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reconozcan las transiciones, los mejoramientos, las falencias y huellas de su trayectoria. 

http://www.violetadegainza.com.ar/2008/06/biografia-de-violeta-hemsy-de-gainza/
http://www.violetadegainza.com.ar/2008/06/biografia-de-violeta-hemsy-de-gainza/
http://www.educamus.es/index.php/metodo-martenot
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Investigación Cualitativa: Enfocada a los siguientes propósitos:  

  

A) Obtener información con respecto a la realidad del proceso artístico del Grupo de tambores. 

B) Identificar los factores que aportan y obstaculizan el desarrollo del espacio artístico del 

Grupo de tambores.   

C) Determinar necesidades y tendencias con respecto a la enseñanza en la educación musical; 

basándonos en el repertorio del Grupo de tambores. 

9. CONCLUSIONES:  La educación musical en un espacio no convencional permite experimentar y aprender 

de una manera más libre los diferentes elementos de la música, como lo son: el ritmo, la 

melodía y la armonía. 

 Al ser el folclor la fuente de aprendizaje se promueve un mayor conocimiento de la 

propia identidad cultural, generando espacios de diálogo con otras apreciaciones 

culturales. 

 Siendo un grupo con saberes recíprocos se puede encontrar en el diálogo una 

retroalimentación de conceptos y conocimientos, así mismo la experiencia se hace más 

significativa para quien participa. 

 Estos espacios artísticos al fomentar la interdisciplinariedad logran incentivar a la 

comunidad académica, ya que permiten la interacción entre carreras no afines generando 

un proceso de desarrollo personal y colectivo integral. 

 Partiendo de las experiencias recopiladas se corrobora que el proceso práctico de la 

música ayuda a fortalecer los conocimientos académicos y socio-culturales. 

 La riqueza y amplitud de las experiencias musicales nos exige continuar con una labor 

académica investigativa, apoyándose siempre en el proceso de la práctica pedagógica. 

 Las músicas colombianas son cantos de tradición oral, que debido al contexto social en 

que han surgido, nos remiten a grandes momentos en la historia y costumbres de nuestro 

país, razón por la cual se generan estos espacios de enseñanza y participación musical. 
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INTRODUCCIÓN 

Dentro de la institución se brindan espacios de práctica artística, los cuales son frecuentados por estudiantes de distintos 

proyectos curriculares; quienes encuentran en estos ámbitos la oportunidad de fortalecer sus cualidades con respecto a los 

lenguajes del arte; de tal manera que las metodologías de enseñanza deben estar enfocadas a las diversas formas de aprendizaje, 

permitiendo así el acercamiento al Grupo institucional de tambores; proceso que en la actualidad no cuenta con un registro  que 

respalde la trayectoria histórica y artística. 

Por lo anterior, el presente Estudio de caso busca visibilizar y reconstruir la memoria histórica del Grupo de tambores de la 

Universidad Distrital Francisco José de Caldas, y a su vez evidenciar los métodos de enseñanza musical aplicados en un espacio 

artístico no convencional; en el cual se profundizan géneros musicales característicos del folclor de la costa pacífica y atlántica 

de Colombia. 

Para esta sistematización se tuvo en cuenta la experiencia de los integrantes del Grupo de tambores, con los que se elaboró una 

serie de entrevistas, que permitieron reconstruir la historia de la agrupación; así mismo considerar la importancia de la enseñanza 

musical en ámbitos no convencionales. 
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PROBLEMA DE INVESTIGACIÓN: 

En un momento socio-cultural e histórico, en donde las sociedades van a una velocidad abrumadora; los principios y 

fundamentos de la vida van quedando guardados en la memoria de unos pocos; ya que las nuevas generaciones no muestran 

mayor interés por conocer su pasado, debido a que todo el conocimiento está a un clic; es por esto por lo que se cae en la omisión 

de espacios reales en los que se permita la interacción entre sujetos y la producción de conocimiento a manera de experiencia. 

Teniendo en cuenta este aspecto, es necesario mencionar que, al no tener un proceso pedagógico, artístico y de investigación 

definido (organizado y registrado) se excluyen datos y resultados, que permitirían conocer, el aporte de la educación musical en 

las diferentes disciplinas (1interdisciplinariedad); de tal modo que, al no registrar los hallazgos durante el desarrollo 

investigativo; este queda en la memoria con cierta vaguedad, pero como tal, no queda documentado. 

 JUSTIFICACIÓN: 

El presente Estudio de caso busca identificar y visibilizar los diferentes aportes pedagógicos-musicales, investigativos e 

identitarios que se desarrollan en el Grupo institucional de tambores de la Universidad Distrital Francisco José de Caldas. Por tal 

motivo, al ser este un espacio en el cual convergen miembros de toda la comunidad educativa (UDFJC), se hace necesario 

evidenciar el conocimiento que dicho proceso genera en los integrantes y que en sí podría ser una fuente de sistematización del 

proceso con respecto al folclor musical, de las costas colombianas Caribe y Pacífica; aportando así, no solo al legado cultural e 

                                                           
1 La interdisciplinariedad, incorpora los resultados de las diversas disciplinas, tomándolas de los diferentes esquemas conceptuales de análisis, sometiéndolas a comparación y 
enjuiciamiento y, finalmente, integrándolas. Tamayo, M. La Interdisciplinariedad. ICESI. Cali, Colombia. 
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histórico, sino también  herramientas pedagógicas en la educación musical para las nuevas generaciones que deseen indagar 

acerca de la trayectoria y la funcionalidad del espacio artístico-pedagógico-musical del Grupo de tambores. 

 OBJETIVOS: 

 General: Identificar, sistematizar y visualizar los procesos pedagógicos-musicales, investigativos e identitarios generados 

en el desarrollo artístico del Grupo institucional de tambores, de la Universidad Distrital Francisco José de Caldas.  

 Específicos:  

 Realizar una contextualización con respecto a la trayectoria histórica y musical del grupo Institucional de 

Tambores UDFJC (Universidad Distrital Francisco José de Caldas).  

 Analizar el proceso musical llevado a cabo, a partir de los testimonios de quienes han participado del espacio y de 

quienes han dirigido el grupo Institucional.  

 Compilar y sistematizar las fuentes, arreglos, compositores y composiciones que fueron y son referentes para el 

ensamble musical.  

MARCO TEÓRICO:  

2Zoltán Kodály: (Kecskemét, 1882 - Budapest, 1967) Compositor, crítico musical y musicólogo étnico húngaro. En 1900 se trasladó a 

Budapest y estudió composición en la Academia Musical, y también Filología en la universidad. Sus investigaciones sobre 

                                                           
2Biografías y vidas. La Enciclopedia Biográfica En Línea. Zoltán Kodály. Consultado en enero del 2018. https://www.biografiasyvidas.com/biografia/k/kodaly.htm 

https://www.biografiasyvidas.com/biografia/k/kodaly.htm
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musicología étnica revisten una importancia fundamental; Kodály dio cuenta de ello en numerosos artículos, en antologías de 

canciones populares húngaras y rumanas y en el volumen Corpus musicae popularis hungaricae (1937, y ampliado en 1951). Su 

actividad en el campo de la educación musical llevó a su país a niveles no superados de alfabetización musical masiva, y a él se debe 

el origen del famoso "método Kodály".   

El método Kodály ofrece para su adaptación en Colombia las siguientes ventajas:   

 Es un método inclusivo, no solo para aquellos que se encuentran especialmente motivados musicalmente, sino para todos los que 

anhelan aprender el lenguaje artístico musical.  

 Utiliza la música de cada región como material fundamental, para comprender la música de otros lugares y a su vez grandes 

compositores, elementos rítmicos, melódicos, formales y expresivos de la música.  

 Puede ser adaptado o no, a las diversas culturas y sistemas de educación musical alrededor del mundo, ya que su secuencia, 

herramientas y materiales no están organizados según un ordenamiento preestablecido, sino de acuerdo con el desarrollo del sujeto y 

la música de su entorno.  

3Violeta Hemsy De Gainza: (Tucumán, Argentina, 1929) Licenciada en Música (especialidad Piano) y Profesora de Química, 

graduada en la Universidad Nacional de Tucumán, Argentina, Especializada en educación musical en el Teacher’s College de la 

Universidad de Columbia (E.E.U.U.). Psicóloga Social, graduada de la Primera Escuela Privada de Psicología Social 

                                                           
3
Violeta Hemsy De Gainza. Biografía en línea. Consultado en enero del 2018. http://www.violetadegainza.com.ar/2008/06/biografia-de-violeta-hemsy-de-gainza/#more-9  

 

http://www.violetadegainza.com.ar/2008/06/biografia-de-violeta-hemsy-de-gainza/
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Enrique Pichón Rivière. Estudios de 4eutonía con Gerda Alexander en Francia (1976) y en Kopenhagen, Dinamarca (1982 y 

1983). Pedagoga musical argentina de trayectoria internacional, fue presidente del FLADEM (Foro Latinoamericano de Educación 

Musical) desde su fundación en 1995 hasta el año 2005.  

A través de su obra escrita -más de 40 títulos que abarcan la pedagogía general de la música, la didáctica del piano, de la guitarra, de 

los conjuntos vocales infantiles y juveniles, la improvisación musical, la musicoterapia, etc. De sus enseñanzas en ámbitos oficiales 

y privados ha realizado sustanciosos aportes teóricos y ejercido una decisiva influencia en los desarrollos pedagógicos musicales en 

el continente latinoamericano y en la Península Ibérica.  

Pionera de la pedagogía moderna, su enfoque abierto, estimulador de la creatividad y cuidadoso de los procesos individuales, ha 

marcado en las últimas décadas a varias generaciones de músicos y educadores eruditos y populares.   

5Maurice Martenot: (París, 1898 – París, 1980) Compositor de vanguardia dedicó sus conocimientos musicales a la educación, ejerció 

como profesor de solfeo en el conservatorio de parís; fundó la Escuela de Arte Martenot; ingeniero e investigador de instrumentos, 

en 1928 inventó "las ondas Martenot" instrumento electrónico de teclado que lleva su nombre. 6Además de composiciones para el 

instrumento de su invención, Martenot escribió numerosas obras pedagógicas, entre las que destaca por importancia el 

                                                           
4 La palabra eutonía proviene del griego y significa armonía del tono. Fue creada en 1957 para dar una idea de un concepto dinámico, “expresa la idea de una tonicidad 
armoniosamente equilibrada, en adaptación constante ajustada al estado o a la actividad del momento”. Escuela Argentina  de Eutonía. http://www.eutonia.edu.ar/eutonia.html. 
Consultado en 2018. 
5Proyecto Educamus Métodos. Método Martenot. Consultado en enero del 2018. http://www.educamus.es/index.php/metodo-martenot.  Consultado en 2018. 
6Proyecto Educamus Métodos. Método Martenot. Consultado en enero del 2018. http://www.educamus.es/index.php/metodo-martenot.  Consultado en 2018. 

http://www.eutonia.edu.ar/eutonia.html
http://www.educamus.es/index.php/metodo-martenot
http://www.educamus.es/index.php/metodo-martenot
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Método Martenot publicado en París en 1952. Participó en 1927 en un Congreso europeo sobre métodos de Educación Activa, 

mostrando así su sensibilidad hacia las temáticas pedagógicas.  

7Howard Gardner: (Scranton, Pensilvania, 1943) Psicólogo y pedagogo estadounidense que formuló y desarrolló la teoría de las 

inteligencias múltiples. Hijo de una familia alemana que emigró a Estados Unidos para escapar del régimen nazi, estudió en la 

Universidad de Harvard, en la que se doctoró en psicología social en 1971, iniciando luego una carrera docente que lo llevaría a 

formar parte del plantel de dicha institución como titular de la cátedra de cognición y educación. Entre los ensayos del investigador 

estadounidense, que han sido traducidos al español, se destacan Educación artística y desarrollo humano (1994), Inteligencias 

múltiples. La teoría en la práctica (1995), Historia de la revolución cognitiva (2002), Mentes creativas. Una anatomía de la 

creatividad (2002) y Las cinco mentes del futuro (2005). En mayo de 2011 Howard Gardner fue distinguido con el premio Príncipe 

de Asturias de las Ciencias Sociales por haber "revelado las diversas manifestaciones del intelecto humano" y por el mérito de sus 

investigaciones, "decisivas para la evolución del modelo educativo".  

Inteligencia Musical: Un estudio de la inteligencia musical podría ayudarnos a comprender el sabor especial de la música y al mismo 

tiempo podría iluminar su relación con otras formas del intelecto humano.  

                                                           
7Biografías y Vidas. La Enciclopedia Biografía en Línea. Howard Gardner. Consultado en enero del 2018. https://www.biografiasyvidas.com/biografia/g/gardner_howard.htm. Consultado en 
2018. 

 

https://www.biografiasyvidas.com/biografia/g/gardner_howard.htm
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8Paulino Salgado Valdez (Batata III): (San Basilio de palenque, 1927-Bogotá, 2004) Fue considerado uno de los mejores 

tamboreros de música tradicional afrocolombiana en todos los tiempos, por su estilo único, su pegada, su creatividad y 

persistencia en el cultivo de las tradiciones de origen afro. Hijo de Manuel Salgado Cañate Reyes (Batata II) y doña Luz María 

Valdez Laguna. Su padre, un importante tamborero de chalupa, gaita, bullerengue, lumbalú y cumbia, fue quien lo introdujo al 

mundo de los tambores a la edad de 8 años junto a sus cinco hermanos.  

Pedro Salgado Cañate (Batata I) su abuelo, quien fue la persona quien le enseñó a tocar en principio el tambor pechiche, los 

toques de lumbalú, bailes negros, bullerengue, gaita y chalupa. Así a continuación se menciona una de las frases claves que 

enmarcaba la filosofía de Batata: “Cada cual tiene su forma de tocar” (Video: Música Colombiana: Batata, III parte, 

percusionista tradicional bullerengue).   

9Alonso Puello Puello: (Cartagena, Colombia, 24 de Noviembre, 1958)Sus inicios musicales fueron en el barrio Camino arriba que hoy 

en día es Pie de Popa. Fundador de la agrupación Zambapalo. Sus maestros fueron:Rafael Víctor Medrano Caicedo (hijo de la 

cantadora Estefanía Caicedo); Paulino Salgado Batata III, José Lara, Gabriel TorreGrosa, Encarnación (el diablo); y participó en 

agrupaciones musicales como:La Gaita de Pie de Popa, Son Cartagena, Orquesta Monumental, Cartagena de Indias de Estefanía 

Caicedo, Los Gaiteros de San Jacinto,Orquesta de Las Perlas Negras, Grupo Café Moreno de Margarita Rosa de Francisco, Los 

Hijos del Caribe, Grupo de Cámara del maestro Francisco Zumaque, Orquesta Filarmónica, La Billos Caracas, Guatepie y Orquesta 

                                                           
8Last.fm. Batata y su rumba palenquera. Consultado en enero del 2018. https://www.last.fm/es/music/Batata+y+Su+Rumba+Palenquera/+wiki. Consultado en 2018. 
 
9 Músico Tradicional de la Costa Caribe, la información aquí contenida fue gracias al testimonio propio, a partir de una entrevista. Consultar el material de audio, allí se encuentra 
completa la información. 

https://www.last.fm/es/music/Batata+y+Su+Rumba+Palenquera/+wiki
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de Hugo Alandete.Enseñó percusión con énfasis en ritmos folclóricos de la Costa Caribe en: la Universidad Nacional de Colombia, 

Orquesta Filarmónica de Bogotá, Universidad Jorge Tadeo Lozano y dio asesorías en la Universidad Javeriana. Hizo grabaciones 

para Soni Music específicamente producciones musicales del Joe Arroyo, también grabó con Carolina Sabino, Aura Cristina 

Geithner, Juan Carlos Coronel.  

MARCO CONTEXTUAL:  

La educación musical en Colombia ha sido estructurada a partir de lineamientos, que poco a poco se van modificando con respecto a las 

necesidades del contexto social y cultural de la población; por ello en este estudio de caso nos remitimos a diferentes estatutos que son 

referentes en la enseñanza musical. A continuación, mencionamos los documentos de apoyo, generados por el Ministerio de Cultura y el 

Ministerio de Educación: 

 Lineamientos de Iniciación Musical. Primera Edición 2015. Ministerio de Cultura. Bogotá, Colombia. 

 Orientaciones Pedagógicas para la Educación Artística en Básica y Media. Primera Edición 2010. Ministerio de Educación. 

Bogotá, Colombia.   

 La educación musical superior en Colombia: la interculturalidad como propuesta de renovación. Pilar Jovanna Holguín Tovar. 

Dialnet. 2008. 

https://webcache.googleusercontent.com/search?q=cache:XhjGPT3T8UoJ:https://dialnet.unirioja.es/descarga/articulo/4037088.p

df+&cd=1&hl=es-419&ct=clnk&gl=co 

 

https://webcache.googleusercontent.com/search?q=cache:XhjGPT3T8UoJ:https://dialnet.unirioja.es/descarga/articulo/4037088.pdf+&cd=1&hl=es-419&ct=clnk&gl=co
https://webcache.googleusercontent.com/search?q=cache:XhjGPT3T8UoJ:https://dialnet.unirioja.es/descarga/articulo/4037088.pdf+&cd=1&hl=es-419&ct=clnk&gl=co
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DISEÑO METODOLÓGICO: 

Los lineamientos contemplados para desarrollar esta investigación se encuentran estipulados en tres puntos claves, los cuales permiten 

organizar y analizar la información. A continuación, se contempla el orden implementado durante la indagación: 

 10Investigación Cualitativa: La investigación cualitativa supone adoptar un modelo que se base en trabajo de campo, en la 

realidad docente busca la interpretación o la transformación de un grupo educativo; esta investigación se orienta a analizar casos 

concretos en su particularidad temporal y local, y a partir de las expresiones y actividades de las personas en sus contextos 

locales. Encontramos que la etnografía de la investigación cualitativa es la descripción del modo de vida de una raza e incluye 

aprender sus lenguajes, sus costumbres. Esta tiene como fin comprender la realidad educativa y supone que el investigador debe 

de conseguir la confianza del grupo cultural e investigar. Las técnicas de recogida de información son mencionadas como; la 

observación, la entrevista y la investigación de archivos. 

 11Tipo de Entrevista: La entrevista en la investigación cualitativa hace referencia a la entrevista semiestructurada; la cual permite 

que; El investigador antes de la entrevista prepara un guion temático sobre lo que quiere que se hable con el informante. Las 

preguntas que se realizan son abiertas. El informante puede expresar sus opiniones, matizar sus respuestas, e incluso desviarse 

del guion inicial pensado por el investigador cuando se contemplan temas emergentes que es preciso explorar. El investigador 

debe mantener la atención suficiente como para introducir en las respuestas del informante los temas que son de interés para el 

                                                           
10Díaz, M., Giráldez, A., Alcalá, J.R., Barba, J.J., Barrett, M., Cain, T., Chávez, M.M.G., Odena, O., Raventos, J. (2013). Investigación Cualitativa en educación musical. Editorial Graó. 
Barcelona, España 
11http://www.ujaen.es/investiga/tics_tfg/pdf/cualitativa/recogida_datos/recogida_entrevista.pdf. La Investigación cualitativa. Universidad de Jaén. Consultado en Abril del 2018 

http://www.ujaen.es/investiga/tics_tfg/pdf/cualitativa/recogida_datos/recogida_entrevista.pdf
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estudio, en lazando la conversación de una forma natural. Durante el transcurso de esta el investigador puede relacionar unas 

respuestas del informante sobre una categoría con otras que van fluyendo en la entrevista y construir nuevas preguntas enlazando 

temas y respuestas. 

 12Sistematización: La sistematización es el proceso permanente, acumulativo, de creación de conocimientos a partir de una 

experiencia de intervención en una realidad social, como un primer nivel de teorización sobre la práctica. En este sentido, la 

sistematización representa una articulación entre teoría y práctica, que apunta a mejorar la intervención desde lo que ella misma 

enseña. A la vez, propicia la unión entre el saber popular y el análisis académico, rescata los aprendizajes logrados en la práctica 

cotidiana de los sectores populares y, en la medida en que se les devuelva, contribuye a potenciar su capacidad de reconocerse 

como sujetos portadores de conocimientos, experiencias y posibilidades de ser actores de la transformación social. La 

sistematización busca profundizar en el interior de la dinámica de las experiencias, algo así como "adentrarse" en los procesos 

sociales vivos y complejos, para circular entre sus elementos, palpar sus relaciones, recorrer sus etapas, localizar sus 

contradicciones, tensiones, marchas y contramarchas, para llegar a entenderlos desde su propia lógica.  

Durante la investigación, la sistematización se da a partir de tres momentos:  

 Recolección y organización de la información acumulada de diversas formas (fotografías, entrevistas, grabaciones). 

 Análisis de la información. 

                                                           
12

http://www.binasss.sa.cr/revistas/enfermeria/v26n1/6.pdf.  (2005).Granados, F. R. Ensayo: ¿Qué se extiende por sistematizar?. Enfermería en Costa Rica. 
 

http://www.binasss.sa.cr/revistas/enfermeria/v26n1/6.pdf
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 Elaboración de un informe, como resultado del proceso investigativo.  

APORTE DEL TRABAJO AL CAMPO DE LA EDUCACIÓN ARTÍSTICA: 

Al reconocerlas características en un entorno de aprendizaje, se hace posible proponer metodologías de trabajo que sean funcionales y 

que respondan a las necesidades cognitivas, sociales y culturales. Ya que en la enseñanza musical se contemplan distintos métodos (la 

mayoría ajenos a la realidad colombiana), se pueden enfocar de maneras diversas los conocimientos y como tal las prácticas artísticas; es 

por ello que al generar investigación en el campo de espacios reales, propios del contexto colombiano, es probable que se dispongan 

metodologías aterrizadas al ámbito socio-cultural; no solamente se fortalece la educación, sino los recursos o herramientas para 

implementar; como el uso de música tradicional, elementos literarios propios de la región que se habita, propiciando un reconocimiento 

y construcción de identidad; además en el caso de las personas que tienen otras disciplinas académicas (como ingeniería, medicina, 

administración, etc.), fortalecen habilidades y permite difundir las riquezas del entorno.  

Sin lugar a duda está sistematización de repertorio, autores y ritmos permite a otros tener una fuente de indagación alusiva a las músicas 

que conforman el folclor de las costas colombianas (pacífica y atlántica); que a su vez funcionan como guía para la exploración de 

conceptos musicales a partir de lo nuestro. 
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DESCRIPCIÓN DEL CONTENIDO DEL INFORME FINAL: 

Las grandes historias empiezan con una gran hazaña, y ese, ha sido el motor de esta agrupación musical que viaja por diferentes 

escenarios, con melodías cargadas de anécdotas, saberes y costumbres colombianas; de acuerdo con ello,  la trayectoria se 

encuentra en el primer capítulo, pues allí se reúnen datos como: los fundadores de la agrupación, participantes, fuentes musicales, 

instrumentos utilizados y el repertorio.  

En segunda instancia se puede apreciar el capítulo enfocado a las propuestas pedagógicas musicales, que han sido aplicadas en espacios 

diferentes a un aula de clase como se conoce regularmente, las cuales se denominan “aulas no convencionales”, y dado que el Grupo de 

tambores es precisamente un espacio de aprendizaje no convencional, se hace necesario identificar las metodologías de trabajo y 

dirección de dicho grupo; entre los métodos de enseñanza se encuentran: el método Kodály, Planteamiento de la enseñanza musical por 

Violeta Hemsy de Gainza, el método Martenot y la herencia de Paulino Salgado Batata III; para el tercer  apartado se podrá evidenciar 

de manera concreta las herramientas que se utilizaron directamente en la dirección de la agrupación; a fin de contar los aportes obtenidos 

a partir de las experiencias interdisciplinarias en el espacio de aprendizaje musical. Finalmente, se hallarán las entrevistas elaboradas a 

diferentes participantes de la agrupación.  
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CAPÍTULO PRIMERO 

 CONTEXTO HISTÓRICO: GRUPO DE TAMBORES UNIVERSIDAD DISTRITAL FRANCISCO JOSÉ DE CALDAS 

El grupo de tambores nace a mediados del año 1997-1998 en las instalaciones de la Universidad Distrital Francisco José de 

Caldas, por idea del maestro Miguel Antonio Sánchez; quien en ese momento propuso crear la agrupación, para ello Bienestar 

Institucional realizó una convocatoria en la que se quería elegir un maestro que tuviese las cualidades para dirigir y enseñar 

ritmos folclóricos de Colombia. Como resultado de la convocatoria quedó seleccionado el maestro Wilson Cifuentes; al tener un 

docente a cargo del espacio, se da paso a la convocatoria para los estudiantes de la universidad; es así como enfocados en 

aprender ritmos de las costas colombianas, la agrupación comienza su recorrido artístico con el acompañamiento al grupo de 

danzas de la misma institución Combinaciones Folclóricas de Colombia dirigidas por el maestro Miguel Antonio Sánchez. 

Cuando el maestro Wilson se retira de la universidad, el grupo queda sin alguien que asuma la dirección, sin embargo, los 

estudiantes intentan conservar el espacio. Pasan algunas generaciones hasta que la permanencia de un estudiante Bryan Velandia 

(saxofonista) hace que tome la iniciativa de dar un direccionamiento a la agrupación; en la dirección se mantiene durante 4 años 

aproximadamente. Más adelante ingresa la estudiante Heidy Melo, en un inicio como cantante, luego lidera el espacio ya que 

Bryan no puede continuar.  

Así, la estudiante Heidy continúa con el proceso, sin embargo, durante su dirección muchos estudiantes antiguos se retiran, 

dejando la base instrumental incompleta, por lo que se hacen varias convocatorias para que estudiantes de todas las facultades de 

la universidad se vincularan a dicho espacio. Así fue como de nuevo se consolidó y llegaron estudiantes como José Jiménez 
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quien ocupa el cargo de director en la actualidad, motivando y difundiendo los saberes que se han construido en el quehacer de la 

agrupación. Desde entonces el incentivo que brinda Bienestar Institucional a los estudiantes que participan de este espacio, es 

una beca que cubre el 100% del valor de la matrícula de cada semestre.  

Imagen 1. Fotografía de: Álbum Evelyn Ruiz, tomado de su álbum de fotos.             Imagen2. Fotografía de: Álbum Evelyn Ruiz, tomado de su álbum de fotos. 

 

 

 

 

 

 

Imagen 3. Fotografía de: Álbum Evelyn Ruiz, tomado de su álbum de fotos.        Imagen 4. Fotografía de: Álbum Evelyn Ruiz, tomado de su álbum de fotos. 
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Imagen 5. Fotografía de: Álbum Heidy Melo, tomado de su álbum de fotos.            Imagen 6. Fotografía de: Álbum Heidy Melo, tomado de su álbum de fotos. 

                                                                     

Imagen 7. Fotografía de: Álbum Heidy Melo, tomado de su álbum de fotos.       Imagen 8. Fotografía de: Álbum Heidy Melo, tomado de su álbum de fotos. 

                                                                      

Imagen 9. Fotografía de: Álbum Heidy Melo, tomado de su álbum de fotos.      Imagen 10. Fotografía de: Álbum Heidy Melo, tomado de su álbum de fotos. 
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.1 Directores Musicales 

A continuación se evidencian los diferentes perfiles de  directores vinculados en la agrupación musical Grupo de Tambores de la 

Universidad Distrital Francisco José de Caldas:  

  

 WILSON CIFUENTES (EX DIRECTOR MUSICAL) 

Imagen 11. Fotografía de: Wilson Cifuentes. Tomado de su álbum de fotos (2011)  

 

Estudió Música en la Universidad INCCA DE COLOMBIA, trabajó como profesor en la Escuela de Música 

y Audio Fernando Sor, fue Director Musical en Gaira y trabajó como músico con varias artistas colombianas 

como lo son Totó la Momposina y Adriana Lucía. 

 BRYAN VELANDIA SOSA (SAXOFONISTA Y EX DIRECTOR DE LA AGRUPACIÓN) 

Imagen 12. Fotografía de: Bryan Velandia. Tomado de su álbum de fotos (2014) 

Estudiante del proyecto curricular Licenciatura en Biología, de la Facultad de Ciencias y Educación de la 

Universidad Distrital Francisco José de Caldas. 
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 HEIDY DAYANA MELO MUÑOZ (EX DIRECTORA Y CANTANTE DE LA AGRUPACIÓN) 

Imagen 13. Fotografía de: Archivo Universidad Distrital Francisco José de Caldas (2018) 

Estudiante del proyecto curricular Licenciatura en Educación Básica con Énfasis en Educación Artística, de la 

Facultad de Ciencias y Educación de la Universidad Distrital Francisco José de Caldas. 

 

 

 

 JOSE SEBASTIÁN JIMÉNEZ (DIRECTOR MUSICAL Y CLARINETISTA DE LA AGRUPACIÓN) 

Imagen 14. Fotografía tomada por Heidy Melo (2018) 

 

Estudiante del proyecto curricular Artes Musicales, de la Facultad de Artes ASAB con énfasis 

en Saxofón de la Universidad Distrital Francisco José de Caldas. 
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1.1.2 Trayectoria Musical 

Desde sus inicios la agrupación ha tenido la oportunidad de participar en diversos espacios académicos y culturales, a nivel 

local, nacional e internacional; a continuación, se encuentra el listado de dichas presentaciones:  

 Teatro Roberto Arias Pérez Colsubsidio-Abril 15-2004, Bajo la dirección musical del Maestro Wilson Cifuentes, Fredy 

Bolívar, Zingler Calvo; Junto con el grupo Combinaciones Folclóricas de Colombia Universidad Distrital Francisco José 

de Caldas, bajo la dirección general de Miguel Antonio Sánchez.  

 Presentación musical en Venezuela. Bajo la dirección musical de Wilson Cifuentes.  

 Bienvenidas de estudiantes cada semestre en la Universidad Distrital Francisco José de Caldas. 

 Presentaciones en diferentes pueblos de Santander. Bajo la dirección musical de Bryan Velandia. 

 Presentaciones en diferentes zonas de Cundinamarca. Bajo la dirección musical de Bryan Velandia y Heidy Melo. 

 Feria del Libro FILBO en Corferias-Abril 26- 2015, Bajo la dirección musical de Heidy Melo, representando a la 

Universidad Distrital Francisco José de Caldas. 

 Presentación San Juan de Río Seco. Junio 29-2016. Bajo la dirección musical de Heidy Melo. 

 Presentación Teatro México. Agosto 5-2016. Bajo la dirección musical de Heidy Melo. 

 Festival Danza Folclor, Escenario La Media Torta-Agosto-2017, Bajo la dirección musical de José Jiménez. 

 Participación en Medios de Comunicación: Canal City T.V.-Enero 25-2018 y T.V. Orinoquía-Noviembre 5-2017. 

 XXIV Festival de las Colonias en Guamal, Meta- Noviembre 3-4-5 de 2017. Bajo la dirección musical de José Jiménez. 
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 Congresos Internacionales Organizados por el CERI (Centro de Relaciones Interinstitucionales) de la Universidad 

Distrital Francisco José de Caldas. 

 Congresos organizados por los diferentes proyectos curriculares de la Universidad Distrital Francisco José de Caldas. 

1.1.3 Estudiantes Participantes 

Durante el recorrido de la agrupación, varios estudiantes han sido participes del proceso artístico que se ha desarrollado con 

respecto al folclor de las Costas colombianas; además de aprender, fortalecer y construir conocimiento a partir de 

experiencias, como asistir a 13ruedas de gaitas, festivales de folclor y demás eventos que tengan como temática el folclor de 

la costa Caribe y Pacífica. Por ello es importante reconocer el quehacer de todas las personas que han dado permanencia al 

espacio y desde luego han representado a la institución en diversos escenarios. A continuación, se mencionan algunos de los 

estudiantes que hicieron parte de la agrupación y también los que en la actualidad participan en ella:  

 

  

                                                           
13Espacio en el que se reúnen varias personas, para interpretar ritmos de la Costa Caribe; entre los instrumentos utilizados se contemplan: el alegre, el llamador, las maracas, las gaitas 

y el guacho; desde luego hay personas que cantan al son de estas músicas. 
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 ANGIE MILENA RIVERA SIMBAQUEVA (Cantante) 

Imagen 15. Fotografía de: Archivo Universidad Distrital Francisco José de Caldas (2018) 

 

Estudiante del proyecto curricular Artes Musicales, de la Facultad de Artes ASAB con énfasis en canto de la 

Universidad Distrital Francisco José de Caldas. 

 

 

 

 CARLOS GERMÁN LEÓN GONZÁLEZ (Percusionista) 

Imagen 16. Fotografía de: Archivo Universidad Distrital Francisco José de Caldas (2018) 

 

Estudiante del proyecto curricular Artes Musicales, de la Facultad de Artes ASAB con énfasis en Percusión de la 

Universidad Distrital Francisco José de Caldas. 
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 CESAR GIOVANNY SARAY MORA (Clarinetista) 

Imagen 17. Fotografía de: Álbum de Cesar Saray (2016) 

 

Estudió en la Universidad Pedagógica Nacional. 

 

 

 

 DANIELFELIPE LÓPEZ BARRAGÁN(Trombonista) 

Imagen 18. Fotografía de: Álbum de Daniel López (2015) 

 

Estudiante del proyecto curricular Artes Musicales, de la Facultad de Artes ASAB con énfasis en Trombón de 

la Universidad Distrital Francisco José de Caldas. 
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 DAVID ALEXANDER VANEGAS VARGAS (Percusionista) 

Imagen 19. Fotografía tomada por Heidy Melo (2018) 

Estudiante del proyecto curricular Artes Musicales, de la Facultad de Artes ASAB con énfasis en Percusión 

Sinfónica de la Universidad Distrital Francisco José de Caldas. 

 

 

 

 DIEGO FERNANDO SIERRA HERNANDEZ (Percusión) 

Imagen 20. Fotografía de: Archivo Universidad Distrital Francisco José de Caldas (2018) 

 

Integrante de la agrupación, el amor a la música y en sí al folclor lo ha motivado a ser parte de esta agrupación. 
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 ESTEFANIA PUELLO GUEVARA(Percusionista) 

Imagen 21. Fotografía de: Álbum Estefanía Puello  

 

Estudiante del proyecto curricular Artes Musicales, de la Facultad de Artes ASAB con énfasis en Batería de la 

Universidad Distrital Francisco José de Caldas. 

 

 

 EDGARH NAVARRO BERNAL (Bajista) 

Imagen 22. Fotografía de: Álbum de Edgar Navarro (2018) 

 

Estudiante del proyecto curricular Artes Musicales, de la Facultad de Artes ASAB con énfasis en Bajo eléctrico de la 

Universidad Distrital Francisco José de Caldas. 
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 EVELYN RUIZ ORTEGA (Cantante) 

Imagen 23. Fotografía de: Álbum de Evelyn Ruiz (2013) 

 

Estudiante del proyecto curricular Licenciatura en lingüística y literatura, de la Facultad de Ciencias y 

Educación de la Universidad Distrital Francisco José de Caldas. 

 

 FREDY ALEXANDER AGUIAR MORENO (Percusionista) 

Imagen 24. Fotografía de: Álbum de Heidy Melo (2015) 

 

Estudiante del proyecto curricular Artes Musicales, de la Facultad de Artes ASAB con énfasis en Percusión de la 

Universidad Distrital Francisco José de Caldas. 
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 GABRIEL ARTURO ADAMES BERMÚDEZ (Percusionista) 

Imagen 25. Fotografía de: Álbum de Heidy Melo (2015) 

Estudiante del proyecto curricular Artes Musicales, de la Facultad de Artes ASAB con énfasis en Batería de la 

Universidad Distrital Francisco José de Caldas. 

 

 

 

 IRIS NATALIA RUBIO SASTOQUE (Percusionista) 

Imagen 26. Fotografía de: Álbum de Heidy Melo (2018) 

Estudiante del proyecto curricular Licenciatura en Humanidades y Lengua Castellana, de la Facultad de 

Ciencias y Educación de la Universidad Distrital Francisco José de Caldas. 
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 JHON ALEJANDRO OROZCO BUITRAGO (Percusionista) 

Imagen 27. Fotografía de: Álbum de Alejandro Orozco (2017) 

 

Estudiante del proyecto curricular Licenciatura en Humanidades y Lengua Castellana, de la Facultad de Ciencias y 

Educación de la Universidad Distrital Francisco José de Caldas. 

 

 

 

 

 JOSÉ YAKOV MEDINA TALAIGUA (Clarinetista) 

Imagen 28. Fotografía de: Álbum de Yakov Medina (2015) 

 

Estudiante del proyecto curricular Artes Musicales, de la Facultad de Artes ASAB con énfasis en Saxofón de la 

Universidad Distrital Francisco José de Caldas. 
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 JUAN CAMILO ARIZA ROMERO (Saxofonista) 

Imagen 29. Fotografía tomada por Heidy Melo (2018) 

  

Estudiante del proyecto curricular Artes Musicales, de la Facultad de Artes ASAB con énfasis en Saxofón de la 

Universidad Distrital Francisco José de Caldas. 

 

 

 

 

 

 JULIO ENRIQUE LONDOÑO CAMPOS (Clarinetista-Percusionista) 

Imagen 30. Fotografía de: Álbum de Julio Londoño (2013) 

 

Estudiante del proyecto curricular Licenciatura en Lenguas Extranjeras con énfasis en inglés, de la Facultad de Ciencias 

y Educación de la Universidad Distrital Francisco José de Caldas. 
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 MARCELA DURÁN (Cantante) 

Imagen 31. Fotografía de: Álbum de Heidy Melo (2015) 

 

Estudiante del proyecto curricular Artes Musicales, de la Facultad de Artes ASAB con énfasis en canto de la 

Universidad Distrital Francisco José de Caldas. 

 

 

 

 MANUEL CAMILO GONZÁLEZ RODRÍGUEZ (Guitarrista) 

Imagen 32. Fotografía de: Álbum de Manuel González (2016) 

Estudiante del proyecto curricular Artes Musicales, de la Facultad de Artes ASAB con énfasis en Composición y 

Arreglos de la Universidad Distrital Francisco José de Caldas. 
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 MIGUEL ÁNGEL PALENCIA GIL (Saxofonista) 

Imagen 33. Fotografía tomada por Heidy Melo (2017) 

  

Estudiante del proyecto curricular Licenciatura en Humanidades y Lengua Castellana, de la Facultad de Ciencias y 

Educación de la Universidad Distrital Francisco José de Caldas. 

 

 

 

 PAULA ANDREA NÚÑEZ SERRATO (Cantante) 

Imagen 34. Fotografía tomada por Heidy Melo (2017) 

Estudiante del proyecto curricular Artes Musicales, de la Facultad de Artes ASAB con énfasis en canto de la 

Universidad Distrital Francisco José de Caldas. 
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 SEBASTIÁN FELIPE CARRANZA CHOCONTÁ (Percusionista) 

Imagen 35. Fotografía tomada por Heidy Melo (2018) 

 

Estudiante del proyecto curricular Licenciatura en Humanidades y Lengua Castellana, de la Facultad de Ciencias 

y Educación de la Universidad Distrital Francisco José de Caldas. 

 

 

 SEBASTIAN CARMONA (Saxofonista) 

Imagen 36. Fotografía tomada por Heidy Melo (2015) 

 

Estudiante del proyecto curricular Artes Musicales, de la Facultad de Artes ASAB con énfasis en Saxofón de la 

Universidad Distrital Francisco José de Caldas. 
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 YENNY ALEJANDRA LEÓN GONZÁLEZ (Cantante) 

Imagen 37. Fotografía de: Archivo Universidad Distrital Francisco José de Caldas (2018) 

 

Estudiante del proyecto curricular Artes Musicales, de la Facultad de Artes ASAB con énfasis en Trombón de la 

Universidad Distrital Francisco José de Caldas. 

 

 YONNA LIZZOULI BERNAL NEIRA (Cantante) 

Imagen 38. Fotografía tomada por Heidy Melo (2017) 

 

Estudiante del proyecto curricular Arte Danzario, de la Facultad de Artes ASAB de la Universidad Distrital Francisco 

José de Caldas. 
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.2 Contexto Histórico: Fuentes Musicales 

A continuación se visualizan los distintos referentes musicales utilizados a lo largo del aprendizaje del Grupo de Tambores de la 

Universidad Distrital Francisco José de Caldas: 

.2.1 Compositores y Agrupaciones 

 Luis Eduardo Bermúdez Acosta (Lucho Bermúdez): (Carmen de Bolívar, 1912- Bogotá, 1994) 

Imagen 39. Fotografía de: https://www.colombia.com/biografias/musica/sdi/106223/luis-eduardo-bermudez (2018) 

Desde los seis años aprendió a tocar el clarinete. Este genio musical a los once años tocaba el piano tenía 

compuestas sus primeras obras, marchas y valses. Se instaló en Santa Marta para ser parte de la banda militar y 

luego se desplazó por varias poblaciones del norte del país dirigiendo agrupaciones. Viajo a buenos aires 

(Argentina) a grabar porros, con su intérprete vocal, Matilde Díaz. De regreso a Bogotá hizo parte de la orquesta 

del maestro Alex Tovar, donde recibió oferta del hotel Nutibara de Medellín, hacia donde se dirigió en 1948. 

Después de una vida dedicada a la música, con viajes al exterior, llevando el porro y en general la música tropical 

Colombiana. Sus éxitos s deben principalmente a la sensacional interpretación de su principal vocalista de planta, Matilde Díaz. Grabo 

para Discos Fuentes entre 1940 y 1962.(Peláez, O. Jaramillo. O. L. P., 1996, Pág. 122). 

 

 

https://www.colombia.com/biografias/musica/sdi/106223/luis-eduardo-bermudez
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 José Benito Barros Palomino: (El Banco, Magdalena, 1915-Santa Marta, 2007) 

Imagen 40. Fotografía de:  www.elmundo.com, Palabra y Obra José Barros, un centenario de canciones(2018) 

Ha creado tangos, boleros, pasillos, cumbias, paseos, porros y otros aires. Hijo de un brasilero y de Eustacia 

Palomino. La infancia trascurrió en un hogar de pocos recursos económicos ya que el padre falleció alrededor de 

1918 dejando a la familia sin sustento. Hizo sus estudios de primaria y de niño, oficio como acolito en la iglesia 

de su pueblo. En busca de nuevas oportunidades, a los dieciocho años abandono su hogar y llego a 

Barrancabermeja donde formo su primer grupo musical. Hizo parte del famoso grupo de los Trovadores de Barú. 

Vocalizo algunas grabaciones cuando se realizaban en las viejas pastas a 78 r.p.m., y por los años 30 se metió de productor de ese tipo 

de discos y el sello que creo le puso el nombre de “Jobar”. Es también creador del festival de cumbia que se realiza en El Banco desde 

1970. Escribió dos libros con los títulos de: “La piragua de Guillermo Cubillos” y “Cuando iba a matar a Sandalio”. De 1950 a 1958 

grabo sus propias obras y tuvo como compañero en los tangos, al músico argentino radicado en Colombia, Joaquín Mauricio Mora con 

sus Siete Gauchos. El maestro basó sus inspiraciones en ritmos de cumbión, gaita, guaracha, cumbia, bolero, porro, pasillo, mapalé, 

fandango y bambuco. Entre algunas de la melodía que ha compuesto –el maestro manifiesta que son más de mil quinientas- se 

encuentran las siguientes, con los respectivos años que las creó: (1953) “Nana”. (1946) “Cantinero sirva tanda” y “Por el alma de mi 

madre”. (1947) “El gallo tuerto” y “El suicida”. (1948) “El alegre pescado” y “Las pilanderas”. (1949) “Navidad negra” y “La gaviota 

perdida”. (1950) “Momposina”, “La llorona loca”, “El vaquero”, “El guere-guere”,”La playa”, “Me voy para Magangué” o “El 

chupaflor”, “Amor de mi vida”, “Tomemos compadre”, “La cuenta pagaras”, “Caracolito” y “Angelita Lucia”. (1951) “Viejo carrusel”, 

http://www.elmundo.com/
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“Juana Manzano” y “Los pesares de tu vida” (1952) “Carnaval”, “Busco tu recuerdo”, “Arbolito de navidad” y “El patuleco”. (1954) 

“Julio 4 en la tarde”. (1955) “No pises mi camino”, “Alumbra luna”. (1958) “Mala mujer”, “Te conocí sin pluma” o”Maldito cariño”. 

(1959) “El desventurado”. (1960) “La piragua”. (1968) “Pesares”. (1969) “Suena la guacharaca”. (1970) “Palmira señorial”. (1971) “El 

minero”. En el año 1973 compuso la cumbia: “Cumbia de la paz”.(Peláez, O. Jaramillo. O. L. P., 1996, Pág. 109). 

 Francisco de Asís Galán Blanco (Pacho Galán):(Soledad, Atlántico, 1909-Barranquilla,1988) 

Imagen 41. Fotografía de:  www.kienyke.com, Pacho Galán el creador del Merecumbé (2018) 

 Estudió la secundaria en el colegio Biffi de Barranquilla. Desde pequeño sintió la inclinación a la música 

y aprendió solo a tocar la trompeta y después el maestro Pedro Biava, músico italiano que se estableció en 

Barranquilla le perfeccionó el dominio de este instrumento. Cuando Pacho tenía 15 años ya tocaba en la 

Orquesta de Pedro Rolón. Después pasó a crear su propia agrupación, la Orquesta Pájaro Azul, de muy 

corta duración. Luego perteneció a la banda de la policía y a la Orquesta de Ramón Ropaín. Después de 

organizar varias orquestas entre ellas la Líra del Atlántico, colaboró con la famosa orquesta de Emisora 

Fuentes en Cartagena. Decidió trasladarse a Medellín a mediados de la década de los 50’ ya que por esos años la Capital de la 

Montaña vivía la época de oro de la radio antioqueña y lo principal de la industria fonográfica se hallaba en Medellín. Fue en esa 

época cuando el maestro Galán creó el Merecumbé y lanzó “Ay cosita linda” inicialmente en versión instrumental a la que luego se le 

dio letra. (Peláez, O. Jaramillo. O. L. P., 1996, Pág. 347-348). 

http://www.kienyke.com/
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 Petrona Martínez: (San Cayetano, Colombia, 1939) 

Imagen 42. Fotografía de:  www.senalcolombia.tv, Petrona Martínez cantaora de historias (2018) 

14Su primer grupo musical fue su familia. Desde niña, Petrona Martínez vivió inmersa en el 

folclor de origen africano de la costa Atlántica, oyendo cantos de su abuela y de sus tías, 

quienes la criaron después de que su madre enfermara. Así aprendió a cantar bullerengue, una 

danza musical campesina proveniente de África, mezclada con la cadencia del mar Caribe. 

Entonando melodías durante el trabajo, sembrando yuca, ñame, arroz, plátano, guandul o maíz, cantando por la tierra y los animales, y 

cantando también con lamento por los trabajos desmedidos de su gente para poder ganarse la vida. Los saberes cotidianos y la sabiduría 

heredada por sus ancestros le dieron palabras a su voz, formada en fiestas patronales y celebraciones familiares mucho antes de que 

aprendiera a leer y escribir, ya adulta, con la lista de mercado. Así nació Petrona Martínez como intérprete y compositora, una de las 

últimas y más destacadas embajadoras de la música afroamericana en Colombia. Después de oírse su voz por décadas en el barrio 

Palenquito y de colaborar con Los Tambores de Malagana, empieza a grabar con su grupo musical desde la década de 1980. Su nombre 

deja de reconocerse únicamente entre círculos especializados y se populariza en la década de 1990 después de triunfar en el exterior. En 

Europa su trabajo se difunde entre públicos de música étnica y se escucha a través de Radio France Internacional. Sus giras llevan la 

                                                           
14http://enciclopedia.banrepcultural.org/index.php/Petrona_Mart%C3%ADnez, Petrona Martínez. Red Cultural  del Banco de la República en Colombia. Consultado en el 
2018. 

http://www.senalcolombia.tv/
http://enciclopedia.banrepcultural.org/index.php/Petrona_Mart%C3%ADnez
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cultura colombiana de la costa Atlántica a países como España, Dinamarca o Inglaterra. En el año 2003 fue candidata a un premio 

Grammy latino por mejor álbum de música folclórica. 

 Sonia Bazanta Vides (Totó la Momposina): (Bolívar, Colombia, 1940) 

Imagen 43. Fotografía de: www.minuto30.com, Totó la Momposina el reguetón es para embrutecer (2018) 

15Toda su vida la ha dedicado a la representación de la música de la Costa caribeña de 

Colombia; como cantante, bailarina y maestra ha sido innovadora. Los antepasados de Totó 

provienen de la aldea de Talaigua, en el corazón de una isla en el gran río Magdalena, 

llamada Mompox (de ahí ‘la Momposina’). ‘La música que yo hago”, explica Totó,” tiene 

sus raíces en una raza mixta; siendo africana e india, el corazón de la música es 

completamente percutiva. 

Nacida en una familia de músicos que abarca cinco generaciones, Totó aprendió a cantar y bailar cuando era una niña. Su padre era un 

tamborero, su madre una cantadora y bailarina; su hogar vivía con las tradiciones musicales de ‘La Costa Caribe’. Como mujer joven, 

ella viajó de pueblo en pueblo a investigar los ritmos y bailes y estudiar profundamente el arte de las cantadoras, las mujeres campesinas 

que cultivan en sus parcerasyucas, plátano, ñame, etc., detrás de sus casas y juegan un papel central en la cultura del pueblo. 

                                                           
15https://www.totolamomposina.com/biography/?lang=es, Totó la Momposina. Biografía. Consultado en el 2018. 

http://www.minuto30.com/
https://www.totolamomposina.com/biography/?lang=es
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En Talaigua, Ramona Ruiz, una cantadora, fue una de las tutoras de Totó. En esta comunidad de campesinos agricultores y pescadores, 

Ramona ofreció desde consejos matrimoniales hasta la medicina a base de hierbas y fue una líder vivaz e inspiradora del Chande (fiesta 

y también un ritmo de Talaigua). Los temas que cantan los habitantes en sus fiestas patronales son realizados por Totó en el escenario. 

Los tambores fueron interpretados por los hombres, constructores de canoas, pescadores, reparadores de atarrayas y tabaqueros. 

Poco a poco, la técnica vocal y de escena de Totó fueron madurando. Lo que la llevo a conformar su propio grupo y así comenzó a 

surgir su carrera profesional en 1969, ganando una reputación por su impresionante voz y su presencia escénica. En la década de 1970 

comenzó a presentarse fuera de Colombia, recorriendo América Latina, Europa Oriental y Occidental y los Estados Unidos. 

En 1982 acompañó como parte de la delegación Colombiana a Gabriel García Márquez a Estocolmo para actuar en la ceremonia de 

entrega del Premio Nobel. 

Totó se radicó en Francia durante unos años, realizando estudios en la Universidad de la Sorbonne de historia de la danza, coreografía y 

ritmo y organización de espectáculos. Así empezó a presentarse ampliamente en Europa, aunque con mayor frecuencia en Francia y 

Alemania. Grabó su primer álbum durante este período en París, ‘Totó La Momposina y Sus Tambores, La Colombie’ para Auvidisc y 

contribuyo a la elaboración de Colombia “La Ceiba” para ASPIC. 

Por invitación del WOMAD, en 1984 dio sus primeros conciertos en Inglaterra. En 1987 regresó a Colombia y realizó conciertos en 

América Latina y el Caribe. Ella también pasó un tiempo en Cuba, donde estudió el bolero. 
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 Paulino Salgado Valdez (Batata III):(San Basilio de palenque, 1927-Bogotá, 2004) 

Imagen 44. Fotografía de: https://www.youtube.com/watch?v=CEQEGvFpYL8,  (2018) 

16El maestro Paulino Salgado, tercero de la dinastía de los Batata, con ancestros directos 

en el Congo, fue el rey de los tambores, viajó por todo el mundo con Colombia Negra, el 

Ballet de Colombia, tamborero mayor de Totó La Momposina y muchos otros más 

llevando consigo la magia del tambor palenquero y dando ejemplo de persistencia cultural 

y amor por nuestras tradiciones. El maestro Batata III nació en San Basilio de Palenque el 

29 de mayo de 1927 siendo hijo de Manuel Salgado Cañate (Batata II) y doña Luz María 

Valdez Laguna (La Luz). Batata empezó a tocar el tambor a los 8 años gracias a su padre, 

de quien pronto heredaría el apelativo de la dinastía. Sin embargo, la vida de Batata es una sumatoria de infinidad de ricas anécdotas, 

pues, aunque siempre lo acompañaron los tambores, el Rey del Lumbalú también fue pintor, cortero de caña, obrero, cobrador de bus, 

albañil, celador, tostador de café, agricultor en la sabana de Bogotá, actor, profesor de percusión y padre de 6 hijos. A parte de eso, 

también tuvo tiempo de grabar 10 discos entre álbumes completos suyos y colaboraciones en otros, incluidos 3 de Totó la Momposina y 

                                                           
16http://historiapersonajesafro.blogspot.com.co/2010/09/paulino-salgado-batata-iii-1927-2004.html, Paulino Salgado Batata III. Historia Personajes Afrocolombianos.  Consulta en el 

2018. 

https://www.youtube.com/watch?v=CEQEGvFpYL8
http://historiapersonajesafro.blogspot.com.co/2010/09/paulino-salgado-batata-iii-1927-2004.html
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una participación como tamborero invitado en uno de los álbumes de Andrés Cabas. Todo esto, sin pasar nunca por un centro de 

educación formal. 

 Etelvina Maldonado: (Isla de Barú, 1935-Cartagena, 2010) 

Imagen 45. Fotografía de: https://www.youtube.com/watch?v=qFFINSZEyqg,  (2018) 

17La infancia de Etelvina transcurre en peregrinaciones de carnavales, fiestas patronales, cantos de 

bullerengues, fandango de lenguas y el constante sonido del tambor. Etelvina aprendió y se apoderó 

de una tradición que hoy le da el reconocimiento de cantadora.  La pobreza ha sido su fuente de 

inspiración y éxito, trabajando en casas de familias lavando y planchando la ropa, oficio que 

amenizaba cantando tangos, boleros y sus bullerengues; en una de estas jornadas de trabajo 

doméstico, el músico Stanley Montero la descubre y la contacta con Rafael Ramos para iniciar un recorrido que hoy la tiene entre las 

cantadoras más representativas del Caribe y de Colombia. El reciente disco con el formato tradicional y de una producción 

minimalista destaca la voz de Etelvina con los repiques y la fuerza del formato de tambores que tradicionalmente acompaña a las 

cantadoras; con el tambor alegre improvisador, el llamador (tambor marcante) y el bombo (tambor bajo), una sección de coros, 

instrumentos de sacudimiento y las gaitas indígenas. Este álbum contiene 12 canciones de las cuales la mayoría son las vivencias de 

                                                           
17http://recordando.mforos.com/1569562/10110044-etelvina-maldonado/, Etelvina Maldonado. Biografías de Músicos Mujeres. Consultado en el  2018. 

https://www.youtube.com/watch?v=qFFINSZEyqg
http://recordando.mforos.com/1569562/10110044-etelvina-maldonado/
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Etelvina y otras de la extensa tradición del folclore del caribe Colombiano. Formato 7 músicos en la escena. Conciertos en espacios 

convencionales y no convencionales, talleres, conciertos didácticos, pasacalles, carrozas, danzas tradicionales y proyectos especiales. 

 Los Gaiteros de San Jacinto: (Inicios en 1950 en San Jacinto, Bolívar) 

Imagen 46. Fotografía de: www.rockandpop.cl,  Nos visitaron los gaiteros San Jacinto (2018) 

18Los Gaiteros de San Jacinto han sido el conjunto de gaitas más importante de Colombia 

desde mediados de la década de 1950; los ancestros y familiares de los integrantes, eran 

gaiteros reconocidos en sus comunidades desde las décadas de los treinta o cuarenta. 

Emprendieron su primera gira por Colombia bajo la guía de los folcloristas Manuel y Delia 

Zapata Olivella. A partir de 1958 realizaron giras internacionales a China y Japón, Rusia, 

Alemania, Francia, Italia, España y otros países europeos. En 1968 ganaron la Medalla Cultural Olímpica en México. La excepcional 

calidad de sus músicos a través de varias generaciones, y el hecho de que es uno de los pocos conjuntos de gaitas cuya música ha sido 

producida comercialmente, lo ha convertido en el más importante de Colombia. 

El fundador y líder de Los Gaiteros de San Jacinto fue Miguel Antonio <<Toño>> Hernández. (1912 – 1988). Actualmente los 

miembros más antiguos del grupo son Joaquín Nicolás Hernández, Manuel Antonio, << Toño >> García y Juancho <<Chuchita>> 

Fernández, todos herederos directos de los integrantes fundadores. Los otros integrantes del grupo son Rafael Castro, Fredys Arrieta, 

                                                           
18https://www.facebook.com/pg/Los-Gaiteros-de-San-Jacinto-49332230420/about/?ref=page_internal,  Los Gaiteros de San Jacinto. Consultado en el 2018. 

http://www.rockandpop.cl/
https://www.facebook.com/pg/Los-Gaiteros-de-San-Jacinto-49332230420/about/?ref=page_internal
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Gabriel Torregrosa. 

Hoy en día, los Gaiteros de San Jacinto se mueven entre la capital colombiana, Bogotá, y su hogar en San Jacinto, enseñando su música, 

construyendo instrumentos y presentándose en teatros, universidades, festivales, discotecas y otros locales públicos. 

El hecho de que el grupo haya perdurado y que incluya a varias generaciones de músicos habla de la vitalidad de esta tradición. Los 

Gaiteros de San Jacinto son un símbolo musical de San Jacinto, Bogotá, y Cartagena y un punto de referencia para los demás músicos de 

gaita de toda Colombia. A través de sus nuevas composiciones y gracias a su enseñanza a jóvenes músicos, se constituyen en un eslabón 

fundamental entre la música de gaita tradicional y su renovación contemporánea. 

 Nicolás Emilio Rodríguez Córdoba (Nicoyembe):(Quibdó, Chocó, 1948) 

Imagen 47. Fotografía de: https://colombiaalparque.gov.co/nicoyembe (2018) 

19 Es un músico de origen afrocolombiano, uno de los más importantes folcloristas nacionales; músico, 

compositor, cantante y arreglista de música tradicional. Su voz es prodigiosa e inconfundible y el 

desempeño en el escenario es el reflejo de su larga trayectoria, recorriendo los escenarios de todo el 

mundo.  

Nicoyembe consolidó la agrupación que lleva su nombre, en Francia en el año 1984 y todos sus integrantes 

                                                           
19http://www.colarte.com/colarte/ConsPintores.asp?idartista=20734.COLARTE. Patrimonio Cultural Colombiano. Nicolás Emilio Rodríguez "Nicoyembe". Consultado en enero del 2018.  

http://www.colarte.com/colarte/ConsPintores.asp?idartista=20734
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han participado también en importantes encuentros y festivales a nivel nacional e internacional. Reuniendo en uno solo los 

principales formatos de las costas del atlántico y del pacífico colombiano, interpreta variados ritmos como la cumbia, el porro, el 

fandango, la puya, el mapalé, el currulao y el abosao; incluyendo en su repertorio los grandes temas tradicionales de nuestro folclor y 

por supuesto, canciones de su autoría.  

 Patricio Romano Petronio Álvarez Quintero: (Buenaventura, 1914-Cali, 1966) 

Imagen 48. Fotografía de:https://www.las2orillas.co/petronio-alvarez-el-nombre-que-viaja-en-las-olas-del-mar/(2018) 

20Patricio Romano Petronio Álvarez Quintero: Músico y compositor: uno de los grandes impulsores del 

folclore del pacífico colombiano, nació el 1 de octubre de 1914 en Buenaventura (Costa Pacífica 

colombiana). Murió: el 10 de diciembre de 1966 en Cali, a los 52 años. Sus Padres: Juana Francisca 

Quintero Asprilla: chocoana escritora de versos y José Joaquín Álvarez Micolta: caucano. Veneranda 

Arboleda Rodríguez su esposa. Sus Hijos: Gerardo, Gladis, Leyda, Nelly, Iván, Alí, Cristina, Juana 

Francisca, Nancy y Edilberto. Inicia su vida laboral como aguatero en el Ferrocarril del Pacífico, 

posteriormente pasa a talleres, y después fue maquinista. Apodado el ‘Cuco', por su supuesta astucia e inteligencia manejando el 

ferrocarril, y de igual manera su destreza con la guitarra, la cual aprendió a tocar antes de cumplir los veinte años. 

En 1931 compone ‘Mi Buenaventura', tema que terminaría por convertirse no sólo en su canción más popular, sino también en el himno 

                                                           
20http://historiapersonajesafro.blogspot.com.co/2010/08/petronio-alvarez-musico-y-compositor.html, Petronio Álvarez. Historia Personajes Afrocolombianos. Consultado en el 2018. 

http://historiapersonajesafro.blogspot.com.co/2010/08/petronio-alvarez-musico-y-compositor.html
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de este Puerto y sus gentes. 

En 1935 creó el conjunto musical al que igualmente denomina "Buenaventura". 

En 1958, tras jubilarse de su trabajo en los ferrocarriles, Petronio se traslada a la ciudad de Cali, a una casa en el barrio Salomia. Heredo 

todo un legado musical a su familia, amigos y en general a las gentes del Pacífico, legado que ha llevado a que se le llame "El Rey del 

Currulao". 

En 1997, en honor al "Cuco" se crearía el Festival de Música del Pacifico ‘Petronio Álvarez', que se celebra anualmente en la ciudad de 

Cali y el cual se ha convertido a través del tiempo en vitrina del folclor, la cultura y la identidad del Litoral afropacífico. 

 Inés Granja: (Timbiquí, Colombia, 1951) 

Imagen 49. Fotografía de: http://www.fgaa.gov.co/ines-granja-presenta-la-voz-de-la-marimba (2018) 

21La tradición musical que Inés Granja rescata en sus canciones nació de su preocupación 

por que la música que habían hecho algunos familiares suyos, como su padre, su madre y su 

tío, no se perdiera en el tiempo. 

Por ello, se dedicó a hacer de las historias del Pacífico colombiano, con las que creció, los 

versos de canciones como Marimba es, en la que relata la importancia de este instrumento 

                                                           
21http://www.elmundo.com/portal/pagina.general.impresion.php?idx=244096, Inés Granja. El Mundo.com. Grajales Daniel. Consultado en el 2018. 

http://www.elmundo.com/portal/pagina.general.impresion.php?idx=244096
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para los ancestros africanos, que dejaron una huella en la región a la que representa. 

Esta artista, quien ha representado a Colombia en festivales internacionales, fue ganadora del Premio de grabación de la Fundación 

Gilberto Álzate Avendaño y Radio nacional 2013 con su canción Pacífico y fue directora de la directora de la Casa de la Cultura de 

Timbiquí, su pueblo natal, habló de la importancia de la música del Pacífico y su mezcla de culturas, a propósito de su participación en 

el Festival Medellín vive la música. Inés Granja ha conseguido visibilizar la marimba y la música del Pacífico colombiano, desde su 

participación como directora de la Casa de la Cultura de Timbiquí, pueblo del departamento del Cauca en el que nació. 

En el 2012 fue nominada a Mejor disco de folclor en los Premios Shock de la música por primer disco solista La voz de la marimba, que 

le permitió dar a conocer su tradición ancestral al país. Ese mismo año, estuvo de gira por Argentina, donde se presentó en ciudades 

como Buenos Aires, La plata Y Mendoza. Además de sus conciertos, Granja participó en talleres de música y danza tradicional de 

marimba, como docente, logrando hacer contacto con grupos como La bomba de Tiempo, con quienes compartió grabaciones en estudio 

y algunos escenarios. A su regreso, se presentó en el cierre del Festival de músicas del Pacífico Petronio Álvarez, junto al grupo La 

Revuelta, interpretando arreglos modernos de algunos de sus temas. Muchos de sus temas son considerados en su región como himnos, 

temas que relatan sus tradiciones e historias; letras como La memoria de Justino, La marea, Marimba è, Los Camarones y Adiós 

Margarita cuentan las tradiciones culturales que hacen parte del patrimonio inmaterial de pueblos como Timbiquí. Ha grabado con 

grupos de música tradicional timbiquireña como El Socavón y o Canalón. Además, fue directora del Grupo Santa Bárbara de Timbiquí, 
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con el cual obtuvo premios como Mejor voz y Mejor tema inédito en el Festival de músicas del Pacífico Petronio Álvarez en el 2009 y 

2010.  

 Hugo Candelario González Sevillano: (Guapi, Colombia, 1967) 

Imagen 50. Fotografía de: http://grupo-bahia.blogspot.com.co/p/hugo-candelario.html(2018) 

22Desde muy pequeño su padre, don Esteban, lo encomendó al reconocido José Antonio Torres, Gualajo, 

para que le enseñara la marimba. Así, educado en este campo desde la infancia integró conceptos 

aprendidos en el Conservatorio Antonio María Valencia, de Cali, para concretar una obra musical cuya 

mejor expresión se ha demostrado en el trabajo adelantado desde los años 90 como director de la 

agrupación Bahía. 

Salió de Guapi para estudiar en Bogotá, con once años, el nuevo reto de Hugo Candelario fue 

acostumbrarse a vivir en un espacio diferente. De un pueblo tranquilo, sin carros ni congestiones, rodeado de linda naturaleza y 

atravesado por un enorme río, pasó a una ciudad capitalina con características totalmente diferentes a Guapi, el lugar en el que había 

vivido toda su niñez y al que le debe todo su amor por el arte y la cultura. Allí en la capital, escuchó todo tipo de música menos la del 

Pacífico, que aún no se grababa en esa época. Un día, cuando estaba en cuarto de bachillerato, un compañero llevó una flauta dulce y “a 

mí me encantó, me sedujo. Entonces me compré una y le pedí que me enseñara las posiciones y de ahí para allá empecé a sacar 

                                                           
22http://cvisaacs.univalle.edu.co/hugo-candelario/, Hugo Candelario. Universidad del Valle. Centro Virtual Isaacs, Portal Cultural del Pacífico Colombiano. Consultado en el 2018. 

http://cvisaacs.univalle.edu.co/hugo-candelario/
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melodías, así, solo. Rapidito estaba participando en eventos culturales y en concursos con la flautita”, dice Hugo Candelario, quien 

recuerda que desde esa época su sueño de ser artista fue tomando forma. Regresaba a Guapi cuando salía de vacaciones en julio y 

diciembre, así como en semana santa. La época de diciembre era la más alegre y especial pues músicos y cantadoras se reunían para 

homenajear al niño Dios en un ritual conocido como arrullo. 

Termina su bachillerato en Bogotá y viaja a Barranquilla para alistarse en la Armada Nacional, allí se vincula a la banda de guerra. 

Luego vive en Guapi y finalmente llega en 1985 a radicarse en Cali, donde inicia estudios musicales en el Instituto Popular de Cultura, 

en el Conservatorio Antonio María Valencia y posteriormente en la Escuela de Música de la Universidad del Valle, estudios que alterna 

con investigaciones particulares sobre el folclor tradicional de la región del Pacífico y otras regiones de Colombia, investigaciones que 

son aún su interés primordial y el eje de su carrera musical. 

Hugo Candelario ha participado en varios seminarios y talleres musicales con renombrados maestros del país como Blass Emilio 

Atehortúa, Álvaro Gallego, entre otros, y en diferentes lugares, desde la Costa Pacífica y Atlántica, hasta La Habana, Cuba, donde tomó 

un taller de Música Popular Cubana, en la Escuela Nacional de Arte de este país. Estas bases académicas e investigativas lo han llevado 

a conformar y dirigir varios grupos y trabajos musicales: ha sido el Director Musical del Grupo Folclórico Yurumanguí (con el que 

participó en los Festivales de Verano en Europa, en 1991), de los montajes teatrales del Grupo de Teatro Experimental de Cali, del 

Grupo Joricamba, en el montaje María de Incolballet, entre otros. Además de grupos folclóricos de importantes empresas y 
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universidades de la ciudad. Ha integrado otros grupos musicales como: Río Guapi, Teatro Luna Bruja, Banda de la Universidad del 

Valle, Grupo Instituto Popular de Cultura, Razas, Raíces Negras y Arcano. 

Ha participado como músico invitado en los montajes de la Orquesta Sinfónica del Valle -Manglares- dirigido por el maestro Francisco 

Zumaque y La Sinfónica en Salsa de Currulao dirigida por el maestro Paul Dury y en el cual participó como arreglista junto con el 

maestro Félix Darío Morgan. Paralelo a estas actividades, Hugo Candelario se ha dedicado a desarrollar 

una práctica docente, pues se ha desempeñado como profesor de música en la ciudad de Cali, en el Instituto Popular de Cultura, en el 

Instituto Departamental de Bellas Artes, en la Secretaría de Cultura de Cali y en diferentes instituciones a nivel nacional. Además, ha 

sido invitado como músico y tallerista a diferentes proyectos y encuentros culturales nacionales e internacionales: Primer y Tercer 

Encuentro para la Promoción y Difusión del Patrimonio Folclórico de los Países Andinos (Cartagena de Indias, octubre de 2000 y 

Granada-España, octubre de 2002), Proyecto Odantalán (Angola, Abril 2002), Los Orishas en el Poliedro (Caracas, 2002). 

Este destacado músico guapireño ha realizado una labor excepcional en la proyección contemporánea de la música tradicional del 

pacífico colombiano. Actualmente, es el Director del Grupo Bahía, reconocido en el ámbito musical no sólo del Valle del Cauca y 

Colombia, sino también de diferentes ciudades del mundo. Este grupo fue ganador en las dos primeras versiones del Festival de Música 

del Pacífico Petronio Álvarez. Con él ha realizado varias giras por Europa, Estados Unidos y Latinoamérica. Ha participado en 

importantes eventos como La Gran Fiesta Latina (Londres, 1995), Los Colores de Colombia, organizado por Totó la Momposina 

(Londres, 1996). Representante de Colombia en Expo Lisboa 98 y Expo Hannover 2000, Festival de Folklor y Raíces (Chicago, 1999). 



 48 

Ha grabado varios cds (Con el Corazón Cerca de las Raíces, Cantaré, Un Son Pa’ Cali Pura Chonta, Pura Chonta Recargado), en los 

cuales se desempeñó como Compositor, Arreglista, Productor y Director Musical. Ha producido diferentes trabajos discográficos: Salud 

en Convite por la vida (Universidad del Valle y UNICEF), Currulao Sinfónico (Orquesta Sinfónica del Valle), En Memoria a Nuestros 

Ancestros (Grupo Socavón), La Negra Grande le canta a Colombia (Leonor González Mina), Déjame Subí (Grupo Canalón), Golpeando 

Fuerte (Ensueños del Pacífico) y Grupo Experiencia. 

González Sevillano ha ganado triunfos a todo nivel con profesionalismo y dedicación. Recorre Colombia, y Cuba, Escocia, Gran 

Bretaña, Estados Unidos, España, Venezuela, Francia y Portugal, se encuentran entre los destinos de este músico, siempre al lado del 

grupo Bahía. Este intérprete representa la unión entre técnica y la tradición del Pacífico y una sincronía entre músico y vocalista. En la 

actualidad vive en la ciudad de Cali, asesorando diversas producciones discográficas que se suman al desarrollo de planes pedagógicos 

en vínculo con el Ministerio de cultura. Actualmente también prepara el lanzamiento de Pura Chonta Recargado y desarrolla el proyecto 

de Bahía Pacific Jazz. 
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 Grupo Bahía: (Lanzamiento Oficial de la agrupación, Mayo, 1992) 

Imagen 51. Fotografía de: http://grupo-bahia.blogspot.com.co/p/presentaciones.html (2018) 

23El Grupo Bahía ha participado, desde sus inicios, en importantes eventos a nivel nacional e 

internacional que lo han ido consolidando como uno de los grupos musicales colombianos más 

representativos del país. Ha sido invitado a los principales encuentros folclóricos de música del 

Pacífico, ha realizado intercambios culturales en diferentes países, ha sido partícipe de diferentes 

festivales, conciertos didácticos y proyectos académicos y de producción e investigación musical.  

 Grupo Socavón: (Fundado en 1999) 

Imagen 52. Fotografía de:http://asomecosafro.com.co/grupo-socavon-quitate-de-mi-escalera-2/(2018) 

24Socavón nace de la iniciativa de un grupo de amigos originarios de Timbiquí Cauca municipio 

de la Costa Pacífica Colombiana. En el año 1999 se funda el Grupo Folclórico Socavón, nace y 

se mantiene a través de estos años con la idea de conservar, fortalecer, y difundir la música 

tradicional del Pacifico Colombiano, investigando e interpretando ritmos como el currulao, 

juga, bunde, rumbas y alabaos entre otros ritmos autóctonos de esta región. La agrupación lidera una propuesta musical autóctona del 

                                                           
23http://grupo-bahia.blogspot.com.co/p/presentaciones.html, Grupo Bahía. Trayectoria. Consultado en el 2018. 
24http://www.grupogonval.com/2013/02/grupo-socavon_5.html, Grupo Socavón. Consultado en el 2018. 

http://grupo-bahia.blogspot.com.co/p/presentaciones.html
http://www.grupogonval.com/2013/02/grupo-socavon_5.html
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Pacifico Colombiano pronta a extinguirse. Actualmente es conformado por 13 músicos de los cuales 6 son mujeres cantoras, lo cual hace 

de Socavón en la actualidad el único grupo de Cantoras del Pacífico Colombiano que preservan esta tradición musical autóctona. 

 Herencia de Timbiquí: (Inicios en Timbiquí, Cali, 2003) 

Imagen 53. Fotografía de:https://www.zankyou.com.co/f/herencia-de-timbiqui-486708(2018) 

25Los integrantes del grupo quisieron generar el dialogo entre su conocimiento 

musical empírico del Pacífico Colombiano y los sonidos de la ciudad que los 

recibió cuando decidieron abandonar su pueblo embarcados en el proyecto 

musical que cambiaría sus vidas. Herencia de Timbiquí deja en claro que la 

tradición no es una obra de museo, sino que se enriquece al fusionarse con otros elementos, como el sonido de la música latina, el rock, 

el jazz o el funk. Esa búsqueda constante por hacer transcender su música los llevó a trabajar en su nuevo álbum con personajes como el 

productor inglés William Holland AKA “Quantic” y el legendario guitarrista y cantante africano Ebo Taylor Esta formación se destaca 

por conservar las raíces ancestrales de la marimba de chonta, el bombo, los cununos y el guasá y fusionarlos con una poderosa banda, 

logrando un sonido global acompañado de un potente show en vivo, cargado de energía que contagia al público. 

Herencia de Timbiquí ha sido galardonada en varias ocasiones, algunas de las más importantes fueron: los Premios Shock de la Música 

Colombiana, el festival de folclor más importante de Colombia llamado “Festival De Música del Pacífico Petronio Álvarez”, y el 

                                                           
25http://herenciadetimbiqui.com/about/, Herencia de Timbiquí. Consultado en el 2018. 

http://herenciadetimbiqui.com/about/
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Festival internacional de Viña Del Mar, Chile 2013, donde obtuvieron Gaviota de Plata a la Mejor Interpretación Folclórica con su 

canción “AMANECÉ”. 

.2.2 Repertorio (Composiciones) 

En esta tabla se encuentra sistematizado el repertorio interpretado por la agrupación desde los inicios hasta la actualidad: 

TÍTULO DE LA COMPOSICIÓN RITMO COMPOSITOR 

La Pollera Colorá Cumbia Wilson Choperena 

Colombia Tierra Querida Cumbia Lucho Bermúdez 

La cienaguera Cumbia Esteban Montaño Polo 

Soledad  Cumbia Trío los inseparables de Aracataca 

La Cumbia continental Cumbia Juan Lara 

Yo me llamo Cumbia Cumbia Jesús Arturo García 

La millonaria Cumbia-Gaita Alex Acosta 

Las Tapas Cumbión Lisandro Meza 

Apilá el arroz Bullerengue Etelvina Maldonado 

¿Por qué me pega? Bullerengue Etelvina Maldonado 

La Cantador Bullerengue Tierradentro 

Tierra Santa  Bullerengue Sentao Petrona Martínez 

Hacha, machete y garabato Cumbia Los gaiteros de San Jacinto 

Maridita Puya José Lara 

Carmen de Bolívar Porro Lucho Bermúdez 

La Vida vale la pena Chalupa Petrona Martínez 

Volá la pluma Tambora Martina Camargo 

Tres golpes Tambora Tradicional de la Costa Caribe Colombiana 

La puya loca Puya Efraín Mejía Donado de La Cumbia Soledeña 

La Candelilla Son Corrido Mayte Montero 

El quitipón Puya Petrona Martínez 

Merecumbé Son corrido Tradicional de la Costa Caribe Colombiana 
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Prende la vela Mapalé Lucho Bermúdez 

Te olvidé Chandé Antonio María Peñaloza 

A bailar fandango Fandango Martín Madera 

El cebú Fandango Pedro Laza y sus Pelayeros 

Indios Farotos Danza indígena Tradicional de la Costa Caribe Colombiana 

Tres Clarinetes Fandango Pablo Flórez 

El cien pies Bullerengue-Chalupa Majín Díaz 

El rey de la cumbia Cumbia Tradicional de la Costa Caribe Colombiana 

Sabor a gaita Cumbia Los Gaiteros de San Jacinto 

Candelaria Porro Toño Fernández 

La maestranza Puya Los Gaiteros de San Jacinto 

Tolú Porro Lucho Bermúdez 

Arturo García Porro Lucho Bermúdez 

Baila Simón 
Cumbia o Cumbión 

En formato orquesta 
Juan Piña 

El Pescador Cumbia José Barros 

Navidad Negra  Cumbia José Barros 

El guayabo de la ye Porro (se puede encontrar en varios 

ritmos) 
Luis Felipe Herrán Herrán 

Alma quibdoseña Porro Oscar Salamandra 
María la O Son chocoano Rubén Castro Torrijos 
La Choca Currulao Amé Mosquera 
Juga Juga Tradicional del Pacífico Colombiano 
La Palma de Chontaduro Currulao Tradicional del Pacífico Colombiano 
Torbellino vallecaucano Torbellino Tradicional del Pacífico Colombiano 
El bambazú Porro Chocoano Tradicional del Pacífico Colombiano 
La puntica Currulao Zully Murillo 

Manteca de Iguana Abozao Tradicional del Pacífico Colombiano 

El birimbí Abozao Neivo de Jesús Moreno Becerra 

Parió la luna Aguabajo Tradicional del Pacífico Colombiano 

Mi buenaventura Currulao Petronio Álvarez 

Kilele Porro Chocoano Augusto Lozano 
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Maquerule Porro Chocoano Rubén Castro Torrijos 

Danza Chocoana Marcha-Porro Chocoano Tradicional del Pacífico Colombiano 

Abozao Abozao Tradicional del Pacífico Colombiano 

Contradanza Contradanza Tradicional del Pacífico Colombiano 

Quítate de mí escalera Currulao Tradicional del Pacífico Colombiano 

Velo qué bonito Alabao Tradicional del Pacífico Colombiano 

Ronca Canalete Currulao Tradicional del Pacífico Colombiano 

Rey del Río Abozao Rubén Castro Torrijos 

A la moña, moña Abozao Tradicional del Pacífico Colombiano 

 

1.2.3 Ritmos 

1.2.3.1 Costa Atlántica 

 Cumbia: La palabra cumbia se deriva del vocablo africano “Cumbé” que significa jolgorio o fiesta. La cumbia es un ritmo 

colombiano por excelencia cuyo origen parece remontarse alrededor del siglo XVIII en la región Caribe, y es el resultado del largo 

proceso de fusión de tres culturas: los indígenas, los blancos y los africanos. La cumbia es el ritmo patrón del litoral Caribe, es 

interpretada por grupos típicos denominados gaiteros, milleros, piteros y acordeón sabanero. 

La cumbia presenta tres formatos musicales:  

Cumbia clásica:  

La cumbia clásica consta de instrumentos como la gaita macho, la gaita hembra y una maraca. La cumbia clásica es un aire zambo 

que está formado por una melodía indígena y un ritmo de tambores negros, esta nunca se canta. 

Cumbia moderna: 
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En la cumbia moderna se encuentran instrumentos como la caña de millo, el guache – Guacho, las maracas, el tambor llamador, el 

tambor alegre y tambora o bombo. 

Cumbiamba: 

Es interpretada básicamente por el grupo de millo, es más alegre, tiene más movimiento, principalmente la interpreta en Soledad –

Atlántico- 

Entre sus características musicales, la melodía es registrada por la gaita hembra, la caña de millo o el acordeón, según el conjunto, 

junto con el tambor mayor (base rítmica de millo, gaita larga y corta), el tambor llamador es el marcante (en el conjunto de millo, 

gaita larga y corta) y la caja (base del conjunto de acordeón). Hay una reiteración del fraseo, encadenado al predominio absoluto 

del proceso rítmico, marcado por la gaita macho –es el bajo de la gaita hembra-, marca la melodía- que es acompañada por el 

tambor llamador y por una maraca la percusión está a cargo del tambor llamador, tambor alegre, la tambora y las maracas. En la 

ejecución de la cumbia, el conjunto musical costeño emplea la caña de millo para obtener un sonido de gran agudeza y de altísima 

tonalidad. El acordeón, la caja y la guacharaca se usan en la región vallenata, y en Córdoba su interpretación se hace con banda de 

hojita o banda palayera. Se conocen varias modalidades regionales de esta tonada: la cumbia sampuesana, la soledeña, la 

cienaguera, momposina y las de San Jacinto, Cartagena, Cereté, Magangué, etc. 

 Mapalé: Ritmo folclórico de la Costa Atlántica, que según las tradiciones es una danza de origen africano, introducida por los 

negros esclavos a la orillas del río Magdalena. Una danza con ritmo acelerado en la cual se presenta un palmoteo constante de los 

participantes; se baila con pasos cortos y sin descanso. Instrumentos típicos para interpretar el mapalé: el tambor macho o 
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llamador y el tambor hembra son el alma del mapalé. El macho se empleó horizontalmente y se toca con una sola mano y la 

hembra que es más grande, se coloca verticalmente descansando en el piso y se toca con las dos manos. Ambos tienen parches de 

cuero de animal. 

Intérpretes y difusores: En Colombia y en el mundo, quienes más han contribuido a la divulgación del mapalé han sido los grupos 

de baile folclóricos que dirigen Delia Zapata Olivella, Sonia Osorio, Totó la Momposina, Gloria Perea y Esperanza Bioho. Estos 

grupos han llevado al mapalé a muchas nacionales e internacionales con merecido éxito. Ya en el campo de la interpretación 

orquestal se destaca Lucho Bermúdez con “Bureche” grabado en 1956 con el sello Silver de Medellín. Además “Joselito 

Carnaval” en 1950, en Discos Odeón, sello negro con la Orquesta del Oeste. Pacho Galán dirigiendo la Orquesta Emisora Fuentes, 

grabó un disco Curro de Cartagena, dos mapalés que fueron “Negrito Tapetuza” y “Morena Linda”, que impactaron a partir de las 

festividades novembrinas de 1954.  

“El arranque”, un mapalé de Pedro Salcedo, que él mismo interpretó con su orquesta, tuvo amplio éxito en 1962, ayudado quizá 

por “La Pollera Colorá”, puesto que integraba las dos caras del disco tropical 486. El mapalé instrumental junto con otros aires 

musicales de esta región adquiere un sabor típico con el acompañamiento de bombardino. 

 Bullerengue: Es un baile cantado de la región Caribe de Colombia y de la zona el Darién en Panamá cuyos ancestros históricos 

se remontan a casi tres siglos de permanencia. Es una de las 16 variantes rítmicas se encuentra el lumbalú, la chalupa, el 

zambapalo, rosario cantao o chuana, como se le llama en las poblaciones cercanas a la bahía de Cartagena; tuna, fandanguito, 

fandango cantao, pajarito, son negro, congo (brincao), tambora, chandé, berroche, guacherna, mapalé, o toque de currulao y son 
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corrido. No obstante, de acuerdo con cada región especifica se modifican estos toques considerando alguno integrantes de los 

grupos de bullerengue que entre estos géneros hay mezclas que ofrecen en consecuencia otros subgéneros difícilmente 

perceptibles para los que no tienen los oídos entrenados de estas músicas. 

La figura protagónica de los fandangos de la lengua es la cantadora, quien llega a esta posición de líder vocal por su alta 

experiencia producto de su edad y quien sostiene de forma antifonal una conversación con un coro de respondonas acentuando 

inicialmente la rítmica con el choque de palmas de las manos a los que se le agregan después las tablitas y las totumas. La segunda 

conversación que sostiene musicalmente la cantadora es con el tambor alegre o hembra que va marcando tiempos, acentos e 

intensidades sonoras con entera libertad rítmica. A este tambor lo acompaña la síncopa plana y métrica del tambor llamador o 

macho. 

El lucimiento de repiques espontáneos lo hace el tambor alegre o hembra con la cantadora. Suelen cambiar la intensidad sonora y 

de tiempos: plácidos cuando se trata de acompañamiento, o furiosos, adobados con tenues silencios cuando se trata de largas 

improvisaciones solistas. Podría decirse que el escenario sonoro del bullerengue es un dialogo de mujeres para mujeres, si nos 

atenemos que la conformación estructural es de cantadores, tambor hembra y un coro que se compone de mujeres respondonas. 

Uno de los niveles adquiere preponderancia según su rol en uno de los segmentos de la canción que es totalmente libre. También 

funciona por sobreexposiciones. Sin embargo, es evidente que el coro tiene menos libertades que el tambor alegre pues este 

instrumento tiene amplia capacidad de improvisación, registrada en el caso del coro, siempre subordinado a la cantadora, aunque a 

veces la azuza con gritos y llamados de entusiasmo. La cantadora tiene la potestad de cruzarse sobre el coro, extendiéndose todo el 



 57 

tiempo que necesite en un primer plano sonoro. No siempre lo que dice el coro tiene relación “lógica” con lo que va señalado con 

su voz la cantadora y muchas veces su función consiste en subrayar el ritmo, apoyar el canto libre con una frase de entonación 

previamente acordada. 

Las letras de estos bailes cantaos tienen una marcada tradición oral y recompuestos de acuerdo con el asentamiento del ritmo en 

cada región. La pava congona o Echona es prueba fehaciente de lo anterior, pes en cada región geográfica la letra se hace de forma 

diferente. Igual caso sucede con A pila de arroz. También con Camisola y Tres Golpes. Son cantos que parten de patrones rítmicos 

y melódicos conocidos ancestralmente los cuales van incorporando alteraciones de modo imperceptible gradual hasta que la 

“nueva canción” es apropiada como suya por la cantadora en su particular versión. Es por ello por lo que algunas canciones de 

bullerengue son transformadas en forma tan radical que hace creer a las cantadoras que fue compuesto por dotes de su inspiración 

espontanea. 

Las notaciones musicales del bullerengue: En suma, el concepto sonoro del bullerengue se aparta notalmente de los patrones 

rítmicos y melódicos europeos, ordenándose de una forma autónoma en medio de un aparente desorden, rigiéndose a través d las 

múltiples variaciones rítmicas. Tan es así que transcribir en notación musical los diferentes elementos sonoros que conforman el 

bullerengue es tarea casi imposible porque los tonos y el color que emplean las cantadoras carecen de signos musicales que los 

representen y los recursos vocales que usan de un modo arbitrario según el estado emocional, y según el espacio y tiempo en 

donde son emitidos.  
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Los ritmos: en los actuales festivales de bullerengue los grupos están obligados a interpretarlo a tres modalidades: el sentao, 

chalupiao y en fandango. Algunos folcloristas creen que se encuentran un cuarto aire entre el sentao y el chalupiao. 

Aires: existen tres aires representativos cuyos nombres corresponden a igual denominación de tres de las variantes de los 16 

fandangos de lengua. El más popular es el bullerengue sentao, con un reposo instrumental apto para que las cantadoras entonen 

largas y liricas fases, explotando si se quiere las entonaciones y registros; algunos con un sentid dramático dela vida y sus avatares. 

En esta corriente la principal impulsadora es Etelvina Maldonado. 

El fandango utiliza las onomatopeyas con la cantadora con un formato similar al sentao codificado en una métrica ternaria. Es una 

variante rítmica ágil para que se luzcan los bailarines. Es necesario definir que este subgénero del bullerengue constituye a su vez 

la denominación genérica de todos los bailes cantaos llamados precisamente fandangos de lengua. 

Las cantadoras de Arboletes, Antioquia, son diestras manejando esta espacial variante rítmica. 

 En cambio, el tercer aire, llamado chalupa maneja un tiempo rápido, ágil y apto para jolgorios, en donde el alegre soporta la 

estructura rítmica y es figura preponderante, mientras que la cantadora “construye” versos más cortos, o frases centelleantes, de 

menor contextura que los tradicionales verbos octosílabos. Sin embargo, la introducción de la cantadora a las respondonas del coro 

es mucho más enérgicas, sentenciosa o de tal magnitud que es imposible que la cantadora puede sobrevolar sobre las estrofas del 

coro, situación perfectamente en otras modalidades del bullerengue. Como representantes de esta variante se puede situar a 

Dolores Salinas de Palenque y Petrona Martínez de Palenquito. (Minski, S. 2008, Pág. 17-18-19-20-38-39). 
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 Merecumbé: Mediando la década de los cincuentas, los colombianos bailaban enloquecidos el ritmo que recientemente había 

nacido, llamado Merecumbé. Fue locura colectiva. Por su éxito, los más importantes músicos colombianos del país empezaron a 

hacer nuevos ritmos, el chiquichá, la patacumbia, el jalaíto y el paseaíto, como algunos ejemplos. 

El Merecumbé nació de la fusión que hizo Pacho Galán de la cumbia con el merengue colombiano y no del merengue dominicano. 

En la región norte de Colombia se cultiva el vallenato, ritmo integrado por cuatro géneros, la puya, el son, el paseo y el merengue. 

Este último, tiene más movimientos que el paseo y es más lento que la puya. En colaboración estrecha con Pacho Galán, estaba 

Pompilio Rodríguez, que tuvo mucha importancia dentro del recién creado ritmo del Merecumbé con el golpe que daba a los 

timbales. 

El público conoció “Ay cosita linda” que luego pasó a ser solamente “Cosita linda”, en la grabación hecha en Medellín, en un 

disco de 78 revoluciones por minuto, en versión instrumental.  

El tema echó a andar, fue a Chile, país donde el bolerista argentino Mario Clavell le puso una letra, que grabó con la orquesta de 

Don Roy. Y después se conoció la grabación que Pacho Galán hizo con su propia orquesta, en Barranquilla, con la voz de Emilia 

Valencia. Siguieron las grabaciones de Carmencita Pernett, Bovea y sus Vallenatos y la que hizo Carlos Argentino Torres con la 

Sonora Matancera. 

Durante el carnaval de Barranquilla de 1956 “Cosita linda” y otros títulos como “El monito” y “El bombón” fueron la sensación. 

“Cosita linda” tenía como respaldo a “Fruta sabrosa” y ambos se bailaron hasta el cansancio.  
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Algunos de los Merecumbé creados por Galán son “El Merecumbé”, “Vaciladora”, “Carasucia”, “Rio y mar”, “Merecumbé en el 

saxofón”, tema en el cual Álex Acosta está a cargo del saxofón. 

 Puya: Este aire folclórico de la subzona magdalenense se interpreta con instrumentos de percusión de origen africano, y de 

viento de origen indígena. En la subzona sinuense se le interpreta con las bandas pelayeras y además se le conoce como Porro 

Tapao. Así pues como se observa la puya es un aire extendido por toda la llanura del Caribe. Se ejecuta en forma instrumental con 

gaita o con caña de millo; puede ser lenta o acelerada, algunas son cantadas relatando experiencias vividas en la región. 

Para su forma de ejecución musical no se permite que el bombo suene de forma plena; el efecto se consigue silenciando o tapando, 

con la palma de la mano, de manera alternada, el parche opuesto a aquel que se percute con la baqueta o porra. A raíz de esto, 

suele recibir el nombre de porro tapao. 

 Porro: Uno de los aires folclóricos de la Costa Atlántica colombiana, es un baile originalmente danzado por los negros esclavos 

en torno de los tambores de forma troncada y monomembranófana. El porro antiguo parece que se tocaba con instrumentos 

indígenas complementados con el ritmo que hacía un coro a través de las palmas de las manos, repitiendo estribillos 

convencionales. Claro está que el porro moderno recibió el aporte foráneo del instrumental metálico, que es el que actualmente se 

baila principalmente en los departamentos de Córdoba y Bolívar.  

El porro es un ritmo específico, definido y profundamente arraigado en el folclor de los valles del Sinú, San Jorge y Sabanas de 

Bolívar y Sucre. Es una síntesis del mestizaje nuestro, del hombre triétnicosinuano, con los siguientes aportes: Del blanco, en la 

danza, invocación de minueto con que comienza. 
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Del negro, en el porro propiamente dicho, en donde es el tambor, de origen africano, el instrumento predominante. 

 Del indio, en el boza o bozal, durante el solo de clarinete, ya que, siendo instrumento europeo, aquí el músico lo acondiciona 

para que tenga sonido indígena de pito cabeza de cera. Ya en los Estados Unidos el clarinete pasa a tener sonido de Jazz. Se puede 

afirmar que su nombre se deriva del golpe que recibe el bombo con un instrumento de madera llamado “porra”, golpe seco y 

contundente. (Portaccio,  F. J. 1990 Pág.45). 

Existen dos variedades de porros que han sido estudiados por los folclorólogos de la música costeña: Tapao, se llama así, porque 

con la mano derecha se golpea el bombo y con la mano izquierda se tapa, también se le ha llamado puya, en cuya interpretación 

jamás deja de sonar el bombo, se oprime este parce opuesto para que no vibre más y a esta presión de a mano se le llama 

regionalmente tapar, de allí el nombre de porro tapao que antiguamente se bailaba en forma suelta. La otra variedad de porro 

espalitiao o gaita con ritmo lento, en cuya interpretación el bombo hace una pausa en los estribillos y en algunos momentos se 

golpea en el aro con dos palitos que llevan el ritmo a manera de cencerro, además siempre hay un momento en que los clarinetes 

dan un recital, y mientras ese recital corre sus 12 a 18 compases, el bombero para no ahogar un instrumento tan etéreo como el 

clarinete, no golpea el parche, sino que “palitea” en la parte superior. 

Intérpretes del porro: Los más destacados han sido Clímaco Sarmiento, Pedro Laza, Domingo López, Lucho Bermúdez, Pacho 

Galán. 

 Gaita: Es un ritmo derivado de la cumbia (instrumental), empleado exclusivamente para el baile. Se identifica por su carácter 

rítmico, sin canto con una melodía definida, su compás es lento y pausado. Antes de la década de 1940, esta música se interpretaba 
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en lo que los músicos mayores llaman ruedas de gaita-fiestas que duraban toda la noche, en las cuales los ejecutantes se sentaban 

en el centro de un círculo, turnándose para tocar y rodeados por los danzantes. Estas ruedas ya no se dan; hoy en día, esté ritmo de 

la gaita se interpreta en la región denominada los Montes de María, región montañosa que abarca los municipios de San Jacinto, El 

Carmen de Bolívar, San Juan Nepomuceno y María la Baja en el departamento de Bolívar y Ovejas y San Onofre en el 

departamento de Sucre. Entre sus características musicales, la gaita hembra lleva la melodía y va conservando con el tambor 

alegre, el tambor llamador marca y la tambora llena el vació (bajo) entre el llamador y el alegre.  

 Chandé: Derivado del bullerengue, el chandé nació a finales del siglo XIX durante la colonización de los españoles en la costa. 

El género fue cultivado por los esclavos en la región de San Basilio de Palenque. Entre los rituales que se celebran, estaban las 

ceremonias fúnebres en las cuales se tocaba un tambor llamado yamaro para acompañar una danza alrededor del muerto. El 

chandé es más rápido que el bullerengue, y se ejecuta también con una tambora. A pesar de haberse creado a finales del siglo 

pasado, fue solamente por los años veinte cuando se popularizó. 

Este sensual ritmo tiene su mayor asentamiento en las riberas del rio Magdalena, donde con frecuencia cambia de nombre. Por 

ejemplo, en el noroccidente del departamento de Córdoba, Sucre y Bolívar, se conoce como bullerengue o zerécecé. También 

cambia de nombre en regiones como el Guamal y El Paso, donde se le llama tambora, zambapalo o pajarito. 

La diferencia entre el ritmo de la zona oriental y la zona occidental es muy poca. En la zona note de Antioquia y sur de algunos 

departamentos costeños, es acompañado con el paloteo y además es interpretado por mujeres, una solista y un coro, también que 
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mujeres que responden, golpeando con las palmas de las manos. La diferencia entre el chandé y el bullerengue, si es muy notoria. 

El chandé, tambora o zambapalo es más rápido, y eso hizo muy propio para convertirse en danza carnestoléndica. 

Uno de los chandés más conocidos y difundidos en Colombia es el titulado “Te olvidé”, conocido también como la danza del 

Garabato, compuesto por Antonio María Peñaloza, con letra del español Mariano San Ildefonso, que se convirtió en el himno del 

carnaval de Barranquilla. Otros chandés conocidos son “El saíno” compuesto por Leopoldo Cogollo, que grabo Pello Torres y su 

grupo; “Ramita de tamarindo” del músico y compositor Clímaco Sarmiento, llevado al disco por el grupo Cipote Vaina; y “El 

campano” de Cecil Cuao, en versión muy conocida por Pedro Salcedo y su orquesta. 

 Chalupa: Para muchos folcloristas y músicos de la región lo consideran un aire musical con canto cadencioso muy parecido al 

paseo sentado ‘‘volao’’ y se desarrolla en compás binario 4/4. Forma parte de las concentraciones alegóricas de los antiguos 

cabildos cartagenero, específicamente en un principio fue utilizado en la región del palenque de San Basilio en los rituales de 

velorio con juego y canto fúnebre “lumbalú”. El ritmo “chalupa”, su nombre, en la Región Caribe de Colombia, lo asocian con la 

embarcación que transporta a los pobladores que viven a orillas de ciénagas y ríos, y que velozmente hace su recorrido: como el 

ritmo y canto fugaz, que alterna con los bailes del pajarito, maestranza y los antiguos fandangos “cantao” que se originaron en casi 

todos los pueblos que costean al río Magdalena. Sus mayores exponen son: Estefanía Caicedo, Etelvina Maldonado y Petrona 

Martínez. 
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 Tambora: Ritmo del sur de Bolívar a la orilla del río de Talaigua viejo y Talaigua nuevo, tradición momposina y San Martín de 

loba; una de sus mayores exponentes es Martina Camargo cantadora de la Costa Caribe; pertenece al género de bailes cantados y 

va acompañado con palmas. Este ritmo se interpreta con llamador, tambora, alegre, palmas y maracas.  

1.2.3.2 Costa Pacífica 

 Currulao: Existe un instrumento de percusión conocido con el nombre de cununo o cununu, tambor con una sola membrana, 

esta palabra viene del quechua cununúnnun por el sonido del instrumento y que, por deformación idiomática, esta palabra pasó a 

ser cununao. También se cree que currulao se deriva de la forma como este ritmo se baila, con acorralamiento, un juego 

coreográfico en el que los hombres bailan acorralando a las mujeres.  

La mayoría de los investigadores afirman que este ritmo es de procedencia africana y tuvo su origen en los asentamientos de los 

esclavos traídos de Nueva Guinea a la región del Pacífico colombiano que construía sus viviendas en los manglares e islotes, en 

las cuencas de los ríos y en la selva; venían para trabajar en los socavones de las minas de platino, plata y oro, mineral del que esa 

zona tuvo la mayor producción el mundo en el siglo XVII. 

Según Fabio Longas Caño, en el libro Música Tropical y salsa en Colombia, “…el currulao es un ritmo violento, pasional, viril, 

arrogante y altanero, pero en su fondo lleva la dulce cadencia de los pasos de una mujer, la sencillez de un niño, la nostalgia del 

anciano, la tristeza de la despedida, y se reviste de calor y de ternura para convertirse en el rito nupcial que se inicia con el cortejo 

y culmina con la perpetuación de la raza. No es un ritmo para ser bailado simplemente, sino para sentirlo, para ser vivido. Los 

ancianos lo llaman ‘bambuco viejo’ por la similitud de los golpes con el tradicional bambuco…”. El investigador Jaime Camargo 
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afirma que el currulao no se parece al bambuco y además dice que el currulao hizo su entrada por Cartagena y en el siglo XVII ya 

lo bailaban los esclavos, según figura en el libro fiesta de la Candelaria en la Popa, de José Posada Gutiérrez.  

El currulao paso luego a las regiones de Antioquia, según narra Tomas Carrasquilla; posteriormente echó raíces en el Chocó y es 

el más representativo del folclor de ese departamento y en general, por la zona del Pacífico.  

El currulao se baila desde la época de la colonia y es la máxima expresión negra de la región. Ha sido usado principalmente 

durante las fiestas familiares y en los días que anteceden a la recolección de las cosechas; se ejecutan con los citados tambores 

cununos, marimbas, guasás, bombo y redoblante. Empieza con la marimba que hace el bordoneo, y luego los bombos y los 

cununos y por último los guasás. La marimba chocoana para el currulao es en forman de trapecio y se sostiene en cuatro largueros.  

Es cantao y además tiene coro. Para el baile, se enciende en el centro una hoguera y ocho parejas giran a su alrededor en una danza 

frenética y voluptuosa. Del currulao se derivan dos ritmos: el berejú y el patacoré.Uno de los currulaos más tradicionales es de 

autor anónimo y se llama “Venitepa´cá” y uno se los más conocidos es el titulado “M i Buenaventura” compuesto por Petronio 

Álvarez, a quien llamaban “El Cuco”. 

 Abozao: El “Abozao”, “abosao” o “abozado”, se ubica en la cuenca del río Atrato-zona norte-Chocó-como expresión danzaría 

especialmente instrumental, y hace parte del repertorio festivo (ejecutada por los conjuntos de chirimía). El origen del término 

Abozao es confuso e incierto. La música y la danza se encuentran animando festejos populares, tanto callejeros como familiares. 

Por las características vistosas de su danza y por el contenido erótico y expresivo, ha sido retomado por los grupos de proyección, 

locales y nacionales, como manifestación representativa de la cultura chocoana. Entre sus características musicales, presenta 
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afinidades con el bambuco andino, el merengue de la costa atlántica, la jota chocoana y el currulao. Contiene también elementos 

improvisatorios: pequeñas variaciones rítmicas, melódicas y formales, que lo acercan al fandango sinuano de la región caribeña. A 

continuación, se mencionan algunas canciones de abozado tradicional: “El padre Therán”, “Pacundina”, “Sitélo Pi”, la Palma de 

Chontaduro, “El requesón” y “La batea”, “La totumita”, “Mi mamá me ha dicho” y “Ay guitarra” (o “El platino”), expresiones 

mixtas. 

 Aguabajo: Está directamente relacionado con la jota chocoana y es el canto propio de los remeros, de los bogas de los ríos y del 

mar. Su baile se inicia en parejas para luego trenzarse hombre y mujeres en un baile de grupo. Ritmo desconocido en el resto del 

país que se acompaña con instrumentos diversos, utilizando las cuerdas con los tambores. Se altera las estrofas a cuatro versos y 

con estribillo cuya silaba inicial imita las voces de los bogas.Un ejemplo de Aguabajo es “Pario la luna”; se puede consultar la 

versione de: “Grupo Bahía” o “Herencia de Timbiquí”. 

 Jota Chocoana: Se le considera como una herencia española, de la jota popular de Andalucía, adaptada por los negros de la 

región del Pacifico Colombiano, quienes aprovechan este canto para satirizar el yogo del blanco. Hay varias clases de jotas en la 

zona: la cruzada, la condoteña, la sangrienta y la careada; esta última es más común y es una especie de enfriamiento entre el 

hombre y la mujer. La instrumentación con tambora chocoana, redoblante, clarinete o flauta y platillos. Un tema representativo es 

titulado la “Jota chocoana” 

Se baila por parejas colocadas frente a frente para después entrelazarse dando vueltas, tiene el acompañamiento de las palmas; con 

las manos imitan a los amos y enseguida se deja ver el ancestro negro; de esto consta la sátira contra el blanco. 
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 Contradanza: Es uno de los bailes más difundidos de la región, ya que se considera como la máxima representación folclórica 

del Chocó, en su coreografía presenta un sentido amoroso y tierno. Se originó en las cortes inglesas cerca del siglo XVII, luego 

hizo un recorrido por Europa llegando a Francia, luego a España y de ahí, los colonizadores la trajeron a América en donde 

aparece  se forma la danza mestiza de la costa pacífica (Chocó). Es una danza binaria reposada y con clase. (Valencia, V. L, 

Ferrer, R. J. A. 1994, Pág. 18). 

 Danza Chocoana: Generalmente entendemos como danza, el arte que usa como medios de expresión el gesto, el movimiento y 

la música. En nuestro medio desde antaño se ha tenido como aire la danza. Con un compás binario, es bastante reposado, con 

mucho estilo y sutileza su ejecución. Se compusieron muchas danzas, como ejemplo tenemos: “Danza del Chocó N°1”.(Valencia, 

V. L, Ferrer, R. J. A. 1994, Pág. 19). 

 Porro Chocoano: Ritmo folclórico del pacífico norte, se suele interpretar con instrumentos típicos del formato de chirimía 

como: dosclarinetes, bombardino, platos de choque (platos de latón), redoblante o requinta, bombo o se puede tocar con un set 

chocoano llamado el Jazzpalo, este se usa en los formatos de chirimía (redoblante en una base, una campana con un cloud, un jam 

block o caja china, dos bongos de cuerda tatabro o acetato y una base de plato con un crash). 

 Aire binario, es más rápido que la cumbia de ritmo netamente monótono, pero eufórico y alegre, el porro chocoano es bien 

diferente al expresado por los negros de la Costa Atlántica colombiana, goza de aceptación en nuestro medio, de allí que en 

nuestro departamento es bien llegado el porro de la Costa Atlántica Colombiana y es ejecutado por la chirimía chocoana a cambio 

de la Papayera de la Costa Atlántica, el músico chocoano los toca agregándole el argumento y el gusto propio de la región 
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chocoana (forma de Jazz). El porro es rico, ya que se puede desarrollar improvisaciones en especial con el Fue Horn 

convirtiéndose en majestuosa ejecución. (Valencia, V. L, Ferrer, R. J. A. 1994, Pág. 11). 

 Bunde: Danza o ritmo que se acompaña con coros, en su ejecución se elimina la marimba de chonta, su tema principal es el 

velorio de los niños. Bajo esta denominación se distinguen en el Litoral Pacífico dos hechos culturales aunque relacionados entre 

sí presentan un contenido diferente: Primero: Utilizan un ritmo de acompañamiento con cununos macho y hembra, guazas, etc. 

Para seguir un juego infantil o juvenil por ejemplo Saporrondón, Gallina, y otros. Segundo: La ceremonia funébrica denominada 

velorio de angelito o bunde, presenta una mezcla de actos rituales comunes cuya clasificación  pertenece a la parte del folklore 

religioso, juegos tradicionales, se desenvuelven por parejas en una trama de movimientos sencillos. (Valencia, V. L, Ferrer, R. J. 

A. 1994, Pág. 15). 

.3 Contexto Histórico: Formato Musical 

El conjunto musical tradicional es el producto de la práctica musical de un pueblo y se corresponde con su desarrollo cultural. De 

esta manera, la orquesta sinfónica y la banda, hoy generalizados en la cultura urbana mundial, son producto de la evolución de la 

música erudita europea de los últimos tres siglos, mientras que las milenarias culturas orientales, donde también se logró una 

música erudita de gran valor, surgieron conjuntos musicales bastante evolucionados con instrumentos muy diferentes a los 

occidentales. 
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 Todo grupo humano produce agrupaciones musicales que pueden ser autóctonas o aculturadas, dependiendo del grado de pureza 

étnica del grupo o de sus influencias foráneas. De su permanencia en el grupo y de su vigencia cultural depende, en ambos casos, 

que sea un conjunto musical tradicional.(Restrepo, G.H y Torres, C.J., 1998, Pág. 69). 

 El Conjunto de Marimba: Es la agrupación vocal-instrumental de las festividades del Litoral Pacífico Colombo-ecuatoriano. 

Está integrado regularmente por una marimba que tocan dos personas, cununos macho y hembra, uno o dos bombos, guasás y 

voces femeninas.(Restrepo, G.H y Torres, C.J., 1998, Pág. 80). 

 26Papayera: Grupo musical de la costa caribe, en el que se interpretan ritmos como fandangos, porros y otros ritmos del caribe 

colombiano; la base instrumental se compone de instrumentos de viento como el bombardino, el trombón y la trompeta; entre la 

percusión se cuenta con los platillos, el bombo, redoblante; en algunas ocasiones se usa el clarinete.  

 Conjunto de gaitas- conjunto de millo: Son agrupaciones vocal-instrumental propias de las cumbiambas de la Costa Norte de 

Colombia. El conjunto de gaitas está integrado principalmente por dos gaitas (hembra y macho), bombo, tambor mayor, llamador, 

maracas o guacho y voces.En el conjunto de Millo la parte melódica de las gaitas es reemplazada por la caña de millo. (Restrepo, 

G.H y Torres, C.J., 1998, Pág. 78). 

                                                           
26https://es.wikipedia.org/wiki/Papayera, Papayera. Wikipedia Enciclopedia. Consultado en el 2018. 

https://es.wikipedia.org/wiki/Papayera
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 Chirimía Chocoana: Agrupación instrumental del Departamento del Chocó que es una asimilación muy particular de la banda 

de pueblo. Está integrada por uno o dos clarinetes y 27fliscorno, acompañados por un redoblante y unos platillos de fabricación 

lugareña. (Restrepo, G.H y Torres, C.J., 1998, Pág. 81). 

 Chirimía Caucana: Grupos instrumentales de las comunidades campesinas e indígenas del departamento del Cauca. Las 

chirimías están conformadas por flautas de carrizo, tambora, caja, pandereta y algunos 28idiófonos como el triángulo y sonajas. 

Con ellas interpretan, fundamentalmente, el repertorio de bambucos y pasillos. 

 Es conveniente aclarar que, aunque el conjunto toma nombre de aerófono español Chirimía, este instrumento nada tiene que ver 

en su conformación actual.(Restrepo, G.H y Torres, C.J., 1998, Pág. 76). 

CAPÍTULO SEGUNDO 

1. PROPUESTAS PEDAGÓGIAS MUSICALES EN ESPACIOS NO CONVENCIONALES 

En este capítulo se presentan las metodologías musicales relacionadas con el desarrollo en el proceso de enseñanza, correspondiente 

al Grupo de Tambores de la Universidad Distrital Francisco José de Caldas:  

1.1.Metodologías de la enseñanza musical 

 Violeta Hemsy de Gainza:  

                                                           
27Instrumento musical de viento perteneciente  a la familia de los instrumentos de metal. Tiene similitud con la trompeta. 
28http://instrumentosmusicalesc.weebly.com/idiofonos.html, Los idiófonos son instrumentos en los que el sonido es producido por las vibraciones del mismo cuerpo del instrumento. El 

término procede de la raíz latina idios: en sí mismo, por sí mismo. La forma del cuerpo de los idiófonos, así como los materiales que participan en su fabricación, son múltiples: 
recipientes, laminas y placas, generalmente para la primera: madera, huesos, caparazones, metales, para los segundos. 

http://instrumentosmusicalesc.weebly.com/idiofonos.html
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Como dice Violeta en su libro Planeamiento de la enseñanza musical, “la educación musical es un proceso vivo”, al que 

constantemente se le debe renovar en cuanto a métodos y contenidos; ya que las generaciones son distintas, por lo tanto, exigen 

creatividad e investigación, para llevar a cabo un aprendizaje acorde al contexto socio-cultural. Teniendo presente esta idea, es 

importante reconocer la influencia que tiene la música en el proceso cognitivo del ser humano; como se menciona en el siguiente 

texto:  

“La música puede aportar vivencias insustituibles para lograr el pleno desarrollo de una unidad en el área de la lengua, de los 

estudios sociales, y aún de la matemática”. 

El folklore se caracteriza por ser anónimos, colectivo y tradicional; es transmitido oralmente y nos revela aspectos de la vida y de la 

cultura de una región. El folklore nos brinda con sus leyendas, coplas, cuentos, poesías, canciones, danzas, instrumentos, costumbres, 

vestimenta, religión, fiestas, etc., recursos variados con los que podemos enriquecer y ampliar las vivencias de carácter musical. La 

improvisación es una práctica tan antigua como la música. Improvisar sería sinónimo de “sacar algo de sí”, expresándose mediante un 

lenguaje que puede construir en movimientos, palabras, sonidos articulados musicalmente, etc. Los motivos que nos llevan a 

incorporar la improvisación como una de las prácticas fundamentales en la enseñanza musical son: promover la libre expresión, 

canalizar el sentido de autoafirmación, desarrollar su creatividad, posibilitar la asimilación de nuevos materiales y conceptos a través 

del juego libre con sonidos. La organización de la improvisación quedará a criterio del maestro o del grupo, dependiendo tanto de sus 

posibilidades técnicas y creativas, como del material a utilizar. Está se puede realizar de manera grupal o individual.  
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 Método Kodály 

El Método Kodály y su Adaptación en Colombia 

El método de enseñanza musical propuesto por Kodály se basa en los siguientes principios fundamentales expuestos por el 

mismo maestro húngaro: 

 La música pertenece a todos. 

 El camino a la educación musical no debería estar abierto solamente a los privilegiados, sino también a la gran masa. 

 El canto coral es muy importante: el placer que se deriva del esfuerzo de conseguir una buena música colectiva 

proporciona hombres disciplinados y de noble carácter. 

 Cantar mucho en grupos corales y no tema escoger las partes más difíciles. 

 Por muy débil que sea la voz, se debe intentar cantar música escrita sin la ayuda de ningún instrumento. 

 También se debe intentar aprender la lectura musical. 

 Es necesario aprender, practicar y reconocer las notas y las tonalidades tan pronto como sea posible. 

 Escuchar atentamente canciones folclóricas: Son una fuente de melodías maravillosas y a través de ellas podrá llegar 

a conocer el carácter peculiar de muchos pueblos. 

Herramientas pedagógicas básicas: 
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 Las sílabas del solfeo rítmico: Se utilizan para enseñar a leer y a escuchar el ritmo por figuras y por grupos. Tomándose la negra 

como unidad de pulso y a las corcheas se les asignan sílabas distintas, para que se pueda comprender la diferencia en los valores 

rítmicos.  

 Los signos manuales: Diseñados por John Curwen en 1870, representan visualmente las notas de la escala y sus relaciones entre 

sí, es decir, la tensión melódica de cada grado  de la escala (cada signo representa un grado de la escala), cuyo nombre varía 

de acuerdo con la tonalidad que esté representando (do, re, mi, etc.).  

El aspecto más característico de la metodología Kodály es que los conceptos musicales se enseñan a partir de la música viva.La música 

folclórica y tradicional era considerada por Kodály como la “lengua materna” a partir de la cual se aprende a leer y escribir el idioma 

propio.  

El material musical sirve como base para enseñar los conceptos melódicos y/o rítmicos de la siguiente manera:  

Preparación: Cada concepto melódico o rítmico nuevo es preparado mediante una canción modelo que lo contiene. Dicha canción es 

aprendida de memoria y cantada frecuentemente, mucho tiempo antes de que se utilice como presentación de un concepto teórico-

musical.  

Presentación: Cada concepto melódico o rítmico nuevo es presentado mediante una canción modelo que lo contiene de manera aislada 

y/o prominente, rodeada únicamente de elementos conocidos. 



 74 

El planteamiento pedagógico del grupo asesor del Ministerio de Cultura–Plan Nacional de Música para la convivencia–Escuelas de 

Música Tradicional es especialmente interesante en ese sentido y ha sido fuente de estudio para plantear la secuencia de desarrollo 

rítmico de la propuesta del Método Kodály en Colombia. Consiste en concebir las músicas tradicionales como “sistemas sonoros 

fuertemente estructurados que dan cuenta de dinámicas socio–históricas y territoriales concretas.” En estos sistemas sonoros se definen 

cuatro niveles de estructuración en los cuales los instrumentos cumplen diferentes roles: 

Nivel ritmo–percusivo: Las bases de acompañamiento ritmo– percusivo conocidas comúnmente como “el ritmo de” o “la base de.” 

Nivel ritmo-armónico: Progresiones armónicas básicas de los distintos sistemas.  

Nivel melódico: Nivel asociado generalmente a los instrumentos líderes. Este rol se traduce generalmente en la pieza misma.  

Nivel improvisatorio: Supone un manejo integral y profundo del sistema música de base. En el cual el intérprete desarrolla la capacidad 

de combinar distintos elementos que componen los niveles estructurales de los sistemas sonoros. 

 Método Martenot 

Su método de enseñanza se basa en materiales acústicos, en la psicopedagogía y en la observación directa, utilizando técnicas como la 

imitación, los ecos y la memorización de fórmulas rítmicas. El trabajo rítmico debe realizarse mediante la repetición de fórmulas 

encadenadas. Por otra parte, el folclore, y concretamente la canción, son muy importantes, ya que la frase o expresión verbal es la base 

para el desarrollo rítmico. 
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Este método persigue el desarrollo integral de capacidades musicales en la persona, como son la rítmica, la memoria, la altura del sonido 

y la improvisación a través de un ambiente de juego, además del cultivo de la representación mental, el esfuerzo-relajación, el 

aprendizaje por imitación y el desarrollo de la creatividad. 

Por otra parte, el concepto de creación en la actualidad se puede desarrollar en la educación musical actual como producto, proceso o 

actitud que proporcione un aprendizaje general. Para Martenot, entre las capacidades que el alumno debe tener para que sea capaz de 

crear están: desarrollar la atención, la concentración y la memoria para que esté en disposición receptiva y en equilibrio. 

 Paulino Salgado Valdez (Batata III) 

Su forma de compartir el conocimiento, estaba basada en la imitación y la escucha, aunque no escribió ningún método de enseñanza, la 

difusión de sus saberes los hizo a partir de espacios en donde se reunían a tocar varios tamboreros, él tocaba y la persona que quería 

aprender imitaba lo que se iba tocando en el tambor. 

Visitar el siguiente vídeo en línea: https://www.youtube.com/watch?v=_nSh3f_INCY 

 Alonso Puello Puello (Músico percusionista Tradicional) 

Imagen 54. Fotografía de: Álbum de Alonso Puello (2018) 

A partir de onomatopeyas el maestro Puello indica las variaciones y bases de los diferentes ritmos tradicionales de la 

Costa Caribe; desde luego la escucha activa y constante de estas músicas es parte de la formación musical.Además 

https://www.youtube.com/watch?v=_nSh3f_INCY
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del uso de “códigos” como lo llama el maestro, que se refieren a los “golpes” que se le dan al tambor para conformar 

un ritmo. Adicionalmente se hace fundamental el trabajo de campo para conocer de cerca la naturaleza de cada estilo 

musical. (Escuchar audio: Entrevista Grupo de Tambores Maestro Alonso Puello, incluido en el material audiovisual).  

 

 Howard Gardner: Estructuras de la mente, La teoría de las Inteligencias múltiples: Inteligencia Musical 

“Un estudio de la inteligencia musical podría ayudarnos a comprender el sabor especial de la música y al mismo tiempo podría 

iluminar su relación con otras formas del intelecto humano”. (Gardner, 2017, P. 137). 

La inteligencia musical fortalece otras instancias del aprendizaje, teniendo en cuenta que este lenguaje artístico está sujeto a la 

literatura, el dominio de la motricidad gruesa, motricidad fina, razonamientos lógicos y emocionales, que a su vez motivan la 

creatividad del sujeto. Permitiendo encontrar en su experiencia herramientas intuitivas, comunicativas y creativas.  

En la música los componentes más importantes son: el tono o la melodía y el ritmo; estas con el paso del tiempo se van dominando con 

mayor destreza; lo que permite mejorar la capacidad de concentración y atención, así mismo se hace más sencillo identificar los sonidos 

de una composición musical, y si se quiere, se pueden reproducir según la referencia sonora; desde luego la interpretación de un 

instrumento se fortalece. Con el entrenamiento constante del sentido auditivo y el lenguaje, éste tipo de inteligenciase desarrolla a 

grandes rasgos. Cada hemisferio del cerebro posee tareas específicas en el control corporal y mental; un ejemplo de ello es el caso 

particular del hemisferio derecho, que puede influir a partir de habilidades musicales en el dominio espacial.  
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1.2.Metodologías aplicadas en el desarrollo del espacio artístico: Grupo de tambores 

Durante la trayectoria de la agrupación se han dado varios estilos de enseñanza, debido a que las personas a cargo del espacio tienen 

diferentes experiencias, conocimientos y lecturas de la educación musical; sin embargo, se pueden encontrar algunos puntos que 

coinciden en la manera de difundir conocimientos, a continuación, se indican dichos métodos: 

 Imitación de frases rítmicas en los diferentes instrumentos. 

 Indagación de los diversos ritmos musicales interpretados en la agrupación. 

 Escuchar referentes musicales característicos de los estilos musicales. 

 Estudio constante por grupos de instrumentos, ejemplo: percusión, voces y vientos; cada uno practica por separado y después 

se da paso al ensamble general, en donde se unen todas las partes.  

 Cada integrante en lo posible se relaciona con los demás instrumentos para comprender de una manera más amplia el proceder 

de cada estilo musical. 

 Se comparten los conocimientos que cada integrante tiene y en ocasiones se busca asesoría de personas que tienen mayor 

experiencia para que realice talleres con el grupo. 

 Los conceptos teóricos-musicales se van profundizando a medida que el estudiante va avanzando. 

 Toda la teoría se ajusta a los ritmos interpretados, porque a partir de la experiencia y la práctica se interiorizan de manera 

más sencilla. 
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CAPÍTULO TERCERO 

1. APORTES DE LA EXPERIENCIA MUSICAL A LA FORMACIÓN INTERDISCIPLINARIA 

1.1 Adaptación de las metodologías musicales 

Cuando se reconoce el valor que tiene enseñar acorde a un contexto, la propuesta pedagógica se convierte en la oportunidad de 

nuevos resultados a nivel científico, social, político y cultural; que en sí es lo ideal, pues de este modo se brindan herramientas 

funcionales al sujeto, que, al afrontar cualquier situación, éste puede hacer un análisis y así buscar una solución que responda a dicha 

necesidad.  

De este modo al implementar métodos no pensados en la realidad colombiana, se omiten riquezas que se dan en el territorio y que 

pueden ser el elemento indicado para acercar a todos aquellos que buscan vivir una experiencia artística a partir de lo que viven; por 

esta razón a continuación se postularan dos documentos que disponen de contenidos y metodologías pensadas a la realidad 

colombiana:  

 Lineamientos de Iniciación Musical. Primera Edición 2015. Ministerio de Cultura. Bogotá, Colombia:  

La música es de todos y para todos, visto desde esa idea, se elabora este documento que permite contemplar los ejes formativos, los 

principios y criterios metodológicos a partir de las necesidades colombianas; además de ver en la educación musical la posibilidad de 

construir un ambiente de tejido social y cultural; para brindar espacios de participación.  
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 Orientaciones Pedagógicas para la Educación Artística en Básica y Media. Primera Edición 2010. Ministerio de Educación. 

Bogotá, Colombia.   

Es necesario tener ideas claras cuando se trata de orientar un proceso, por ello, aunque se tengan conceptos claros al instante de 

compartirlos con alguien más, no es sencillo, debido a que todos los humanos tienen lecturas distintas y por tanto el aprendizaje se 

convierte en el camino creativo e incierto para intercambiar ideas. De este modo el documento diseñado para encaminar la educación 

artística contempla competencias primordiales para la construcción de sujetos interdisciplinarios, que a partir de experiencias 

artísticas fortalezcan la Sensibilidad, la apreciación estética y la comunicación; partiendo de procesos como la recepción (el 

estudiante como espectador), creación (el estudiante como creador) y la socialización (el estudiante como expositor ante el público): 

Ministerio de Educación Nacional (2010). 

A nivel latinoamericano también se habla de renovar las maneras de enseñar, los enfoques y las herramientas con las que se quiere 

llevar a cabo un proceso artístico, por esta razón la propuesta de Pilar Jovanna Holguín (magister en Filosofía latinoamericana) con 

“La educación musical superior en Colombia: la interculturalidad como propuesta  de renovación”; propone que los modelos deben 

ser ajustados a la realidad latinoamericana, de esta forma se podrá enfocar el papel de la música en los procesos de aprendizaje y 

construcción social. En este punto se plantea la inclusión de músicas, como inicio de un reconocimiento histórico, cultural y social, el 

cual brinda lecturas diferentes; renovando códigos de comunicación y direccionando la intención de la música, como fuente de 

aprendizaje literario, lógico, social y desde luego el ámbito creativo.  
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Poco se conoce habitualmente en los ámbitos educativos acerca del papel activo que desempeña la música en la educación general y 

sobre su indiscutido aporte a los procesos de alfabetización y maduración mental, de acuerdo con las investigaciones más recientes de 

la psicología evolutiva y de la fisiología cerebral. (pág.77) 

Podría decirse, en términos generales, que las carencias que los gobiernos deberían atender con urgencia, en América Latina, en el 

campo de la educación musical, están vinculadas a: 

 La necesidad de dar coherencia y homogeneidad a las estructuras educativas. 

 La asignación de presupuestos adecuados para la educación, que permitan llevar a un nivel digno los sueldos de los 

docentes y también adquirir los instrumentos, medios y materiales pedagógicos necesarios. 

 La actualización de las técnicas pedagógicas que permitan poder superar el sistema tradicional que hasta hoy mantiene un 

carácter académico, teórico y despersonalizado. 

 La integración de las diferentes áreas educativas y artísticas. 

 La correlación de los distintos niveles de la enseñanza musical. 

 La necesidad de elaborar programas permanentes de capacitación y actualización del personal docente. (pág.78-79) 

1.2 Aportes: Huellas en el aprendizaje 

A partir de la experiencia se obtienen recuerdos significativos, estos al ser sonido reconstruyen la historia que,a través de registros 

escritos, fotográficos, de audio y vídeo logran mantener viva la posibilidad de descubrirlos; es por ello por lo que el testimonio de 

cada integrante de la agrupación toma vida en este apartado. Considerando que cada relato es valioso por la persona que lo cuenta, a 
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continuación, se encuentran fragmentos de cada entrevista realizada a los participantes antiguos y actuales que compartieron en 

diferentes épocas sus experiencias y aprendizajes:  

Si desea escuchar las entrevistas completas, puede escuchar los audios disponibles en el material audiovisual del documento. 

 ANGIE MILENA RIVERA SIMBAQUEVA (Cantante) 

“La evolución del mi instrumento me permite aplicar la técnica que trabajo en la universidad como tal y el estilo de la música de las costas 

y eso le aporta muchísimo a mi carrera musical y al instrumento que en este caso es la voz. Aportes teóricamente musicales muchos, pues 

porque estudio canto y música digamos que en teoría musical ya tenía también un proceso y digamos en cuanto a mi instrumento el estilo 

de la música de las costas yo veo clases particulares y me enseñan cosas y características de como cantar este tipo de música, pero ya 

aplicarlo y mostrarlo es otra cosa totalmente diferente entonces eso ha sido un avance grandísimo para mi carrera. 

El avance del grupo es muy bueno, de hecho, el ensamble esta muchísimo mejor de cuando entre pues porque aparte había como cambios, 

pero pues a este punto ha mejorado muchísimo en cuanto a ensamble y a sonoridad. Estos espacios son muy importantes, porque nos 

permiten a nosotros como desarrollar una serie de capacidades que solo se ven en este momento de vivir, de cantar en vivo, de foguiarse 

como dicen por ahí entonces es muy importante en todos los sentidos.El repertorio es muy variado, y no sé si estoy fastidiosa con lo del 

estilo, pero es muy importante y sobre todo en este tipo de música y bueno no, realmente en todo tipo de música de Colombia es muy 

importante”. 

 BRYAN VELANDIA SOSA (Exdirector y Saxofonista) 

¨Se me dio la oportunidad de experimentar la música colombiana desde un  punto muchísimo más cercano, también me dio la oportunidad 

trabajar con distintos amigos y distintos compañeros de varios proyectos curriculares, nos dio la oportunidad  de empezar a  indagar y de  

investigar y a enamorarnos de este proyecto, y sobre todo en especial y desde un punto de vista más personal empezó a dar las bases para 

manejar un poco o tener la perspectiva de que iba a ser más adelante para mi vida el poder ser la cabeza de un grupo el director musical 

de un grupo y el poder realmente tener un equipo de trabajo y decir no es que tal o tal persona encabece sino como realmente debe 

trabajar en equipo para poder lograr entregar un espectáculo en ese caso era nuestro producto a distintos públicos y conectarlos así como 

nosotros nos conectamos con parte de nuestras raíces. 

Bueno con respecto a la participación como instrumentista Y luego como director primer pues es la línea Cómo se empezó a dar era muy 

particular primero porque desde un principio yo dure Pero que sea como unos dos años desde que ingrese al grupo de danzas en mi 

proyecto curricular que es licenciatura en biología antes de retirarme aprendí e hicimos parte del grupo de tambores. 
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a su manera y en mi proceso como que esa nueva parte de dirección en especial también tomar las riendas enserio y decir Cómo realmente 

esto se puede ir para allá esto se puede ir por acá aprendiendo obviamente de todos los integrantes. 

La exploración musical desde un inicio fue netamente individual y ya en el colectivo fue cuando todos comenzamos a aplicar lo que 

veníamos aprendiendo y lo que empezamos a buscar desde momento que hicimos parte del grupo de tambores. 

Las referencias musicales que yo utilice fueron Lucho Bermúdez, queTotó la Momposina había comenzado con elloslos tenemos como 

referencia pues la agrupación de ella y lo que ella ha hecho. Es este espacio fue llegar a conocer las músicas de cada región.  

Creo que el aporte más importante fue haberles dado la confianza a todos que cada uno se iba a encargar de buena manera de entregar su 

mejor trabajo a esta evolución musical que cada uno estaba teniendo; por que inicialmente no era como la dictadura del que yo soy el 

ultimo que tiene la palabra y de ahí en adelante no cuenta nada más… ¡no! 

Ya que tuve la oportunidad de ser la cabeza no lo sentía así; yo era parte del colectivo y así lo sentía. Aunque era al que le preguntaban si 

las cosas estaban bien o estaban malpero cada uno era bueno en lo que estaba haciendo y en lo que se estaba aprendiendo. 

Reitero el mejor aporte que se pudo dar fue dares la confianza ciega a personas totalmente talentosas de las cuales aprendí un montón y 

creo que todos terminamos aprendiendo y mostrando cosas que ni siquiera nosotros mismo nos esperábamos. 

Estos espacios son importantes porque realmente en muchos campos de nuestras carreras universitarias necesitamos liberarnos del estrés, 

de lo que sucede del día a día y fuera de esosomos organismos que constantemente estamos buscando entablar relaciones, no solo de lo 

que nosotros estamos estudiando sino lo que podemos potencializar y me ayudo a experimentar mi parte humana. 

Es bueno explorar otros talentos fuera de los campos en los cuales uno normalmente se desenvuelve.Entonces claro a nivel personal como 

y para personas estos estudios son muy importantes… siempre pasa que en estos grupos haya gustos muy opuestos. Los que son totalmente 

académicos o que están sumergidos en un mundo científico llegan a un punto donde necesitan expresar el día a día a través del arte. 

Esta experiencia me dio las bases para poder desenvolverme en campos de dirección un poco más compleja en donde realmente tiene que 

ser crítico consigo mismo, pero sobre todo en la enseñanza y en lo que más me ha marcado fue el aprender a ser seguro, el ser consciente 

de que tengo un talento y fuera de eso soy capaz de verme y sentirme como líder. ¨ 

 DAVID ALEXANDER VANEGAS VARGAS (Percusionista) 

¨Como percusionista me he aprendido a desenvolverme en instrumentos autóctonos de la región Atlántica y de la región Pacífica.  
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En esta práctica uno aprende a liberar el cuerpo con el instrumento, los músicos académicos a veces nos limitamos mucho a solamente a 

la ejecución del instrumento y no pensamos que la interpretación y pues la interpretación va muy ligada al cuerpo  

Es más librea lo que propone el intérprete a pesar de que haya compositor 

La evolución a nivel individual es que antes era muy gallego muy gallego, me faltaba sabor, me faltaba como mil de caldo maggi, era muy 

cuadrado para tocar las cosas, ahorita soy un poquito más soyadito ameno más libre con la música. 

A nivel grupal siempre he estado pendiente de ensamble de escuchar a mis demás compañeros, pero siento que cuando yo entre a pesar de 

que ya había unos compañeros siento que se fue renovando la chirimía se fue formando un ensamble muy vacano, el ensamble no es solo 

escuchar por partes, sino que es también algo de conocer al músico y de estar en constante comunicación con él.  

Me parecen totalmente importante demasiado importantes, no solo para los estudiantes como yo del proyecto curricular de artes musicales 

sino para estudiantes de otros proyectos es una oportunidad para que nosotros nos podamos distraerse un poco de la rutina académica 

que nos tiene a ca la universidad digamos que generar educación desde la cultura es muy importante me parece a mí. 

Es impórtate trabajar el folclor de las costas de Colombia porque digamos de alguna u otra forma son nuestra identidad, lo que nos 

hace… nosotros los colombianos solomos como un salpiconcito pequeñito de muchas cosas entonces me parece importante tocar este 

repertorio porque precisamente le estamos diciendo a los estudiantes:” usted es esto, esto hace parte de su identidad como persona 

colombiana y como estudiante de la universidad distrital. ¨ 

 DIEGO FERNANDO SIERRA HERNANDEZ (Percusionista) 

¨Por el momento estoy haciendo un proceso para poder pertenecer a la universidad distrital en la facultad de artes Asab. Yo comencé desde 

muy pequeño, desde los 8 añitos con la parte de música en todo lo que tiene que ver con el folclor, he participado con los gaiteros de San 

Jacinto, con el grupo de BENPOSTANACIÓN DE MUCHACHOSy demás grupos. Llevo aproximadamente 7 meses perteneciendo al grupo 

tambores de la universidad distrital. 

Tengo que ver con toda la parte de la percusión, lo que es la tambora, el alegre, llamador y gaitas. Conocimientos musicales antes no tenía 

mucho, sino era todo empírico todo como lo que te digo desde chiquitico pues con mi maestro y después de que ingrese al grupo de 

tambores de la universidad distrital pues ya he tomado un poco más de experiencia ya con las notas musicales con todo lo que tiene que ver 

con armonía y ver partituras más que todo.  
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la evolución que he tenido pues que ya he tenido otros conocimientos, otras teorías de otras personas como ven la música folclórica 

dependiendo pues de los orígenes de los ritmos orígenes que se tocan; básicamente la evolución ha sido lo que te digo, leer partituras, leer 

tiempos, en que momento el clarinete me da la entrada. Básicamente ya como un poco más un proceso musical más avanzado. 

Desde que comencé el grupo empezó muy pequeño ya ahoritica ya está muy conformado tiene una base que es digamos en la parte de 

vientos, en la parte de percusión, ha evolucionado y se ha establecido muy muy fuertemente el grupo. 

Para mí es muy importante que las universidades y los colegios tengan estos espacios ¿por qué?... primero por que digamos evita mucho 

conflicto, mucha pandilla, mucho pelao’ que este por ahí en la calle sin hacer nada y ese es el motivo de la violencia acá en Colombia, si 

me entiendes, porque a veces muchos de los niños en la calle no tienen nada que hacer entonces estos espacios generan que los pelaos no 

hagan cosas malas si no que hagan cosas buenas por este país para representarlo y uno de ellos es la música. 

Para mí fue un poco... cómo te digo yo... como... ósea el repertorio es muy bueno ahoritica en estos momentos, lo que te digo al principio 

pues estaba un poco desenfocado de lo que estaba en el grupo, pero digamos ahoritica lo de los vientos, el ensamble con la percusión, con 

los bajos entonces el algo muy excelente que ha hecho que el repertorio sea más amplio muy elegante y muy limpio a la hora de tocar. 

Es importante profundizar en el folclor de las costas colombianas porque son las raíces de nosotros los colombianos, segundo porque hay 

que representar siempre nuestra cultura, porque si a veces nos vamos a representar otros países como digamos que el rock, el rock and roll 

y toda esta cuestión de cosas que no son de nuestro país básicamente tenemos que ser conscientes que nuestro país es el folclor 

colombiano, la costa pacífica y la costa atlántica esa es la música que tenemos que representar porque somos colombianos porque esta es 

la base de ser colombianos. 

De todas maneras, invito a todos los muchachos que les guste la música que quieran pertenecer a este grupo están bienvenidos y pues 

importante seguir siempre los sueños de cada persona y enfocarse en lo que uno quiere. ¨ 

 ESTEFANIA PUELLO GUEVARA(Percusionista) 

¨Tuve la oportunidad de participar en el grupo de tambores de la distrital 2 semestres. Bueno,  la carrera de música es larga y es 

acumulativa desde antes de entrar a carrera pues que tuve que prepararme para poder pasar el examen de admisión vengo trabajando 

poco a poco progresivamente gramática musical, armonía y  pues aprender a escuchar la auditiva, en la carrera vi una materia que se 

llama regionales música regionales de Colombia y como su nombre lo dice tratar diversos géneros del folclor colombiano entre esos de 

las costas atlánticas y pacífica; ahí aprendí algunos ritmos que no conocía a otro que conocía pero no sabía Cómo tocar los o no sabía su 

formato o su contexto. 
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En el espacio del grupo de tambores o la chirimía de la distrital pude reforzar muchos conceptos de varios ritmos que había escuchado o 

Había tocado muy poco o sabia sólo una manera de tocarlos entre sus por ejemplo el Abosao del Pacífico no tenía mucha idea de ese 

ritmo y gracias al grupo pude aprender qué patrones hace cada instrumento en la percusión 

 

En la chirimía Generalmente Me encargué de tocar la tambora en muy pocas ocasiones toqué el alegre también y antes de entrar a la 

chirimía tenía un dominio medio del instrumento 

 

Me enteré de este espacio gracias a un compañero del mismo semestre también baterista que hizo un intercambio Entonces dejó la vacante 

en la chirimía y pues decidí ingresar por qué es una música que desde muy pequeña me ha gustado mucho 

 Claro que sí note una evolución musical como lo dije antes hay muchos de estos ritmos que simplemente había escuchado pero no me 

había detenido a analizar cada instrumento y saber cómo iban y tocarlos y también pues cada espacio donde uno pueda tocar es un 

laboratorio es una oportunidad para para experimentar para aprender para escuchar a los otros músicos y practicar, practicar mucho 

Entonces definitivamente hay muchos géneros que ya conocía pero reforcé aprendí de mis compañeros otras maneras de tocar y unos 

ritmos que nunca Había tocado y que tuve la oportunidad Escuchar mucho y de practicar con mis compañeros Entonces si no te una 

evolución y aprendizaje gracias a este espacio. 

 

Sí Considero que esos espacios son muy importantes en la comunidad porque permite primero que todo conocer parte importante de 

nuestras raíces como colombianos nos permite acercarnos conocernos entre carreras diferentes en la universidad que muchas veces no 

pasa, permite que personas independientemente  su carrera de su edad de su conocimiento desarrollen sus habilidades artísticas que es 

algo que todos tenemos y podemos potenciar y nos ayuda a crecer como personas realmente entonces sí Consideró que son espacios que 

tanto en la universidad como en los Colegios como en todo lugar deben existir 

 

Cómo lo dije anteriormente me gusta mucho la música de las de ambas costas y el repertorio pienso que está muy bien escogido porque 

hay varios ritmos de cada Costa y Porque además se han escogido canciones muy tradicionales de ambas costas y canciones de 

compositores o cantadoras o cantadores emblemáticos de cada región entonces también genera o propicia que la comunidad que escucha 

el grupo vaya identificando estos personajes tan importantes para nuestro país¨ 

 JHON ALEJANDRO OROZCO BUITRAGO (Percusionista) 
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¨Pertenezco al proyecto curricular en la licenciatura en educación básica con énfasis en humanidades y lengua castellana, Bueno estoy en 

el grupo de tambores de la universidad distrital ya voy para casi 2 años perteneciendo  este grupo haciendo un trabajo haciendo un 

trabajo  pues bastante bueno en mi caso ya somos como una experiencia de aprendizaje bastante personal estar en mejora constante en 

cada uno de los instrumentos en los cuales me he podido desempeñar y pues aun seguir todos los semestres que me quedan . 

Bueno antes de la agrupación conceptos musicales específicos pocos más bien pocos conocían algunas rítmicas en algunos de los 

instrumentos tal vez digamos alguna rítmicas de porros chocoanos o de su ejecución en el bombo Pacífico o en los cununos, pero 

conocimientos específicos… no. Con el tiempo en ese mismo proceso de mejora constante me fui instruye entonces ya no sólo empecé 

aplica la rítmica sino a escribirlas en una partitura como tal, escribir una línea también empecé a aplicarlos empecé a conocer otros 

ritmos a aplicarlos también ya ritmos más de Atlántico también a  escribirlos, aprendí a escribirlos a identificar  y a leerlos  pues 

rítmicamente ósea en una partitura Entonces yo diría que los conceptos de música que aprendió acá han sido sobre todo de ritmo como 

leerlos y como aplicarlos en mi instrumentos 

Bueno los instrumentos que yo tengo la oportunidad de interpretar acá en el grupo de tambores para Atlántico sería Entonces el tambor 

alegre, sería la tambora, algo de maracón y el guache y el llamador con los que tengo dominio actualmente y en cuanto Pacífico cununo el 

guasa y el bombo Pacífico que son como mis fuertes otras veces cuando fue lo requiere cuando debemos tal vez no ven a la persona o algo 

pues yo soy el encargado de ejecutar el bajo a veces… bueno antes de entrar a la chirimía como ir al grupo de tambores como lo dijera un 

conocimiento muy básico cierta rítmicas una que otra variación y ya Pero entonces con el tiempo nos hemos  porque así un proceso de 

varias personas también nos hemos ido capacitando  hemos consultado a personas que son autoridades en el tema de la ejecución en el 

Atlántico y Pacífico mirar cómo se toca en la rítmica en una región, Cómo se tocan en otra y es la diferencia el saber que un ritmo en 

cierta parte del Atlántico no se toca como en otra parte, el saber que hay diferentes tipos de variaciones en cuanto al Pacífico también que 

son muy ricas Entonces es aprender es a saber definir bien los golpes y saber cuáles son los golpes de cada región Y eso es un muy muy 

buen y ese ha sido mi crecimiento personal en la chirimía. 

Bueno a nivel grupal yo asocio con una montaña rusa hemos tenido momentos de picos ósea  altísimos donde el nivel es y suena bastante 

bien, pero hemos tenido otro momenticos más bien como de crisis  donde hemos dicho bueno Vamos a luchar por eso porque pues con las 

garras lo hemos luchando con el empeño que le ponemos a cada ensayo y pues lo hemos sacado  adelante la evolución del grupo ha sido 

muy buena, yo entré cuando Heidy Melo estaba dirigiendo y siempre era  proceso de mejora constante vamos a mejorar vamos a sacar 

nuevas cosas vamos a hacer ciertos arreglos y siempre fue mejora tuvimos  momentos de crisis pero logramos conservar el espacio 

logramos hacer muchas cosas de hecho salir a muchos lugares tocar en viajes fue muy bueno Y ahorita con la dirección de José Jiménez 

también seguimos la misma línea que nos dejó nuestra pasada directora mejorar constantemente ir a instruirnos que sonemos bien que nos 

presentemos en buenos escenarios y que tengamos todas las garantías para que nosotros podamos funcionar correctamente como grupo y 
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es ha sido la evolución que hemos tenido y eso pues obviamente será reflejada en lo musical y en escenario y mejor dicho hasta en 

nuestras vidas personales. 

Un estudio de hecho que estuve haciendo ciertos escritos acerca de eso pues ya que lo aplicó a mi proyecto curricular de lengua castellana 

y es que me ha servido mucho literariamente en el sentido de que bueno yo voy a plasmar cómo ha sido mi experiencia dentro del grupo de 

tambores de la universidad distrital documentarlo y Otro aspecto importante en lo cual me ha ayudan lengua castellana es bueno hacer 

una investigación de literariamente hablando de esa manera las letras de las canciones Cuál es su trasfondo que es lo que nos llevan a 

pensar que es lo que le trasmite a  las personas en escenario qué es lo que realmente nosotros estamos diciendo en cada una de las 

canciones Entonces en cuanto al aspecto de la lengua castellana podría aplicar en esa manera también en cuanto a las humanidades que 

también se ven en mí en mi carrera mirar bueno el impacto humano en todo el sentido de la palabra de que tanto estamos nosotros 

haciendo por esa área también como músicos y dentro del grupo de tambores de la Universidad distrital entonces  nada es una cosa que 

está en investigación constante ya poco más personal pero que posteriormente me puede servir mucho si quiero escribir sobre eso Tal vez 

Sobre el repertorio que tenemos acá es un proceso de mejora constante cada día estamos pensando de bueno pensar en temas que se 

pueda montar mejor que queden acordes al grupo y también que nos exijan más en ese proceso de mejora también mejorarse repertorio en 

cuanto a dificultad Pues también se ha hecho y en cuanto al folclor que nosotros transmitimos la idea es eso, esencial grupo es bueno no 

dejar morir no sólo el espacio sino también no dejar morir el folclor dentro de nosotros, porque si  nosotros los jóvenes estudiantes no nos 

apropiamos de eso y no lo presentamos en un escenario pues Lamentablemente nadie más lo va hacer entonces es eso básicamente es 

nosotros como jóvenes luchar por el folclor colombiano mantenerlo vivo en escenario y  encontrar repertorio y lo mejorando cada día. 

bueno es importante para la comunidad Universitaria en cuanto a la inclusión se refiere porque digamos en mi caso que yo soy de lengua 

castellana Pues a quién se le ocurre que una persona lengua castellana vaya a resultar de músico en un grupo de folclor tocando con 

gente de la mismísima Asab entonces pero es un espacio que dice Bueno si usted tiene ese talento no importa usted En qué rama está 

estudiando matemáticas, física, química, lo que sea usted también se puede desempeñar en lo que es la tradición su cultura y su talento ya 

hablando más musicalmente lo puede pues venir y explotar acá y aparte de eso es gozarse uno la universidad de todas las maneras sanas 

que haya posible Entonces yo creo que este espacio y grupo de tambores de la universidad distrital es un espacio para uno decir Bueno 

vamos a trabajar en equipo voy a explotar ese talento tal vez que tengo vamos a hacerlo sanamente. 

Igual al grupo de tambores de la Universidad de infinitos agradecimientos por el acogimiento que han tenido para conmigo durante todo 

este proceso, invitamos a todas las personas a que se unan si usted tiene talento sí si usted esa capacidad de interpretar un instrumento 

vamos a acogernos a esos planes vamos a gozarnos la universidad, pero de buenas maneras. ¨  

 EDGARH NAVARRO BERNAL (Bajista) 
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¨Actualmente soy integrante de la agrupación de tumores de la universidad distrital y llevo aproximadamente 5 meses el conocimiento 

técnico del instrumento yo ya lo había obtenido puesto que ya había hecho un preparatorio en la universidad distrital pero el concepto de 

la música regional que maneja este grupo si lo he ido adquiriendo en el tiempo que llevo en este , el motivo para ingresar a este grupo fue 

obtener el conocimiento que iba a tener mediante la práctica qué implica tocar ese tipo de músicas no solamente por la parte instrumental  

ya que una característica chévere del grupo es que va ligado con grupo de danza de la universidad distrital por dentro me podría 

fortalecer otros aspectos no  simplemente el  musical,  bueno la importancia de estos espacios artísticos hacia la comunidad depende el 

valor que cada persona le dé personalmente a mí me ha funcionado como músico ya que el repertorio este grupo me ha funcionado para 

enriquecer obviamente mi lenguaje y para conocer un poco más de la música que se trabaja en nuestro país además como bajista eléctrico 

tengo la responsabilidad de hacer un buen trabajo y por lo tanto he tenido que investigar acerca de ese tipo de música ya que al ser 

autóctona  no tiene bajo eléctrico ya que es instrumento moderno por decirlo así,  esto me ha llevado a un estudio de solamente Escuchar 

agrupación es que ya tienen más bagaje en ese asunto sino también era parte de la percusión ya que el bajo eléctrico va  netamente ligado 

con la percusión.¨ 

 EVELYN RUIZ ORTEGA (Cantante) 

 

“Ingresé al grupo Chirimía de la Universidad Distrital en la primera audición el día de la inducción un 6 de agosto de 1999.  

Ser parte del grupo fue sin lugar a duda una segunda carrera para mí y estuve con ellos hasta mucho después de graduarme de Licenciada 

en Lingüística y Literatura 4 años y medio después en diciembre del 2003.  

La Chirimía estaba dirigida por el maestro Wilson Cifuentes, gran músico colombiano. Gracias a sus enseñanzas y numerosos aportes los 

5 integrantes más fieles al grupo creamos un grupo llamada Iguana con el que trabajamos a un nivel mucho más profesional en festivales 

y diferentes eventos culturales.  

Ser parte de la Chirimía fue lo mejor que me pudo pasar.... Gracias a ello desarrollé habilidades musicales que me dieron la oportunidad 

de viajar y radicarme permanentemente en Australia”. 

 

 

 GABRIEL ARTURO ADAMES BERMÚDEZ (Percusionista) 

¨Yo había tenido la oportunidad de tocar tambora y de tocar alegre en otros lugares, pero no con la constancia que encontré allá en el 

grupo de danzas y tambores, entonces fue una ayuda muy grande el poder conocer más ese tipo de lenguajes para poder adaptar en mi 

instrumento principal que es la batería. Yo tenía un conocimiento muy básico en cuanto a música tradicionales colombianas; llegar al 
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grupo pues... yo no había trabajado con una compañía digamos de danza o trabajando con bailarines en vivo en los grupos entonces en 

una experiencia muy chévere al entender que estas cosas interdisciplinares tienen también su proceso, que tiene que ser un trabajo en 

conjunto y de conocimientos de las personas que ya estaba antes les pasan a las personas que llegan, entonces aprendí bastante sobre 

folclor colombiano; estando en el grupo con muy buenos músicos que están ahí y aprendí bastante de danzas con muy buenos bailarines 

que encontré allí. Vi bastante evolución con respecto al ensamble y al trabajar con un grupo tan gigante de personas, en el cual cada uno 

tiene sus características principales y todo, pero el poder trabajar en conjunto para generar un resultado en común, es bien difícil de 

conseguir en diferentes grupos. Los objetivos eran claros se iba pensando hacia adelante siempre; hacer unos buenos ensayos, hacer un 

buen ensamble y se lograban hacer cosas muy chéveres que me ayudaron a tener un poco más de visión y perspectiva en mi vida 

profesional. El espacio es bastante importante como otros espacios donde se puede generar, este tipo de proyectos interdisciplinares y de 

formación también tradicional y de cultura dentro de la universidad, yo creo que esa es una de las razones más importantes que puede 

tener este tipo de grupos, y es eso, o sea fortalecer el conocimiento de ciertas cosas que existen en el país que no son muy conocidas por 

muchos y que ya se ven como…se ven como cosas antiguas tal vez o como cosas muy académicas, pero que en realidad deberían estar en 

el conocimiento de los colombianos, de su cultura, de sus músicas, de sus danzas; eso genera un conocimiento colectivo que es muy 

importante para una comunidad universitaria que tiene la capacidad de poder mostrar ese tipo de cosas al público”. 

 HEIDY DAYANA MELO MUÑOZ (Exdirectora y Cantante) 

“Creo que el espacio me brindó más a mí, que yo al espacio realmente porque cuando ingresé a la agrupación no había tenido la 

experiencia ni el conocimiento para estar ahí, sin embargo me abrieron las puertas del espacio, y ahí fue donde conocí muchas cosas y 

pude explorar: de pronto siento que aporté algo en el sentido de que las personas que hacían parte del grupo que entraban, que conocían 

el espacio les generaba el asunto de la disciplina, porque estudiar es muy importante, no porque sea el folclor y tú lo escuches una vez ya 

lo puedes tocar, es un asunto que requiere mucho conocimiento y mucha investigación y esa fue la semilla que intenté dejar todo el tiempo 

, el de la dedicación, el estudio la indagación; siempre estarse preguntando de dónde viene, por qué, porque  de esta manera se vive la 

música, conociéndola, de dónde viene y porqué razón, además que conocemos nuestra historia, esas fueron las semillas que dejé”. 

 

 

 IRIS NATALIA RUBIO SASTOQUE (Percusionista) 

¨Aprender Cómo se interpretan los ritmos de las costas atlántica y pacífica y a su vez lograr contagiar a las personas con estas 

interpretaciones. Sí, el proceso ha sido constante por mi parte he aprendido y con respecto al grupo estoy ha crecido y a su vez la 

evolución se ha hecho notorio, en cuanto a lo que he aprendido para mi quehacer pedagógico en primer lugar la sensibilización de los 
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seres humanos a través de la música y por otro lado la creación de actividades que tengan como referente el arte de la música colombiana. 

Sí son necesarios porque Estos espacios apoyo en el arte, buscan hacer felices a las personas y además de eso son espacios de música de 

nuestro país. El repertorio es completo toma parte de la costa colombiana pacífica y atlántica Y eso lo hace atractivo Y por último si es 

importante porque reconocer la música colombiana es algo que se ha dejado de lado y el aprendizaje esto contribuye a preservar el 

patrimonio cultural del país¨. 

 JOSE SEBASTIAN JIMENEZ (Director y Clarinetista) 

“Yo creo que lo principal es aportar desde lo musical pero basado, sobre todo en la disciplina, desde que ingresé al grupo he sido muy 

responsable y disciplinado con escuchar el repertorio y tratar de imitar lo más parecido a las grabaciones, entonces yo creo que un buen 

aporte es que me siento una persona disciplinada y responsable, y así mismo los integrantes se sienten comprometidos a seguir en el grupo 

y a esforzarse por hacer un buen trabajo. Es un espacio para conocer las tradiciones, además que, como integrantes de la universidad y 

por nuestra situación geográfica en el interior, no tenemos ese acercamiento directo a la música de las costas, entonces me parece 

importante conocer esa música y que a partir de nuestras raíces poder construir y aportar a cada énfasis que cada uno está haciendo, no 

solo si son músicos, sino aportar de cualquier manera”.  

 JUAN CAMILO(Saxofonista) 

“Conceptos musicales, pues tenía amplios conceptos, eh, por lo mismo que estudio música, entonces pues teóricamente y pues más ligado 

a mi instrumento que es el saxofón, pues yo he tenido un bagaje el cual me ayudó bastante, igual como es pertinente en cada tipo de 

música, pues, hay como cosas propias de cada género los cuales me ha ayudado a reforzar el estar en esta  agrupación, como la 

improvisación o el ensamble de un grupo específicamente el Grupo de tambores. El dominio que tenía antes, pues era un dominio ya más o 

menos de unos tres o cuatros años, que me he dedicado como al estudio juicioso del instrumento y estos son espacios donde uno crece 

mucho como instrumentista, o sea, más allá de la práctica de la universidad, muchas cosas de la academia, el espacio de ensamble es algo 

que te hace crecer mucho como músico, para no solo trabajar como un buen instrumentista solista, sino un grupo, trabajar en pro del 

grupo y el grupo me ha ayudado mucho con eso”.  

 

 MARCELA DURÁN (Cantante) 

“Antes de ingresar yo tenía varios aspectos afianzados en cuanto a lo técnico-gramatical y vocal, y conocimiento de ritmos, métricas, 

timbres, cultura, eh, y así mismo tuve la oportunidad de extender estos saberes dentro de la agrupación y no puedo dejar de lado la 

importancia que tuvo el ensamble grupal y la riqueza cultural; que para mí prima muchísimo en un espacio como esté. Fui cantante dentro 
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de la agrupación y yo creo que más, que hablar de un dominio técnico, me ayudó mucho haber crecido en una familia afrodescendiente 

específicamente del pacífico, porque pude desarrollar mí rol como cantante con más propiedad y tuve también la oportunidad de seguir 

experimentando con instrumentos de percusión y con el rol también de cada uno, con el papel de cada uno en el grupo, aprendí un montón 

y creo que eso es muy enriquecedor”. 

 MIGUEL ÁNGEL GIL PALENCIA (Saxofonista) 

“En la academia yo tuve acercamiento a las músicas de cada una de nuestras regiones, incluyendo las insulares e incluyendo músicas del 

pacífico y del atlántico, que eso es lo que hacemos nosotros ¿no?, pero, siempre en mi proceso de formación pasó algo y es que como que, 

no encontraba plaza donde tocar, entonces como que todo el conocimiento, el estudio era solo para mí y para las muestras finales 

semestrales y no era más, entonces aquí llegó el momento como de ejercitarme todo el tiempo, ensamblando, estudiando, entonces acá 

llegué y no había papeles (partituras), entonces había como un par de papeles, yo músico académico mal acostumbrado a leer, cero 

orejear, medio sordito; pues claro me decían –bueno dale te toca mirar cómo la sacas, sácala- entonces bueno cifrar, porque yo también 

transcribiendo no soy el mejor, pasando la música a pepas (notas musicales), yo leo pero transcribir es otra habilidad, entonces, bueno, 

sobre todo esas dos cosas: uno ensamblar en grupo, tener un grupo firme, donde nos vemos semanalmente, donde estamos estudiando 

constantemente y dos, eh, desarrollar oído, eso, y bueno con el actual director, digamos que él ha intentado como trabajarme un poquito el 

estudiado, músicas populares y bueno también su énfasis es Jazz y él es muy bueno improvisando y es creo algo de lo que me falta como 

músico de un instrumento melódico, es súper importante. La música es un lenguaje, hay que aprender a leerlo, que aprender una 

gramática y bueno aprender el lenguaje; en el caso de nuestro Grupo de tambores, aprender un lenguaje local, ¿sí?, que es un lenguaje de 

nuestras costas y cada uno tiene sus diferencias, y son bien distintos y los dos son pura sabrosura, pero son distintos, tienen raíces negras, 

pero hay distintas mixturas, eh, eso por un lado, digamos que en el proyecto se han intentado hacer como en mi proyecto, que yo sepa, se 

han intentado hacer proyectos que combinan, la música… digamos que la música también tiene textos, nuestra música tiene textos, por 

ejemplo la del atlántico y del pacífico…tiene textos extraños, llenos de picante, eh, llenos de doble sentido, de humor, de cosas que solo 

entienden en la localidad donde se hace la canción, entonces bueno, eso es uno de los elementos, y quizás en el aspecto pedagógico o la 

dimensión pedagógica bueno pues, cuando uno, eh, como que se decide formar parte o se afilia a una agrupación de estas, uno conoce  las 

dinámicas; hay unas dinámicas de ensayo y unas dinámicas, digamos cuando la dirección, es una dirección sólida y hay unas dinámicas 

de corrección y digamos que tiende hacer algo, si lo miramos tradicional, como que yo estudio, me preparo, vengo y entonces ensamblo 

eso hace parte de nuestras dinámicas, pero entonces si  hay desde la dirección la idea de hacer una escuela que es algo muy bonito que yo 

me encontré y me topé en el camino, que acá se intenta hacer escuela; claro nosotros los artistas debemos llegar aprendidos pero se hace 

escuela en lo que de pronto no estamos tan bien, ¿no?, entonces ese puede ser como el elemento de enseñanza: aprender de los otros, pero 

es fundamental, como las sesiones de estudio autónomo y propias para este tipo de proyectos, indudablemente y para las artes en general, 
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los procesos autónomos son importantes, claro, cuando yo voy y comparto con mis compañeros aprendo y construyo y de pronto acomodo 

más os esquemas que tenía en mi cerebro pero bueno, son aprendizajes constantes”.  

 SEBASTIAN CARRANZA CHOCONTÁ (Percusionista) 

“Hay que reconocer sí, que había mucha cosa teórica y poco práctica, entonces en el momento en el que ingreso al grupo, eh… pues 

puedo desarrollar mucho, mucho el tema del lenguaje, el sentido de cómo se vincula una cosa con la otra, los tambores, como son los 

cortes, el lenguaje y pues digamos que gracias a esto he adquirido un nivel musical mucho más alto desde que entro al grupo y pues hasta 

ahora, y pues efectivamente se ha visto reflejado en la interpretación de otros instrumentos y con otros espacios artísticos ya profesionales 

que también, pues digamos se me han abierto a partir de esto. Evidentemente para hacer parte de cualquier proceso artístico, intelectual, 

investigativo se requiere un nivel de disciplina. Es un complemento bien interesante la música y pues digamos que se puede llevar de la 

mano, las ciencias sociales y la música; sobre todo porque, digamos que la música es una herramienta pedagógica puedo decir que 

transdisciplinar, para muchos campos y pues que bueno digamos uno tener herramientas para apropiarse de este instrumento y digamos 

hacer de sus clases también una cosa distinta, no solamente ir y hablar y hablar , sino tener un elemento nuevo y novedoso para que los 

estudiantes sientan más interés por lo que se está haciendo en el aula”.  

 WILSON CIFUENTES (Exdirector Clarinetista) 

“Estuve aportando desde la enseñanza de los ritmos y además de eso, a partir de la coordinación y del ensamble musical de decirle a cada 

integrante: -bueno usted va a tocar aquí esté instrumento, se le facilita más este, de pronto desarróllelo así-, siempre identificando como 

cuales eran las capacidades, cuáles las falencias en cada uno de los integrantes, y pues, siempre buscando que fuera un espacio de 

disfrute, un espacio de recreación, un espacio de esparcimiento de desarrollar las actitudes y los conocimientos, y pues que fuera 

realmente como bienestar universitario; lo que se pretende es que la gente aprenda otras cosas y que a su vez este otro conocimiento le 

sirva en su vida, en la formación de su carrera y pues en el crecimiento como persona o como estudiante; entonces creo que en todo esto 

hay aportes, que se ven en cada persona, en cada uno de los que pasaron por la chirimía”.  

 YENNY LEÓN (Cantante) 

“El espacio que me brinda el Grupo de tambores en la universidad, me permite como reforzar esos conocimientos o sí afianzarlos, porque 

muchas veces pues a uno se los enseñan, pero queda ahí, como en el salón de clases y ya. Me he dado como más confianza por lo mismo 

del espacio, o sea he tenido la oportunidad de… pues cantar sola ahí, entonces he evolucionado como en el manejo del público, en el 

pánico escénico, en la memoria en cuanto a las canciones, las letras y en eso”.  

 YONNA LIZOULI BERNAL NEIRA (Cantante) 
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“El Grupo de tambores ha sido una gran oportunidad para poder…ampliar mis conocimientos y sobre todo mi experiencia dentro del 

mundo del canto y de la música en general…eh, entonces pues considero que es una oportunidad para apropiar otras cosas que de pronto 

en mi carrara no son tan relevantes, pero pues que en mi vida artística considero muy importantes, eh, también como la presencia 

escénica, y enfrentarme a diferentes escenarios y diferentes tipos de público. La agrupación me ha permitido desarrollar otro tipo de 

motricidad y coordinación con los instrumentos de percusión menor, eh, y pues también ha traído a mí, como otras expectativas respecto a 

mis metas como artista integral y como músico también; al igual también he podido diferenciar que para mí es muy importante tanto en la 

danza como en la música, los diferentes tipos de ritmos y aires que hay en las costas. Para mí la música ha sido muy importante siempre, 

entonces unos amigos me comentaron que podía entrar a este grupo ya que ellos sabían que yo también cantaba, entonces me pareció 

como una buena oportunidad y también pues porque ellos pertenecían al grupo de danzas, entonces era como una cercanía que había 

como de amistad; y darme la oportunidad también de tener un espacio en el cual podía como ya enfrentarme, eh…como tal al canto dentro 

de una agrupación, que era algo, pues que fue nuevo como para mí, porque siempre lo había estudiado mi instrumento, pero muy 

individual, pues yo no había tenido la oportunidad de pertenecer a una agrupación; entonces fue una gran oportunidad. Yo en el grupo he 

aprendido muchísimo, como dije anteriormente, eh…yo no tocaba percusión menor o tocaba muy poco y entendí un montón de cosas, eh, 

mi voz también ha perdido mucha timidez y se ha ampliado más, he encontrado otros apoyos, bueno mejor apoyo más bien y sobre todo 

como la resonancia o como la tímbrica que tiene este género como de las costas, también he logrado afianzar mucho y me ha dado muchas 

herramientas; claro ha sido una gran ayuda en todo porque, pues la música, la danza, la actuación, teatro, las plásticas siempre están muy 

unidas, de una u otra forma; pero en especial, mis intereses personales siempre han ido un poco hacía la danza y la música, aunque pues 

también desarrollo el arte del teatro, eh, entonces pues, me ha ayudado un montón porque en mi proyecto curricular no solamente soy la 

que baila sino también la que canta y puede hacer ambas cosas, entonces eso también da como otras posibilidades, tanto al movimiento y 

el cuerpo mismo también le da otras posibilidades a la voz, y a la hora de crear, a la hora de hacer un montaje, puede enriquecerse un 

montón porque no solamente se hace una cosa sino, uno puede atravesar por muchas cosas, explorar un montón de cosas,  eh, también 

como dentro de esa exploración encontrar esa voz y sentir esa interpretación que también uno logra al cantar que de pronto al bailar, una 

cosa muy complementaria. Es una oportunidad para personas como yo, que no somos músicos y no estudiamos esto, es una oportunidad 

para afianzar otras herramientas, para complementarse en la vida, para aprender sobre nuestras raíces también y también para foguearse 

a como dé lugar”. 
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CONCLUSIONES 

 La educación musical en un espacio no convencional permite experimentar y aprender de una manera más libre los diferentes 

elementos de la música, como lo son: el ritmo, la melodía y la armonía. 

 Al ser el folclor la fuente de aprendizaje se promueve un mayor conocimiento de la propia identidad cultural, generando espacios 

de diálogo con otras apreciaciones culturales. 

 Siendo un grupo con saberes recíprocos se puede encontrar en el diálogo una retroalimentación de conceptos y conocimientos, 

así mismo la experiencia se hace más significativa para quien participa. 

 Estos espacios artísticos al fomentar la interdisciplinariedad logran incentivar a la comunidad académica, ya que permiten la 

interacción entre carreras no afines generando un proceso de desarrollo personal y colectivo integral. 

 Partiendo de las experiencias recopiladas se corrobora que el proceso práctico de la música ayuda a fortalecer los conocimientos 

académicos y socio-culturales. 

 La riqueza y amplitud de las experiencias musicales nos exige continuar con una labor académica investigativa, apoyándose 

siempre en el proceso de la práctica pedagógica. 

 Las músicas colombianas son cantos de tradición oral, que debido al contexto social en que han surgido, nos remiten a grandes 

momentos en la historia y costumbres de nuestro país, razón por la cual se generan estos espacios de enseñanza y participación 

musical. 
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ANEXOS 

ENTREVISTAS 

 Formato de Entrevista N°1 

Entrevistado (s): Director General del Grupo Combinaciones Folclóricas de Colombia.  

1. Nombre y cargo dentro de la universidad  

2. ¿De dónde surge la idea de crear el espacio de la agrupación musical con énfasis en folclor de costa atlántica y pacífica?  

3. ¿Quiénes fueron los primeros integrantes de la agrupación?  

4. ¿Qué trayectoria artística tiene la agrupación?  

5. ¿Qué aportes ha brindado la institución a la agrupación?  

6. ¿En qué eventos representativos para la universidad ha participado la agrupación?  

7. ¿Cree que estos espacios artísticos son importantes para la comunidad universitaria?, ¿Por qué?  

8. ¿Qué aportes ha generado la agrupación para con la Universidad Distrital Francisco José de Caldas?  

9. ¿Qué beneficios han recibido los estudiantes, que han participado en grupos institucionales, como este?  

10. ¿Qué representa la agrupación musical para su vida profesional y personal?  

11. ¿Qué cambios significativos ha visto en el trayecto de la agrupación, desde que inicio hasta la actualidad?  

12. ¿Piensa que es importante profundizar en el folclor de las costas colombianas como lo son pacífico y atlántico? ¿Por qué?   
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 Formato de Entrevista N°2 

Entrevistado (s): Directores Musicales  

1. ¿Cuánto tiempo permaneció en el grupo?  

2. ¿Utilizó algún método de educación musical durante el tiempo que dirigió la agrupación?, ¿Cuál fue?  

3. ¿Qué referentes musicales tuvo en cuenta?  

4. ¿Qué aportes cree usted que brindó al espacio de formación dentro de la agrupación?  

5. ¿Cree que estos espacios artísticos son importantes para la comunidad universitaria?, ¿Por qué?  

6. ¿Qué aprendizajes obtuvo al participar, y, asumir la responsabilidad de dirigir?  

7. ¿Piensa que es importante profundizar en el folclor de las costas colombianas como lo son pacífico y atlántico? ¿Por qué?   

 

 Formato de Entrevista N°3 

Entrevistado (s): Estudiantes Participantes  

1. Nombre y Proyecto curricular al que pertenece.  

2. ¿Cuánto tiempo ha participado en la agrupación?  

3. ¿Qué conocimientos teóricos-musicales tenía antes de ingresar a la agrupación?  

4. ¿Qué dominio del instrumento tenía antes de ingresar a la agrupación?   

5. ¿Qué instrumento interpreta dentro del grupo musical?  
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6. ¿Cuál fue el motivo para ingresar a la agrupación?  

7. ¿Ha evidenciado alguna evolución musical a nivel individual durante la permanencia en la agrupación?  

8. ¿Qué herramientas ha encontrado en el ámbito musical que complementen su disciplina académica? (solo se hace está pregunta a 

las personas que no estudian música).  

9. ¿Cree que estos espacios artísticos son importantes para la comunidad universitaria?, ¿Por qué?  

10. ¿Qué opina con respecto al repertorio musical que se interpreta en la agrupación?  

11. ¿Piensa que es importante profundizar en el folclor de las costas colombianas como lo son pacífico y atlántico? ¿Por qué?   

  


