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Una mirada decolonial para recuperar el 

cuerpo en la experiencia musical

¿Cuántas veces nos hemos preguntado como docentes 
en el aula de música sobre las condiciones de talento 
o de musicalidad de nuestros estudiantes?

¿Y, cuántas veces hemos dado respuestas con base en conceptos 
arraigados sobre el oído musical, la técnica instrumental o la 
lectura musical?

El pensamiento europeo del siglo XVII instauró una 
idea de la música limitada al ámbito sonoro y acústico, 
así como un desplazamiento de sus dimensiones somática y 
kinésica al terreno extra musical secundario1, desconociendo la 
experiencia corporal en sus tratados teóricos e históricos. 

La concepción de la música como expresión de las bellas artes 
controlada por instancias superiores de la razón, se subordinó 
a la representación de la obra a través del discurso visual de 
la partitura para proclamar la pretendida superioridad de la 
música europea2, que se expandió con el modelo colonial 
mediante la negación de la corporalidad de la experiencia 
musical y ritual de los pueblos indígenas, negros y mestizos.

La herencia colonial y la formalización de la 
enseñanza de la música en Latinoamérica reforzaron 
estas ideas canónicas que restringieron la música a la 
esfera del alma y las ideas3, limitando la función corporal a 
la ejecución y a la práctica sistemática para el desarrollo de 
habilidades motrices y técnicas. 

Los procesos “civilizatorios”, de blanqueamiento o de 
adecentamiento de las prácticas a través de la educación 
musical, han asumido las categorías coloniales como naturales 
e inevitables, reduciendo la experiencia corporal y 
colectiva a una experiencia racional, tecni� cada e 
individual. 

La reproducción del modelo de conservatorio en la enseñanza 
de las músicas europeas y posteriormente de las músicas 
populares, aún permea los procesos de formación musical y 
debería ser un tema de discusión en la comunidad educativa 
para recuperar las formas de vivencia y aprendizaje de la 
música en los contextos culturales diversos no occidentales. 

Frente a los estudios sobre las prácticas de la música que habían 
ignorado la trascendencia de la corporeidad, el giro corporal 
ha aportado una nueva concepción sobre el cuerpo 
como centro de la experiencia y de la cognición 
musical. 
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“La discriminación entre música culta 
o art music, frente a las músicas de 

los otros, las populares, conlleva las 
jerarquías coloniales heredadas en el 
conservatorio y la escuela de música”
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El etnomusicólogo John Blacking se apoyó en los planteamientos 
que ya habían sido formulados desde la fenomenología de 
Merleau Ponty para a� rmar que la dicotomía mente-cuerpo es 
falsa, y desde esta consideración remarcó las posibilidades 
simbólicas y expresivas musicales y danzantes del cuerpo 
humano como centro de su antropología del cuerpo.

Blacking arremetió contra las concepciones etnocéntricas y 
evolucionistas que han establecido la superioridad de unas 
músicas sobre otras, y propuso nuevas de� niciones de la 
musicalidad y la experiencia musical4. 

Desde su trabajo etnográ� co, planteó que la musicalidad 
humana es compartida por todas las sociedades y 
con ello ayudó a romper los estigmas coloniales sobre 
las capacidades artísticas supremas de occidente, 
comprendiendo el cuerpo como lugar de inscripción de la 
dimensión simbólica, las identidades y la memoria cultural. 

Corporeidad y cognición en la 
experiencia musical
El giro corporal también propone una crítica a los enfoques que 
han privilegiado el control racional y la mecanización del cuerpo 
en las prácticas musicales. 

La visión ingenua del papel del cuerpo en la música, 
heredada del pensamiento colonial, desconoce que la 
razón está moldeada por elementos de corporeidad
conformados por procesos preconceptuales y perceptivos 
originados en los mecanismos cognitivos del cuerpo5. 

El concepto de embodiment desarrollado en las ciencias 
cognitivas a partir de los aportes de la fenomenología de la 
percepción, entiende el conocimiento como acción en el mundo 

“La psicología de la música y la 
musicología han explorado nuevas 

de� niciones del campo de la música 
donde se evidencian procesos 

simbólicos, semánticos, emocionales, 
cognitivos y motrices que involucran el 

papel decisivo de la corporeidad”
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y no como representación del mundo, concibiendo el cuerpo 
como un sistema cognitivo en sí mismo y no un simple receptor 
de mensajes o sensaciones desde el exterior. 
Esta perspectiva de la cognición corporizada permite entender 
la participación central de los esquemas corporales en el 
procesamiento de sentido de la información, así como el papel 
decisivo de las emociones en la actividad cognitiva musical6.

Algunas disciplinas como la psicología de la música y la 
musicología han explorado nuevas de� niciones del 
campo de la música al reclamar la unidad inseparable entre 
mente y cuerpo en la experiencia musical, donde se evidencian 
procesos simbólicos, semánticos, emocionales, cognitivos y 
motrices que involucran el papel decisivo de la corporeidad7. 

La relevancia de este concepto radica en el dominio del cuerpo 
vivido como estructura experiencial en la construcción del signi� -
cado musical, y de allí se deriva la crítica sobre la consideración 
limitada de la corporalidad en los procesos de aprendizaje de la 
música, orientados únicamente a los condicionamientos motrices 
del cuerpo para la adquisición de técnicas de ejecución o al 
entrenamiento del oído y la lectura musical. 
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Performatividades 
En las recientes décadas, la noción de embodiment ha 
impactado las investigaciones acerca de las múltiples formas en 
que la corporeidad está implicada en la performance musical8, 
evidenciando los niveles físicos y fenomenológicos de la 
cognición musical encarnada. 

Particularmente, los estudios de música popular analizan 
la construcción de identidades y de interacciones 
socio-musicales encarnadas a través de actos performativos9. 

En el campo musical, la performatividad abarca las relaciones 
corporales de los músicos con sus instrumentos, la producción de 
sentido a través del sonido, la gestualidad, las emociones y los 
momentos de interacción humana10.

Este enfoque de la música desplaza el protagonismo 
de la obra -erigido por el canon occidental- hacia 
la experiencia y las interacciones de los intérpretes, 
quienes tienen el poder de transformar los géneros musicales a 
través del cuerpo vivido11. 

En este orden, la performatividad empieza a esclarecer el 
concepto mismo de música y de género musical, confrontando 
sus de� niciones coloniales centradas en aspectos sonoros 
formales (escalas, métricas, formas musicales, etc.), para situarse 
en la experiencia musical encarnada. 

La orientación desde la corporeidad y la performatividad 
pone en duda los preceptos absolutos de la historia, la teoría 
y la técnica artística/musical, y puede aportar al terreno de 
la educación musical en nuestro contexto colombiano para 
enriquecer las discusiones sobre los efectos del discurso de la 
modernidad en el moldeamiento de nuestras corporalidades. 

La perspectiva decolonial cuestiona esa ontología hegemónica 
de la música como texto, de la obra musical como producto 
acabado y de la creación musical como proceso exclusivo de la 
racionalidad y la representación. 

La discriminación entre música culta o art music, 
aquella para la contemplación y elevación espiritual, frente a 
las músicas de los otros, las populares, las del baile, 
el placer y la sexualidad, conlleva las jerarquías 
coloniales heredadas en el conservatorio y la escuela 
de música12 en su concepción del aprendizaje de prácticas y 
géneros musicales. 
Una descolonización del saber y del ser musical desde la 
educación para impugnar las clasi� caciones coloniales que 
han legitimado nociones eurocéntricas de la corporeidad y el 
talento musical, es posible con la reincorporación del cuerpo, 
el reconocimiento de diversas formas de escucha del territorio, 
la recuperación de la oralidad, así como la reivindicación de la 
experiencia intersubjetiva en el aprendizaje musical.
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