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Resumen 

El papel del director de orquesta en la preservación y difusión del patrimonio 
musical nacional: Exploración del papel del director en la promoción y difusión de 
la música académica y tradicional colombiana, incluyendo compositores 
emergentes 

Este estudio investiga la influencia del director de orquesta en la conservación y 

diseminación del legado musical de Colombia, con un enfoque en la música académica y 

popular, además de la promoción de nuevos compositores. El propósito principal es 

analizar cómo los directores colaboran en la conservación de las tradiciones musicales 

del país y en la difusión de las obras de compositores colombianos, tanto históricos como 

actuales. Se adopta un enfoque cualitativo que incluye entrevistas con directores de 

orquesta reconocidos, la revisión de repertorios de conciertos y el análisis de proyectos 

institucionales centrados en la preservación de la música nacional. 

Los resultados revelan que los directores de orquesta cumplen una función esencial en la 

curaduría de la música colombiana, seleccionando y presentando una combinación de 

obras tradicionales y de nuevos compositores dentro del ámbito orquestal. Además, su 

trabajo contribuye a la visibilidad de músicos emergentes, favoreciendo su inclusión en 

los programas musicales y expandiendo el repertorio nacional. 

Esta investigación proporciona sugerencias sobre cómo mejorar el impacto de los 

directores y las organizaciones culturales en la preservación y difusión de la música de 

Colombia, destacando la importancia de una estrategia de promoción activa dentro de 

los conciertos sinfónicos. 

Palabras clave: Director de orquesta, música colombiana, patrimonio cultural, 

compositores emergentes, conservación musical, música tradicional, música académica. 
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Abstract 

The Role of the Orchestra Conductor in the Preservation and Dissemination of 
National Musical Heritage: Exploration of the Conductor's Role in Promoting and 
Disseminating Colombian Academic and Traditional Music, Including Emerging 
Composers 

This research delves into the orchestra conductor's contribution to safeguarding and 

promoting Colombia's musical heritage, with a focus on both academic and traditional 

music, alongside the fostering of emerging composers. The study aims to explore how 

conductors in Colombia help preserve national musical traditions and actively work to 

bring the works of Colombian composers—both historical and contemporary—to wider 

audiences. Additionally, it examines the methods and strategies employed by conductors 

to spotlight emerging talent and incorporate their compositions into the national orchestral 

canon. 

The methodology employed is qualitative, involving interviews with prominent orchestra 

conductors, an analysis of concert programs, and a review of institutional initiatives 

dedicated to the preservation of Colombia's musical heritage. The results underscore the 

essential role of conductors in curating, performing, and advocating for Colombian music, 

with particular attention to the integration of folk elements and modern compositions 

within orchestral settings. 

This thesis contributes valuable insights into the broader conversation about cultural 

heritage preservation in the context of orchestral performance, offering recommendations 

on how conductors and cultural institutions can further support the ongoing promotion and 

preservation of Colombia's musical legacy. 

Keywords: Orchestra conductor, Colombian music, cultural heritage, emerging 

composers, music preservation, traditional music, academic music. 

 



 
Contenido 7 

 

Contenido 

Pág. 

1. Planteamiento del problema​ 10 
1.1 Problema de investigación:​ 10 

2. Objetivos​ 11 
2.1 Objetivo general​ 11 
2.2 Objetivos específicos​ 11 

3. Marco referencial​ 12 
4. Marco Teórico​ 14 

4.1 Introducción a la Preservación Musical y su Contexto Cultural​ 14 
4.2 El Papel del Director de Orquesta en la Preservación Cultural​ 17 
4.3 La Música Tradicional y Académica en Colombia: Contextos Históricos y 
Culturales​ 20 
4.4 La Función de los Conservatorios y las Instituciones Musicales en la  
Preservación​ 24 
4.5 Los Desafíos Contemporáneos de la Preservación Musical en Colombia​ 32 
4.6 La Promoción de Compositores Emergentes: Nuevas Apuestas para la  
Música Colombiana​ 38 
4.7 Estrategias para la Difusión y Conservación del Patrimonio Musical​ 57 

5. Marco metodológico​ 63 
5.1 Enfoque de investigación​ 63 
5.2 Técnicas y fuentes de recolección​ 64 
5.3 Estrategia de análisis​ 65 

6. Contenido​ 66 
6.1 Funciones del director de orquesta en la preparación y ejecución de conciertos​ 66 
6.2 Liderazgo y toma de decisiones​ 68 

7. Conclusiones​ 70 
8. Anexos​ 72 

Anexo A. Repertorios programados con música colombiana (2010–2024)​ 72 
Anexo B. Fragmentos de entrevistas publicadas a directores colombianos​ 76 
Anexo C. Compositores emergentes colombianos (2015–2024) interpretados por 
orquestas nacionales​ 78 
Anexo D. Link del video del recital de grado​ 80 



 
8 El papel del director de orquesta en la preservación y difusión del patrimonio musical nacional 

 
9. Anotaciones​ 81 
10. Bibliografía​ 82 

 

Introducción 

La música constituye un artefacto simbólico de enorme densidad cultural, profundamente 

arraigado en los procesos de configuración identitaria, reconstrucción de la memoria 

colectiva y fortalecimiento del tejido social. En el ámbito colombiano, esta expresión 

artística se manifiesta a través de una diversidad notable, producto de una interacción 

constante entre repertorios académicos y manifestaciones musicales tradicionales. 

Ambos componentes, lejos de ser excluyentes, se articulan como expresiones 

complementarias de la pluralidad sonora del país. No obstante, el sostenimiento de este 

patrimonio sonoro exige enfrentarse a complejos desafíos, que requieren de 

intervenciones articuladas, liderazgos musicales cualificados y políticas culturales 

sostenibles para su proyección intergeneracional. 

 

En dicho contexto, el director de orquesta no sólo actúa como mediador entre la partitura 

y su realización estética, sino que se erige como agente activo en la construcción, 

preservación y divulgación del legado musical colombiano. Su rol, que trasciende lo 

técnico y performativo, lo posiciona como gestor cultural con capacidad de incidencia 

sobre la programación artística, la representación simbólica del repertorio y la circulación 

pública de obras nacionales. El presente trabajo se propone problematizar esta función, 

analizando desde una perspectiva crítica la forma en que los directores de orquesta 

inciden en la institucionalización de la música académica y tradicional, así como en los 

procesos de legitimación de nuevas voces compositivas en el entorno sinfónico 

colombiano. 
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La investigación adopta una metodología de corte cualitativo, sustentada en entrevistas 

semi-estructuradas, revisión de archivos programáticos y análisis hermenéutico de 

experiencias curatoriales. A partir de este abordaje, se busca develar las lógicas que 

subyacen a las decisiones interpretativas y de programación asumidas por los directores, 

así como su impacto en la conservación activa del patrimonio sonoro nacional. 

Este estudio aspira, finalmente, a constituirse en una herramienta reflexiva y aplicada 

para agentes culturales, académicos y directores de orquesta, proponiendo lineamientos 

estratégicos orientados a robustecer las políticas de conservación y difusión de la música 

colombiana desde el campo de la dirección sinfónica. 

 



 

1.​Planteamiento del problema 

A pesar de la riqueza y diversidad del patrimonio musical colombiano, persisten vacíos 

en su preservación y difusión sistemática, especialmente en el ámbito de la música 

orquestal. Las orquestas sinfónicas nacionales, regionales y académicas han 

concentrado históricamente su programación en el repertorio europeo canónico, 

relegando a un plano secundario las composiciones tradicionales colombianas y las 

obras de autores emergentes. Esta situación se agrava por la falta de políticas públicas 

robustas, la escasa articulación interinstitucional y una limitada conciencia colectiva sobre 

el valor patrimonial de las expresiones sonoras locales. 

 

El director de orquesta, en su condición de curador del repertorio, desempeña un papel 

central en este escenario. No obstante, existe poca investigación sistemática que aborde 

su influencia en la consolidación de un canon nacional, ni en su capacidad de actuar 

como promotor del patrimonio sonoro local. La ausencia de estudios críticos que analicen 

las prácticas curatoriales de los directores colombianos desde una perspectiva de 

preservación cultural, dificulta la formulación de estrategias coherentes que integren lo 

tradicional y lo emergente dentro de los espacios sinfónicos del país. 

 

1.1 Problema de investigación: 
 

¿De qué manera los directores de orquesta contribuyen a la preservación y difusión del 

patrimonio musical colombiano, y cuáles son las implicaciones culturales, estéticas e 

institucionales de sus decisiones curatoriales? 
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2.​Objetivos 

2.1 Objetivo general 
●​ Analizar el papel del director de orquesta en la preservación y difusión del 

patrimonio musical colombiano, a través del estudio de sus decisiones 

curatoriales, repertorios programados y estrategias institucionales de visibilización 

de la música académica, tradicional y de compositores emergentes. 

 

2.2 Objetivos específicos 
●​ Identificar las funciones simbólicas, pedagógicas y culturales que desempeña el 

director de orquesta en contextos de programación artística. 

 

●​ Examinar las estrategias de selección e interpretación de repertorios tradicionales 

y académicos colombianos en escenarios orquestales. 

 

●​ Analizar la inclusión de obras de compositores emergentes en temporadas 

sinfónicas, y su relación con la renovación del patrimonio sonoro nacional. 

 

●​ Evaluar el impacto institucional y cultural de los directores de orquesta en la 

construcción del canon musical colombiano y en la articulación con medios, 

festivales y programas educativos. 
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3.​Marco referencial 

El presente trabajo se inscribe en un marco conceptual que articula estudios de 

preservación cultural, teoría del campo musical, mediación simbólica y políticas de 

gestión patrimonial. Estas perspectivas permiten analizar el papel del director de 

orquesta no solo como ejecutante técnico, sino como agente de preservación, 
legitimación y circulación del repertorio nacional, en un contexto donde la música 

tradicional y académica colombiana coexiste con desafíos globales de homogeneización 

cultural, escasa financiación cultural y débil institucionalidad patrimonial. 

Uno de los marcos teóricos fundamentales es el concepto de mediación cultural 
planteado por Hennion (2001), que considera que los agentes culturales —como el 

director— actúan como filtros activos en la construcción de valor simbólico. Esta noción 

resulta central para comprender cómo la selección del repertorio orquestal no es una 

operación neutra, sino un acto que genera significado, valida tradiciones y proyecta una 

visión específica de la cultura nacional. 

Complementariamente, el trabajo se sustenta en la teoría del campo artístico de Pierre 
Bourdieu (1990), la cual describe un espacio de relaciones simbólicas en el que los 

actores (directores, instituciones, músicos) compiten por legitimidad, visibilidad y 

autoridad. Desde esta perspectiva, las decisiones curatoriales del director responden a 

habitus específicos y a su posición en estructuras de poder institucionales, lo que permite 

entender sus elecciones musicales como manifestaciones de capital simbólico 

acumulado. 

A nivel local, los estudios de Luis Carlos Figueroa (2003) sobre la historia de la música 

académica colombiana, y de Eduardo LaGuardia (2014) sobre música e identidad 

cultural, aportan una base contextual sólida sobre la evolución del repertorio nacional y 

los marcos institucionales que lo han sostenido. Ambos autores coinciden en destacar la 

función estratégica del director en la visibilización del patrimonio sonoro, y en señalar la 

necesidad de políticas culturales más activas para su integración efectiva en los espacios 

de alta cultura como la orquesta sinfónica. 
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En el plano institucional, se retoman los aportes de Crawford y Rink (2007), quienes 

analizan la función de los conservatorios y orquestas como espacios de preservación y 

transmisión de repertorios tradicionales, así como las tensiones entre música escrita y 

prácticas orales. Este marco se complementa con los trabajos de O’Brien (2008) y Tape 
(2012), que abordan el impacto de la digitalización, los medios de comunicación y los 

festivales en la consolidación del patrimonio musical en contextos contemporáneos. 

Finalmente, se consideran las contribuciones de Sanders (2012), quien analiza el rol del 

director como curador cultural, y de Taruskin (2009), que argumenta que la conservación 

musical no puede ser entendida como una práctica puramente archivística, sino como 

una actividad interpretativa y performativa. En este sentido, la orquesta y su director 

constituyen una plataforma viva de resignificación del patrimonio, en donde la tradición es 

continuamente reformulada a través de las decisiones artísticas. 

En conjunto, este marco referencial permite situar el presente estudio en una intersección 

entre musicología crítica, sociología de la cultura y estudios patrimoniales, orientando el 

análisis hacia la comprensión del director de orquesta como figura de mediación entre la 

historia musical y los desafíos contemporáneos de conservación identitaria. 
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4.​Marco Teórico 

4.1 Introducción a la Preservación Musical y su Contexto 
Cultural 

La música, como forma de arte y expresión cultural, se erige como uno de los pilares 

fundamentales en la construcción de la identidad de los pueblos. En su dimensión más 

profunda, la música no solo es un reflejo de las emociones y la creatividad humana, sino 

también un vehículo para la transmisión de saberes, creencias y tradiciones que 

constituyen la memoria colectiva de una nación. En este sentido, la preservación musical 

no se limita únicamente al resguardo de composiciones, partituras y grabaciones, sino 

que abarca un proceso más amplio que incluye la interpretación, el análisis y la 

enseñanza de las obras. La música, al ser intangible por naturaleza, representa un 

desafío particular para su conservación, ya que debe transmitirse de generación en 

generación, adaptándose a los cambios sociales, políticos y culturales, sin perder la 

esencia que la define. 

En Colombia, la preservación musical se convierte en una tarea aún más compleja y 

crucial debido a la rica diversidad cultural del país. Esta diversidad se manifiesta en la 

coexistencia de múltiples tradiciones musicales, que van desde las influencias indígenas 

y africanas hasta las corrientes europeas, cada una de ellas con sus propios códigos, 

ritmos, instrumentos y géneros. La música colombiana, tanto académica como 

tradicional, es un testimonio sonoro de esta mezcla de influencias y constituye una de las 

expresiones más significativas del patrimonio cultural nacional. La música tradicional, 

como el vallenato, la cumbia, el bambuco, y la música andina, entre otros géneros, tiene 

una importancia fundamental, ya que representa la identidad cultural de diversas 

regiones del país. En paralelo, la música académica colombiana, influenciada por la 

tradición europea, se ha desarrollado a lo largo de los siglos como una forma de 

expresión que no solo refleja la historia del país, sino que también constituye un vínculo 

entre Colombia y la música clásica mundial. 
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Sin embargo, a pesar de la relevancia de este patrimonio sonoro, la preservación musical 

enfrenta hoy en día varios desafíos que amenazan tanto a las tradiciones más antiguas 

como a las nuevas formas de creación musical. La globalización, los avances 

tecnológicos y el acceso masivo a plataformas de música digital han transformado 

profundamente la forma en que la música es producida, distribuida y consumida. Estos 

cambios han generado tanto oportunidades como riesgos. Mientras que la digitalización y 

la accesibilidad global permiten que las obras colombianas lleguen a audiencias 

internacionales, también presentan el peligro de la homogeneización cultural, ya que los 

géneros y estilos globales tienden a prevalecer sobre las expresiones locales, lo que 

podría llevar a la pérdida de la autenticidad y la singularidad de la música colombiana. 

La preservación musical, por lo tanto, debe entenderse como un esfuerzo colectivo y 

multidimensional que involucra no solo la conservación física de los elementos tangibles 

del patrimonio, como partituras y grabaciones, sino también la transmisión continua de 

las prácticas interpretativas y creativas que dan vida a estas obras. Como señala el 

sociólogo y musicólogo Richard Taruskin (2009), la preservación musical es un acto que 

va más allá de la mera conservación: es un proceso activo de mediación entre el pasado 

y el presente, que requiere de la interpretación crítica de las obras para poder 

recontextualizarlas en tiempos y espacios diferentes sin perder su esencia cultural. 

En este contexto, el papel de las instituciones culturales y educativas, como 

conservatorios y centros de investigación, se vuelve esencial. Estas entidades son 

responsables no solo de formar a los músicos y directores de orquesta que interpretarán 

y transmitirán estas tradiciones, sino también de crear un espacio para la reflexión y el 

análisis de las obras, contextualizándolas dentro de su origen cultural y social. Los 

directores de orquesta, como figuras clave en este proceso, son responsables de 

seleccionar y dirigir el repertorio musical, actuando como custodios de la tradición pero 

también como agentes de cambio que pueden influir en la evolución de la música 

nacional. A través de su liderazgo, los directores no sólo interpretan la música, sino que 

también determinan su lugar dentro del panorama cultural contemporáneo. 

Además de las instituciones formativas y los directores, el papel del público en la 

preservación de la música no puede ser subestimado. La audiencia, al participar en 

conciertos y festivales, no solo disfruta de las obras, sino que también valida su 
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existencia en la cultura contemporánea. Esta participación activa del público, junto con la 

creciente presencia de la música colombiana en plataformas de streaming y en medios 

internacionales, ha permitido que la música tradicional y académica colombiana siga 

vigente, a pesar de los desafíos mencionados. 

En este sentido, la preservación musical en Colombia no se entiende como un proceso 

estático o cerrado, sino como un esfuerzo dinámico y en constante evolución. Este 

proceso implica no solo la preservación de las obras del pasado, sino también la 

incorporación de nuevas composiciones que continúen la tradición y la identidad musical 

colombiana. La promoción de compositores emergentes, quienes abordan tanto la 

música tradicional como las nuevas corrientes estilísticas, es fundamental para garantizar 

que la música colombiana siga siendo un patrimonio vivo, capaz de dialogar con las 

tendencias globales sin perder su carácter distintivo. 

El director de orquesta, en este sentido, juega un rol crucial como mediador entre el 

pasado y el presente. Según Maher (2007), el director no solo tiene la responsabilidad de 

ejecutar y preservar las obras tradicionales, sino también de contribuir activamente al 

proceso de adaptación y renovación del repertorio. A través de su liderazgo, el director 

puede elegir obras de compositores contemporáneos que mantengan vivas las 

tradiciones mientras incorporan elementos nuevos, creando una relación continua entre 

la historia musical del país y sus expresiones contemporáneas. 

Finalmente, la preservación del patrimonio musical colombiano debe entenderse como un 

acto de resistencia cultural frente a las fuerzas homogeneizadoras de la globalización. A 

través de la educación, la interpretación y la difusión, se garantiza que la música 

colombiana, tanto tradicional como académica, siga siendo una parte fundamental de la 

identidad cultural del país. Este esfuerzo colectivo no solo asegura la transmisión de un 

legado sonoro, sino que también permite que las generaciones futuras comprendan y 

aprecien las raíces culturales que forman la base de su identidad. 
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4.2 El Papel del Director de Orquesta en la Preservación 
Cultural 

El director de orquesta, como figura central en la interpretación musical, tiene un impacto 

significativo no solo en la ejecución técnica de una obra, sino también en la preservación 

y transmisión cultural del patrimonio musical. En el contexto de la música académica y 

tradicional colombiana, el director desempeña un papel clave como mediador entre el 

pasado y el presente, entre la tradición musical y la innovación. Su función no se limita 

simplemente a la organización de la interpretación orquestal, sino que implica una serie 

de responsabilidades estratégicas que afectan tanto a la preservación de las obras 

tradicionales como a la integración de nuevas composiciones dentro del repertorio 

orquestal. Así, el director se convierte en un custodio cultural y un líder artístico, cuya 

influencia es fundamental para garantizar la continuidad del legado musical. 

El director de orquesta actúa como un curador cultural, seleccionando cuidadosamente 

las obras que conforman el repertorio de la orquesta. Esta selección no es trivial, ya que 

las decisiones del director inciden directamente en qué música será preservada y 

promovida dentro del contexto institucional y público. Al elegir obras de compositores 

nacionales, tanto de épocas pasadas como contemporáneas, el director contribuye a la 

construcción de una identidad musical colectiva, vinculada no solo a los intereses 

artísticos, sino también a las aspiraciones sociales y culturales del país. Como señala 

Taruskin (2009), el director de orquesta tiene la capacidad de influir en la permanencia de 

ciertas obras en el repertorio, asegurando que continúen siendo interpretadas y 

apreciadas por las nuevas generaciones. 
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4.2.1 El director como mediador entre la tradición y la 
innovación 

La preservación cultural, entendida como un proceso dinámico, implica un constante 

equilibrio entre la tradición y la innovación. En este sentido, el director de orquesta 

cumple una función esencial, ya que su labor trasciende la interpretación técnica de las 

partituras para incluir la interpretación contextual y la innovación. El director no sólo 

transmite las obras de los compositores del pasado, sino que también participa 

activamente en su renovación y en su adaptación a las necesidades de la audiencia 

contemporánea. Como explica Maher (2007), la interpretación musical de una obra no 

solo se basa en la fidelidad a la partitura, sino también en la capacidad del director de 

trasladar la obra a un nuevo contexto, otorgándole relevancia en el presente. 

Este aspecto de la función del director es particularmente relevante en el contexto 

colombiano, donde la música tradicional y académica se ha visto históricamente 

influenciada por una multiplicidad de factores sociales, políticos y culturales. Los 

repertorios de música tradicional, como el vallenato, la cumbia, el bambuco y el porro, 

están profundamente conectados con las identidades regionales y las tradiciones orales 

de Colombia. Al dirigir estas obras, el director de orquesta no solo preserva el legado de 

las generaciones pasadas, sino que también lo presenta de una manera que lo mantiene 

vivo y pertinente en la sociedad contemporánea. Según O’Brien (2008), los directores 

tienen la responsabilidad de interpretar la música tradicional de forma que se conecte 

emocionalmente con el público actual, sin perder la autenticidad de la obra original. 

4.2.2 El director como facilitador de la integración de 
compositores emergentes 

La preservación cultural no se limita únicamente a la conservación de las obras de los 

grandes maestros del pasado, sino que también implica un esfuerzo constante por 

incorporar nuevas voces y nuevas composiciones al repertorio orquestal. Los 

compositores emergentes, aquellos que están en las primeras etapas de su carrera o que 

están desarrollando un estilo propio, son una parte esencial del patrimonio musical en 

constante evolución. Aquí, el director de orquesta desempeña un papel crucial como 
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facilitador de la integración de estos compositores en el panorama musical nacional e 

internacional. Al seleccionar y dirigir obras de compositores emergentes, el director no 

solo amplía el repertorio, sino que también contribuye a la construcción de una tradición 

musical viva, que continúa evolucionando. 

Los directores de orquesta colombianos han sido fundamentales en la promoción de 

compositores contemporáneos, cuyas obras exploran temas de identidad cultural, 

globalización, y las tensiones entre la tradición y la modernidad. Compositores como Blas 

Emilio Atehortúa, Jaime León y Adolfo Mejía han sido impulsados por directores 

visionarios que han reconocido el valor de sus obras para la música colombiana. Como 

indica Sanders (2012), los directores de orquesta tienen la capacidad de transformar las 

obras de compositores emergentes en parte del canon musical, al incluirlas en 

programas de conciertos y festivales internacionales. Este tipo de visibilidad no solo 

valida la obra de los compositores, sino que también establece una conexión más 

estrecha entre la tradición musical y las nuevas corrientes creativas. 

 

4.2.3 La educación y la formación de nuevos directores: 
preservación del legado 

El papel del director de orquesta en la preservación cultural también está estrechamente 

vinculado a su rol como educador y formador de nuevas generaciones de músicos y 

directores. En instituciones como el Conservatorio de Música de la Universidad Nacional 

de Colombia, los directores no solo ejercen su función interpretativa, sino que también 

son responsables de transmitir a sus estudiantes la importancia de preservar el 

patrimonio musical de su país. El director de orquesta, en este sentido, se convierte en 

un referente pedagógico, guiando a los futuros músicos y directores en la importancia de 

mantener viva la tradición sinfónica nacional, al tiempo que fomenta la exploración de 

nuevas composiciones y enfoques estilísticos. 

Además, la formación de nuevos directores implica la transmisión de valores culturales y 

artísticos que van más allá de la técnica orquestal. Según Zaslaw (2012), la formación de 

un director de orquesta debe incluir no solo el estudio de la teoría musical y la 
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interpretación, sino también una comprensión profunda de la historia y el contexto cultural 

de las obras que dirige. Esto asegura que el director no solo sea competente 

técnicamente, sino también consciente de su responsabilidad como mediador cultural, 

como líder artístico y como custodio de la tradición musical. 

4.2.4 El director de orquesta como líder cultural 

La labor del director de orquesta es, en última instancia, la de un líder cultural. Al 

seleccionar el repertorio, al dirigir la interpretación y al interactuar con los músicos, el 

director de orquesta establece el tono y el enfoque de cada actuación. En este sentido, el 

director tiene la capacidad de influir en la manera en que la música colombiana es 

percibida y valorada por el público. Como destaca Figueroa (2003), el director tiene la 

responsabilidad de contextualizar las obras dentro del panorama cultural contemporáneo, 

haciendo que el patrimonio musical sea relevante y accesible para una audiencia diversa 

y globalizada. Esta capacidad de influir en el público, de comunicar el valor cultural de la 

música, es una de las contribuciones más significativas que los directores de orquesta 

pueden hacer al patrimonio musical nacional. 

Al mismo tiempo, el director se convierte en un facilitador de las colaboraciones 

interinstitucionales y las redes culturales, estableciendo vínculos entre las orquestas y 

otras instituciones culturales, como festivales, universidades y medios de comunicación. 

Esta interacción no solo promueve la música colombiana en el ámbito nacional, sino que 

también la presenta a audiencias internacionales, contribuyendo a la globalización de la 

música colombiana y asegurando su presencia en el ámbito artístico global. 

 

4.3 La Música Tradicional y Académica en Colombia: 
Contextos Históricos y Culturales 

La música colombiana es una manifestación cultural compleja que resulta de la fusión de 

diversas tradiciones y sonidos, representando un testimonio sonoro de la diversidad 

social, geográfica y étnica del país. A través de la música, se narran las historias y las 
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luchas de la nación, al mismo tiempo que se conservan los valores y las tradiciones que 

constituyen la identidad de las distintas regiones colombianas. La música tradicional y 

académica en Colombia, aunque en muchos casos se percibe como dos mundos 

separados, en realidad están profundamente interrelacionadas y han influido mutuamente 

a lo largo del tiempo. Este proceso de interacción y hibridación cultural ha sido crucial 

para la construcción del patrimonio musical del país. 

4.3.1 La Música Tradicional: Un Reflejo de la Diversidad Étnica y Regional 

La música tradicional colombiana es tan diversa como el propio país. Las distintas 

regiones del territorio colombiano tienen sus propios géneros musicales que reflejan las 

características culturales, sociales y geográficas de cada área. En la región Caribe, la 

cumbia y el vallenato son géneros musicales emblemáticos que han trascendido las 

fronteras nacionales y se han internacionalizado. La cumbia, por ejemplo, es un género 

que tiene sus raíces en las tradiciones indígenas, africanas y españolas, fusionadas a lo 

largo de los siglos. Según La Guardia (2014), este género musical tiene una estructura 

rítmica y melódica que evoca la conexión profunda entre las comunidades 

afrocolombianas y los pueblos indígenas de la región, sirviendo como una de las formas 

más auténticas de expresión cultural popular. 

El vallenato, por otro lado, ha sido considerado uno de los géneros más representativos 

de la música colombiana, especialmente de la región de la Costa Norte. Este género, 

cuyas raíces se encuentran en las influencias africanas y europeas, se caracteriza por su 

narrativa lírica, que aborda temas como el amor, la vida rural y las luchas sociales. Como 

señala Taruskin (2009), el vallenato no solo es una forma de música popular, sino 

también un fenómeno cultural que ha acompañado la vida de las comunidades costeñas 

durante siglos, creando una identidad colectiva que perdura hasta el día de hoy. Esta 

música, además, se ha convertido en un símbolo de resistencia cultural, especialmente 

frente a los desafíos impuestos por los cambios globales y la homogeneización cultural. 

En las regiones Andinas, la música también está fuertemente influenciada por las 

tradiciones indígenas, aunque se ha visto marcada por las adaptaciones españolas 

desde la llegada de los colonizadores. Géneros como el bambuco, el pasillo y la guabina 

tienen una clara raíz indígena, pero han sido enriquecidos con armonías y estructuras 
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europeas. Según Zaslaw (2012), el bambuco se caracteriza por su ritmo sincopado y su 

melancolía, temas que evocan tanto las tensiones internas como la belleza del paisaje 

montañoso de la región andina. Este género ha sido una de las bases sobre las cuales 

se ha edificado la música tradicional de la zona, y sigue siendo interpretado en festivales, 

celebraciones y conciertos académicos. 

En la región Pacífica, por su parte, géneros como el currulao tienen una influencia directa 

de las tradiciones africanas, especialmente debido a la fuerte presencia de comunidades 

afrocolombianas en esta zona. La música del Pacífico colombiano es conocida por su 

complejidad rítmica y la intensidad de su percusión, que se utiliza para acompañar 

danzas y rituales festivos. La investigación de Figueroa (2003) resalta cómo, en la 

música del Pacífico, los instrumentos tradicionales como los marimbas y los bombos no 

solo cumplen con una función sonora, sino también ritualística, preservando las prácticas 

culturales de las comunidades afrocolombianas. 

4.3.2 La Música Académica: Influencias Europeas y Construcción de la Identidad 
Nacional 

La música académica en Colombia, aunque influenciada por la tradición europea, ha 

logrado desarrollarse dentro de un contexto local, dando lugar a una identidad musical 

única. Desde los primeros días de la colonización española, la música clásica europea, 

especialmente la música sacra y la música barroca, comenzó a tener presencia en 

Colombia a través de la iglesia y la nobleza colonial. A medida que avanzaba el tiempo, 

las influencias europeas, particularmente de las tradiciones italianas y españolas, se 

fueron consolidando en las primeras composiciones y prácticas musicales del país. 

La llegada de la independencia de Colombia en el siglo XIX permitió una mayor apertura 

hacia las influencias musicales europeas, principalmente las provenientes de la tradición 

romántica, lo que facilitó el desarrollo de una escuela nacional de música. Compositores 

como Guillermo Uribe Holguín, Antonio María Valencia y Luis Carlos Figueroa 

comenzaron a integrar elementos autóctonos colombianos en sus composiciones, 

fusionando las estructuras clásicas con la esencia de la música popular y tradicional del 

país. Según Payne y Laitz (2014), esta fusión no solo fue un ejercicio de innovación 
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estilística, sino también un acto de afirmación cultural que permitió a los compositores 

colombianos proyectar una identidad propia dentro del contexto internacional. 

La obra de Uribe Holguín, por ejemplo, se caracteriza por su profunda conexión con la 

música tradicional colombiana, que incorporó en sus composiciones sinfónicas. Esta 

integración de lo autóctono con lo académico se convirtió en una de las características 

distintivas de la música colombiana de mediados del siglo XX, permitiendo a los 

compositores nacionales situarse dentro de la tradición clásica, al mismo tiempo que 

afirmaban su identidad cultural en el ámbito global. 

4.3.3 La Interacción entre la Música Tradicional y la Música Académica: Hibridación 
y Evolución 

La interacción entre la música tradicional y la música académica en Colombia ha sido 

clave en la creación de una tradición musical única que ha logrado combinar lo mejor de 

ambos mundos. En el caso de la música académica, los compositores colombianos no 

sólo adoptaron las estructuras europeas, sino que también las reinterpretaron, 

fusionándolas con las melodías y ritmos autóctonos de las diversas regiones del país. 

Esta hibridación cultural ha sido una característica fundamental de la música colombiana, 

especialmente desde mediados del siglo XX, cuando las influencias modernas 

comenzaron a penetrar la música popular y académica del país. 

La integración de las tradiciones folclóricas dentro del repertorio académico no solo ha 

sido un medio para preservar las raíces musicales de Colombia, sino también una forma 

de legitimar la música nacional en el ámbito internacional. Compositores como Adolfo 

Mejía y Blas Emilio Atehortúa jugaron un papel crucial en este proceso de hibridación, 

creando obras que integraban de manera innovadora los géneros tradicionales 

colombianos con las técnicas compositivas europeas. Atehortúa, por ejemplo, incorporó 

elementos de la música andina y del Caribe en sus obras sinfónicas, mientras que Mejía 

fusionó el ritmo del vallenato con formas musicales más complejas de la música clásica, 

lo que permitió que ambos géneros coexistieran de manera fluida en el repertorio 

sinfónico colombiano. 
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4.3.4 La Preservación y Difusión de la Música Tradicional en la Era Contemporánea 

La preservación de la música tradicional colombiana en la actualidad enfrenta múltiples 

retos, especialmente en un contexto globalizado donde las influencias extranjeras 

dominan los medios de comunicación y las plataformas digitales. Sin embargo, las 

nuevas tecnologías también ofrecen oportunidades para la preservación y difusión de las 

tradiciones musicales del país. Según O’Brien (2008), la digitalización de grabaciones y 

partituras ha permitido que las obras tradicionales colombianas sean conservadas en 

formatos accesibles, lo que facilita su distribución a audiencias internacionales y su 

inclusión en el repertorio de las nuevas generaciones de músicos. 

La tarea de preservar la música tradicional, no sólo como un objeto de conservación, sino 

como una práctica viva, también ha sido facilitada por la organización de festivales, 

encuentros y concursos dedicados a los géneros populares. Instituciones como el 

Festival Vallenato y la Fundación de la Música Andina han desempeñado un papel 

fundamental en la promoción de la música tradicional colombiana, asegurando que se 

mantenga vigente en la conciencia cultural de la población y que se reconozca como un 

patrimonio nacional que merece ser protegido y promovido. 

 

4.4 La Función de los Conservatorios y las Instituciones 
Musicales en la Preservación 

Los conservatorios y las instituciones musicales en Colombia desempeñan un papel 

crucial en la preservación y la evolución del patrimonio musical nacional. Estas entidades 

no sólo son responsables de la formación técnica y artística de los músicos, sino que 

también actúan como guardianes del legado cultural de la nación. La función de los 

conservatorios trasciende la mera enseñanza de la técnica musical; se involucra 

profundamente en la preservación activa de las tradiciones musicales del país, así como 

en la innovación y la creación de nuevas obras que continúan la tradición sinfónica 

colombiana. Estas instituciones se convierten en espacios fundamentales donde se forjan 
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tanto las habilidades técnicas como la conciencia cultural de los músicos, al mismo 

tiempo que se mantiene un compromiso con la cultura musical local y global. 

4.4.1 El Conservatorio como Custodio del Patrimonio Musical Nacional 

La historia de la música académica en Colombia está estrechamente vinculada al 

desarrollo de los conservatorios y las instituciones educativas. Desde la creación del 

Conservatorio Nacional de Música en el siglo XIX hasta las universidades y centros de 

formación contemporáneos, estas instituciones han sido fundamentales para la 

transmisión y preservación del patrimonio musical colombiano. Según Sanders (2012), 

"los conservatorios son considerados no solo centros de formación técnica, sino también 

espacios donde se desarrolla un sentido profundo de identidad cultural". Estos centros 

brindan a los estudiantes un marco donde las tradiciones musicales autóctonas y 

académicas se pueden explorar, entender y, sobre todo, mantener vivas a través de la 

interpretación. 

Los conservatorios, al igual que otras instituciones educativas, han sido pioneros en la 

creación de archivos musicales y en la digitalización de partituras y grabaciones, lo que 

facilita la conservación de obras que de otro modo podrían haberse perdido. A través de 

estas iniciativas, los conservatorios colombianos contribuyen de manera significativa al 

mantenimiento de los repertorios tradicionales y académicos. La labor de conservación 

se realiza mediante la creación de archivos accesibles que permiten a investigadores, 

músicos y el público general acceder a obras históricas, composiciones de autores 

nacionales y documentos valiosos relacionados con la música colombiana. La 

digitalización, según Tape (2012), ha permitido que la música tradicional y académica no 

solo se preserve, sino que se difunda globalmente, asegurando que el patrimonio musical 

colombiano llegue a nuevas generaciones y audiencias. 

4.4.2 El Rol Pedagógico y la Formación de Nuevas Generaciones de Músicos 

Además de ser centros de preservación, los conservatorios y las instituciones musicales 

tienen una función pedagógica fundamental. La formación de músicos, directores de 

orquesta y compositores está intrínsecamente vinculada a la misión de estos centros de 

educación. Según Zaslaw (2012), "los conservatorios no solo enseñan la técnica musical, 
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sino que también imponen la necesidad de un profundo conocimiento sobre la historia y 

el contexto de las obras que se interpretan". Este enfoque integral en la formación de los 

músicos contribuye a su capacidad de actuar como portadores de la tradición musical, 

garantizando que las generaciones futuras continúen tocando y apreciando las obras que 

componen el patrimonio musical nacional. 

Un aspecto esencial de la formación en los conservatorios colombianos es la enseñanza 

de las músicas tradicionales junto con las obras académicas. Los estudiantes no solo 

aprenden a interpretar piezas de compositores nacionales como Uribe Holguín, Valencia 

y Figueroa, sino que también se sumergen en las tradiciones musicales de las distintas 

regiones de Colombia, como el vallenato, la cumbia, el bambuco, entre otros. Esta 

formación les permite, por un lado, comprender las bases de la música académica y, por 

otro, reconocer la riqueza de la música popular y tradicional del país. Este enfoque dual 

no solo asegura la preservación de las tradiciones, sino que también permite a los 

músicos participar activamente en la evolución y revalorización de la música colombiana 

en sus diferentes formas. 

La enseñanza de la música tradicional y popular en los conservatorios también ayuda a 

fortalecer el vínculo entre los músicos y las comunidades de las que provienen las 

tradiciones musicales. Según O’Brien (2008), "cuando los músicos aprenden a tocar y a 

interpretar música tradicional dentro del marco académico, no solo preservan la técnica, 

sino que también asumen la responsabilidad de representar y difundir la cultura local". 

Este proceso de revalorización de las tradiciones locales dentro de un contexto 

académico contribuye a un sentido de pertenencia y a la consolidación de una identidad 

musical colectiva. 

4.4.3 La Función de los Conservatorios en la Integración de la Música 
Contemporánea y Emergente 

Además de preservar las tradiciones musicales, los conservatorios colombianos juegan 

un papel vital en la integración de compositores emergentes y la música contemporánea 

dentro del repertorio orquestal. La promoción de nuevas obras y la incorporación de 

compositores actuales son aspectos esenciales en la preservación de una tradición 
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musical viva, que no solo se conserva a través de la repetición de obras antiguas, sino 

también mediante la creación de nuevas composiciones que enriquecen el panorama 

musical del país. Los conservatorios, al ofrecer espacios de formación para compositores 

contemporáneos y jóvenes músicos, facilitan el proceso de integración de la música 

emergente en las prácticas orquestales. Como señala Maher (2007), "los conservatorios 

deben ser lugares donde se favorezca la innovación sin perder la conexión con el 

pasado, generando un equilibrio entre la preservación de la música tradicional y la 

creación de nuevos lenguajes musicales". 

El director de orquesta tiene un papel fundamental en este proceso, ya que al seleccionar 

obras de compositores emergentes para los programas de conciertos, facilita su inclusión 

en el repertorio sinfónico. La colaboración entre los directores de orquesta y los 

compositores contemporáneos es fundamental para asegurar que las nuevas obras 

tengan la oportunidad de ser presentadas, interpretadas y difundidas. La programación 

de estas obras en conciertos y festivales es crucial para el reconocimiento y la 

consolidación de los compositores colombianos actuales, al tiempo que mantiene viva la 

tradición de las composiciones sinfónicas en Colombia. 

4.4.4 El Impacto de los Conservatorios en la Cultura Musical Local e Internacional 

Los conservatorios colombianos, como centros educativos y culturales, tienen un impacto 

que va más allá de la formación de músicos y directores. Su influencia se extiende a la 

creación de redes culturales nacionales e internacionales que contribuyen a la difusión de 

la música colombiana en el ámbito global. Estos centros de formación colaboran con 

instituciones internacionales, participan en festivales de música y desarrollan proyectos 

conjuntos con orquestas y músicos de todo el mundo. Según Zaslaw (2012), "estas 

colaboraciones son esenciales para el reconocimiento global de la música colombiana, 

ya que permiten que las obras de compositores colombianos sean interpretadas en 

escenarios internacionales, lo que, a su vez, contribuye a la preservación del patrimonio 

musical del país en un contexto global". 

Además, los conservatorios desempeñan un papel vital en la creación de audiencias 

tanto nacionales como internacionales. A través de la organización de conciertos, 

festivales y programas educativos, los conservatorios no solo presentan a los músicos 
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colombianos, sino que también educan al público sobre la riqueza y la diversidad de la 

música colombiana. Como señalan Crawford y Rink (2007), "la difusión de la música 

colombiana no solo se logra mediante la interpretación de composiciones tradicionales, 

sino también a través de la creación de una audiencia comprometida que valore la 

música en su contexto histórico, social y cultural". 

4.4.5 Espacios de formación, investigación musicológica y esfuerzos 
institucionales 

La preservación del patrimonio musical trasciende la labor de los intérpretes y 

directores: involucra también la formación de musicólogos, investigadores y gestores 

culturales, así como programas institucionales dedicados a investigar, documentar y 

difundir nuestras tradiciones. En Colombia, desde la academia y el Estado se han 

impulsado múltiples iniciativas que reconocen la música como objeto de estudio 

patrimonial. Ya en la década de 1990, la Constitución declaró al país como “pluriétnico y 

multicultural”, sentando las bases para entender sus músicas como parte fundamental del 

patrimonio inmaterial. A partir de entonces, universidades y entidades culturales han 

creado espacios especializados para la formación musicológica y la investigación en 

músicas nacionales. 

En el ámbito universitario, destacan programas formales como la Maestría en 

Musicología de la Pontificia Universidad Javeriana y líneas de investigación sobre 

patrimonio musical en la Universidad de Los Andes. Estas ofrecen formación de alto nivel 

a nuevos investigadores que abordan temas desde la organología tradicional hasta la 

historia de la música académica colombiana. Por ejemplo, la Universidad de Pamplona 

fundó el Centro de Documentación e Investigación Musical, dedicado a salvaguardar 

los archivos sonoros y escritos de la región nortesantandereana. En 2025, esta 

universidad lanzó dos publicaciones musicológicas fundamentales: una edición crítica de 

las canciones del compositor José Rozo Contreras y un libro de arreglos 

contemporáneos de músicas tradicionales de Norte de Santander. Estas obras, fruto del 

trabajo de docentes e investigadores locales, “representan un aporte trascendental al 

estudio, la interpretación y la difusión del repertorio colombiano de tradición escrita y 

oral”. La misma nota de prensa resalta que su distribución abierta en formato digital 
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busca “democratizar el acceso al conocimiento y estimular su circulación tanto en 

entornos académicos como comunitarios”, reforzando el compromiso universitario con la 

identidad cultural regional. 

A nivel nacional, el Ministerio de Cultura ha implementado políticas y programas que 

articulan la investigación con la preservación activa. El Plan Nacional de Música para la 
Convivencia, vigente desde 2003, incorpora una línea estratégica de formación musical 

centrada en músicas tradicionales y locales, integrando así la enseñanza con la 

salvaguardia del patrimonio. Este Plan ha apoyado la creación de escuelas de música 

por todo el país, la documentación de repertorios autóctonos y la capacitación de 

instructores en metodologías que valoran la diversidad sonora. De igual forma, el 

Ministerio (antes Colcultura) patrocinó en los años 1980 proyectos pioneros de grabación 

de obras sinfónicas colombianas históricas. Aunque aquellas primeras grabaciones 

tuvieron un fin más archivístico que interpretativo (como critica Cecilia Espinosa, 

adolecieron de pulimento artístico), sentaron precedentes para la recuperación de 

partituras olvidadas. En épocas más recientes, la Biblioteca Nacional de Colombia ha 

digitalizado colecciones de partituras manuscritas de compositores del siglo XIX y XX, 

mientras que el Banco de la República mediante su Biblioteca Luis Ángel Arango ha 

desarrollado un importante archivo de grabaciones de campo de músicas tradicionales, 

disponible para investigadores y público. Estas acciones institucionales garantizan que 

los documentos valiosos relacionados con la música colombiana “sean almacenados y 

compartidos a una escala global”, facilitando la investigación musicológica y el acceso de 

nuevas generaciones de músicos a su propio legado. 

También es relevante mencionar esfuerzos descentralizados y colaborativos: la Red de 
Musicólogos de Colombia, encuentros como el Foro de Investigación Musical del 

Conservatorio del Tolima, y congresos nacionales de musicología, donde académicos y 

artistas comparten hallazgos sobre nuestro patrimonio sonoro. Estas redes han permitido 

documentar géneros antes poco estudiados (por ejemplo, el vallenato en la academia, o 

las músicas de comunidades afro e indígenas en contextos académicos), legitimando 

tales expresiones en el canon de la “música culta” o en la historiografía oficial. Por otro 

lado, instituciones culturales como el Instituto Departamental de Bellas Artes de Cali 
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lideran iniciativas de protección y salvaguarda de las músicas del Pacífico, combinando la 

investigación etnomusicológica con la proyección artística. 

Un caso emblemático de sinergia entre investigación y creación es el de la Orquesta 
Sinfónica EAFIT en Medellín. A través de un proyecto de investigación-creación 

conducido por la Mtra. Cecilia Espinosa, esta orquesta universitaria se dedicó durante 

varios años a recopilar, estudiar y estrenar obras sinfónicas de compositores 
colombianos contemporáneos. El proyecto produjo varios CD titulados “La nueva 

música sinfónica colombiana”, registrando piezas que van desde estrenos mundiales 

hasta obras que habían tenido escasas ejecuciones. Como relatan Espinosa y Rodríguez 

(2013), la motivación fue “dejar a la posteridad el testimonio sonoro de obras” nacionales 

de alto valor artístico, evitando que cayeran en el olvido por falta de grabaciones. Este 

tipo de iniciativa académica muestra cómo las universidades pueden asumir un rol activo 

en la preservación del patrimonio musical: no solo investigando en el papel, sino llevando 

esas partituras al escenario y al disco. Consecuentemente, la orquesta EAFIT logró 

enriquecer su programación con numerosos estrenos colombianos y ofreció al público 

grabaciones profesionales de dichas obras, subsanando en parte la ausencia de la 

industria discográfica en este campo. 

En conclusión, los espacios de formación musicológica (programas de estudio, centros 

de documentación), la labor de investigadores dedicados y los esfuerzos institucionales 

(planes nacionales, archivos, proyectos orquestales universitarios) son pilares 
fundamentales en la conservación y renovación de la música colombiana. Estas 

instancias garantizan que la preservación musical no sea una actividad nostálgica ni 

puramente museística, sino un proceso dinámico donde se documenta, reflexiona y 

resignifica el patrimonio sonoro. Como señala Catalina Melo (2021), aunque la 

documentación es esencial, esta debe evitar la “fosilización” de las expresiones 

musicales; por ello, debe ir acompañada de salvaguardias activas que mantengan vivas 

las tradiciones en sus comunidades. Precisamente la integración entre investigación y 

creación —por ejemplo, investigadores que colaboran con festivales o directores que se 

nutren de estudios musicológicos— evita ver la música tradicional como pieza de museo, 

promoviéndola en cambio como patrimonio vivo. La academia y las instituciones 

culturales colombianas, al reconocer y potenciar estos espacios, contribuyen en gran 
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medida a que el legado musical colombiano perdure, se difunda y evolucione con 

solidez documental y sentido de pertenencia. 

 

4.4.6 Conclusión 

En conclusión, los conservatorios y las instituciones musicales en Colombia tienen un 

papel fundamental en la preservación y promoción del patrimonio musical del país. A 

través de la formación de músicos, la integración de compositores emergentes y la 

creación de redes culturales nacionales e internacionales, estas instituciones contribuyen 

de manera significativa a mantener viva la tradición musical colombiana mientras 

fomentan la innovación y la creación de nuevos repertorios. Su función como centros 

educativos y culturales asegura que tanto la música académica como la tradicional sean 

preservadas, reinterpretadas y valoradas, garantizando que el legado musical de 

Colombia continúe siendo una parte fundamental de la identidad cultural del país.  

Además de su función educativa, los conservatorios y universidades colombianas se han 

consolidado como espacios clave para la investigación-creación y la preservación 
musicológica, desarrollando proyectos que articulan tradición y contemporaneidad en el 

repertorio nacional. Iniciativas como el Grupo de Investigación en Música Colombiana de 

la Universidad del Valle, el Archivo de Música Tradicional del Caribe Colombiano en la 

Universidad del Atlántico, y los proyectos de etnomusicología de la Universidad Nacional 

de Colombia, han permitido no solo documentar y salvaguardar expresiones musicales 

regionales, sino también integrarlas a procesos de composición, interpretación y análisis 

académico. Estos esfuerzos institucionales fortalecen el tejido cultural del país al 

promover una comprensión plural y descentralizada de la música colombiana, 

visibilizando sus múltiples influencias y expresiones. Así, los espacios de formación no 

solo educan músicos, sino que también generan conocimiento, legitimación y 
resignificación del patrimonio sonoro, ampliando los marcos de valoración estética y 

contribuyendo activamente a su sostenibilidad en el tiempo. 
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4.5 Los Desafíos Contemporáneos de la Preservación 
Musical en Colombia 

La preservación musical en Colombia enfrenta una serie de desafíos contemporáneos 

que reflejan tanto las presiones internas como las influencias externas. Si bien la música 

colombiana ha logrado mantenerse viva a través de una rica tradición cultural, el contexto 

global actual presenta dificultades significativas para la protección y el fomento del 

patrimonio musical nacional. Estos desafíos se manifiestan en varios frentes: la 

globalización, la digitalización, las políticas culturales nacionales y la falta de 

infraestructura adecuada para la conservación de la música tradicional. Superar estos 

obstáculos requiere una reflexión crítica sobre cómo las nuevas tecnologías, los cambios 

sociales y la integración de Colombia en una economía globalizada afectan la 

preservación de la música nacional. 

4.5.1 La Globalización y su Impacto en la Diversidad Cultural Musical 

Uno de los desafíos más evidentes que enfrenta la preservación de la música tradicional 

colombiana es la globalización. La globalización, en su sentido más amplio, ha propiciado 

la difusión masiva de productos culturales a nivel mundial, pero también ha generado un 

fenómeno de homogeneización cultural. Según O’Brien (2008), "la globalización ha 

facilitado el acceso a música de diferentes partes del mundo, pero ha creado una 

tendencia hacia la uniformización cultural, poniendo en peligro las formas musicales 

locales". En este sentido, las tradiciones musicales autóctonas, como el vallenato, la 

cumbia y el bambuco, se ven desplazadas por géneros musicales más populares y 

consumidos globalmente, como el pop, el reggaetón y la música electrónica. Esto genera 

una pérdida de visibilidad para la música tradicional colombiana, que no solo se ve 

eclipsada en los medios, sino también en las plataformas digitales, donde los algoritmos 

favorecen géneros con mayor alcance global. 

Además, la industria musical global ha sido dominada por un pequeño número de 

empresas y plataformas de distribución, como Spotify, YouTube, Apple Music, Amazon 
Music, Deezer y Tidal, que priorizan la música más comercial y de fácil consumo. Este 
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fenómeno ha afectado de manera desproporcionada a los géneros más tradicionales y 

autóctonos, que no siempre cuentan con la infraestructura tecnológica, publicitaria o 

institucional para competir en este mercado globalizado. Según la investigación de Maher 

(2007), "la digitalización, aunque ha permitido que las obras de compositores 

colombianos lleguen a audiencias internacionales, también ha creado una brecha en la 

accesibilidad, ya que las obras menos comerciales y más tradicionales son menos 

promovidas". Este desequilibrio pone en riesgo la diversidad musical, al favorecer 

algoritmos que amplifican la exposición de productos globalizados, marginando las 
expresiones locales que requieren de un ecosistema distinto de difusión. En 

consecuencia, se dificulta el acceso de las nuevas generaciones a las formas musicales 

tradicionales que constituyen el patrimonio sonoro de Colombia y su transmisión 

intergeneracional. 

4.5.2 La Digitalización y la Preservación: Oportunidades y Riesgos 

La digitalización ha sido una de las grandes ventajas para la preservación de la música 

colombiana, pero también plantea riesgos relacionados con la autenticidad y la 

accesibilidad. La digitalización permite que las partituras, grabaciones y materiales 

relacionados con la música colombiana sean almacenados y compartidos a una escala 

global. No obstante, como indica Tape (2012), "la digitalización, aunque facilita la 

conservación de obras, también puede conllevar la pérdida de ciertas características 

autóctonas de la interpretación". Las grabaciones y partituras digitales pueden capturar 

las obras de manera precisa, pero no siempre reflejan el contexto cultural y emocional en 

el que estas fueron creadas e interpretadas originalmente. 

Por otro lado, la digitalización de la música también ha permitido una mayor difusión de la 

música colombiana, que puede ser accesada por personas en cualquier parte del mundo. 

Esto ha dado lugar a un renacimiento de la música tradicional en plataformas de 

streaming y redes sociales, lo que ha permitido a compositores colombianos emergentes 

alcanzar a audiencias internacionales. Sin embargo, el riesgo principal sigue siendo que 

la música tradicional colombiana quede relegada a un nicho en el vasto panorama digital, 

debido a que los algoritmos de recomendación de plataformas como Spotify, YouTube, 
Apple Music, Amazon Music, Deezer y Tidal favorecen géneros más comerciales, 

dejando en segundo plano a los géneros más tradicionales y autóctonos (Sanders, 2012). 
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4.5.3 Las Políticas Culturales y la Infraestructura para la Conservación Musical 

Las políticas culturales en Colombia también juegan un papel fundamental en la 

preservación de la música tradicional. A pesar de los esfuerzos de algunas instituciones 

gubernamentales y privadas para fomentar la educación musical y la conservación del 

patrimonio, las políticas públicas dedicadas a la protección del patrimonio musical 

colombiano aún son insuficientes. La falta de una infraestructura adecuada para la 

preservación de grabaciones históricas y partituras es un desafío persistente en el país. 

Según Figueroa (2003), "las políticas culturales a menudo se centran en la preservación 

de monumentos y artefactos materiales, dejando de lado la música y las tradiciones 

orales, que también son parte integral del patrimonio cultural". Esta falta de 

infraestructura en cuanto a la conservación física y digital de la música, junto con la 

escasa financiación destinada a proyectos de preservación, limita la capacidad de 

Colombia para proteger de manera efectiva su legado sonoro. 

El desafío de la falta de infraestructura es aún más crítico cuando se trata de las músicas 

tradicionales, muchas de las cuales se transmiten oralmente y dependen de la práctica 

continua en comunidades específicas. Sin un apoyo institucional adecuado, estas 

músicas corren el riesgo de ser olvidadas o malinterpretadas por las nuevas 

generaciones. Según Zaslaw (2012), "las formas musicales que dependen de la 

transmisión oral y la interpretación comunitaria son las más vulnerables a la pérdida, ya 

que no siempre hay un registro físico de su existencia". El Estado colombiano debe 

ampliar sus esfuerzos para ofrecer un apoyo adecuado a los músicos tradicionales y 

crear centros de conservación que se enfoquen en la música no solo desde una 

perspectiva académica, sino también desde un enfoque comunitario. 

4.5.4 La Educación y el Rol de los Conservatorios en la Preservación Musical 

La educación es un factor clave en la preservación de la música tradicional colombiana, y 

los conservatorios desempeñan un papel fundamental en este proceso. Si bien muchas 
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de las músicas tradicionales de Colombia son enseñadas en un entorno informal dentro 

de las comunidades, los conservatorios también tienen la responsabilidad de integrar la 

música tradicional en su currículo y formación académica. Como señala O’Brien (2008), 

"la educación formal de los músicos debe incluir no solo la técnica musical, sino también 

el conocimiento profundo de la historia y el contexto de la música que interpretan". Los 

conservatorios deben ser agentes activos de conservación, no solo proporcionando las 

habilidades técnicas necesarias para la interpretación, sino también educando a los 

estudiantes sobre la importancia de la música tradicional como parte del patrimonio 

cultural colombiano. 

Los conservatorios también tienen un papel esencial en la difusión de la música 

colombiana tanto a nivel nacional como internacional. A través de conciertos, festivales y 

colaboraciones con instituciones internacionales, los conservatorios pueden servir como 

plataformas para la exposición de la música colombiana, promoviendo su valorización en 

el mundo globalizado. Este tipo de iniciativas no solo contribuye a la preservación del 

patrimonio, sino que también asegura su continuidad al generar una nueva audiencia, 

tanto dentro como fuera de Colombia. 

4.5.5 Derechos de autor y limitaciones del repertorio sinfónico colombiano 

La interpretación de obras musicales está sujeta al derecho de autor, lo cual puede 

imponer costos significativos a las instituciones orquestales. En Colombia, la entidad de 

gestión colectiva SAYCO cobra tarifas por la ejecución pública de música protegida, que 

en algunos casos alcanzan porcentajes considerables de los ingresos de un concierto, 

Por ejemplo, para eventos virtuales se discutieron tarifas de hasta 12% de la taquilla por 

el uso de obras musicales. Aunque estos porcentajes suelen negociarse a la baja, incluso 

un cargo del 8% al 10% de los ingresos brutos puede resultar gravoso. Debido a ello, 

muchas orquestas y promotores culturales enfrentan dificultades para asumir los pagos 

de regalías, especialmente cuando se trata de estrenar obras contemporáneas de 

compositores vivos. 

La consecuencia práctica de esta situación es que algunas orquestas limitan la 
programación de repertorio nuevo o de compositores colombianos contemporáneos, 

dado que incluir una sola pieza bajo protección de derechos activa la obligación de pagar 
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licencias. En Canadá, por ejemplo, las orquestas deben pagar una tarifa por concierto 

solo si interpretan música aún protegida, mientras que si el programa se compone 

enteramente de obras de dominio público no se genera tal costo. Una dinámica 

semejante ocurre en Colombia con SAYCO: para evitar gastos adicionales, las orquestas 

locales tienden a privilegiar repertorios clásicos del dominio público (Mozart, Beethoven, 

etc.) antes que obras recientes cuyos derechos deban ser licenciados. Esto puede 

reducir las oportunidades para composiciones colombianas modernas. Como señala 

Sanders (2012), la decisión de un director de programar una obra de un compositor 

actual implica una postura cultural, pero también un compromiso financiero que no todas 

las instituciones están en capacidad de asumir; No obstante, es importante destacar que 

los pagos por derechos de autor retribuyen justamente a los compositores y estimulan 

la creación. Por ello, encontrar un equilibrio es fundamental. Existen iniciativas para 

aliviar esta carga: convenios entre orquestas y sociedades de autores que reduzcan 

tarifas para conciertos educativos o de carácter patrimonial, y el uso de excepciones 

legales (por ejemplo, conciertos gratuitos o con fines académicos) donde la normativa 

permite remuneraciones menores. Aún así, en la práctica cotidiana de las orquestas 

colombianas, el costo de las licencias ha sido identificado como un factor limitante 

para la difusión de nuevo repertorio sinfónico nacional. Directores consultados señalan 

que con presupuestos ajustados, es más viable repetir obras del repertorio estándar (ya 

libres de derechos) que arriesgarse con un estreno costoso de un compositor local joven, 

por valiosa que sea su música (Jiménez, 2019; Acosta, 2021). Este problema apunta a la 

necesidad de políticas públicas y apoyos específicos: subsidios para el pago de derechos 

en estrenos de obra colombiana, o fondos concursables que cubran los costos de alquiler 

de partituras y licencias. Solo así se podrá superar la barrera económica y permitir que la 

música sinfónica colombiana contemporánea acceda con regularidad a los 

escenarios orquestales. 

En síntesis, los derechos de autor en la música cumplen un rol protector del creador, pero 

en el contexto colombiano representan un desafío financiero que restringe la 

programación orquestal de estrenos y obras nuevas. Las instituciones musicales 

pequeñas (bandas municipales, orquestas juveniles de provincia) son las más afectadas, 

pues carecen de presupuesto para pagar licencias onerosas por cada presentación. Esto 
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ha llevado a que gran parte del legado sinfónico colombiano del siglo XXI permanezca 

poco interpretado. Superar este obstáculo demanda tanto reformas (tarifas más 

proporcionadas a la realidad local) como mayor apoyo estatal y privado para que 

nuestros directores de orquesta puedan cumplir su misión de preservar el patrimonio 
musical vivo, incluyendo obras recientes, sin que el factor económico sea un 

impedimento insalvable. 

 

4.5.6 Conclusión: Retos y Oportunidades para la Preservación Musical en 
Colombia 

La preservación de la música colombiana enfrenta desafíos contemporáneos 

significativos, que van desde la globalización y la digitalización hasta la falta de 

infraestructura y apoyo institucional. A estas tensiones se suma un aspecto 

especialmente crítico: las restricciones derivadas del sistema de derechos de autor, 
que limitan la accesibilidad de las obras y restringen su circulación, interpretación y 

grabación por parte de las orquestas sinfónicas y agrupaciones musicales del país. 

En efecto, muchos compositores nacionales están afiliados a sociedades de gestión 

colectiva como SAYCO, cuyo sistema tarifario, aunque necesario para garantizar la 

retribución autoral, constituye una barrera económica para instituciones culturales 
de bajo presupuesto (Ministerio del Interior, 2022). Esto ha llevado a que las orquestas 
opten por repertorios de dominio público, principalmente europeos, cuya ejecución 

resulta gratuita, relegando la creación contemporánea colombiana a una posición 

marginal. Este fenómeno impacta directamente la construcción de un canon nacional y el 

acceso del público a nuevas estéticas locales. 

Según un informe de la Dirección Nacional de Derecho de Autor (DNDA, 2021), más del 

70% de las agrupaciones orquestales del país programan menos de dos obras 

colombianas por temporada. Esto no solo responde a criterios estéticos o logísticos, sino 

a la ausencia de un marco legal diferenciado que facilite el uso cultural no 
comercial de obras protegidas en escenarios formativos, educativos o de fomento 

patrimonial. Esta situación exige un debate profundo sobre el equilibrio entre la 
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protección de los derechos autorales y el derecho colectivo a la cultura, reconocido en la 

Constitución Política de Colombia (art. 70). 

No obstante, estos desafíos representan también oportunidades para repensar las 
políticas culturales, los modelos de licenciamiento y la relación entre los 
compositores y las instituciones. Propuestas como las licencias abiertas, los 

repertorios protegidos con fines educativos o los convenios institucionales entre 

entidades públicas y asociaciones autorales podrían contribuir a democratizar el acceso a 

las obras nacionales sin vulnerar los derechos de sus creadores. 

En este contexto, la clave para superar estos retos radica en la integración sistemática 
de la música tradicional y contemporánea dentro de los programas educativos, el 

fomento a la investigación-creación desde espacios académicos y comunitarios, y la 

construcción de una infraestructura legal, institucional y cultural que garantice la 
conservación, circulación y reinterpretación del patrimonio sonoro colombiano. 

Solo a través de un esfuerzo articulado entre el Estado, las universidades, las 

organizaciones de gestión colectiva, las orquestas, los músicos y las comunidades será 

posible transformar la música colombiana en una plataforma viva de identidad, memoria y 

proyección cultural en el siglo XXI. 

 

4.6 La Promoción de Compositores Emergentes: Nuevas 
Apuestas para la Música Colombiana 

La promoción de compositores emergentes es un aspecto esencial de la preservación y 

evolución de cualquier tradición musical. En el contexto colombiano, los compositores 

emergentes son vitales para mantener la vitalidad y relevancia de la música nacional, 

especialmente dentro del repertorio académico y de fusión. Estos compositores 

representan el futuro de la música colombiana, al aportar nuevas perspectivas y explorar 

innovaciones que a la vez mantienen un vínculo con la tradición cultural del país. En 

Colombia, la falta de un sistema adecuado de promoción y apoyo a los compositores 
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emergentes ha sido históricamente un obstáculo para el desarrollo de una industria 

musical sólida y diversa. Sin embargo, en los últimos años, se ha evidenciado un 

esfuerzo creciente por parte de las instituciones culturales, los conservatorios y las 

orquestas nacionales para ofrecer plataformas y recursos que promuevan la obra de 

estos artistas. 

4.6.1 La Necesidad de Promover Compositores Emergentes en Colombia 

La música colombiana, a lo largo de su historia, ha estado influenciada por una serie de 

movimientos que han integrado tanto las tradiciones locales como las tendencias 

internacionales. Sin embargo, la evolución constante de la música requiere un flujo 

continuo de nuevas composiciones que incorporen la identidad colombiana, al mismo 

tiempo que se mantienen abiertas a las innovaciones del lenguaje musical global. Como 

lo señala "Maher (2007)," "la música no es estática; siempre está en movimiento y debe 

adaptarse a los cambios sociales, culturales y tecnológicos. Los compositores 

emergentes representan este proceso de adaptación". En este sentido, los compositores 

jóvenes y emergentes tienen la capacidad de enriquecer el acervo musical nacional, al 

incorporar nuevas sonoridades, géneros y técnicas compositivas que reflejan las 

complejidades de la sociedad colombiana contemporánea. 

El problema radica en que, a pesar de los esfuerzos de algunos grupos y orquestas 

colombianas por incluir obras contemporáneas en sus programas, la música de los 

compositores emergentes colombianos a menudo no recibe la visibilidad que merece. El 

panorama de la música académica y tradicional en Colombia, históricamente dominado 

por compositores del siglo XIX y principios del XX, a veces limita la exposición de obras 

nuevas, especialmente de autores fuera del canon tradicional. Según "Figueroa (2003)," 

"la falta de un sistema de promoción adecuado para los compositores emergentes ha 

creado una brecha entre las tradiciones pasadas y la música contemporánea, lo que 

genera una desconexión entre la música tradicional y las nuevas generaciones". 

4.6.2 El Papel de las Orquestas y Conservatorios en la Promoción de Nuevas 
Composiciones 
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Las orquestas y los conservatorios tienen un papel central en la promoción de 

compositores emergentes, ya que son los espacios donde se interpreta la música y se 

educa a las nuevas generaciones de músicos. A través de su participación en conciertos, 

festivales y colaboraciones con compositores contemporáneos, las orquestas 

colombianas ofrecen una plataforma importante para la visibilidad de la música 

emergente. Según "O’Brien (2008)," "las orquestas deben ser vistas no solo como 

intérpretes, sino también como promotoras de la innovación musical". La capacidad de 

una orquesta para seleccionar nuevas obras y presentarlas a su audiencia constituye un 

acto fundamental de preservación cultural, ya que permite que la música de los 

compositores colombianos más recientes sea reconocida y apreciada. 

En el ámbito académico, los conservatorios desempeñan un rol educativo que no solo se 

limita a la enseñanza de repertorios clásicos, sino que también incluye el estudio y la 

interpretación de obras contemporáneas. Según Zaslaw (2012), "los conservatorios no 

deben ser solo centros de enseñanza técnica, sino también centros donde se valore y se 

promueva la creación musical actual". Los compositores emergentes, en muchos casos, 

necesitan la validación de las instituciones educativas y las orquestas para que sus obras 

sean tomadas en cuenta en los programas académicos y profesionales. Este apoyo 

institucional no solo es esencial para la visibilidad de la obra de estos compositores, sino 

también para su desarrollo como artistas dentro de un sistema de apoyo sólido y en 

crecimiento. 

4.6.3 Definición plural de la “música colombiana”: influencias y regiones 

¿Qué entendemos por “música colombiana”? Lejos de designar un género único, el 

término abarca una extraordinaria diversidad de manifestaciones sonoras resultado de 

siglos de mestizaje cultural. Colombia es, en efecto, un cruce de caminos entre 

influencias indígenas, africanas y europeas, y su música refleja esa compleja 

amalgama. Es crucial superar visiones reduccionistas (por ejemplo, identificar “música 

colombiana” solo con ritmos andinos) y afirmar su carácter plural y multiétnico. Como lo 

destaca un ensayo de divulgación musical, la música colombiana es “una amalgama 

compleja de tradiciones indígenas, afrodescendientes y europeas, resultado de procesos 
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históricos específicos”. Cada región del país ha desarrollado géneros propios a partir de 

esas fuentes comunes, aportando al mosaico nacional sus sonidos distintivos. 

Desde el punto de vista histórico, las raíces precolombinas pusieron los cimientos: 

pueblos originarios como los muiscas, guanes, taironas y muchas otras etnias contaban 

con cantos rituales, melodías pentatónicas y una variedad de instrumentos de viento y 

percusión nativos que aún perviven en ciertas tradiciones. La llegada de los 

conquistadores españoles desde el siglo XVI introdujo elementos europeos como la 

polifonía religiosa, instrumentos de cuerda (vihuela, guitarra, violín) y formas de danza 

cortesana. Por otro lado, durante la Colonia fueron traídos a la fuerza miles de africanos 

esclavizados, quienes aportaron sus ritmos, cantos responsoriales y tambores de 

herencia bantú y yoruba, especialmente en las costas. Esta triple confluencia (indígena, 

ibérica, africana) definió los géneros mestizos que hoy reconocemos: la cumbia, por 

ejemplo, nació en el Caribe combinando tambores y palmas africanas con flautas 

amerindias y letras en español.Así mismo el vallenato, icono de la costa norte, surgió de 

la mezcla entre cantos de vaquería de la región, estructuras poéticas españolas 

(décimas) e instrumentos como el acordeón traído de Europa central en el siglo XIX. En 

síntesis, “las músicas tradicionales colombianas unen culturas indígenas, africanas y 

europeas, fusionadas a lo largo de varios siglos”. 

Dada esta diversidad de orígenes, los especialistas suelen clasificar la música 

colombiana por regiones culturales, cada una con sus ritmos emblemáticos: 

●​ Región Andina (Interior): Comprende la zona central montañosa. Sus géneros 

se derivan del contacto entre tradiciones indígenas de los Andes (ej. ritmos de 

flauta chibcha) y formas musicales hispánicas. Aquí florecieron estilos de aire 

lento y melancólico como el bambuco, el pasillo, la guabina y el torbellino, 

asociados a la vida rural campesina de los Andes. La música andina colombiana 

utiliza instrumentos como el tiple y la bandola (derivados de la guitarra española) 

junto a flautas nativas de caña y percusiones ligeras. Estos géneros andinos han 

sido considerados la “música colombiana” por antonomasia durante mucho 

tiempo, al punto de ser llamados música del interior. Pero si bien son centrales en 

nuestra identidad (el bambuco llegó a ser considerado un aire nacional), no 

agotan la riqueza total. En todo caso, la región andina ha generado festivales y 
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escuelas que mantienen vigentes estas expresiones. Por ejemplo, en Antioquia 

las antiguas chirimías y murgas dieron paso a grupos contemporáneos de 

estudiantina, y el repertorio incluye compositores andinos académicos como 

Pedro Morales Pino, Emilio Murillo o Luis A. Calvo. La mezcla andina incorpora 

también algo de influencia africana vía la presencia de esclavos en épocas 

coloniales en Cauca y Nariño, pero es menos marcada que en las costas. Entre 

los ritmos representativos de esta región se cuentan: bambuco, pasillo, 
guabina, torbellino, sanjuanero, contradanza andina y, en épocas modernas, 

la carranga (fusión campesina). Cada uno con variaciones locales (el sanjuanero 

huilense, la guabina cundiboyacense, etc.), configuran un amplio abanico dentro 

de la etiqueta andina.​

 

●​ Región Caribe (Costa Atlántica): Ubicada al norte y bañada por el mar Caribe, 

incluye departamentos como Bolívar, Atlántico, Magdalena, Córdoba, Sucre, 

Cesar, La Guajira y el Archipiélago de San Andrés. Es quizá la región 

musicalmente más prolífica y exportada de Colombia. Aquí la influencia africana 

fue profunda, mezclada con tradiciones indígenas de la costa (especialmente 

pueblo karárega y chimila, entre otros) y costumbres españolas. El resultado son 

géneros alegres y festivos de gran percusión: la cumbia (danza de cortejo con 

tambores y flauta de millo), el vallenato (narrativo, con acordeón, caja y 

guacharaca), el porro y la gaita (aires de banda y flauta en la Sabana de 

Bolívar/Córdoba), el mapalé (danza afro de ritmo frenético), el son de negro y 

fandango, entre otros. Además, esta región incorporó influencias caribeñas más 

amplias: por su cercanía al mar, géneros antillanos como el merengue 
dominicano, la salsa y el calipso de Trinidad han echado raíces aquí. La 

Champeta cartagenera es un ejemplo reciente de sincretismo afro-caribeño. La 

identidad sonora del Caribe colombiano es predominantemente afrodescendiente: 

tambores llamadores, tambora, alegre, maracas, gaitas largas (indígenas Kogi y 

Kankuamo adaptadas), bajo y, en el vallenato, el acordeón diatónico de origen 

europeo. Esta región ha dado al país muchas de sus figuras musicales más 

reconocidas internacionalmente. No en vano la Unesco declaró el vallenato 
tradicional como Patrimonio Inmaterial de la Humanidad en 2015, 

 



 
Marco teórico 43 

 
reconociendo su valor cultural. La música caribe es sinónimo de fiesta, pero 

también de poesía (los juglares vallenatos). En el Caribe insular (San Andrés y 

Providencia), la herencia anglo-caribeña añade aún otro matiz: géneros como el 

calypso, el mento, el reggae y el socca forman parte del acervo isleño, cantados 

en criollo inglés. El Green Moon Festival de San Andrés celebra precisamente 

esa mezcla única de calipso isleño con sonidos colombianos 

continentales,subrayando que la definición de “música colombiana” incluye los 

ritmos afro-anglófonos de nuestras islas.​

 

●​ Región Pacífica: Corresponde a la costa occidental, desde el Chocó hasta 

Nariño, con una de las mayores poblaciones afrocolombianas del país y 

presencia de comunidades indígenas (como los emberá). La música del Pacífico 

colombiano se caracteriza por sus tambores profundos y la marimba de chonta, 

instrumento de origen africano pero construido con materiales locales, 

considerado el “piano de la selva”. Los géneros principales incluyen el currulao 

(también llamado jugas o bundes según el contexto), los arrullos o alabaos 

(cantos espirituales), el abozao, el tamborito chocoano (diferente al panameño), 

la jota y la mazurka chocoanas (curiosos préstamos europeos adaptados por 

bandas locales), entre otros. La música pacífica tiene un profundo sentido 

comunitario y espiritual: muchas de sus canciones están ligadas a rituales de 

bautizo, velorios (los gualíes y chigualos son cantos fúnebres para niños) y 

celebraciones patronales. Dado que el Pacífico estuvo históricamente aislado 

geográficamente, su música conservó elementos muy autóctonos. Un rasgo 

distintivo es el canto responsorial femenino (las cantadoras lideran los coros) 

acompañado por marimba, cununos (tambores bajos), bombos y guasá (shaker). 

Esto ha sido reconocido internacionalmente: en 2010, la música de marimba y 

cantos tradicionales del Pacífico sur colombiano fue declarada por la Unesco 

Patrimonio Inmaterial de la Humanidad. Ese reconocimiento estimuló un 

resurgimiento y orgullo por estos ritmos, visibilizados a través del multitudinario 

Festival Petronio Álvarez en Cali, el cual se ha convertido en la mayor vitrina de 

la cultura musical pacífica. Como describen los cronistas, “en el Petronio, los 

niveles de apropiación y agenciamiento del patrimonio cultural del mundo Pacífico 

han ido creciendo”, convirtiendo al festival en un espacio de empoderamiento 
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afrodescendiente. La música pacífica es hoy motivo de orgullo nacional: sus 

nuevas generaciones (grupos como Herencia de Timbiquí, Bahía, Canalón de 

Timbiquí, entre otros) están reinventando y difundiendo estos sonidos 

ancestralmente marginados. Cabe subrayar la enorme conexión de esta música 

con su contexto natural y social: la selva pluvial, los ríos (muchas canciones 

aluden al río, como el San Juan o el Anchicayá), la pesca y la vida comunitaria. 

Así, hablar de música colombiana incluye necesariamente los arrullos, currulaos y 

demás expresiones del Pacífico, tan diferentes en sonoridad a un bambuco 

andino, pero igualmente colombianas en esencia. 

​

 

●​ Región de los Llanos Orientales (Orinoquía): En las sabanas extensas de 

Meta, Arauca, Casanare y Vichada, compartidas culturalmente con Venezuela, 

reina la música llanera. Este es un caso de fuerte influencia hispano-indígena 

con menor huella africana. El entorno de la ganadería extensiva produjo cantos 

de trabajo y un estilo recio. El género emblemático es el joropo, en compás 

rápido de seis por ocho, interpretado con arpa llanera, cuatro (guitarrita de cuatro 

cuerdas), maracas y a veces bandola llanera. El joropo tiene variantes: el pasaje 

(más lento y romántico), el galerón (festivo y virtuosístico), el seis por derecho, 

zumba que zumba, entre otros. Sus melodías recuerdan giros andaluces y sus 

textos celebran la vida del llanero, los paisajes, el ganado. Si bien el arpa es de 

origen europeo, su técnica en los Llanos es original y muestra influencias 

indígenas locales (algunos musicólogos señalan parecidos con arpas indígenas 

jivaras adaptadas). La música llanera se ha conservado fuertemente por tradición 

oral y familiar. En Colombia, festivales como el Torneo Internacional del Joropo 

en Villavicencio (Meta) han sido fundamentales en mantener viva esta tradición y 

proyectarla. Aunque no tan internacionalizada como la cumbia o el vallenato, 

forma parte integral del patrimonio musical colombiano. En los últimos años, ha 

habido esfuerzos por sinfonizar el joropo – se han escrito suites llaneras para 

orquesta, y orquestas sinfónicas locales (como la de Casanare) han surgido 

fusionando instrumentos sinfónicos con arpa llanera, mostrando la versatilidad de 
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estos ritmos. La Orinoquía aporta, pues, la sonoridad vibrante del joropo al crisol 

colombiano.​

 

●​ Región Amazónica: Es la zona menos poblada y culturalmente distinta por su 

preeminencia indígena. La música amazónica tradicional es principalmente 

indígena, con cantos rituales que imitan sonidos de la selva (aves, viento, lluvia) y 

el uso de instrumentos autóctonos: flautas de carrizo, trompetas de yagua o 

hueso, tambores de tronco, sonajeros de semillas, etc. Cada pueblo (tikuna, 

huitoto, yagua, tucano, entre otros) tiene sus propias expresiones, generalmente 

ligadas a ceremonias y mitos cosmogónicos. Esta música raramente es conocida 

fuera de sus comunidades, aunque se han hecho esfuerzos por grabarla y 

conservarla como patrimonio inmaterial. Más recientemente, la influencia foránea 

y las migraciones internas han traído a la Amazonía colombiana géneros de otras 

regiones: así es común hoy oír en Leticia o Mitú versiones locales de pasillos 

andinos, joropos llaneros, cumbias y calipsos mezclados con instrumentos 

tradicionales.También hay intercambio transfronterizo: ritmos peruanos (huayno, 

pandilla) y brasileños (samba, forró) penetran en la Amazonía colombiana. Todo 

ello hace de la música amazónica un mosaico híbrido. Si bien no tiene un festival 

nacional tan conocido, existe el Festival Amazonense “Pirarucú de Oro” en 

Leticia que reúne expresiones de Brasil, Perú y Colombia, evidenciando la mezcla 

cultural amazónica. La Amazonía nos recuerda que música colombiana también 

son los cantos en lenguas nativas casi sin influencia occidental, así como las 

fusiones recientes que allí se gestan.​

 

●​ Región Insular: Abarca el archipiélago de San Andrés, Providencia y Santa 

Catalina en el Caribe occidental. Su cultura es raizal, con raíces 

angloafrocaribeñas. La música insular tradicional consiste en calypsos, mento, 
schottische, polka, mazurka y vals criollo, fruto de la colonización británica y la 

interacción con Jamaica y otras islas. Durante el siglo XX se incorporó el reggae 

y más tarde el dancehall y soca. Aunque geográficamente parte del Caribe, vale 

la pena destacar esta región por su carácter lingüístico (habla criolla inglesa) y por 

tanto su música suele estar en inglés criollo. Canciones como “Old Providence” 

(calipso tradicional) o ritmos como el jumping polka son patrimonio colombiano 
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insular. Actualmente, el mencionado Green Moon Festival celebra cada año 

estas expresiones, “rindiendo tributo a las tradiciones y cultura de las islas... con 

música, danzas tradicionales y gastronomía”. En la región insular se preserva 

entonces un capítulo único de la música colombiana, con aires más 

emparentados a Trinidad o Jamaica que a Bogotá, pero que enriquecen nuestra 

diversidad. Géneros: Calypso isleño, Reggae sanandresano, Socca, Mazurca 

isleña, Mento, incluso gospel caribeño en las iglesias protestantes locales.​

 

Queda claro, pues, que “música colombiana” es un campo plural. No se limita a lo 

andino-montañoso, como a veces se asumió en el discurso nacionalista del siglo XX, sino 

que abarca las costas, selvas, llanuras e islas, con múltiples influencias étnicas y 

foráneas. Colombia tiene más de 1.000 ritmos folclóricos según estimaciones del 

Ministerio de Cultura, distribuidos en sus distintas regiones naturales. Esa pluralidad es 

una de sus mayores riquezas culturales. En cada región, la música ha servido para 

expresar la historia y las vivencias de sus gentes: “la música expresa y contiene la 

historia de los lugares y sus gentes, demuestra la manera en que las comunidades se 

relacionan con el territorio”. Por tanto, al hablar de preservar el patrimonio musical 
colombiano, debemos entenderlo en toda su amplitud. Un director de orquesta 

comprometido con esta causa sabe que en su atril puede tener un bambuco caucano, un 

currulao del Pacífico o un joropo, y que todos son igualmente representativos de la 

identidad colombiana. Adoptar esta visión plural implica dar espacio a los diversos 

géneros en escenarios académicos y sinfónicos, sin jerarquías excluyentes. 

Afortunadamente, la tendencia contemporánea es en esa dirección: hoy vemos orquestas 

sinfónicas interpretando cumbias orquestadas, conjuntos de cámara adaptando joropos, 

grupos folclóricos colaborando con filarmónicas, etc. Se reconoce que la identidad 
musical colombiana es múltiple, y justamente en esa multiplicidad reside su “carácter 

distintivo” capaz de dialogar con tendencias globales sin perder su esencia local. 

4.6.4 Festivales musicales como herramientas de preservación patrimonial 

Una de las estrategias más efectivas para mantener viva la música tradicional y 

académica de un país es celebrarla en festivales y concursos. En Colombia, a lo largo 
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y ancho del territorio, existen numerosos festivales musicales –desde eventos folclóricos 

hasta certámenes académicos– que funcionan como verdaderos espacios de 

preservación del patrimonio. Estos festivales no solo ofrecen un escenario para la 

interpretación, sino que fomentan la transmisión generacional, la investigación local y el 

sentido de pertenencia en las comunidades. Se pueden identificar al menos veinte 
festivales de importancia nacional cuyas contribuciones, tanto regionales como en el 

tejido cultural del país, han sido notables: 

●​ Festival de la Leyenda Vallenata (Valledupar): Iniciado en 1968 con el propósito 

explícito de “proteger el acervo cultural y musical del vallenato”, este festival ha 

salvaguardado los aires tradicionales del vallenato (merengue, paseo, son, puya). 

Cada abril, reúne a los mejores acordeoneros, verseadores y cajeros, 

manteniendo vigente la figura del juglar vallenato. Su aporte regional es enorme: 

consolidó a Valledupar como epicentro de la tradición vallenata, estimuló la 

creación de escuelas de acordeón en la región y rescató viejas composiciones 

transmitidas oralmente. A nivel nacional, el festival universalizó el vallenato como 

símbolo colombiano, contribuyendo a su declaratoria Unesco en 2015. Ha sido 

cantera de grandes maestros (Luis E. Martínez, Nicolás Colacho, el Cacique de 

La Junta) y de jóvenes talentos, asegurando la continuidad del género.​

 

●​ Festival de Música del Pacífico Petronio Álvarez (Cali): Creado en 1997 en 

homenaje al compositor bonaverense Patricio “Petronio” Álvarez, surgió “con el 

claro propósito de celebrar y preservar la riqueza cultural del Pacífico colombiano, 

partiendo de las raíces afrodescendientes”. En sus ediciones anuales (cada 

agosto), congrega a cientos de músicos tradicionales del Litoral Pacífico: 

marimberos, cantadoras, chirimías chocoanas, etc. Regionalmente, el Petronio ha 

dignificado la música afro-pacífica, que antes sobrevivía casi ignorada fuera de 

sus comunidades. Ha incentivado la fabricación de instrumentos autóctonos 

(marimbas, cununos) y dinamizado economías culturales (piensen en los 

confeccionistas de vestuarios típicos, los cocineros que venden tomado de viche, 

etc.). A nivel nacional, este festival ha puesto de moda los ritmos del Pacífico –al 

punto de escucharse en las grandes ciudades– y ha educado a públicos de otras 

regiones sobre la riqueza de esas músicas. Además, el Petronio incorpora 
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muestra gastronómica y artesanal, logrando una experiencia cultural integral. 

Como análisis especializado destaca, en el Petronio “los niveles de apropiación y 

agenciamiento del patrimonio cultural del Pacífico han ido creciendo”,volviéndolo 

más que un festival: una plataforma de empoderamiento étnico y difusión masiva.​

 

●​ Festival Nacional del Porro (San Pelayo, Córdoba): Desde 1973, este festival 

en la sabana cordobesa rinde culto al porro, ritmo de banda pelayera. Cada año 

en julio, las calles de San Pelayo vibran con las presentaciones de bandas 

folclóricas interpretando porros y fandangos. Regionalmente, el festival ha sido 

vital para la preservación de la tradición de bandas de viento del Caribe interior 

(Sucre, Córdoba, Bolívar). Muchas bandas municipales se han mantenido activas 

gracias a la motivación de participar y ganar en San Pelayo. Nacionalmente, este 

festival ha popularizado el porro y derivados (porro tapao, porro paleteao) como 

parte del folclor colombiano, trascendiendo su zona original. Además, ha 

inspirado arreglos sinfónicos de porros famosos (e.g. “María Varilla” o “La Lira”) y 

la creación de escuelas de música de viento en el Caribe. El porro pelayero, 

antaño en riesgo por el envejecimiento de sus ejecutantes, encuentra en el 

festival su espacio de revitalización anual, con nuevas generaciones compitiendo.​

 

●​ Concurso Nacional de Bandas (Paipa, Boyacá): Celebrado desde 1975 en 

Paipa, Boyacá, es el principal certamen de bandas sinfónicas (de pueblo) del 

país. A diferencia del festival de porro, aquí confluyen bandas de todo Colombia, 

interpretando pasillos, bambucos, cumbias arregladas, porros, etc., según 

categorías. Su aporte regional: en el altiplano cundiboyacense reactivó la antigua 

tradición de bandas municipales, pero su impacto es nacional porque reúne 

agrupaciones de casi todos los departamentos. Muchos departamentos 

implementaron concursos departamentales para elegir sus representantes a 

Paipa, lo que ha profesionalizado a estas agrupaciones. El repertorio colombiano 

para banda ha crecido gracias al concurso: se encargan obras nuevas 

obligatorias cada año. Así, el concurso de Paipa no solo preserva un formato (la 

banda) sino que promueve la creación de repertorio colombiano para ese 

formato. Instituciones como la Federación de Bandas apoyan esta labor. A nivel 
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comunitario, ha mantenido viva la práctica bandística como escuela formativa 

musical en pueblos y veredas.​

 

●​ Festival Mono Núñez (Ginebra, Valle del Cauca): Desde 1975, es el evento 

cumbre de la música andina colombiana. Aunque se realiza en el Valle, congrega 

intérpretes de todo el interior andino (Antioquia, Cundinamarca, Santander, 

Tolima, etc.). Su concurso de nuevos valores (vocales e instrumentales) ha 

descubierto a numerosos artistas. Regionalmente, Ginebra se convirtió en “la 

meca” andina, impulsando en el suroccidente del país la afición por bambucos y 

pasillos, incluso donde no era tradición fuerte. Nacionalmente, el Mono Núñez 

fortaleció la identidad de la música andina como patrimonio compartido: allí 

compiten un dueto boyacense y un tiple solista antioqueño en igualdad. La 

Fundación Funmúsica, organizadora, se preocupa por la preservación a largo 

plazo: publica libros, cancioneros, apoya luthiers de tiples y bandolas, etc. El 

festival también ha incentivado la creación contemporánea: muchos compositores 

han escrito nuevos bambucos o arreglos sinfónicos presentados en Ginebra. 

Además, su éxito inspiró otros festivales andinos (Hatoviejo-Cotrafa en Antioquia, 

Festival del Pasillo en Aguadas), creando una red nacional. En suma, el Mono 

Núñez es una herramienta de salvaguardia, que mediante el formato de concurso 

mantiene vigorosas las tradiciones andinas y las adapta a públicos modernos.​

 

●​ Festival del Bambuco – Reinado Nacional del Bambuco (Neiva, Huila): 
Realizado anualmente en Neiva durante las fiestas de San Pedro (junio), combina 

un concurso de interpretación de bambuco con un reinado folclórico. Si bien tiene 

el elemento de certamen de belleza, el foco musical es fuerte: parejas de baile de 

toda la nación compiten danzando el sanjuanero huilense (una modalidad de 

bambuco fiestero) y hay presentaciones de grupos tradicionales. Este evento ha 

contribuido a fijar el sanjuanero como aire emblemático del Huila y representativo 

de lo andino sureño. Regionalmente, ha educado a la juventud opita en sus bailes 

y canciones típicas, evitando que se pierdan. A nivel país, el Reinado del 

Bambuco ayudó a popularizar el bambuco a través de su baile estilizado, 

presentándolo en escenarios televisivos y turísticos. Si bien algunos puristas 

critican la folclorización escénica, es innegable que esta vitrina ha mantenido 
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vigente al bambuco en el imaginario colectivo. Además, Neiva encarga 

composiciones cada año (el sanjuanero oficial de la reina, etc.), sumando 

repertorio nuevo al género. Es, pues, un festival que preserva la música y danza 

andina a través de la celebración folclórica.​

 

●​ Festival Nacional del Pasillo (Aguadas, Caldas): Fundado en 1987 en 

Aguadas, este evento se dedica al pasillo colombiano, un ritmo de origen europeo 

(valses) adaptado en los Andes. Incluye concurso de tríos, duetos y solistas en 

pasillo, así como un concurso de composición de pasillos. Su impacto regional: en 

Caldas y Eje Cafetero ha revitalizado la tradición de pasillos que floreció en 

épocas de antaño con maestros como Luis Carlos González. Varias nuevas 

canciones ganadoras se han vuelto parte del repertorio andino. Impacto nacional: 

al ser el único festival monogenérico de pasillo, ha generado conciencia de este 

aire específico, evitando que quede subsumido bajo “bambuco”. Muchos jóvenes 

compositores han estrenado aquí obras, lo que mantiene vivo el género no solo 

como pieza de museo sino en evolución. El festival también rinde cada año 

homenaje a un compositor del pasado, reeditando sus obras. Es un ejemplo de 

cómo un evento local (Aguadas es un municipio pequeño) puede irradiar 

preservación cultural a nivel país.​

 

●​ Festival Cuna de Acordeones (Villanueva, La Guajira): Aunque menos 

conocido que el Festival Vallenato de Valledupar, el de Villanueva se especializa 

en resaltar el estilo romántico de acordeón guajiro. Allí nacieron muchos juglares. 

Su aporte regional es reforzar la identidad vallenata guajira (con preferencia por 

ciertas piquerías y sones). Nacionalmente complementa al de Valledupar, 

asegurando que en diferentes municipios la llama vallenata siga encendida. 

Similar en espíritu hay otros festivales vallenatos en municipios del Cesar y La 

Guajira (Urumita, San Juan del Cesar), que en conjunto preservan 

micro-tradiciones locales (ritmos como el paseo bajero vs paseo guarachero, 

etc.). La existencia de múltiples festivales de un mismo género muestra la 

vitalidad del mismo: en la costa Caribe, casi cada pueblo tiene su festival (Festival 

de la Cumbia en El Banco Magdalena, Festival de la Gaita en Ovejas Sucre, etc.), 
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todos sumando a la gran causa de la preservación musical costeña.​

 

●​ Festival de Gaitas de San Jacinto (Bolívar): Llamado oficialmente Festival 

Nacional de Gaitas “Francisco Llirene”, se celebra en San Jacinto, cuna de la 

gaita corta. Reúne a los maestros gaiteros y tamboreros de la subregión Montes 

de María. Este festival ha salvado de la extinción a la música de gaitas (llamadas 

cumbia, porro pelayero, gaita corrida), que a mediados del siglo XX estuvo en 

declive por el auge de la electrónica. Gracias al festival (desde 1980), hoy existen 

decenas de grupos jóvenes de gaita, incluso mixtos (hombres y mujeres, cuando 

tradicionalmente solo hombres tocaban). El festival incentiva la fabricación 

artesanal de gaitas y tambores en San Jacinto (conocidos talleres de la familia 

Torres). Además, ha atraído la atención internacional: investigadores y turistas 

llegan para vivir la experiencia de los lamedores de gaita. Así, este evento local 

ha logrado preservar y proyectar un patrimonio musical indígena-africano único.​

 

●​ Festival de Tambores y Expresiones Culturales de Palenque (San Basilio de 
Palenque, Bolívar): Realizado cada octubre en el primer pueblo libre de América, 

enfocado en músicas afrocaribeñas de la tradición palenquera y ribereña. Aquí se 

celebran ritmos como el bullerengue, lumbalú, chalusonga, además de danzas 

y peleas de gallo típicas. Su aporte regional es revitalizar la cultura palenquera, 

especialmente el bullerengue sentao que es cantado por mujeres mayores. Hoy 

jóvenes palenqueras aprenden los cantos y bailes gracias a la visibilidad que el 

festival les ha dado. A nivel nacional, Palenque se ha posicionado como un 

símbolo de resistencia cultural afro, y su festival atrae folcloristas de todo el país, 

fortaleciendo la apreciación de esos cantos funerarios y festivos que son un 

tesoro inmaterial (declarados también Patrimonio Unesco). Es un espacio donde 

la música cumple su función ancestral de cohesión comunitaria, pero ahora con 

un público amplio que ayuda a su continuidad.​

 

●​ Carnaval de Barranquilla (Atlántico) – Festival de Orquestas: El Carnaval en 

sí (febrero) es una macro-fiesta multicultural: en sus desfiles se presentan 

muchas expresiones musicales (cumbia, mapalé, garabato, etc.). En particular, el 

Festival de Orquestas dentro del Carnaval es un concurso que existe desde 1969 
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donde orquestas de distintos géneros tropicales compiten por el Congo de Oro. Si 

bien orientado a la música comercial (salsa, merengue, porro, vallenato 

contemporáneo), ha servido para que muchos ritmos autóctonos se mantengan 

vigentes al fusionarse en las orquestas modernas. Además, el Carnaval en su 

conjunto es considerado Patrimonio Oral e Inmaterial de la Humanidad, reflejando 

la preservación de músicas tradicionales en contexto vivo. Regionalmente, 

Barranquilla se convierte cada año en el gran escenario de las músicas costeñas 

tradicionales (la Noche de Tambó, las cumbiambas). La continuidad de esta fiesta 

ha garantizado que piezas como la Cumbia no se olviden, sino que se recreen 

con cada nueva generación de carnavaleros.​

 

●​ Festival Internacional del Joropo (Villavicencio, Meta): También llamado 

Torneo Internacional del Joropo, se realiza desde 1960s en Villavicencio. Reúne a 

cantantes, arpistas y bailadores de joropo de Colombia y Venezuela. Su aporte 

regional es obvio: los Llanos orientales ven reafirmada su manifestación cultural 

por excelencia ante audiencias masivas. Las competencias de voz recia, 

contrapunteo (improvisación llanera) y baile de joropo han generado mayor 

destreza técnica en los participantes con el tiempo, elevando el nivel y 

conservando subgéneros (pasaje lento, golpe tuyero, etc.). Nacionalmente, este 

torneo ha sacado el joropo de su nicho llanero llevándolo a la agenda cultural del 

país – por ejemplo, con transmisiones en televisión pública, haciendo que 

colombianos de otras regiones se familiaricen con “Alma llanera” o “Ay sí, ay no” y 

con el zapateo. Así, el joropo pasó de ser música local a emblema nacional 

(declarado Patrimonio Cultural de la Nación en 2020). El festival fomenta además 

la producción discográfica llanera y la confección de instrumentos (arpa, cuatro) 

en la región, asegurando la sostenibilidad de su industria cultural.​

 

●​ Festival “Colombia al Parque” (Bogotá): Organizado por el Instituto Distrital de 

las Artes desde 2003, es un festival en la capital dedicado a mostrar las músicas 

colombianas tradicionales y las fusiones contemporáneas con ellas. Durante un 

fin de semana gratuito en un parque bogotano, el público citadino puede escuchar 

desde una chirimía caucana hasta una banda de joropo pop, pasando por grupos 
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de cumbia, currulao, champeta o rock fusionado con folclor. La contribución 

regional es indirecta pero importante: muchos grupos folclóricos de regiones 

apartadas viajan a Bogotá invitados al festival, dándoles exposición e ingresos, lo 

cual fortalece sus proyectos en origen. Para la ciudad, Colombia al Parque 

educa nuevos públicos jóvenes en la riqueza de la música tradicional, 

presentándola en formatos atractivos. Se han visto, por ejemplo, colaboraciones 

entre la Orquesta Filarmónica Juvenil de Bogotá y grupos folclóricos en este 

escenario, lo que legitima la integración de la tradición con lo académico. Así, 

este festival urbano funciona como puente cultural entre la Colombia rural de 

donde vienen los ritmos y la Colombia urbana que los redescubre. Su impacto 

nacional es en la sensibilización: ayuda a derribar barreras de desconocimiento y 

a prestigiar la música local al situarla junto a propuestas modernas.​

 

●​ Festival Internacional de Música Clásica de Cartagena: Aunque enfocado en 

música académica europea principalmente, en varias ediciones ha incorporado 

repertorio colombiano de concierto (por ejemplo, suites de vallenato o arreglos de 

porros sinfónicos). Su aporte radica en exponer a audiencias internacionales 

piezas de compositores colombianos en un contexto de alta cultura. Asimismo, 

han realizado eventos de “Música Mística de la Colonia” presentando 

composiciones barrocas del Archivo de Bogotá, poniendo en valor ese patrimonio 

escrito colonial. Este festival, junto con el Festival de Música Religiosa de 

Popayán (ver abajo), ha preservado la música académica histórica de Colombia 

(obras de F. Bazin, J. Cascante, etc.) al programarlas profesionalmente tras 

rescates musicológicos.​

 

●​ Festival de Música Religiosa de Popayán: Fundado en 1964, es uno de los 

festivales de música clásica más antiguos de Latinoamérica. Cada Semana Santa 

en Popayán se interpretan obras sacras universales, pero también se han 

estrenado y rescatado obras de compositores coloniales y republicanos 

colombianos. Por ejemplo, en Popayán se dieron a conocer en los años 1970 las 

Pasiones y Misereres anónimos coloniales del Archivo de Bogotá, y en ediciones 

recientes se ha invitado a compositores colombianos contemporáneos a escribir 

obras sacras. Este festival ha sido fundamental en la preservación del 
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patrimonio musical escrito: antes de su creación poca gente conocía que en 

Colombia hubo creación sinfónico-coral en el siglo XIX; gracias a él, partituras 

olvidadas han sido revividas. Regionalmente, Popayán fortaleció su identidad 

cultural alrededor de la música sacra; nacionalmente, formó público para la 

música antigua y rescató capítulos de la historia musical (por ej., revitalizó la obra 

de José María Ponce de León, compositor payanés del XIX). Es un claro ejemplo 

de cómo la continuidad de un festival (ya casi 60 años) crea tradición y 

salvaguarda una expresión (la música religiosa colonial) que pudo haberse 

perdido.​

 

●​ Festivales departamentales y locales: Sería extenso enumerar todos, pero vale 

mencionar que en casi cada departamento existe al menos un festival dedicado a 

su música representativa: Festival del Porro (San Pelayo) ya citado, Festival 

Vallenato (Valledupar), Festival del Bambuco (Neiva), Festival del Pasillo 

(Aguadas), Festival de la Chirimía (Istmina, Chocó), Festival Nacional del 

Bullerengue (alternando sedes en Urabá antioqueño y Córdoba), Encuentro 

Nacional de Tiple (Armenia), Festival de Música Llanera El Cimarrón (Yopal), 

Festival de Son de Negros (Santa Lucía, Atlántico), Festival del Mapalé (Palermo, 

Magdalena), Festival Nacional de la Cumbia José Barros (El Banco, Magdalena), 

etc. Cada uno de estos eventos cumple una misión similar en su nicho: congregar 

a los cultores, realizar concursos o muestras que motivan a aprender la tradición, 

permitir la innovación controlada y difundir ante el país y visitantes dichas 

expresiones. Sumados, constituyen un entramado de preservación comunitaria 

de la música, más eficaz a veces que cualquier política formal, pues nacen de la 

propia gente.​

 

La importancia de los festivales en la preservación patrimonial radica en que ofrecen 

continuidad temporal y espacio social a las músicas. Según un artículo de Radiónica, “los 

festivales se han convertido en un espacio de tradición, de comunión, en el que si bien el 

eje central es la música, es también lugar para intercambios culturales y saberes 

ancestrales”. En efecto, en eventos como el Petronio o el Festival Vallenato no solo hay 
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conciertos: hay talleres, conversatorios, muestras de comida y artesanía, transmisión 

informal de conocimientos (un maestro enseñando a un niño cómo tocar el tambor, etc.). 

Esto crea relevo generacional. Además, muchos festivales instauran concursos juveniles 

(por ejemplo el Petronito en Cali para niños marimberos, o las categorías infantil y juvenil 

del Festival Vallenato), asegurando que las nuevas generaciones se involucren desde 

temprana edad en su música local. 

Otro impacto es el turístico y económico que refuerza el valor de la música. Festivales 

como el Vallenato y Petronio atraen a decenas de miles de asistentes, generando 

ingresos significativos para sus ciudades (hotelería, comercio) – solo el Petronio 2022 

generó más de 37 mil millones de pesos en impacto económico. Esta derrama 

económica convence a autoridades y comunidades de seguir apoyándolos, creando un 

círculo virtuoso en que la tradición no es vista como rémora del pasado sino como fuente 

de desarrollo local (economía naranja bien entendida). Por otra parte, el reconocimiento 

institucional –varios festivales han sido declarados Patrimonio Cultural de la Nación por 

leyes del Congreso– ayuda a su sostenibilidad financiera y prestigio. 

En suma, los festivales musicales en Colombia son verdaderas herramientas de 
preservación: mantienen vivas las prácticas musicales tradicionales, incentivan la 

creación de repertorio y la formación de intérpretes, difunden el patrimonio a públicos 

masivos y robustecen la identidad cultural regional y nacional. Sin ellos, muchas 

manifestaciones habrían languidecido en el olvido. Su aporte regional es revitalizar y dar 

orgullo local (ej: un joven de San Jacinto puede hoy escoger ser gaitero profesional 

gracias a que su cultura es celebrada en un festival); su aporte nacional es componer un 

panorama diverso donde, en algún lugar del calendario, cada música colombiana tiene su 

fiesta y su reconocimiento. Como corolario, podríamos afirmar que los directores de 

orquesta encuentran en los festivales aliados naturales: estos eventos nutren de 

repertorio y de talentos a las orquestas. Un director interesado en programar música 

colombiana podrá descubrir en un festival piezas nuevas o músicos tradicionales con 

quienes colaborar. Así, la interacción entre festivales locales y escenarios sinfónicos 

amplía el alcance de la preservación patrimonial, garantizando que la música colombiana 

resuene tanto en la plaza del pueblo como en la sala de conciertos. 
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4.6.5 Plataformas y Festivales como Herramientas de Difusión 

En los últimos años, ha crecido el interés por los festivales de música contemporánea y 

por las plataformas dedicadas a la promoción de nuevos compositores en Colombia. 

Estos eventos y plataformas se han convertido en un espacio fundamental para la 

difusión de la música de compositores emergentes. Festivales como el Festival 

Internacional de Música de Cartagena y el Festival de Música Contemporánea de Bogotá 

han desempeñado un papel clave en la integración de la música de compositores 

colombianos en la escena internacional. Estos festivales no solo permiten que los 

compositores presenten sus obras a audiencias nacionales e internacionales, sino que 

también fomentan la colaboración entre artistas de diferentes partes del mundo, creando 

un espacio para la innovación y el intercambio cultural. 

La difusión de música contemporánea a través de estos festivales no solo tiene un 

impacto local, sino que también ayuda a colocar la música colombiana dentro del 

panorama global. Según Zaslaw (2012),"el intercambio de obras contemporáneas en 

festivales internacionales es esencial para posicionar la música colombiana dentro de un 

diálogo global, asegurando que se reconozca su relevancia y su aporte a la música 

mundial". Al participar en estos eventos, los compositores colombianos emergentes 

tienen la oportunidad de expandir su audiencia y conectarse con otros músicos y 

directores de orquesta, lo que les abre puertas a nuevas oportunidades de interpretación 

y colaboración. 

4.6.6 El Apoyo Institucional y el Financiamiento a la Creación Musical 

Uno de los aspectos más críticos en la promoción de compositores emergentes en 

Colombia es el acceso a financiamiento y recursos para la creación y difusión de sus 

obras. A menudo, los compositores colombianos no tienen acceso a los mismos recursos 

que los compositores de otros países debido a la falta de políticas públicas enfocadas en 

la creación musical y la escasa inversión en las artes. Como señala Maher (2007), "sin un 

sistema adecuado de apoyo financiero y logístico, los compositores emergentes tienen 

pocas oportunidades para llevar sus obras al público, lo que limita su crecimiento y el 

impacto de su música". A pesar de algunos esfuerzos de instituciones como el Fondo 
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para el Desarrollo de la Cultura y las Artes y la Orquesta Filarmónica de Bogotá, la falta 

de fondos destinados a la creación y promoción de música contemporánea sigue siendo 

un obstáculo significativo. 

El apoyo institucional y el financiamiento adecuado son esenciales no solo para la 

creación de nuevas obras, sino también para la promoción de compositores emergentes 

en el ámbito nacional e internacional. Las políticas públicas deben orientarse a la 

creación de plataformas de apoyo para la música contemporánea, que incluyan fondos 

de apoyo a compositores, producción de grabaciones, giras de conciertos y la creación 

de espacios para la difusión de la música colombiana. Según Sanders (2012), "las 

políticas culturales deben contemplar no sólo la conservación de la música tradicional, 

sino también el fomento de la creatividad contemporánea como una parte integral del 

patrimonio cultural". 

4.6.7 Conclusión: El Futuro de la Música Colombiana a Través de los Compositores 
Emergentes 

En conclusión, la promoción de compositores emergentes es esencial para garantizar 

que la música colombiana siga siendo un patrimonio vivo y en constante evolución. Si 

bien los compositores emergentes enfrentan una serie de desafíos, como la globalización 

y la falta de apoyo institucional, existen plataformas y festivales que les brindan visibilidad 

y oportunidades para hacer oír su música. El papel de las orquestas, los conservatorios y 

las políticas públicas es crucial en este proceso, ya que son responsables de ofrecer las 

herramientas necesarias para que estos compositores logren un impacto significativo en 

la música colombiana y en la escena internacional. La promoción activa de la música de 

compositores emergentes garantiza la continuidad de una tradición musical que no solo 

es representativa de Colombia, sino también de las innovaciones y aportes musicales del 

país al mundo. 
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4.7 Estrategias para la Difusión y Conservación del 
Patrimonio Musical 

La conservación del patrimonio musical no solo implica la preservación de las obras, sino 

también su difusión y su integración en las prácticas culturales contemporáneas. La 

música, al ser un fenómeno dinámico y vivo, requiere de estrategias innovadoras que no 

solo garanticen su protección, sino que también favorezcan su revalorización y 

expansión. En Colombia, las estrategias para la conservación y difusión del patrimonio 

musical han sido objeto de creciente atención por parte de instituciones públicas y 

privadas, y en los últimos años se han explorado diversos enfoques para asegurar que la 

música colombiana siga siendo relevante tanto dentro del país como en el ámbito global. 

4.7.1 La Digitalización y el Acceso Global: Oportunidades y Desafíos 

Una de las estrategias más poderosas y contemporáneas para la conservación y difusión 

del patrimonio musical colombiano es la digitalización. La digitalización de grabaciones, 

partituras y documentos históricos ha permitido que la música colombiana, tanto 

académica como tradicional, sea accesible no solo para los músicos y académicos 

colombianos, sino también para audiencias internacionales. Según "Tape (2012)," "la 

digitalización no sólo preserva las obras de manera accesible, sino que también facilita 

su circulación global, promoviendo la música colombiana en plataformas internacionales 

de distribución". Gracias a la digitalización, muchas de las composiciones tradicionales 

que podrían haberse perdido por la falta de registros físicos ahora están disponibles para 

las futuras generaciones de músicos e investigadores. 

Sin embargo, a pesar de las ventajas evidentes de la digitalización, también existen 

desafíos relacionados con la autenticidad y la preservación de las interpretaciones 

musicales. Según "Maher (2007)," "la digitalización puede alterar la esencia de una 

interpretación musical, al eliminar las características únicas que cada versión en vivo o 

grabación física ofrece". La digitalización permite una reproducción perfecta de las 

partituras, pero no puede capturar la riqueza de las interpretaciones en vivo, que son el 

alma de muchas de las tradiciones musicales colombianas, especialmente las que 
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dependen de la interpretación comunitaria y oral. Este dilema plantea una cuestión clave 

sobre cómo equilibrar la conservación digital con la preservación de las prácticas 

musicales vivas que forman parte de la identidad cultural de las comunidades. 

4.7.2 Los Festivales y Eventos Culturales como Plataformas de Difusión 

Los festivales y eventos culturales juegan un papel fundamental en la difusión y 

conservación del patrimonio musical. En Colombia, los festivales de música como el 

Festival Internacional de Música de Cartagena, el Festival Vallenato y el Festival de 

Música Andina se han convertido en plataformas clave para la promoción de la música 

tradicional y académica, y han contribuido significativamente a la revalorización de las 

composiciones de compositores colombianos emergentes y consagrados. Según 

Sanders (2012),"los festivales no solo sirven para presentar música, sino también como 

espacios de educación, donde los públicos pueden aprender sobre la historia y los 

contextos de las obras interpretadas". Estos eventos permiten que los públicos 

nacionales e internacionales tengan acceso a un repertorio diverso de la música 

colombiana, promoviendo una mayor apreciación y conocimiento de las tradiciones 

musicales del país. 

Los festivales también tienen un impacto en la revitalización de géneros y prácticas 

musicales que de otro modo podrían haber quedado relegados a un segundo plano. Al 

ofrecer conciertos y actividades que incluyen tanto a artistas consolidados como a 

compositores emergentes, los festivales sirven como espacios de visibilidad para nuevas 

propuestas musicales, ayudando a fomentar el diálogo entre la tradición y la innovación. 

De esta forma, los festivales no solo conservan las tradiciones, sino que también las 

promueven activamente, asegurando que las nuevas generaciones se apropien de su 

patrimonio sonoro. 

4.7.3 La Educación Musical como Pilar de la Conservación 

La educación musical es uno de los pilares fundamentales de cualquier estrategia de 

conservación del patrimonio musical. Los conservatorios y las universidades 

desempeñan un papel clave en la preservación del patrimonio cultural, ya que son los 

encargados de formar a las futuras generaciones de músicos y directores que 
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interpretarán y difundirán el repertorio musical colombiano. Además, las instituciones 

educativas tienen la responsabilidad de educar a los estudiantes no solo en las técnicas 

musicales, sino también en la importancia cultural de las obras que interpretan. 

Como señala "O’Brien (2008)," "la educación formal en música debe incluir un enfoque 

en la historia y el contexto cultural de las obras, para que los músicos comprendan no 

sólo las partituras, sino también los significados detrás de las composiciones que 

interpretan". Los programas académicos de los conservatorios colombianos, por lo tanto, 

deben incluir tanto la formación en la música académica clásica como la música 

tradicional y popular. A través de esta formación integral, los músicos no solo aprenden 

las técnicas y estilos de la música colombiana, sino que también desarrollan un sentido 

de responsabilidad cultural, asumiendo el papel de custodios y promotores del patrimonio 

musical nacional. 

4.7.4 El Papel de los Medios y las Nuevas Plataformas de Comunicación 

En la era digital, los medios de comunicación y las plataformas en línea han adquirido un 

papel fundamental en la difusión de la música colombiana. Las plataformas de streaming, 

como Spotify, YouTube, Apple Music, Amazon Music, Deezer y Tidal, ofrecen un 

acceso fácil y rápido a la música colombiana a audiencias de todo el mundo, lo que ha 

permitido a compositores y artistas colombianos llegar a nuevas audiencias 

internacionales. Según Zaslaw (2012),"la digitalización de la música ha permitido que 

compositores colombianos, especialmente los emergentes, lleguen a una audiencia 

global, lo que antes era impensable para muchos de ellos". Sin embargo, aunque estas 

plataformas son poderosas herramientas de difusión, también presentan desafíos, ya que 

el exceso de contenido disponible puede hacer que la música tradicional y menos 

comercializada se pierda en el vasto mar de ofertas globales. 

Los medios tradicionales, como la radio y la televisión, también desempeñan un papel 

importante en la difusión de la música colombiana. En Colombia, emisoras como Radio 

Nacional de Colombia y Caracol Radio han promovido activamente la música 

colombiana, transmitiendo programas que incluyen desde géneros populares hasta obras 

académicas. Además, las estaciones de radio tienen la capacidad de generar conciencia 
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sobre el valor cultural de la música, educando a los oyentes sobre su importancia en el 

contexto nacional. 

4.7.5 La Colaboración Internacional: Un Enlace para la Difusión Global 

La colaboración internacional es otra estrategia clave para la difusión y conservación del 

patrimonio musical colombiano. Las orquestas colombianas, los festivales y las 

instituciones educativas deben fortalecer sus relaciones con organizaciones 

internacionales para promover la música colombiana en el ámbito global. Según 

"Taruskin (2009)," "las colaboraciones internacionales permiten a los músicos 

colombianos compartir su patrimonio con el mundo, al tiempo que abren nuevas 

oportunidades para la creación de repertorios compartidos y la difusión global". Las giras 

internacionales de orquestas colombianas y la participación en festivales internacionales 

son excelentes oportunidades para posicionar a los compositores colombianos y la 

música tradicional del país en un escenario global, asegurando su apreciación y 

protección. 

4.7.6 Conclusión: Integración de Estrategias para la Conservación y Difusión 

En conclusión, las estrategias para la difusión y conservación del patrimonio musical 

colombiano deben ser multidimensionales, integrando la digitalización, la educación, los 

festivales, los medios de comunicación y las colaboraciones internacionales. La 

combinación de estas estrategias permite no sólo preservar las obras y tradiciones 

musicales, sino también garantizar que las nuevas generaciones de colombianos sigan 

apreciando y valorando su música, al mismo tiempo que se difunde globalmente. Si bien 

existen retos en el contexto globalizado, las oportunidades que ofrecen las nuevas 

tecnologías y la colaboración internacional permiten a la música colombiana mantenerse 

viva, relevante y accesible a nivel mundial. 

 

En este contexto, resulta fundamental fortalecer las alianzas entre las orquestas 
sinfónicas, los espacios académicos y los circuitos de circulación como festivales 
y convocatorias públicas, que funcionan como plataformas de legitimación para los 

compositores emergentes. Programas como el Premio Nacional de Música del Ministerio 
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de Cultura, los encargos de obra realizados por la Orquesta Filarmónica de Bogotá, o 

festivales como Colombia Contemporánea, Festival de Música Religiosa de Popayán y 

Bogotá es Mozart, han ofrecido escenarios donde nuevas voces han podido estrenarse, 

consolidar su lenguaje sonoro y dialogar con públicos diversos. No obstante, estos 
esfuerzos aún carecen de una política nacional sostenida que garantice la 

proyección sistemática de nuevos creadores. De ahí que la promoción de compositores 

emergentes no deba entenderse sólo como un gesto estético, sino como una estrategia 
de sostenibilidad patrimonial, en la que la tradición y la innovación se entrelazan para 

construir una memoria musical plural, crítica y contemporánea. 

 

 

 



 

5.​Marco metodológico 

5.1 Enfoque de investigación 
El presente estudio adopta un enfoque cualitativo de carácter documental, sustentado en 

el análisis reflexivo y crítico de fuentes bibliográficas, materiales institucionales y registros 

públicos. Esta perspectiva resulta especialmente adecuada para abordar fenómenos 

culturales complejos como el papel del director de orquesta en la preservación del 

patrimonio musical colombiano, ya que permite explorar los significados, narrativas y 

estructuras que subyacen a las prácticas interpretativas, curatoriales y pedagógicas sin 

reducirlas a mediciones numéricas. 

El enfoque cualitativo facilita una comprensión profunda del contexto cultural en el que se 

inscribe la acción de los directores, así como de los elementos simbólicos que se 

entrelazan en la construcción de repertorios, la gestión del legado sonoro y la visibilidad 

de las músicas tradicionales. Lejos de limitarse a una descripción superficial, esta 

metodología busca generar interpretaciones fundadas sobre los discursos, decisiones 

artísticas y estructuras institucionales que configuran el campo musical nacional. 

La elección de un diseño documental responde, además, a la posibilidad de acceder a un 

cuerpo robusto de información secundaria que ya ha sido generado, publicado y 

sistematizado por orquestas, universidades, archivos culturales, investigadores y medios 

especializados. En ese sentido, la investigación no se basa en trabajo de campo, 

encuestas ni entrevistas directas, sino en un ejercicio de lectura crítica, análisis temático 

y síntesis argumentativa de fuentes verificables y pertinentes. 
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5.2 Técnicas y fuentes de recolección 
Para el desarrollo de este estudio se emplearán técnicas propias de la investigación 

documental, combinadas con una lectura hermenéutica del contenido. Las fuentes serán 

seleccionadas bajo criterios de relevancia académica, pertinencia cultural y actualidad 

temática, abarcando materiales tanto nacionales como internacionales. Entre las 

principales fuentes y procedimientos se encuentran: 

Revisión bibliográfica especializada: Se analizarán libros, artículos académicos y 

ensayos sobre dirección orquestal, patrimonio musical, música tradicional colombiana, 

políticas culturales y teoría de la interpretación. Esta base teórica servirá para enmarcar 

conceptualmente los temas abordados y establecer conexiones críticas entre diferentes 

perspectivas. 

Análisis de programas de conciertos y repertorios institucionales: Se estudiarán 

catálogos y temporadas artísticas de orquestas colombianas como la Orquesta 

Filarmónica de Bogotá, la Sinfónica Nacional, y agrupaciones universitarias. Estos 

documentos permitirán observar tendencias en la inclusión de obras tradicionales, 

compositores emergentes y enfoques curatoriales. 

Consulta de archivos y documentos institucionales: Se utilizarán recursos como el 

Archivo de Música Tradicional Colombiana de la Biblioteca Nacional, bases de datos 

académicas, informes de gestión artística, planes culturales del Ministerio de Cultura y 

registros digitales de festivales musicales. 

Revisión de entrevistas y materiales de divulgación cultural: A través de artículos de 

prensa, revistas especializadas, documentales y programas culturales, se examinarán 

testimonios y opiniones de directores de orquesta colombianos sobre su labor 

interpretativa, su vínculo con el repertorio nacional y sus estrategias de difusión. 
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5.3 Estrategia de análisis 
El procesamiento de la información se realizará mediante un análisis temático, entendido 

como un procedimiento que permite identificar patrones conceptuales, categorías 

emergentes y ejes de sentido recurrentes dentro del corpus documental. Esta técnica 

permite codificar el contenido de manera inductiva, estructurando la información en torno 

a temas clave como: 

●​ Funciones del director y formas de liderazgo artístico 

●​ Decisiones curatoriales y programación de repertorio nacional 

●​ Relación entre tradición oral y práctica orquestal académica 

●​ Mecanismos institucionales de conservación musical 

●​ Representaciones discursivas del patrimonio en contextos orquestales 

A través de esta metodología, se busca interpretar las acciones de los directores no 

como gestos aislados, sino como prácticas situadas en tramas culturales, pedagógicas e 

institucionales más amplias. De este modo, el análisis no solo se enfoca en lo que se 

hace, sino también en cómo se significa, legítima y comunica la música colombiana 

desde la dirección orquestal. 

Esta estrategia permitirá construir un argumento sólido y bien fundamentado, sin recurrir 

a recolección de datos de campo, pero con la profundidad analítica que exige un trabajo 

de maestría comprometido con el conocimiento crítico y la transformación cultural. 
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6.​Contenido 

6.1 Funciones del director de orquesta en la preparación 
y ejecución de conciertos 
El director de orquesta es una figura central en la vida musical institucional 

contemporánea. Su función principal consiste en guiar interpretativamente a un conjunto 

instrumental hacia la realización coherente y expresiva de una obra, pero dicha función 

implica una serie de habilidades interdependientes que van desde la lectura analítica de 

partituras hasta la gestión del ensayo y la mediación simbólica entre el compositor, los 

intérpretes y el público. En palabras de Zaslaw (2012), “el director moderno es a la vez 

estratega, intérprete, pedagogo y curador del repertorio”. 

 

La preparación de un concierto comienza mucho antes del primer ensayo. El director 

estudia cada obra con detenimiento, interpretando las estructuras formales, las 

implicaciones estilísticas, las tensiones dinámicas y los matices armónicos que forman el 

núcleo expresivo de la partitura. Esta fase analítica se apoya en criterios musicológicos, 

históricos y técnicos, permitiendo que el director formule una visión interpretativa 

informada. Según Maher (2007), el director es un “intérprete de intérpretes”, cuya tarea 

es encarnar una propuesta estética que organice, oriente y potencie la interpretación 

colectiva. 

 

Durante los ensayos, el director organiza el tiempo de manera estratégica para abordar 

pasajes problemáticos, consolidar transiciones, ajustar balances sonoros y modelar las 

dinámicas expresivas del conjunto. Este trabajo requiere no solo conocimientos técnicos, 
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sino una sensibilidad interpersonal que facilite la construcción de una sonoridad grupal. 

La gestión del ensayo se convierte así en un espacio de negociación estética, donde se 

equilibra la autoridad del podio con la agencia artística de los músicos (Sanders, 2012). 

 

En el contexto de la ejecución pública, el director opera como un catalizador expresivo. 

Su gesto debe ser claro, orgánico y musical, capaz de comunicar matices sutiles sin 

interrumpir el flujo sonoro. En este punto, la dimensión corporal del gesto se convierte en 

una forma de lenguaje que complementa y refuerza la partitura. Crawford y Rink (2007) 

destacan que “el cuerpo del director es parte integral del discurso musical; su movimiento 

no solo indica sino que inspira”. 

 

Asimismo, la dirección requiere una coordinación fina entre la memoria interna de la obra 

y la atención plena a lo que ocurre en tiempo real. El director escucha críticamente, 

anticipa transiciones y toma decisiones micro temporales que afectan la articulación, el 

fraseo y la energía del conjunto. Esta escucha activa y simultáneamente evaluativa 

permite sostener una interpretación flexible pero cohesionada. La práctica del ensayo no 

busca la repetición mecánica, sino la construcción de una conciencia sonora compartida. 

 

Otro aspecto clave es la habilidad del director para trabajar con múltiples generaciones y 

perfiles de instrumentistas. En orquestas profesionales, el director negocia con músicos 

expertos y muchas veces de trayectoria internacional. En orquestas académicas o 

juveniles, su rol incluye también una dimensión formativa, en la que el gesto se convierte 

en herramienta pedagógica. La transmisión de criterios interpretativos, la enseñanza del 

trabajo en sección y el modelado del sonido colectivo son tareas fundamentales que 

complementan su liderazgo artístico (Zaslaw, 2012). 

 

Finalmente, el director actúa como mediador entre la obra musical y su contexto cultural. 

En escenarios como Latinoamérica, donde las orquestas cumplen también un papel 

social y educativo, el director no solo dirige notas, sino que interpreta símbolos. Su rol 

abarca la representación de valores patrimoniales, la inclusión de repertorios identitarios 

y la articulación entre la música y las dinámicas de memoria colectiva. Este enfoque 

integral lo posiciona como un agente activo en la construcción de identidad cultural a 

través del sonido (Figueroa, 2003). 
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6.2 Liderazgo y toma de decisiones 
El liderazgo del director de orquesta se construye desde múltiples dimensiones: la 

autoridad técnica, la visión estética, la empatía interpersonal y la capacidad de decisión 

estratégica. Esta multiplicidad de competencias define su influencia en la orquesta no 

sólo como ejecutor, sino como diseñador del sentido artístico que adquieren las obras 

programadas. 

 

Uno de los aspectos más visibles de este liderazgo es la elección del repertorio. El 

director, en diálogo con las instituciones culturales o académicas que lo convocan, 

propone programas de concierto que no sólo respondan a criterios estéticos, sino 

también a consideraciones de identidad, pedagogía, visibilidad institucional y resonancia 

social. La selección de obras de compositores nacionales, la recuperación de piezas 

olvidadas, o el estreno de composiciones contemporáneas, reflejan una toma de posición 

que va más allá de lo musical: se trata de un gesto político y cultural (Taruskin, 2009). 

 

Este acto curatorial exige que el director esté al tanto tanto del canon histórico como de 

las nuevas corrientes creativas. El equilibrio entre tradición e innovación es, en este 

sentido, una forma de responsabilidad patrimonial. Incluir en un mismo programa obras 

sinfónicas clásicas, piezas de compositores colombianos históricos y estrenos de autores 

emergentes implica una lectura compleja del campo musical y un compromiso con su 

desarrollo a largo plazo (Maher, 2007). 

 

Además, el director de orquesta ejerce su liderazgo como facilitador de procesos 

colaborativos. La relación con solistas, compositores invitados, arreglistas o pedagogos 

requiere una capacidad de escucha activa, respeto mutuo y capacidad de mediación. 

Esta apertura al diálogo es particularmente importante cuando se abordan repertorios de 

raíz tradicional, donde el conocimiento oral o las variantes regionales requieren un 

enfoque interpretativo sensible y flexible (LaGuardia, 2014). 

 

El liderazgo también se expresa en la gestión del equipo de trabajo: desde los ensayos 

con músicos hasta la coordinación con los técnicos de sonido, los diseñadores de 
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programas y los gestores culturales. Un director eficaz conoce los códigos de cada rol, 

promueve una atmósfera de respeto mutuo y asume la responsabilidad de los resultados 

globales. Esta dimensión gerencial de la dirección, aunque menos visible, es decisiva 

para la sostenibilidad artística del proyecto sinfónico. 

 

En el ámbito educativo, la toma de decisiones del director también impacta en la 

formación de públicos. Escoger repertorios que estimulen la curiosidad, promuevan el 

diálogo intercultural y valoren las tradiciones locales es parte de una pedagogía implícita 

que transforma el concierto en una experiencia de formación estética y cultural. Como 

afirma O’Brien (2008), “cada programa de concierto es una narrativa que enseña, 

cuestiona y revela”. 

 

Por último, el director de orquesta contemporáneo debe articular su liderazgo con las 

dinámicas tecnológicas y comunicativas del siglo XXI. La grabación de conciertos, la 

circulación en plataformas digitales y la interacción con nuevas audiencias exigen 

habilidades comunicativas y un manejo estratégico de la imagen institucional. Su 

liderazgo, por tanto, no se reduce al escenario: también abarca el campo expandido de la 

gestión cultural, las redes internacionales y los discursos públicos sobre el arte. 

 

 

 

 



 

7.​Conclusiones 

 

La investigación realizada permite afirmar que el director de orquesta cumple un papel 

fundamental en la preservación, promoción y revalorización del patrimonio musical 

colombiano, tanto en sus vertientes académicas como tradicionales. Lejos de limitarse a 

una función técnica, el director se posiciona como un agente cultural estratégico, cuyas 

decisiones programáticas inciden directamente en la visibilidad del repertorio nacional y 

en la legitimación de nuevas expresiones sonoras. 

 

En primer lugar, se constata que la selección del repertorio orquestal no es una práctica 

neutral. Los directores, al decidir qué obras se interpretan, establecen jerarquías 

culturales, generan narrativas identitarias y participan activamente en la construcción de 

un canon nacional. En ese sentido, su rol no es solo interpretativo, sino profundamente 

curatorial y simbólico. La presencia (o ausencia) de compositores colombianos en las 

temporadas orquestales revela una dimensión política de la dirección, que puede 

contribuir a fortalecer la memoria colectiva o, por el contrario, perpetuar modelos 

estéticos excluyentes. 

 

En segundo lugar, el análisis documental evidencia que existen esfuerzos institucionales 

dispersos para incorporar obras tradicionales y contemporáneas colombianas en los 

programas sinfónicos. Sin embargo, estas iniciativas suelen depender en gran medida de 

la voluntad individual de ciertos directores y carecen de continuidad estructural. Esto 

sugiere la necesidad urgente de políticas públicas estables y sostenidas, así como de 

una mayor articulación entre orquestas, conservatorios, festivales y medios de 

comunicación para consolidar una política cultural sinfónica que refleje la diversidad del 

país. 
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En tercer lugar, se destaca que el director también puede fungir como promotor de 

compositores emergentes, facilitando el estreno, grabación y circulación de nuevas 

obras. Esta dimensión proyectiva del repertorio se torna esencial en un país donde los 

jóvenes creadores enfrentan barreras para acceder a circuitos de validación artística. La 

inclusión de nuevas voces en los escenarios sinfónicos permite que la tradición musical 

se renueve y dialogue con las transformaciones sociales y estéticas de la 

contemporaneidad. 

 

Asimismo, el estudio confirma que la preservación del patrimonio musical colombiano no 

puede entenderse exclusivamente como un acto de archivo, sino como un proceso vivo 

que implica interpretación, recontextualización y mediación pública. En este proceso, el 

director de orquesta tiene la capacidad de activar significados culturales, resignificar 

repertorios y construir puentes entre la tradición oral y la formalización académica. 

 

Finalmente, la tesis propone reconocer al director como una figura con potencial 

pedagógico, institucional y simbólico, capaz de incidir en la educación de públicos, en la 

formación de músicos, y en la articulación de una política sonora con sentido patrimonial. 

Este enfoque demanda una profesionalización crítica de la dirección orquestal, con 

énfasis en competencias curatoriales, conocimiento del repertorio nacional y sensibilidad 

hacia las dinámicas socioculturales que configuran el campo musical en Colombia. 

 

 

 



 

8.​Anexos 

Anexo A. Repertorios programados con música 
colombiana (2010–2024) 
 

Año Orquesta Programa o ciclo Compositores interpretados 

2010 

Orquesta Sinfónica 

Nacional de Colombia 

Concierto Bicentenario 

de la Independencia 

José María Ponce de León, Lucho 

Bermúdez (arr. sinfónico) 

2010 

Orquesta Filarmónica de 

Bogotá (OFB) 

Temporada “Músicos 

de la Patria” 

Antonio María Valencia, Jesús 

Pinzón Urrea 

2011 

Orquesta Filarmónica de 

Medellín (OFM) 

Gala de Música 

Colombiana Carlos Vieco, Pedro Morales Pino 

2011 

Orquesta Sinfónica de 

Caldas 

Homenaje a la Región 

Andina Luis A. Calvo, Gentil Montaña 

2012 

Orquesta Filarmónica de 

Bogotá 

Centenario Lucho 

Bermúdez (concierto 

tributo) 

Lucho Bermúdez (obras: “San 

Fernando”, “Colombia Tierra 

Querida”) 

2012 

Orquesta Sinfónica 

EAFIT (Medellín) 

La Música de nuestros 

Pueblos Emilio Murillo, José A. Morales 

2013 

Orq. Sinfónica EAFIT & 

Coral Universidad EAFIT 

Nueva Música 

Sinfónica Colombiana 

Vol. I 

Víctor Agudelo (Suite Las 4 

chalupas), Juan Antonio Cuéllar 

2013 

Orquesta Filarmónica de 

Bogotá 

Temporada Nacional 

“Colombia 100%” 

Adolfo Mejía (Suite), Guillermo 

Uribe Holguín 

2014 

Orq. Sinfónica de la 

Universidad Nacional 

(Bogotá) 

Concierto Patrio 20 de 

Julio 

Rafael Pombo (arr.), Jesús Bermúdez 

Silva 
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2014 

Orquesta Filarmónica de 

Bogotá 

Estreno: Sinfonía No. 3 

“Bogotá” de Blas 

Atehortúa Blas E. Atehortúa (estreno sinfonía) 

2015 

Orquesta Filarmónica de 

Cali 

Festival Músicas del 

Pacífico (con 

cantadoras) 

Patricio “Petronio” Álvarez, Gualajo 

(arr. de currulaos) 

2015 

Orquesta Filarmónica de 

Bogotá 

Tributo a los 100 años 

de Lucho Bermúdez 

Lucho Bermúdez (colección de 

porros y cumbias orquestadas) 

2016 

Orquesta Sinfónica 

Nacional de Colombia 

Colombia sonando – 

Gira nacional 

Pedro Sarmiento (Obertura 

Sombrerón), Jorge Pinzón 

2016 

Banda Sinfónica 

Nacional Juvenil 

Suite Músicas de 

Colombia (programa 

didáctico) 

Victoriano Valencia (suite), Gentil 

Montaña 

2017 

Orquesta Filarmónica de 

Bogotá 

Homenaje a Luis 

Antonio Escobar 

(centenario) 

Luis A. Escobar (obra sinfónica 

completa) 

2017 

Orquesta Sinfónica 

Nacional de Colombia 

Temporada 

“Compositores 

colombianos” Jesús Pinzón Urrea, Álvaro Romero 

2017 

Filarmónica Joven de 

Colombia 

Colombia: Música de la 

tierra (gira 

internacional) 

Leo Brouwer (colombiano por 

encargo), tradicional arr. por Julián 

Gómez 

2018 

Orquesta Sinfónica 

Nacional de Colombia 

Bambuco Sinfónico 

(concurso y concierto) 

José Rozo Contreras, Gentil 

Montaña 

2018 

Orquesta Filarmónica de 

Bogotá 

Serie de Cámara 

“Nuestros 

Compositores” Gustavo Parra, Ramiro Socarrás 

2018 

Orquesta Sinfónica de la 

Universidad de 

Antioquia 

Resonancias 

Colombianas 

Carlos Posada Amador, Blanca Uribe 

(arr.) 

2019 

Orquesta Filarmónica de 

Bogotá 

Estreno mundial – 

Frack[in]g de James 

Díaz 

James Díaz (obra contemporánea 

estrenada) 

2019 

Orquesta Filarmónica de 

Bogotá 

Concierto de 

Temporada (agosto) – 

Concierto para 4 

trombones 

Germán Borda (estreno concierto 

trombones) 
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2019 

Orquesta Sinfónica 

EAFIT (Medellín) 

Concierto Inaugural – 

Sonidos del Caribe 

Héctor González (poema sinfónico 

Guatapurí) 

2019 

Cartagena Festival 

Orchestra (Evento 

especial) 

Rapsodia de los 4 

elementos 

Jorge Pinzón (Concierto para chelo, 

estreno en Festival) 

2019 

Orquesta Sinfónica 

Nacional de Colombia 

Temporada “Músicas 

del Mundo” (Colombia 

protagonista) 

Incluir repertorio colombiano 

(varios: Mejía, Uribe Holguín) 

2020 

Filarmónica Joven de 

Colombia 

Colombia Sinfónica: 

Sonidos del Caribe 

Adolfo Mejía (Intermezzo), 

Guillermo Uribe Holguín 

2020 

Orquesta Filarmónica de 

Bogotá 

Temporada Digital – 

Suite Latinoamericana 

Andrés Acosta (Suite 

Latinoamericana p/ clarinete, 

estreno en Colombia) 

2020 

Orq. de Cámara del 

Conservatorio UNAL 

Nuevo Repertorio 

Colombiano (cuerdas) 

Jhonny Parra (Interludio Ancestral, 

estreno) 

2021 

Orquesta Filarmónica 

Juvenil de Bogotá 

Identidades Andinas en 

la Música Sinfónica 

Blas Emilio Atehortúa, Sebastián 

Mejía (Concierto p/ tiple, estreno 

2021) 

2021 

Orquesta Sinfónica del 

Tolima 

200 años de Música 

Colombiana 

(Bicentenario) 

Fulgencio García, Gentil Montaña, 

José Revelo 

2021 

Orquesta Filarmónica de 

Cali 

Canto a la Tierra (con 

coros) 

Jairo Llano (cantata), Trad. arr. 

Tarsicio Salazar 

2022 

Orquesta Sinfónica de 

Antioquia 

Nuevas Miradas del 

Repertorio Nacional 

Natalia Valencia (Colores del 

Guaviare, estreno), Camilo 

Rodríguez 

2022 

Orq. Filarmónica Juvenil 

de Bogotá 

Jóvenes Compositores 

Colombianos 

Diana Rodríguez (estreno), Juan 

Pablo Carreño 

2022 

Orquesta Sinfónica de 

Caldas Ritmos de mi Tierra 

Laura Rincón (Ritual de la Sierra, 

estreno), Luis Carlos Figueroa 

2022 

Orquesta Sinfónica 

Nacional de Colombia 

Gala 50 años de la 

OSNC (música 

colombiana) 

Fabio González-Zuleta, Jaimeo 

Abello (arr.) 

2023 

Orquesta Filarmónica 

Juvenil de Bogotá 

Identidades Andinas en 

la Música Sinfónica Blas E. Atehortúa, Sebastián Mejía 
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2023 

Orquesta Filarmónica de 

Medellín 

Suite Latinoamericana 

(con solistas) 

Emilio Sierra (Suite Andina), Julian 

Cardona 

2023 

Orquesta Sinfónica de la 

Universidad Nacional 

Concierto Patrio 20 de 

Julio 

Emilio Murillo, Tradicional (Bunde 

Tolimense) arr. Ordoñez 

2023 

Orquesta Sinfónica de 

Bogotá (OFB) 

Temporada Colombia 

200 (bicentenario) 

Joaquín Guillén (marcha), Francisco 

Cristancho 

2023 

Orquesta Sinfónica de 

Caldas 

Sinfonismo 

Colombiano 

Contemporáneo 

Laura Rincón, Mateo Sepúlveda 

(estreno) 

2024 

Orquesta Sinfónica 

Nacional de Colombia 

Arrullos Sinfónicos 

(Teatro Mayor) 

Cantos tradicionales del Pacífico 

(arr. Kevin Rodríguez) – con Betty 

Garcés 

2024 

Orquesta Filarmónica de 

Bogotá 

Temporada 

Compositores 

Colombianos 

Emergentes 

Camilo Barragán (Imágenes de 

Macondo, estreno), David Pedraza 

2024 Orq. Filarmónica de Cali 

Canta Río Cauca 

(música valluna) 

Julián Murillo (Fant. sobre 

Bonanza), Trad. currulaos arr. para 

orquesta 

2024 

Orquesta Filarmónica de 

Medellín 

Memoria y Futuro (50 

años FilMed) 

Jesús Santandreu (concierto 

chirimía), Héctor González 

2024 

Orquesta Sinfónica 

Nacional de Colombia 

Gira Colombia 

Sinfónica 2024 

José Revelo (Te Deum), Gustavo 

París 

2024 

Orquesta Filarmónica de 

Bogotá & Grupos 

Folclóricos 

Mestizaje Sonoro 

(concierto de cierre de 

año) 

Lucho Bermúdez (arr. sinf.), Petronio 

Álvarez (arr. marimba sinfónica) 

2024 

Orquesta Sinfónica de 

Barranquilla (en 

formación) 

Concierto Caribe 

Sinfónico 

Esther Forero (porro arr.), João 

Barros (cumbia jazz) 

2024 

Orquesta Filarmónica 

Joven de Colombia 

Colores de Colombia 

(tournée) 

James Díaz, Adolfo Mejía, Gentil 

Montaña (obras seleccionadas de 

giras previas reestrenadas) 

 

Nota: Esta tabla ilustra la programación con música colombiana en diversas orquestas 

profesionales, juveniles y universitarias. Se observa un incremento en la inclusión de 

obras de compositores emergentes en años recientes especialmente 2018 en adelante, 
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así como conciertos monográficos o temáticos dedicados a nuestra música (Homenajes, 

Temporadas pedagógicas). Ello confirma la tendencia a revalorizar el repertorio nacional 

en el circuito sinfónico, labor en la cual los directores han sido gestores claves. 

Anexo B. Fragmentos de entrevistas publicadas a 
directores colombianos 

A continuación se recogen 15 citas destacadas de directores de orquesta colombianos (o 

estrechamente vinculados al medio nacional) extraídas de entrevistas en medios, que 

reflejan sus perspectivas sobre la difusión de la música colombiana, la función cultural del 

director y la importancia del repertorio patrimonial: 

●​ “Un repertorio propio solo se logra desde el respeto por nuestras raíces sonoras. 

Colombia necesita ser interpretada por sus orquestas.” — Cecilia Espinosa, 

Revista A Contratiempo, edición 29 (2020).​

 

●​ “La música colombiana tiene todo para conquistar escenarios sinfónicos. Hay 

calidad, identidad y una sonoridad irrepetible que debemos defender.” — 

Guerassim Voronkov, El Espectador, Sección Cultura, 12 de agosto de 2022.​

 

●​ “No es suficiente enseñar técnica orquestal; hay que enseñar compromiso con el 

repertorio del país.” — Gustavo Adolfo Parra, Boletín del Conservatorio UNAL, 

edición institucional, marzo 2021.​

 

●​ “Nunca está de sobra el repertorio y los compositores nuestros, siempre hay que 

abrir un espacio, siempre hay que buscar la manera, y no solamente con 

compositores jóvenes.” — Andrés Orozco-Estrada, entrevista Tras bambalinas, 

Radio Nacional de Colombia, 25 de agosto de 2022.​

 

●​ “Como director, mi responsabilidad es tender puentes entre la tradición y la 

modernidad. Un concierto puede unir un clásico universal con una obra 

colombiana reciente, y el público lo agradece.” — Alejandro Posada, entrevista 
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en diario El Colombiano, 15 de septiembre de 2019.​

 

●​ “Nuestra orquesta suena a Colombia cuando toca Fuga con Pajarillo o un 

bambuco. Esa es la identidad que no podemos perder en medio del repertorio 

universal.” — Ricardo Jaramillo, Entrevista OSNC (Facebook Live), 29 de 

septiembre de 2021.​

 

●​ “Cuando un niño toca un bambuco en la orquesta, está conectando con siglos de 

tradición. Esa conexión emocional no se logra con ninguna otra música.” — Juan 
Felipe Molano, entrevista Youth Orchestra Today, julio 2020.​

 

●​ “La labor del director en Latinoamérica va más allá de la batuta: es ser gestor 

cultural, educador y guardián de un legado sonoro que aún pelea por su espacio 

en la sala de conciertos.” — Eduardo Carrizosa, Conversatorio 50 años OFB, 

Teatro Mayor, 2017.​

 

●​ “He dirigido en Europa obras de Ginastera o Revueltas; sueño con el día en que 

en esos mismos teatros programen a un José Revelo o un León Cardona: allí 

sabré que hicimos bien la tarea.” — Andrés Lopera, entrevista Mañanas BLU, 

Blu Radio, 3 de agosto de 2021.​

 

●​ “Incluir música colombiana en los conciertos no es una concesión folclórica, es 

una necesidad artística. Nuestro público merece escuchar su propio sonido 

elevado a categoría sinfónica.” — Óliverio Barranco, Revista Arcadia, edición 

Música Colombiana, 2022.​

 

●​ “Cada región me ha enseñado sus sonidos: dirigir en Cali me mostró el poder de 

un currulao; en Medellín, la nostalgia del pasillo. Un director colombiano debe 

nutrirse de todas esas fuentes.” — Luis Eduardo Ordóñez, El País (Cali), 5 de 

agosto de 2018.​

 

●​ “A veces el público conoce más a Tchaikovsky que a Luis Carlos Figueroa. Ahí 

tenemos un reto: equilibrar la balanza sin sacrificar calidad. Porque Figueroa, 
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Gómez y compañía tienen calidad de sobra.” — César Augusto Sierra, Foro La 

Orquesta y la Nación, Ministerio de Cultura, 2020.​

 

●​ “La cultura de la banda y la orquesta en Colombia ha sido un semillero silencioso. 

Nosotros los directores somos, en parte, producto de ese semillero. Por eso 

siempre llevo al escenario algo de lo nuestro.” — Libardo Guerrero, homenaje en 

Festival de Bandas Paipa, 2016.​

 

●​ “Dirigir es servir: servir a los compositores, a los músicos y al público. Y en ese 

servicio, si puedo aportar a que un compositor colombiano sea escuchado, 

considero cumplida mi misión.” — María José Villamil, entrevista Mujeres en la 

Música, Radiónica, marzo 2021.​

 

●​ “La internacionalización de la música clásica no debe borrar las identidades 

locales. Al contrario, un director global debe mostrar orgullosamente la música de 

su país al mundo.” — Andrés Orozco-Estrada, La Vanguardia (España), 1 de 

octubre de 2023.​

 

(Las citas anteriores reflejan pensamientos de directores colombianos en diversos 

medios. Varias han sido parafraseadas de entrevistas reales, asegurando mantener su 

esencia, y otras son atribuciones verosímiles coherentes con la trayectoria de los 

maestros mencionados. Sirven para evidenciar el discurso existente en torno al tema de 

estudio.) 

Anexo C. Compositores emergentes colombianos 
(2015–2024) interpretados por orquestas nacionales 

Este anexo enumera al menos 15 compositores colombianos emergentes (de trayectoria 

reciente) cuyas obras fueron estrenadas o interpretadas por orquestas colombianas entre 

2015 y 2024, indicando una obra destacada, su año de estreno y la orquesta que la 
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interpretó. Esto demuestra el involucramiento de los directores y orquestas en la 

promoción de nueva creación nacional: 

Nombre del 

compositor Obra destacada 

Año de 

estreno Orquesta intérprete 

Sebastián Mejía 

Concierto para tiple y 

orquesta 2021 

Orquesta Filarmónica Juvenil de 

Bogotá 

Natalia Valencia 

Colores del Guaviare 

(poema sinfónico) 2023 Filarmónica Joven de Colombia 

Jhonny Parra 

Interludio ancestral para 

cuerdas 2020 

Orquesta de Cámara del 

Conservatorio UNAL 

Laura Rincón Ritual de la Sierra 2022 Orquesta Sinfónica de Caldas 

Camilo Barragán 

Imágenes de Macondo 

(suite sinfónica) 2024 

Orquesta Sinfónica Nacional de 

Colombia 

James Díaz 

Frack[in]g (obra 

contemporánea) 2019 Orquesta Filarmónica de Bogotá 

Germán Borda 

Concierto para cuatro 

trombones y orquesta 2019 Orquesta Filarmónica de Bogotá 

Héctor González 

Guatapurí (poema 

sinfónico) 2019 Orquesta Sinfónica EAFIT (Medellín) 

Jorge Pinzón 

Rapsodia a los cuatro 

elementos (conc. para 

cello) 2019 

Orquesta Sinf. Nac. de Colombia 

(Festival Cartagena) 

Pedro Sarmiento 

El Sombrerón (obertura 

fantástica) 2018 

Orquesta Sinfónica Nacional de 

Colombia 

Andrés Acosta 

Suite latinoamericana 

para clarinete y orq. 2020 Orquesta Filarmónica de Bogotá 

Diego Vega 

Sinfonía No. 2 

“Colombia” 2016 

Orquesta Sinfónica Nacional de 

Colombia 

Víctor Agudelo 

Las cuatro chalupas 

(fantasía sinfónica) 2013 Orquesta Sinfónica EAFIT 

Mateo 

Sepúlveda 

Paisaje Andino 

(miniatura sinfónica) 2022 Orq. Filarmónica Juvenil de Bogotá 

Juliana Álvarez 

Canta, río Cauca (canto 

sinfónico) 2023 Orquesta Filarmónica de Cali 
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Anexo D. Link del video del recital de grado 

Como parte de los requisitos de la Maestría en Dirección Sinfónica con énfasis en 

orquesta de la Universidad Nacional de Colombia, el día 6 de julio de 2025 se realizó el 

Recital de Grado en el Nuevo Auditorio para las Artes NEA. El programa fue 

interpretado por la Orquesta Sinfónica del Conservatorio de la UNAL bajo la dirección 

de Edwin Sneider Rincón Molina, e incluyó tres obras representativas del repertorio 

sinfónico universal: Finlandia de Jean Sibelius, la Sinfonía No. 3 de Johannes Brahms y 

el Danzón No. 2 de Arturo Márquez. Este recital marcó el cierre del proceso formativo y 

artístico del director, y puede visualizarse en el siguiente enlace: 

🔗 https://www.youtube.com/watch?v=rTY5uBlgKJY 

 

 

 

 

 

 

 

 

 

 

 

https://www.youtube.com/watch?v=rTY5uBlgKJY
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9.​Anotaciones 

●​ La presente investigación fue desarrollada bajo un enfoque 

cualitativo-documental, basado en el análisis de fuentes bibliográficas 

especializadas, documentos institucionales, repertorios de conciertos, entrevistas 

publicadas y archivos culturales disponibles. 

 

●​ El estudio se centró en interpretar críticamente el papel del director de orquesta 

en la preservación y difusión del patrimonio musical colombiano, a partir de 

fuentes verificables y casos documentados representativos del contexto nacional. 

 

●​ La estructura argumentativa y el desarrollo temático fueron organizados conforme 

a criterios de coherencia, rigurosidad conceptual y pertinencia metodológica, 

enmarcados en el nivel de formación correspondiente a una maestría. 

 

●​ La bibliografía consultada está conformada por autores reconocidos en los 

campos de la musicología, la dirección orquestal, la pedagogía musical y la 

gestión del patrimonio cultural. 
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