un reflejo de la identidad costarricense 
Costa Rica 

 

 

Día 5 - Viernes 25 de julio 
Sedes: Facultad de Música (FAMUS), Facultad de Ciencias Políticas, Relaciones Internacionales (FCPyRI) , Facultad de 

Artes Escénicas (FAE), Centro de Investigación, Innovación y Desarrollo de las Artes (CEIIDA). 

Hora Modalidad Lugar Actividad / Participantes 

  8:00 
9:45 

6to Curso 
Formativo del 

FLADEM 

Auditorio  
“Jorge Carpizo 
MacGregor” 

FCPyRI 

8:00 -8:45 
6° Curso Formativo del FLADEM  

Tejiendo el mapa de FLADEM 
Belice-Brasil-Costa Rica-Otros 

 

9:00-9:45 
Con Cesar Tort Aprendí 

Lourdes Palacios 
Genoveva Tort 

10:00 
11:30 

Panel plenario  

Auditorio  
“Jorge Carpizo 
MacGregor” 

FCPyRI 

 

Panel plenario - Conversatorio 
 

Viviane Beineke 
Pedagogias musicais criativas e diversidades em diálogo na escola” 

 

Ricardo López 
Cuando la música ofende: abordajes desde la educación musical” 

Modera: Analía Bianchini 

11:30 
13:00 

Círculo de 
Reflexión 

Auditorio  
“Jorge Carpizo 
MacGregor” 

FCPyRI 

Círculo de Reflexión del Curso Formativo 

13:00 
14:15  Comida 

14:30 
16:00 Talleres 

Facultad de 

Música (FAMUS) / 

Facultad de Artes 

Escénicas (FAE) 

Talleres Simultáneos 
 

Taller Masivo Grupo B 
Lourdes Palacios 

 

TA7, TA8 

16:15 
17:45 

Presentación 
de Libro 

Auditorio  
“Jorge Carpizo 
MacGregor” 

FCPyRI 

Presentación del Libro de Cesar Tort 
Coordina: Lourdes Palacios 

Autores: Genoveva Tort Ortega; Lourdes Palacios; Mercedes Alejandra 
Payán Ramírez; Sergio Ramírez Cárdenas; Montserrat Fuentes Romero. 
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17:45 
18:00 

Fotografía 
Oficial 

Auditorio  
“Jorge Carpizo 
MacGregor” 

FCPyRI 

Fotografía Oficial 
¡Saquen banderas, que se vea la música! 

18:00 
19:30 Clausura 

Auditorio “Cerro 
de la Silla” 

CEIIDA 

Clausura 
Autoridades FLADEM y UANL 

Presentaciones musicales 
Grupo Pico de Gallo (México) 

Latinoamérica en 4 manos (Colombia) 

 

 

 

 

 

 

 

MESAS PLENARIAS  
CONFERENCIAS/CONVERSATORIOS 

 

 
 

 

Lunes 21 de julio. 10:30 a 12 horas 
● María Olga Piñeros (Colombia). "Retos y desafíos del Fladem para los 

próximos 30 años: una mirada reflexiva " 
● Analía Bas (Argentina). "El sueño se hizo a mano y sin permiso: 

reflexiones sobre la historia, identidad y futuro del FLADEM” 
Modera: Marisa Fonterrada (Brasil) 

Martes 22 de julio. 11:30 a 13:00 horas 
● Andrés Samper (Colombia). De lo colectivo a lo comunitario: el 

educador musical como artesano del tejido social” 
● Lourdes Palacios (México). El fandango, un modelo de educación 

artística integral” 
Modera:  Noel Allende (Puerto Rico) 
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Jueves 24 de julio. 11:30 a 13:00 
● Noel Allende (Puerto Rico). “La pedagogía Cinderelas de las 

pedagogías abiertas: El aprendizaje-enseñanza de la historia  y la 
filosofía del musicar humano”. 

● Glauber Resende (Brasil). Hacia una pedagogía musical 
abiertamente inclusiva" 

Modera: Analía Bas (Argentina) 

Viernes 25 de julio. 11:30 a 13:00 
● Viviane Beineke (Brasil). “Pedagogias musicais criativas e 

diversidades em diálogo na escola” 
● Ricardo López (Puerto Rico). “De la conciencia a la acción: la fuerza 

transformativa de FLADEM por generaciones” 
Modera: Analía Bianchini (Argentina) 
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          Talleres Curso Formativo 

 

Martes 22 de julio de 10 a 11:30 

TCF
1 

Revisitando prácticas pedagógico-musicales 
para volverlas inclusivas y anticapacitistas 

Glauber Resende (Bra) Auditorio Jorge Carpizo 

TCF
2 

Despertando la expresión creativa en la 
acción pedagógica 

María Olga Piñeros (Col) Sala de ensayos orquestales - FAMUS 

TCF
3 

Abriendo los oídos a la diversidad: recursos 
para desenjaular la educación auditiva  

Analía Bas (Arg) Explanada del Auditorio Jorge Carpizo 

 

Jueves 24 de julio de 10 a 11:30 

TCF
1 

Cuando la música ofende: abordajes desde la 
educación musical Ricardo López (PUR) Sala de ensayos orquestales - FAMUS 

TCF
2 

Desvendando os misterios da notação musical 
contemporánea: oportunidade para ouvir e 

interpretar 
Marisa Fonterrada (Bra) Explanada del Auditorio Jorge Carpizo 

TCF
3 

“Llegamos en los barcos”. Historias, sonidos y 
músicas de la tercera raíz latinoamericana Analía Bianchini (Arg) Auditorio Jorge Carpizo 

 

  



 

FLADEM 2025 - XXIX Seminario Latinoamericano de Educación Musical - Foro Latinoamericano de Educación Musical 

 

 

 

 

 

Talleres 
 

Lunes 21 de julio de 14:30 a 16:00 
Taller Masivo Grupo A y Talleres TA1 y TA2 

TA El Fandango va a la escuela. Cualidades 
pedagógicas: cantar, tocar y bailar. Lourdes Palacios (Mex) Auditorio Jorge Carpizo 

TA
1 Jogos para a teoria musical Leonardo da Silveira Borne e Luiz 

Francisco Ipolito (Bra) Aula 8 FAMUS 

TA
2 Sonidos ancestrales en tus manos Julio Enrique Veas Pinochet (Chi) Aula 10 FAMUS 

 
 

Lunes 21 de julio de 16:15 a 17:45 
Talleres TA3 a TA6 

TA
3 

Cantos y Juegos Musicales para una 
Educación Viva: Propuestas pedagógicas 

de Ana Isabel Vargas Dengo  

Stephanie Andrea Gómez 
López (Costa Rica) 

Sala de Ensayos Orquestales 
FAMUS 

TA
4 

Ideas dalcrozianas aplicadas a repertorio 
tradicional chileno Ana Elena Buitrón Romero (Chi) Aula 8 FAE 

TA
5 

El arte de improvisar: Cultivando la creatividad 
en los jóvenes a través del jazz 

Blanca Margarita Pineda Pérez y 
Christofer Alan Bernal Ramírez 

(Mex) 
Aula 4 FAMUS 

TA
6 

Al son de la plena puertorriqueña: su 
desarrollo e impacto educativo y 

social 

Miguel A. Alvarado 
Santiago (PUR) Aula 7 FAMUS 

 
 

Viernes 25 de julio de 14:30 a 16:00 
Taller Masivo Grupo B y Talleres TA7 y TA8 

TA El Fandango va a la escuela. Cualidades 
pedagógicas: cantar, tocar y bailar. Lourdes Palacios (Mex) Auditorio Jorge Carpizo 

TA
7 Ecología Acústica e Biocanto Dinâmico 

Marisa Trench de Oliveira 
Fonterrada e Raphael Vasconcelos 

Balboni (Bra) 
Aula 8 FAE 

TA
8 

Músicas de México: Experiencias musicales 
encarnadas Elda Nelly Treviño Flores (Mex) Sala de Ensayos Orquestales 

FAMUS 
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EPM - Experiencias pedagógicas y propuestas metodológicas 
 

 
ESPACIO DE INTERCAMBIO A  

Martes 22 de julio de 14:30 a 16:00. EPM 1 a 3, PRM1 
Mesa EPM1 

Lilian Smirna López 
Reguera y Francisco 

Javier Muñoz Sánchez 
(Chi) 

Juegos musicales como estrategia didáctica para estudiantes con TDA/TDAH; 
Propuesta inclusiva para mejorar la atención y la autorregulación en el aula 

de música 
Aula 1 FAMUS 

Sandra Liliana Fonseca 
Morales (Col) 

Inclusión y Anticapacitismo en la Educación Musical: Estudio de Tres Casos 
en el programa de Licenciatura en Música de la Universidad Pedagógica y 

Tecnológica de Colombia 

 
Mesa EPM2 

Pamela Hernández Salas 
(CR) Clase de música en el contexto de una escuela Reggio Emilia 

Aula 8 FAMUS Hugo Sebastián Ávila 
Escobar (Chi) 

Componer para las infancias desde sonoridades latinoamericanas, cómo y 
por qué 

Andrea Perez Guadarrama Creación y Puesta en escena del cuento musical infantil: Nina en busca de un 
nuevo hogar. 

 
Mesa EPM3+PRM1 

Johanna Paola Cobo 
Dorado (Col) 

Expresión Sonora y Musical, una experiencia pedagógica de Resistencia y 
Reivindicación Cultural 

Aula 3 FAMUS Beatriz de Souza Bessa 
(Bra) Aulas de Música em inspiração afrofuturista 

Anibal Zapata Rivera Algunos juguetes para escuchar: Parte 1 

 
 

ESPACIO DE INTERCAMBIO B  
Martes 22 de julio de 16:15 a 17:45. EPM 4 a 6 

Mesa EPM4 

Herbyn Marina Galicia 
Núñez (Gua) Experiencias desde la docencia musical con estudiantes con discapacidad 

Aula 4 FAMUS 
Xochitl Elizabeth 

Ruvalcaba Rodriguez 
(Mex) 

Musicografía Braille: aprendizaje básico y su enseñanza en el aula para niños 
y niñas 

Jennyfer Cabrera Vega (Mex) Intervención pedagógico-musical con alumnos con funcionamiento autista: 
Una experiencia de intersubjetividad 

 
Mesa EPM5 

Cynthia Beltrán y Mauret 
Gaitán (Col) 

Dimensión estética, corpo -espacial- y socio-afectiva del dúo de piano a 
cuatro manos a ritmo colombiano Aula 8 FAMUS 



 

FLADEM 2025 - XXIX Seminario Latinoamericano de Educación Musical - Foro Latinoamericano de Educación Musical 

David José Vélez Romero 
(PUR) Agrupaciones musicales escolares: espacios seguros para todes  

Javier Mauricio Urbano 
Hoyos (Col) 

Las aptitudes rítmico-musicales fortalecidas desde una perspectiva 
tradicional 

 
Mesa EPM6 

Ernesto Galicia Pacheco 
(Mex) 

Un Instrumento Emergente Para la Improvisación en Jazz: La Armónica 
Disminuida 

Aula 3 FAMUS 
Jesús Alveiro Benavides 

Hidalgo (Col) 
El Trio Vocal Instrumental, género musical 

identitario de Latinoamérica, Metodología, creatividad e Identidad. 

 
 

 
 
 
 
 
 
 

IEP - Investigaciones, estudios y proyectos 
 
 

Martes 22 de julio de 14:30 a 16:00   
IEP 1 a 4 

Mesa IEP1 

Norma Estela Jiménez 
Díaz 

Gerardo Monjarás Luna 
(Mex) 

Inteligencia musical: fundamento para el desarrollo integral en niños de 
segundo y tercer ciclos de primaria 

Aula 4 FAMUS Glauber Resende 
Domingues (Bra) 

Gêneros musicais latino-americanos na Educação Básica do Colégio de 
Aplicação da UFRJ: uma abordagem entre o decolonial e o interseccional 

João Paulo Silva da Costa 
(Bra) 

Inserção da banda escolar ao currículo: impactos e desafios na organização 
das aulas do ensino de Banda nas escolas em tempo integral do estado da 

Paraíba 

 
Mesa IEP2 

Ricardo Vázquez Alegría 
(Mex) 

La Teoría de la Autodeterminación y su incidencia en la motivación y 
autopercepción de habilidades musicales: El caso de estudiantes de 4to de 

primaria y la flauta dulce en el colegio John F. Kennedy 

Aula 5 FAMUS José Mauricio Prieto 
Astudillo (Mex) 

Formación y Audición Musical: Un estudio de trayectorias en el contexto del 
modelo conservatoriano 

Ix Chel Martínez Galarza 
(Mex) Musicando el concepto: De la teoría a la experiencia musical 

 
   Mesa IEP3 

Laura Lucía Losada 
Medina (Col) 

Experiencias y conflictos: una mirada autoetnográfica desde mi proceso de 
formación como educadora musical Aula 7 FAMUS 
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Maíra Ketley da Silva 
Cruz (Bra) 

Contribuições da presença do autodidatismo para o processo de 
aprendizado da docência no Projeto Acordes Mágicos 

Nunila Sobeida Zumaqué 
Gómez (Col) Vida y obra del maestro Miguel Emiro Naranjo 

 
Mesa IEP4 

Mario Fernando Egas 
Villota (Col) 

Musicalidad, poética y paisaje sonoro: Experiencias creativas en la clase de 
música 

Aula 10 FAMUS 
Raúl Santiago Aranda 

Riveros, Prisila Elizabeth 
Cisternas Núñez (Chi) 

Incorporando el enfoque de educación inclusiva en la formación 

Eduardo Teixeira Destord 
(Bra) 

Música experimental, Arteterapia e Educação: criação, inclusão e 
individuação 
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Martes 22 de julio de 16:15 a 17:45   
IEP 5 a 7 

Mesa IEP5 

Juan Felipe Muñoz Peña 
(Col) 

Ipx Kwet, Fxiw Nas Nasa Kbuçxa´j. La tulpa, germinando la semilla del ser 
Nasa 

Aula 1 FAMUS Anibal Zapata Rivera 
(Gua) Marimba Guatemalteca: Un presente difuso 

Edilma del Carmen 
Zumaqué Gómez (Col) Músicas ancestrales. Un análisis sobre la fusión musical vallenata 

 
Mesa IEP6 

Lina María Ospina García, 
Héctor Tascón y Darío 

Rafael López(Col) 

Creación de una estrategia didáctica para el acercamiento a los ritmos del 
pacífico: bunde, currulao y rumba, apoyado en el universo audiovisual del 

videojuego Oí Marimbí 

Aula 7 FAMUS 
Viviane Beineke (Bra) Crianças compositoras na escola: diversidades em diálogo 

Paloma Muñoz (Col) Ritmos de Resistencia: Salsa, rap y reggaetón el Bling Bling Sonoro de 
jóvenes afros del Norte del Cauca- Colombia 

 
Mesa IEP7 

Rafael Menotti Mazini e 
Vânia Beatriz Müller 

(Bra) 

Performance musical e produção de subjetividades: notas de um estudo 
etnográfico nas aulas de Grupos Musicais – Percussão da UDESC 

Aula 10 FAMUS 
Leonardo Borne, 

Enderson Flavio Barbosa 
Pereira, Luiz Francisco 
Ipolito e Breno Felipe 
Lima de Sousa (Bra) 

Uma análise da educação musical em dois contextos municipais brasileiros: 
os casos de Cuiabá/MT e Ingá/PB 

Jesús Edgardo Martínez 
(Col) 

Miradas y concepciones de Perspectiva Curricular y Pertinencia Social del 
programa de Licenciatura en Música (L.M) de la Universidad del Cauca 
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Muestras de Propuestas de Musicalización 
 

Jueves 24 de julio de 14:30 - 16:30  

“Diversidad en las Aulas de Educación Musical: Inclusión y Desafíos en Contextos Contrastantes” 
Abdiel Isaí Jiménez Hernández y Gabriela Carrasco Prisco (Mex) 

 
“La música como puente: participación y diversidad en el aula¿Cómo puede ser la educación musical un 

lugar donde quepan otras formas de sentir, pensar, moverse y vincularse?”. 
Jimena Castrejón (Mex) 

 
 

Presentación del Libro “Cesar Tort” 
 

Viernes 25 de julio de 16:15 - 17:45 
 

Coordina Lourdes Palacios 
Autores: Genoveva Tort Ortega; Lourdes Palacios; Mercedes Alejandra Payán Ramírez; Sergio Ramírez Cárdenas; 

Montserrat Fuentes Romero 
Violeta Hemsy de Gainza 

 
 

Cronograma de Presentaciones Musicales 
 

 

 
Lunes 21 
Auditorio  

“Cerro de la Silla” 
CEIIDA 

 
Martes 22 
Auditorio 

“Jorge Carpizo MacGregor” 
FCPyRI 

 
Miércoles 23 

Villa Campestre STUANL 

 
Jueves 24 
Auditorio  

“Cerro de la Silla” 
CEIIDA 

 
Viernes 25 
Auditorio  

“Cerro de la Silla” 
CEIIDA 

 
 

18:00 
 

Recital “Audacias 
Musicales” 

 

Jorge Eduardo Carmona Ruiz 
(Costa Rica) 

 
 

18:00 
 

Marimba San Juanerita y 
Ecos de Fosilandia 

 

(Guatemala) 

 
14:00 

 

Grupo “Las Jaras” 
 

Concierto de música en  
Tres voces y Tres guitarras 

(Colombia) 
 
 

Huateque Mexicano 
Colaboraciones musicales 

espontáneas 
 

Juegos tradicionales 
mexicanos 

 

Baile de Pueblo 

18:00 
Melodías Ticas: Un reflejo 

de la identidad 
costarricense 

 

(Costa Rica) 

 
18:00 

Grupo UANL 
(México) 

 
 

Latinoamérica en 4 manos” 
(Colombia) 
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