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PROGRAMACIÓN



Domingo de Ramos
Teatro Municipal Guillermo Valencia
Hora: 5pm
Entrada Libre

ORQUESTA SINFÓNICA JUVENIL 
DEL CAUCA

Programa
ISAAC Merle, Obertura Gipsy
PONCHIELLI Amilcare, Dance of the Hours
STROMMEN Carl, Cumberland Cross
ROSSINI Giocchino, Guillermo Tell
PIAZZOLLA Astor, Oblivion
ARTÉS Manuel, Chamambo
ARIAS Edmundo, Cumbia Candelosa
BERMUDES Lucho, Colombia Tierra Querida
Tatiana Pérez, directora (Colombia)

Notas al programa
Este primer concierto del 62 Festival de Mú-
sica Religiosa de Popayán es interpretado 
por la Orquesta Sinfónica Infantil y Juvenil del 
Departamento del Cauca, un proyecto que 
se lanza en esta ocasión, marcando un hito 
en su trayectoria. El repertorio seleccionado 
para este concierto fue cuidadosamente ele-
gido para ofrecer a los niños de la orquesta 
una variedad de obras con niveles diversos 
de dificultad. De esta manera, se busca que 
los músicos, en su proceso de formación, va-
yan consolidándose como grupo, enfrentan-
do tanto desafíos técnicos y estilísticos que 
les permitan crecer tanto individual como co-
lectivamente.

La Obertura Gipsy de Isaac Merle abre el con-
cierto con una pieza vibrante que evoca la 
energía de la música popular gitana. Esta 
obra crea una atmósfera dinámica, perfecta 
para dar la bienvenida al público y poner a la 
orquesta a prueba en un inicio lleno de rit-
mo. A continuación, la Dance of the Hours de 
Amilcare Ponchielli introduce una obra llena 
de elegancia y gracia. Famosa por su presen-

cia en la ópera La Gioconda, esta pieza apor-
ta un toque ligero y humorístico al programa, 
mostrando el dominio técnico de la orquesta 
en pasajes de gran sutileza.

El Cumberland Cross de Carl Strommen ce-
lebra las tradiciones musicales de América, 
con una melodía cálida que invita al público a 
unirse al espíritu festivo de la obra. Esta pie-
za, con su ritmo animado, refleja las diversas 
influencias musicales del continente ameri-
cano, y da a los músicos la oportunidad de 
desarrollar un sentido de cohesión y expre-
sión conjunta. La Obertura de Guillermo Tell 
de Giocchino Rossini sigue, siendo una de 
las obras más emblemáticas de la música 
clásica. Su imponente fanfarria, conocida en 
todo el mundo, se combina con una energía 
vibrante que captura la esencia de la lucha 
por la libertad, ofreciendo un desafío técnico 
importante para la orquesta.

El Oblivion de Astor Piazzolla aporta una pro-
funda melancolía al programa, una de las 
obras más representativas del tango con-
temporáneo que fusiona emoción y comple-
jidad armónica. Esta pieza invita al público a 
reflexionar sobre el paso del tiempo, mien-
tras que la orquesta, a través de la interpre-
tación de los jóvenes músicos, logra trans-
mitir la belleza del tango en su forma más 
introspectiva. Seguido por Chamambo de Ma-
nuel Artés, que refleja los ritmos afrocolom-
bianos y la riqueza cultural del Pacífico. Esta 
obra transmite una energía festiva y rítmica 
que celebra las raíces musicales de Colom-
bia, destacando la versatilidad y el ritmo que 
caracteriza la orquesta.

La Cumbia Candelosa de Edmundo Arias y la 
Colombia Tierra Querida de Lucho Bermúdez 
cierran el concierto con un homenaje a la 
identidad y el folclore colombiano, invitando 
al público a compartir el orgullo de la tierra 
y sus tradiciones. Ambas piezas reflejan la 
riqueza musical de Colombia, llevando al pú-



blico a un viaje sonoro por los paisajes cultu-
rales del país. Colombia Tierra Querida espe-
cialmente, con su conocida melodía, es una 
de las canciones más representativas de la 
música popular colombiana, y ofrece a la or-
questa una oportunidad de resaltar el alma 
vibrante del repertorio nacional.

Este programa no solo ofrece una muestra 
diversa de géneros musicales, sino que tam-
bién sirve como una plataforma para que la 
Orquesta Sinfónica Infantil y Juvenil del De-
partamento del Cauca comience a estructu-
rarse como agrupación, con la oportunidad 
de ir enfrentando retos musicales a medida 
que crecen como conjunto.

La residencia orquestal y la creación de la 
Orquesta Sinfónica Juvenil del Cauca es po-
sible gracias al apoyo de:

Lunes Santo
Paraninfo Universidad del Cauca
Hora: 1pm
Entrada Libre

CUARTETO DE CUERDAS FILARMÓNICA 
JOVEN DE COLOMBIA

Programa
Colombia: Raíces indígenas, europeas y afri-
canas
MOZART Wolfgang Amadeus, Cuarteto K. 157 
Allegro 
Andante 
Presto
DVORAK Antonin, Cuarteto Op. 96 “Americano” 
Lento 
Finale: Vivace ma non troppo
GIDDENS Rhiannon, At the purchaser’s option 
with variations  
SINGLETON Charlton, Testimony 

KIDJO Angélique, Yanyankliyan Senamido 
DIABATÉ Hawa, Funkuturu 
GALEANO Mario, Tolo Midi 

Cuarteto de Cuerdas Filarmónica 
Joven de Colombia
José Luís Martínez, violín I
Laura Dayanna Prías, violín II
María Angélica Mantínez, viola
Angélica María López, violonchelo

Notas al programa
El Cuarteto K. 157 de Wolfgang Amadeus Mo-
zart abre el concierto con un estilo clásico y 
elegante, representando la perfección de la 
música de cámara mozartiana. Compuesto 
en su juventud, esta obra refleja la maestría 
temprana de Mozart en el manejo de las for-
mas musicales clásicas, caracterizadas por 
una estructura clara y equilibrada. A través 
de sus delicadas melodías y su fluido diálo-
go entre las voces del cuarteto, Mozart de-
muestra su habilidad para crear contrastes 
emocionantes entre secciones más líricas 
y otras más vivaces. La obra es un ejemplo 
brillante del dominio de Mozart en la instru-
mentación, donde cada parte del cuarteto 
tiene una función crucial en el desarrollo de 
la pieza. La ligereza, la elegancia y la brillan-
tez técnica de esta obra se combinan con 
la profundidad emocional que hace que las 
composiciones de Mozart sigan siendo apre-
ciadas por su universalidad y belleza atem-
poral.

El Cuarteto Op. 96 “Americano” de Antonín 
Dvořák es una de las piezas más destacadas 
del compositor, y una obra clave en su reper-
torio de cuartetos de cuerdas. Compuesta 
durante su estancia en los Estados Unidos, 
esta obra refleja la profunda admiración de 
Dvořák por la música popular estadouniden-
se, en especial por las melodías y ritmos de 
la música folk afroamericana e indígena. A 
través de esta pieza, Dvořák fusiona su es-
tilo clásico europeo con las influencias que 



absorbió de la música popular americana, 
creando un equilibrio perfecto entre la ele-
gancia europea y la vivacidad estadouniden-
se. El cuarteto se caracteriza por su ritmo 
alegre y la energía que se desprende de sus 
temas, especialmente en su finale, mientras 
que también presenta momentos de gran in-
trospección y melancolía en su primer movi-
miento. La obra es una celebración de la di-
versidad cultural y musical, y demuestra el 
talento de Dvořák para integrar lo exótico y 
lo familiar en una composición accesible y 
emotiva, destacándose por su frescura y es-
pontaneidad.

Nota: Las demás obras que integran este re-
pertorio, que se describen a continuación, 
fueron encargadas para Fifty for the Future: 
The Kronos Learning Repertoire, un proyec-
to de la Kronos Performing Arts Association. 
Las partituras y las partes están disponibles 
de manera gratuita en línea. 50ftf.kronos-
quartet.org.”

Rhiannon Giddens ofrece con “At the Pur-
chaser’s Option with Variations”, una obra 
contemporánea que rinde homenaje a la he-
rencia africana en la música americana. La 
pieza es una reflexión sobre la tradición mu-
sical afroamericana y sus raíces, a través de 
una serie de variaciones modernas de una 
melodía tradicional. Giddens logra fusionar lo 
histórico y lo moderno con un enfoque expe-
rimental y expresivo. 

Charlton Singleton presenta en “Testimony”, 
una pieza vibrante que fusiona géneros y 
tradiciones culturales para hablar sobre la 
experiencia humana y la lucha. A través de 
su rítmica y su energía, esta obra expresa la 
importancia de las tradiciones afrodescen-
dientes y su influencia en la música contem-
poránea.

Angélique Kidjo, con “Yanyankliyan Senami-
do”, trae una obra que mezcla ritmos africa-

nos con elementos modernos, explorando 
la riqueza de las tradiciones africanas y su 
conexión con las demás culturas del mun-
do. Kidjo es conocida por su capacidad para 
fusionar lo tradicional y lo moderno, y esta 
pieza lo demuestra a través de su fusión de 
ritmos y sonoridades.

“Funkuturu”, Hawa Diabaté, es una pieza 
energética y llena de vida que destaca la 
fuerza y el ritmo de la música africana fusio-
nada con el funk. La obra celebra la vitalidad 
de las tradiciones africanas y su capacidad 
para conectar con audiencias contemporá-
neas a través de un lenguaje musical univer-
sal.

El programa concluye con Mario Galeano y su 
obra “Tolo Midi”, una obra que destaca por su 
ritmo hipnótico y su pegajosa melodía. Esta 
pieza refleja la fusión de las influencias afri-
canas, indígenas y colombianas, ofreciendo 
una reflexión sonora sobre la riqueza cultural 
de Colombia.

Este programa es una celebración de las raí-
ces musicales de Colombia y su evolución a 
través de las influencias de los pueblos in-
dígenas, europeos y africanos, mostrando 
cómo estas tradiciones continúan enrique-
ciendo la música contemporánea.

Este concierto es posible gracias al apoyo 
de:



Lunes Santo
Teatro Municipal Guillermo Valencia
Hora: 5pm
Entrada Libre

ELENA ESCALZA, VIOLONCHELO (ESPAÑA)
JUAN CORONADO, PIANO (COLOMBIA)

Programa
GRIEG Edvard, Sonata para piano y violonche-
lo en La menor Op. 36
Allegro Agitato 
Andante Molto tranquilo
Allegro
BEETHOVEN Ludwig van, Sonata para Cello y 
piano no. 3 en la mayor op . 69 
Allegro ma non tanto
Scherzo. Allegro molto 
Adagio cantabile

Notas al programa
La Sonata para piano y violonchelo en La me-
nor, Op. 36, de Edvard Grieg, es una de las 
obras más destacadas en el repertorio ro-
mántico para este formato. Compuesta en 
1883, esta obra refleja el estilo personal de 
Grieg, quien fusiona las influencias de la mú-
sica popular noruega con la tradición clásica. 
La sonata se caracteriza por un primer mo-
vimiento “Allegro Agitato” lleno de energía y 
pasión, seguido por un “Andante Molto tran-
quillo” que ofrece un contraste introspectivo 
y lírico, mostrando la capacidad del compo-
sitor para crear atmósferas profundamente 
emotivas. El final, con un “Allegro” animado, 
vuelve a la viveza rítmica de la apertura, 
creando una conclusión vibrante y satisfac-
toria. Esta obra destaca la interacción entre 
el piano y el violonchelo, ofreciendo a ambos 
instrumentos momentos de brillantez y una 
conexión musical única.

La Sonata para Cello y Piano No. 3 en La ma-
yor, Op. 69, de Ludwig van Beethoven, escrita 
en 1808, es una de las obras más importan-

tes del repertorio para violonchelo y piano. 
Esta sonata se distingue por su innovador 
enfoque del dúo instrumental, en el que am-
bos instrumentos comparten un protagonis-
mo igual. El primer movimiento, “Allegro ma 
non tanto”, presenta una temática de gran 
energía, que se desarrolla a través de un diá-
logo continuo entre el violonchelo y el piano. 
El “Scherzo. Allegro molto” es un movimiento 
ligero y juguetón, que muestra el característi-
co sentido del humor de Beethoven, mientras 
que el “Adagio cantabile” ofrece una sección 
más profunda y melancólica, llena de ternura 
y expresión. Esta obra no solo resalta las ca-
pacidades técnicas de ambos instrumentos, 
sino también su capacidad para crear una in-
teracción profundamente emocional, cimen-
tando su lugar como uno de los grandes hi-
tos en la literatura de cámara.

Este concierto es posible gracias al apoyo 
de:

Martes Santo
Paraninfo Universidad del Cauca
Hora: 1pm
Entrada Libre

DÚO GALÍNDEZ (COLOMBIA)
Programa
BLOCH Ernst, Nigun - Improvisación (de la obra 
“Baal Shem”)
FRANCK Cesar, Sonata en la mayor para violín 
y piano
Allegretto ben moderato
Allegro
Ben moderato: Recitativo-Fantasia
Allegretto poco mosso
DEBUSSY Claude, Sonata para violín y piano
Allegro vivo



Intermède. Fantasque et léger
Finale. Trés animé
PIAZZOLLA Astor, Historia del Tango
Bordel 1900
Café 1930
Nightclub 1960
- Concert d’aujourd’hui

Dúo Galíndez
Laura Galíndez, violín
Juan Diego Galíndez, piano

Notas al programa
Nigun, parte de la obra Baal Shem, de Ernst 
Bloch, es una de las composiciones más 
evocadoras del siglo XX, que refleja la pro-
funda conexión de Bloch con la música tra-
dicional judía. En esta pieza, el violín emula la 
tradición de la melodía nigun (una melodía sin 
palabras) usada en las comunidades judías, 
especialmente en los rituales espirituales. La 
obra, escrita en un estilo de improvisación, 
transmite un sentimiento de anhelo y éxta-
sis, con el violín que asciende y desciende 
en un flujo emocional, mientras que el piano 
acompaña con gestos dramáticos. Nigun es 
un claro ejemplo del uso de la música como 
vehículo de expresión emocional y espiritual.

La Sonata en La mayor para violín y piano 
de César Franck es una obra monumental 
en la literatura para este dúo instrumental. 
Compuesta en 1886 para el violinista Eugè-
ne Ysaÿe, la sonata se caracteriza por su 
estructura cíclica, donde los temas se re-
piten y se transforman a lo largo de la obra. 
El “Allegretto ben moderato” presenta una 
introducción suave que evoluciona en una 
rica interacción entre ambos instrumentos. 
El “Allegro” introduce una mayor tensión y 
pasión, mientras que el “Ben moderato: Re-
citativo-Fantasia” se distingue por su carác-
ter meditativo, casi como un diálogo entre los 
dos músicos. El final, “Allegretto poco mos-
so”, es una conclusión tranquila pero carga-
da de emoción, donde los temas previos se 

resuelven de manera armónica, ofreciendo 
una sensación de cierre completo.

La Sonata para violín y piano de Claude De-
bussy, compuesta en 1917, es una de las 
últimas obras del compositor, mostrando 
una fusión única de las influencias impresio-
nistas y una visión más moderna. El “Allegro 
vivo” abre la pieza con una energía radiante, 
utilizando escalas rápidas y acordes en el 
piano que dan paso a la interpretación vir-
tuosa del violín. El “Intermède. Fantasque et 
léger” presenta un carácter juguetón y livia-
no, lleno de contrastes dinámicos y rítmicos, 
mientras que el “Finale. Trés animé” cierra la 
obra con una gran vitalidad y brillo. A través 
de esta sonata, Debussy crea una atmósfera 
evocadora, centrada en la exploración sono-
ra y la textura, donde la interacción entre los 
dos instrumentos es clave para dar vida a la 
obra.

Historia del Tango de Astor Piazzolla es una 
obra esencial para comprender la evolución 
del tango en el siglo XX. Compuesta en 1985, 
esta obra refleja los diferentes momentos 
del tango, desde sus inicios hasta su versión 
moderna, fusionando elementos del tango 
tradicional con la música clásica y el jazz. En 
esta adaptación para violín y piano, los dos 
instrumentos se encargan de destacar las 
diferentes texturas y emociones que carac-
terizan cada sección de la obra, creando un 
espacio íntimo y expresivo para la interpre-
tación.

La primera sección, “Bordel 1900”, transpor-
ta al oyente a la atmósfera de los primeros 
cabarets de Buenos Aires, con su sensuali-
dad y ritmo. “Café 1930” refleja la transforma-
ción del tango en una forma más melancó-
lica, mientras que “Nightclub 1960” muestra 
el tango en su forma más moderna y experi-
mental, donde Piazzolla incorpora el ritmo del 
jazz y la libertad armónica, llevando al tango 
a nuevas fronteras. Finalmente, el “Concert 



d’aujourd’hui” cierra la obra con un toque 
contemporáneo, mostrando cómo el tango 
sigue evolucionando hasta nuestros días, 
fusionando lo clásico con lo moderno.

Este concierto es posible gracias al apoyo 
de:

Martes Santo
Teatro Municipal Guillermo Valencia
Hora: 5pm
Entrada Libre

SIMÓN GOLLO, VIOLÍN (VENEZUELA)
BAYA KAKOUBERI, PIANO (GEORGIA)

Programa
BRAHMS Johannes, Sonata para violín y pia-
no No. 1 en sol mayor, Op. 78
Vivace ma non troppo
Adagio
Allegro molto moderato
FAURÉ Gabriel, Sonata para violín y piano No. 1 
en la mayor, Op. 13
Allegro molto
Andante
Allegro vivo
Allegro quasi presto
PIAZZOLLA Astor, Del ciclo L’Histoire du Tango
Café 1930
Nightclub 1960

Notas al programa
La Sonata para violín y piano No. 1 en sol ma-
yor, Op. 78, de Johannes Brahms, también 
conocida como la “Sonata de la primavera”, 
es una de las obras más emblemáticas del 

compositor para este formato. Compuesta en 
1878, esta sonata refleja la madurez y pro-
fundidad emocional de Brahms. El primer mo-
vimiento, “Vivace ma non troppo”, presenta 
un tema principal animado y alegre, mientras 
que el “Adagio” ofrece una pausa introspec-
tiva, con un lirismo melancólico que destaca 
la capacidad de Brahms para crear paisa-
jes emocionales complejos. Finalmente, el 
“Allegro molto moderato” cierra la obra con 
un sentido de resolución, presentando una 
energía renovada mientras se desarrollan 
los temas previos, manteniendo la cohesión 
estructural que caracteriza la obra del com-
positor.

La Sonata para violín y piano No. 1 en la ma-
yor, Op. 13, de Gabriel Fauré, compuesta en 
1886, es una de las piezas clave del reper-
torio francés para este formato. La obra se 
destaca por su delicada interacción entre 
el violín y el piano, creando una sonoridad 
suave y fluida. El primer movimiento, “Allegro 
molto”, presenta una melodía luminosa y ele-
gante, mientras que el “Andante” ofrece una 
sección introspectiva, con un carácter más 
contemplativo. El “Allegro vivo” y el “Allegro 
quasi presto” cierran la obra con un dinamis-
mo renovado, lleno de energía, donde la téc-
nica de ambos instrumentos se exhibe de 
manera virtuosa, sin perder la calidad lírica 
que caracteriza a Fauré.

Historia del Tango de Astor Piazzolla es una 
obra esencial para comprender la evolución 
del tango en el siglo XX. Compuesta en 1985, 
esta obra refleja los diferentes momentos 
del tango, desde sus inicios hasta su versión 
moderna, fusionando elementos del tango 
tradicional con la música clásica y el jazz. En 
esta adaptación para violín y piano, los dos 
instrumentos se encargan de destacar las 
diferentes texturas y emociones que carac-
terizan cada sección de la obra, creando un 
espacio íntimo y expresivo para la interpre-
tación.



La primera sección, “Bordel 1900”, transpor-
ta al oyente a la atmósfera de los primeros 
cabarets de Buenos Aires, con su sensuali-
dad y ritmo. “Café 1930” refleja la transforma-
ción del tango en una forma más melancó-
lica, mientras que “Nightclub 1960” muestra 
el tango en su forma más moderna y experi-
mental, donde Piazzolla incorpora el ritmo del 
jazz y la libertad armónica, llevando al tango 
a nuevas fronteras. Finalmente, el “Concert 
d’aujourd’hui” cierra la obra con un toque 
contemporáneo, mostrando cómo el tango 
sigue evolucionando hasta nuestros días, 
fusionando lo clásico con lo moderno.

Este concierto es posible gracias al apoyo de:

Miércoles Santo
Teatro Municipal Guillermo Valencia
Hora: 1pm
Entrada Libre

ORQUESTA FILARMÓNICA DE CALI

RACHMANINOV Sergei, Concierto para piano 
No 2 Op. 18 en do menor   
Moderato
Adagio sostenuto
Allegro scherzando

Piano: Eduardo Rojas

DVORAK Antonín, Sinfonía n.º 9 en mi menor, Op. 
95 / B. 178
Adagio – Allegro molto, en mi menor
Largo, en re bemol mayor – do sostenido me-
nor

Scherzo. Molto vivace – Poco sostenuto, en 
mi menor
Allegro con fuoco, en mi menor – mi mayor

Director: Francesco Belli (Italia)

Notas al programa
“Manos rusas, espíritu americano”
El Concierto para piano N.º 2 de Sergei Rach-
maninov es una de las obras más queridas 
del repertorio pianístico. Compuesta entre 
1900 y 1901, esta pieza marcó el regreso 
triunfal del compositor tras la depresión que 
trajo el fracaso de su Primera Sinfonía. Es muy 
popular en el repertorio sinfónico internacio-
nal y ejemplo de la música romántica tardía. 
Es una pieza (como todo Rachmaninov) muy 
exigente para el solista, y casi imposible de 
tocar si no se ajusta un poco. Algo tiene que 
ver con eso el hecho de que el compositor 
medía más de 1.90 metros y tenía unas ma-
nos enormes. Su virtuosismo combinado con 
la particularidad de su contextura física, ha-
cen que interpretar su música sea un reto 
para muchos pianistas.

El pianista ruso Nikolai Medtner calificó el se-
gundo movimiento de este concierto con su 
motivo dinámico y sollozante como “uno de 
los temas más sorprendentemente rusos. 
No hay aquí ningún adorno etnográfico, nin-
gún disfraz, ninguna vestimenta nacional, 
ninguna entonación folclórica, y sin embargo 
cada vez, desde el primer golpe de campa-
na, se siente la figura de Rusia elevándose a 
toda su altura”.

Y de la sensación que implica la Rusia de Ra-
chmaninov pasemos al espíritu de la patria 
norte americana de la obra de Dvořák.

Decir que la obra sinfónica que mejor repre-
senta el espíritu y la música de América fue 
compuesta por un compositor checo a fina-
les del XIX es algo cierto a juicio de muchos. 
Dvořák llevaba poco viviendo en Estados 



Unidos, donde llegó para dirigir un nuevo 
Conservatorio Nacional de Música en Nue-
va York. Llegó con su mujer y sus dos hijos 
mayores en septiembre de 1892 y se lan-
zó a enseñar, componer y descubrir lo que 
era la esencia del país. La Sinfonía del Nuevo 
Mundo nació de su propósito de crear algo 
sonoramente americano. Siendo él un com-
positor nacionalista, comprendió que debía 
alimentarse de las fuentes sonoras de los 
ritmos de las comunidades indígenas. Algo 
de la sonoridad afro también lo influenció; y, 
en algún momento, llegó a afirmar que esos 
ritmos serían el verdadero germen para 
el nacimiento de la música genuinamente 
americana.

Dvořák comenzó la sinfonía a finales de 1892 
y la terminó en mayo del año siguiente. Su 
estreno en Nueva York, el 16 de diciembre de 
1893, fue un gran acontecimiento con mucho 
cubrimiento por parte de la prensa. La aco-
gida fue un gran triunfo y suscitó un entu-
siasta debate sobre lo americana que era en 
realidad. Desde entonces, la popularidad de 
la sinfonía ha perdurado, y hablar de lo mu-
cho que la Sinfonía del Nuevo Mundo suena 
a lo que era la música estadounidense antes 
de que la música estadounidense empezara 
a sonar como la Sinfonía del Nuevo Mundo, 
sigue siendo el pasatiempo de algunos ex-
pertos desocupados. 

Sin embargo, esta Sinfonía también tuvo 
sus contradictores, con Leonard Bernstein 
a la cabeza.  Él llegó a afirmar que “evoca 
la imagen de los trabajadores del campo y 
de las plantaciones, cantando a la luz de 
la luna. Es como Lo que el Viento se lle-
vó, pero sólo porque la hemos oído tocar 
o cantar constantemente, en el cine, en la 
radio o donde sea, en prácticamente todas 
las situaciones sureñas”. (Si le pusiéramos 
palabras checas, sonaría tan checa como 
americana, o con palabras chinas sonaría 
china)”.

Notas por: Jorge Cadavid
Comunicaciones - Proartes

Este concierto es posible gracias al apoyo 
de:

Miércoles Santo
Teatro Municipal Guillermo Valencia
Hora: 5pm
Entrada Libre

BOGOTÁ PIANO TRÍO

Programa
BONIS Mélanie, Noche y mañana, Op. 76
GONZÁLEZ SALAMANCA Sara, Camina en agua
MONTERO Claudia, Buenos Aíres en tres
FARRENC Louise, Trío No 1 en mi bemol ma-
yor, Op. 33

Bogotá Piano Trío
Juan Carlos Higuita, violín
Iván León, violonchelo
Mauricio Arias-Esguerra, piano

Notas al programa
Noche y mañana, Op. 76, de Mélanie Bonis, es 
una obra que captura las emociones del ciclo 
diurno, desde la quietud de la noche hasta el 
despertar vibrante de la mañana. Compues-
ta originalmente para piano, en esta versión 
para trío de piano, violín y chelo, la obra ad-
quiere una dimensión más rica y compleja. El 
trío permite explorar las texturas sonoras de 
manera más profunda, con el violín y el che-
lo complementando la armonía del piano, lle-



vando al oyente de una atmósfera nocturna 
introspectiva a un amanecer lleno de luz y 
energía.

En Camina en agua, Sara González Salaman-
ca utiliza el trío para evocar la fluidez y la 
transformación del agua. La obra se desa-
rrolla a través de diversas capas sonoras 
y rítmicas, en las que el piano, el violín y el 
chelo interactúan de manera orgánica para 
crear la sensación de movimiento y adapta-
ción constante. A medida que los instrumen-
tos se combinan y se distancian, el trío logra 
transmitir la naturaleza etérea y cambiante 
del agua, llevando al público a una experien-
cia sensorial única que explora la conexión 
entre el sonido y el espacio.

Buenos Aires en tres de Claudia Montero re-
fleja la vibrante vida urbana de la capital ar-
gentina, y el trío de piano, violín y chelo aporta 
una riqueza sonora que refleja la intensidad y 
la diversidad de la ciudad. A través de los tres 
movimientos, la obra capta el dinamismo y la 
energía de Buenos Aires, desde los sonidos del 
tango y la música folclórica hasta la atmósfera 
urbana contemporánea. La interacción entre 
los instrumentos resalta la calidez melódica 
del violín y el chelo, mientras que el piano apor-
ta la base rítmica y armónica que da forma a la 
estructura de la ciudad en música.

El Trío No. 1 en mi bemol mayor, Op. 33, de Loui-
se Farrenc, es una obra clave en el repertorio 
para trío de piano, violín y chelo. Compuesta 
en 1842, la obra refleja la habilidad de Farrenc 
para equilibrar la interacción entre los tres 
instrumentos, permitiendo que cada uno de 
ellos brille mientras mantiene una estructu-
ra cohesiva. El “Allegro” abre la obra con una 
energía vibrante, con el violín y el chelo apor-
tando las líneas melódicas, mientras que el 
piano establece una base armónica sólida. El 
“Andante” presenta una conversación más 
íntima entre los instrumentos, mientras que 
el “Scherzo. Vivace” aporta un carácter ju-

guetón, lleno de interacción rítmica. El final, 
“Allegro”, regresa a una energía dinámica y 
llena de resolución, destacando la cohesión 
del trío mientras cierra la obra de manera bri-
llante.

Este concierto es posible gracias al apoyo de: 

Jueves Santo
Teatro Municipal Guillermo Valencia
Hora: 1pm
Entrada Libre

EL CAMINANTE: UNA ÓPERA 
REDESCUBIERTA

Programa
SANCHEZ DE FUENTES Eduardo, El Caminan-
te. Poema lírico (Libreto adaptado del poema 
“Era Él”, del poeta español Francisco Villaes-
pesa.

Coro Estampas
Lucía Arciniegas, Directora

Solistas:
Michelle Johnson, Soprano
Sarah Zieba, Mezzo-soprano
David Guzmán, Tenor

Directora Musical
Shiela Kibbe, pianista



Notas al programa
El Caminante es un poema lírico en un acto, 
compuesto por el cubano Eduardo Sánchez 
de Fuentes (1874-1944), con un libreto adap-
tado del poema Era Él de Francisco Villaespe-
sa. La obra fusiona temas de religión y mito, 
explorando el poder sanador del amor y la 
autoaceptación a través de una música evo-
cadora del romanticismo italiano. Compuesta 
en 1921, El Caminante fue un éxito en su es-
treno en La Habana, pero debido a una serie 
de obstáculos, incluyendo la salud del com-
positor, no pudo ser representada en Madrid 
como estaba inicialmente previsto.

A pesar de su éxito inicial, la ópera cayó en el 
olvido durante casi un siglo. El compositor, re-
conocido por su vasta obra en géneros como 
la zarzuela, la música instrumental y la ópe-
ra, se enfrentó a críticas sobre su visión eu-
rocéntrica, especialmente debido a su falta 
de integración de elementos afrocubanos en 
su música clásica. Sin embargo, sus compo-
siciones de canciones populares sí reflejaron 
la influencia africana en la música cubana, 
aunque en sus óperas como El Caminante, 
se mantuvo más fiel a una estética europea.

El redescubrimiento de la ópera ocurrió en 
2024, cuando fue revivida en versión de con-
cierto por la Orquesta Sinfónica de la Univer-
sidad de Boston. Bajo la dirección artística de 
William Lumpkin, la obra fue interpretada con 
un elenco de estudiantes de la Universidad, 
marcando el regreso de una pieza esencial 
en el patrimonio musical latinoamericano. 
Este concierto fue grabado y se espera su 
lanzamiento en un álbum en 2025.

El renacimiento de El Caminante comenzó en 
2017, cuando se descubrió un manuscrito 
deteriorado de una de sus canciones en la 
Biblioteca Pública de Nueva York. Posterior-
mente, en 2020, se localizó un manuscrito 
completo de la ópera en la Biblioteca de Mú-
sica Loeb de la Universidad de Harvard, lo que 

permitió su restauración. Además, en 2023, 
se halló el manuscrito orquestal y otros do-
cumentos en el Museo Nacional de la Música 
en La Habana, lo que facilitó la preservación 
y reintroducción de esta obra.

La obra no solo ha sido revivida gracias a 
un esfuerzo colaborativo entre investigado-
res, músicos y académicos, sino que ahora 
busca ocupar su lugar en el repertorio ope-
rístico contemporáneo. Con su publicación 
en CD y la difusión de las partituras a través 
de la Universidad Complutense de Madrid, El 
Caminante tiene ahora la oportunidad de ser 
escuchada, estudiada y representada, ocu-
pando su merecido lugar en la historia de la 
ópera latinoamericana.

Este concierto es posible gracias al apoyo de:

Jueves Santo
Teatro Municipal Guillermo Valencia
Hora: 5pm
Boletería en la taquilla del Teatro

FILARMÓNICA JOVEN DE COLOMBIA

Programa

STRAUSS Richard, Im Abendrot
MAHLER Gustav, Sinfonía No 4 en Sol Mayor
Bedächtig. Nicht eilen
In gemächlicher Bewegung. Ohne Hast
Ruhevoll
Sehr behaglich



Juanita Lascarro, soprano (Colombia)
Juan Felipe Molano, director (Colombia)

Notas al programa
Im Abendrot (En el atardecer), una de las úl-
timas obras de Richard Strauss, forma parte 
de su ciclo Vier letzte Lieder (Cuatro últimas 
canciones), compuesto en 1948, poco antes 
de su muerte. Esta obra simboliza la reflexión 
final sobre la vida y la muerte, capturando la 
serenidad que caracteriza el final de la exis-
tencia. Strauss utiliza su característica or-
questación rica y luminosa, que llena de pro-
fundidad el sentido de la despedida, creando 
un paisaje sonoro que transporta al oyente 
a un atardecer lleno de paz y aceptación. El 
tema principal es cantado en un tono suave 
y casi susurrante, con la voz desplegándose 
con gran belleza mientras la orquesta, en su 
totalidad, crea un fondo envolvente y armó-
nicamente complejo. La progresión de la pie-
za se mueve con calma, llevando al oyente 
hacia un final que refleja una sensación de 
serenidad y resolución.

A nivel compositivo, Strauss logra una in-
teracción única entre la voz y la orquesta. 
Cada instrumento parece tener una función 
de acompañamiento y al mismo tiempo, un 
papel protagónico en la creación de un am-
biente reflexivo y trascendental. Im Abendrot 
no solo habla del final de la vida en términos 
de despedida, sino también de una acepta-
ción profunda, donde la muerte ya no es vis-
ta con temor, sino como una transición hacia 
algo más grande y eterno. Esta obra, aunque 
escrita a finales de la carrera de Strauss, no 
se percibe como un adiós triste, sino como 
una rendición pacífica ante lo inevitable, una 
muestra de madurez artística y emocional 
del compositor.

La Sinfonía No. 4 en sol mayor de Gustav 
Mahler, compuesta entre 1899 y 1900, se 
presenta como una de sus obras más ac-
cesibles y luminosas. A diferencia de las sin-

fonías anteriores de Mahler, que exploran 
temas existenciales y a menudo sombríos, 
esta obra ofrece una tonalidad más optimis-
ta, con melodías que evocan la alegría y la 
serenidad. El primer movimiento, “Bedächtig. 
Nicht eilen”, establece un tono de reflexión 
lenta y tranquila, en la que Mahler introduce 
un tema que, aunque moderado, se va desa-
rrollando de forma grandiosa a través de la 
orquestación. El “In gemächlicher Bewegung. 
Ohne Hast”, segundo movimiento, refleja la 
misma calma que el primero, pero con un 
ritmo más relajado y una estructura que da 
espacio a la interacción entre los instrumen-
tos. El “Ruhevoll”, el tercer movimiento, es la 
joya introspectiva de la sinfonía, en donde la 
orquesta se mueve con una suavidad hipnó-
tica que prepara al oyente para el grandioso 
final.

Lo que distingue a esta sinfonía, sin embargo, 
es el “Sehr behaglich”, el último movimiento, 
en el que la obra alcanza un nivel de claridad 
emocional y trascendencia. La pieza culmi-
na con la intervención de la voz solista, que 
canta un texto sobre la visión del paraíso, 
dándole un carácter de paz y redención. El 
tema musical aquí se inspira en el cielo, y la 
melodía ligera y resplandeciente expresa la 
sensación de estar en un lugar sereno, aleja-
do del sufrimiento terrenal. Mahler, conocido 
por sus complejidades emocionales, presen-
ta en esta sinfonía una visión clara de la vida 
más allá de la muerte, ofreciendo un cierre 
lleno de esperanza. Esta obra se erige como 
una celebración de la vida, mientras mira con 
confianza al más allá, un contraste notable 
con las visiones más oscuras de muchas de 
sus otras sinfonías.

Richard Strauss y Gustav Mahler compar-
ten una profunda capacidad para explorar la 
complejidad emocional humana, pero lo ha-
cen de maneras muy distintas. Mientras que 
Strauss en Im Abendrot ofrece una mirada 
introspectiva y pacífica al final de la vida, Ma-



hler, con su Sinfonía No. 4, combina una lumi-
nosidad orquestal con una visión del paraíso, 
utilizando la voz solista para dar un toque ce-
lestial al final de su sinfonía. Ambas obras se 
adentran en temas universales de la vida, la 
muerte y lo trascendental, pero cada una, a 
su manera, deja al oyente con una sensación 
de serenidad y consuelo. En este concierto 
estelar, las dos piezas no solo se comple-
mentan, sino que juntas ofrecen una de las 
experiencias más profundas y emotivas que 
la música clásica puede proporcionar.

Este concierto es posible gracias al apoyo de:

Viernes Santo
Teatro Municipal Guillermo Valencia
Hora: 1pm
Entrada Libre

HASHI DÚO
ADRIAN MONTERO, GUITARRA 
(COSTA RICA)
MOÉ TAKAMATSU, PIANO (JAPÓN)

Programa
GLASS Phillip, Mishima
SCHUBERT Franz, Arpeggione Sonata
Allegro Moderato
Adagio
Allegreto

TORRES Alonso, Recordando un bolero
PIAZZOLLA Astor, Michelangelo 70

Nota al programa
Mishima de Phillip Glass es una obra que fu-
siona el estilo minimalista del compositor 
con la emoción dramática del cine. Original-
mente compuesta como banda sonora para 
la película homónima de Paul Schrader, esta 
obra explora la vida del escritor japonés Yu-
kio Mishima, famoso por su fascinación con 
la estética, el honor y la muerte. La música, 
caracterizada por sus patrones repetitivos 
y estructuras simples, se convierte en una 
meditación sobre los temas de la obra cine-
matográfica. El ritmo pulsante y las modula-
ciones armónicas de Glass crean un paisaje 
sonoro intensamente evocador que amplifi-
ca la tensión emocional y los dilemas inter-
nos de Mishima, mientras que el piano y la 
guitarra interactúan para transmitir una sen-
sación de inquietud y profundidad.

La Sonata para arpeggione y piano en la ma-
yor, D. 821, de Franz Schubert, es una obra 
única, originalmente escrita para el arpeggio-
ne, un instrumento en desuso que combina 
las características de la guitarra y el violín. 
Afortunadamente, su música ha sido adap-
tada para otros instrumentos, y la versión 
para guitarra y piano permite que se escuche 
la belleza melódica de la obra sin perder la 
esencia de la original. La sonata, compuesta 
en 1824, está dividida en tres movimientos: 
el “Allegro Moderato” presenta una melanco-
lía alegre y fluida, mientras que el “Adagio” se 
destaca por su lirismo y profundidad emo-
cional. El final, “Allegretto”, introduce un tema 
más ligero y vivaz, mostrando la capacidad 
de Schubert para combinar la elegancia y la 
pasión en una misma obra, que refleja su ge-
nio en el desarrollo melódico y armónico.

Recordando un bolero de Alonso Torres es 
una obra que homenajea uno de los géneros 
más emblemáticos de la música latinoameri-



cana: el bolero. A través de esta pieza, Torres 
emplea una rica textura rítmica y armónica 
para evocar la sensualidad y la nostalgia que 
caracterizan al bolero. En esta versión para 
guitarra y piano, los dos instrumentos se en-
trelazan en un delicado diálogo que refleja 
la ternura y la pasión del estilo. La guitarra, 
con su timbre cálido y su capacidad melódi-
ca, acompaña al piano, que aporta la armo-
nía y la estructura. El bolero se convierte en 
un viaje emocional a través de la memoria, 
una evocación de tiempos pasados llenos 
de sentimientos intensos, y la obra resalta el 
dominio de Torres para capturar las esencias 
de la música popular latinoamericana.

Michelangelo 70 de Astor Piazzolla es una de 
sus composiciones más representativas del 
tango contemporáneo. Compuesta en 1970, 
esta obra refleja la visión innovadora de Pia-
zzolla, quien fusionó el tango tradicional con 
influencias del jazz y la música clásica. La 
obra, a través de sus complejas estructu-
ras y cambios armónicos, muestra la versa-
tilidad de Piazzolla para manipular el tango 
y transformarlo en una forma musical más 
sofisticada. El título de la obra hace referen-
cia a la fascinación de Piazzolla por el arte, 
específicamente por el renacimiento de la 
figura humana que representa Michelange-
lo. En Michelangelo 70, el piano y la guitarra 
crean una atmósfera cargada de emoción y 
tensión, mientras interpretan el carácter me-
lancólico y, al mismo tiempo, apasionado del 
tango, llevando al oyente a un viaje musical 
lleno de contrastes y matices.
Este concierto es posible gracias al apoyo 
de:

Viernes Santo
Teatro Municipal Guillermo Valencia
Hora: 5pm
Boletería en la taquilla del Teatro

FILARMÓNICA JOVEN DE COLOMBIA
CORO ESTAMPAS

Programa
RAMEAU Jean-Philippe, Obertura de Zaïs 

RAMEAU Jean-Philippe, Dardanus Suite

CUÉLLAR Juan Antonio, Un Canto Nuevo. Misa 
sobre canciones litúrgicas de Luis Torres Zu-
leta, versión de concierto.
I. Salmo 83, 2–6. 
Procesión de Entrada
II. Señor, ten piedad
Aclamación del Ordinario de la Misa 
III. Un canto nuevo
Salmo responsorial. Salmo 97, 2–3ab. 3cd–4.
IV. Ofrenda
Procesión de Ofrendas–Preparación del Altar
V. Santo es el Señor
Aclamación del Ordinario de la Misa
VI. Cordero de Dios
Letanía para la Fracción del Pan. Ordinario de 
la Misa
XIII. Ave María
Antífona mariana, cf. Lucas 1, 27b–30
VIII. Aleluya: Palabra eterna
Aclamación al Evangelio.

Juanita Lascarro, soprano (Colombia)
Lucía Arciniegas, directora coral (Colombia)
Juan Felipe Molano, director (Colombia)

Notas al programa
Jean-Philippe Rameau - Obertura de Zaïs
La Obertura de Zaïs de Jean-Philippe Ra-
meau es una obra que encarna la grandeza 
y el esplendor de la música barroca france-
sa. Compuesta en 1748 como parte de la 
ópera Zaïs, esta pieza de apertura establece 



inmediatamente la atmósfera de la obra con 
su orquestación rica y sus armonías detalla-
das. Rameau, reconocido por su maestría en 
la composición de música orquestal, emplea 
aquí una estructura solemne que va gradual-
mente evolucionando hacia secciones más 
dinámicas, reflejando la transición de lo ce-
lestial a lo terrenal en la ópera. La Obertura 
es, de hecho, una introducción brillante que 
prepara el escenario para los temas román-
ticos y mitológicos que se desarrollan en la 
ópera. Con una orquestación exquisita, Ra-
meau usa la riqueza de las cuerdas y los me-
tales para crear una atmósfera que resuena 
con la majestuosidad de la época barroca, in-
vitando al público a sumergirse en un mundo 
de fantasía y misterio.

La Suite de Dardanus de Jean-Philippe Ra-
meau es una selección de piezas extraídas 
de su ópera Dardanus, que fue estrenada en 
1739. Esta obra, que sigue las convenciones 
de la ópera francesa del siglo XVIII, tiene una 
complejidad emocional que refleja los te-
mas clásicos de amor, sacrificio y conflicto, 
mientras mantiene una estructura de danza 
y agilidad instrumental típica de Rameau. La 
Suite presenta una combinación de movi-
mientos lentos y rápidos, con ritmos vívidos 
y una orquestación luminosa que demues-
tra la habilidad de Rameau para mezclar la 
elegancia con la innovación. En esta obra, el 
compositor juega con las texturas y las diná-
micas, creando un paisaje sonoro en el que 
los contrastes entre la calma y el dinamismo 
se convierten en el vehículo perfecto para 
narrar los conflictos de los personajes mito-
lógicos de la ópera. La Suite nos invita a es-
cuchar la musicalidad de un período dorado 
de la historia de la música, mostrando cómo 
Rameau transformaba la tradición en algo 
distintivo y apasionado.

Juan Antonio Cuéllar - Un Canto Nuevo: Misa 
sobre canciones litúrgicas de Luis Torres Zu-
leta, versión de concierto

Un Canto Nuevo, de Juan Antonio Cuéllar, es 
una obra que rinde homenaje a la tradición 
litúrgica mientras incorpora elementos de la 
música popular colombiana. Esta misa, ba-
sada en canciones litúrgicas de Luis Torres 
Zuleta, toma su forma de un viaje espiritual 
que atraviesa varios momentos de la misa 
católica, combinando cantos de adoración 
con procesiones, aclamaciones y oraciones. 
En su versión de concierto, Cuéllar no solo 
ofrece un enfoque innovador sobre el ritual 
litúrgico, sino que también presenta una obra 
musical profundamente emotiva, que refleja 
la fe, la devoción y la conexión espiritual de 
las comunidades.

Un Canto Nuevo fue encargada por la Arqui-
diócesis de Bogotá en 2017 con motivo de 
la visita del Papa Francisco a Colombia. Esta 
obra fue concebida como una manera de ex-
presar la unidad y la fe del pueblo colombia-
no, en un contexto de gran trascendencia es-
piritual. La obra, por tanto, no solo tiene una 
raíz litúrgica, sino que también lleva consigo 
un profundo sentido de celebración religiosa, 
dirigida a un público diverso y a una ocasión 
histórica para el país. A través de sus movi-
mientos, Un Canto Nuevo captura el espíritu 
de esperanza y renovación que marcó aquel 
evento, haciendo eco de las palabras del 
Papa Francisco y su mensaje de paz, recon-
ciliación y amor fraternal.

El inicio de la obra, con la Procesión de Entra-
da, establece el tono de solemnidad y recogi-
miento. Basado en el Salmo 83, el movimien-
to refleja la importancia de la comunidad en 
el culto y la devoción a través de una melodía 
que se despliega lentamente, invitando a los 
oyentes a unirse al proceso de celebración.

El segundo movimiento, basado en el Señor, 
ten piedad, es una de las partes más emoti-
vas de la obra. La aclamación se transforma 
en un ruego de humildad, expresado a través 
de una interacción intensa entre la soprano y 



el coro, mientras la orquesta acompaña con 
armonías llenas de reverencia.

El tercer movimiento resalta la esperanza 
y el júbilo de la adoración. El tema principal 
evoca un sentido de renovación y transfor-
mación, acompañado de un coro exuberante 
que crea un contraste vibrante con las sec-
ciones anteriores.

El movimiento de la Ofrenda es uno de los 
más introspectivos, representando el mo-
mento solemne de ofrecer lo mejor de uno 
mismo. La música se convierte en una medi-
tación sobre la generosidad y la entrega, con 
una orquestación que refleja la solemnidad 
del acto.

La aclamación Santo es el Señor se eleva 
con gran poder y brillantez, celebrando la 
presencia divina en el acto litúrgico. La so-
prano y el coro se unen en una exclamación 
que resuena con fuerza, mientras el piano y 
los metales aportan una textura dramática. 
Esta sección destaca la reverencia hacia lo 
divino. 

La pieza Cordero de Dios es de una belleza 
serena, acompañada de una atmósfera me-
ditativa, que refleja el sacrificio y la gracia. La 
interacción entre la soprano y el piano pro-
porciona una interpretación delicada y con-
movedora.

En este momento, el Ave María se interpreta 
con una suavidad reverencial, donde la so-
prano asume el papel de intercesora divina. 
Es uno de los momentos de mayor lirismo de 
la obra, con una clara conexión entre la me-
lodía y el texto litúrgico.

El Aleluya se convierte en un canto de exal-
tación, celebrando la eternidad de la palabra 
divina. Es un cierre vibrante para la obra, lleno 
de energía y esperanza, que resalta el carác-
ter triunfante de la fe.

Un Canto Nuevo es una obra que conecta la 
tradición litúrgica con las raíces musicales 
colombianas, creando un puente entre lo 
sagrado y lo popular, con una sinergia emo-
cional que llena el espacio de una atmósfera 
única de devoción y belleza.

Este concierto es posible gracias al apoyo 
de:



LOS ARTISTAS



Orquesta Sinfónica 
Juvenil del Cauca 
(Colombia)
El camino hacia la 
creación de la Or-
questa Sinfónica 
Juvenil del Departa-
mento del Cauca ha 
sido un proceso con-
tinuo de formación, 
esfuerzo y colabo-
ración. A lo largo de 
las cuatro versiones 
previas de las Resi-
dencias Orquestales, 
más de 600 jóvenes 
de 17 municipios del 
Cauca han sido bene-
ficiados con una formación musical de cali-
dad, que ha permitido detectar y fortalecer el 
talento de nuestra región.

En cada una de estas residencias, jóvenes de 
diversas comunidades han sido parte esen-
cial del proyecto, promoviendo la inclusión y 
el acceso a la cultura en tanto zonas rura-
les como urbanas. Del total de participantes, 
28% provienen de comunidades indígenas, 
27% de comunidades afrodescendientes y 
20% de comunidades campesinas, lo que 
refleja la riqueza cultural y la diversidad que 
caracteriza al Cauca.

Este proyecto también ha contado con la de-
terminante colaboración de los directores de 
las escuelas de música de los municipios, 
quienes, con su dedicación y apoyo, han en-
riquecido enormemente la propuesta, brin-
dando su experiencia y recursos para ase-
gurar el éxito de la iniciativa.

Además, el proyecto ha sido diseñado con un 
enfoque inclusivo, donde el 45% de los parti-
cipantes son mujeres, el 30% provienen de 
hogares encabezados por mujeres, y el 73% 

son menores de edad, lo que subraya la im-
portancia de brindar a los jóvenes un espacio 
para su desarrollo artístico y social.

En esta quinta residencia orquestal, se con-
forma la Orquesta Sinfónica Infantil y Juvenil 
del Cauca, un proyecto que ha sido posible 
gracias al esfuerzo conjunto de CORFESTIVAL 
y su compromiso con la excelencia artística, 
la formación integral y el fortalecimiento de 
nuestra identidad cultural. La orquesta re-
úne 60 niños, niñas y jóvenes provienen de 
los siguientes municipios y divisiones del 
Cauca: Belalcázar, Bolívar, Cajibío, Inzá, Jam-
baló (resguardo indígena), Miranda, Pienda-
mó, Popayán, Péz (corregimiento de Totoró), 
Santander de Quilichao, Silvia, Totoró, Timbío 
y Tunía (corregimiento de Piendamó). La di-
rección artística de la maestra Tatiana Pérez 
Hernández garantiza que esta orquesta será 
un referente de calidad y trabajo en equipo, 
y una oportunidad invaluable para nuestros 
jóvenes músicos.

Tatiana Pérez, Directora (Colombia)
La directora y violonchelista colombiana Ta-
tiana Pérez es considerada una de las mú-
sicos latinoamericanos más sobresalientes 



de su generación. En 2023, obtuvo el primer 
puesto en el concurso “Mujeres Directoras” 
de la Orquesta Filarmónica de Bogotá, un re-
conocimiento que consolida su destacada 
carrera. Se desempeñó como Directora Resi-
dente de la Orquesta Filarmónica de Medellín 
y fue becaria del prestigioso Carlos Miguel 
Prieto Conducting Fellowship. También parti-
cipó en la “Lake Como Conducting Competi-
tion” en Italia y fue seleccionada para el pres-
tigioso concurso internacional de dirección 
de orquesta “La Maestra” en París, donde al-
canzó la fase semifinal, destacándose entre 
las 14 mejores directoras jóvenes del mundo.

Tatiana Pérez tiene dos maestrías obtenidas 
en la Universidad EAFIT, una en interpreta-
ción de violonchelo y otra en dirección de or-
questa. A lo largo de su carrera, ha trabajado 
con importantes agrupaciones, como la Or-
questa Sinfónica EAFIT, la Orquesta Iberaca-
demy, la Orquesta Metropolitana de Caracas, 
la Orquesta Filarmónica de Cali, la Orquesta 
Sinfónica Nacional de Colombia, la Filarmóni-
ca Joven de Colombia y la Orquesta Filarmó-
nica de Bogotá. Su pasión por la ópera la llevó 
a liderar el proyecto de la ópera Dido y Eneas 
con la Universidad del Cauca, reflejando su 
interés por integrar la ópera en su repertorio.

En paralelo a sus compromisos artísticos, 
Tatiana ha mantenido una intensa labor pe-
dagógica, vinculada a diversas instituciones 
educativas del país, como la Universidad Na-
cional de Colombia. Su destacada trayec-
toria como violonchelista comenzó en su 
adolescencia, cuando empezó a tocar regu-
larmente con la Orquesta Filarmónica Joven 
de Colombia y continuó su carrera en la YOA 
Orquesta de las Américas, la Orquesta de la 
Francofonía, la Academia Internacional del 
Teatro del Lago y la Orquesta Binacional, rea-
lizando giras por países como Brasil, Cana-
dá, Guatemala, Bolivia, Venezuela, Argentina, 
Chile, Cuba, Suiza, Austria y Estados Unidos. 
Además, participó en la Academia de Verano 

de la Universidad Mozarteum en Austria y en 
los festivales de Lucerna y Salzburgo.

Tatiana ha sido ganadora del ciclo Jóvenes 
Intérpretes del Banco de la República con el 
Cuarteto de Violonchelos de Medellín y ha 
sido becaria en varias ediciones del Festival 
Internacional de Música de Cartagena. Ac-
tualmente, se desempeña como directora 
asociada del Estudio Polifónico de Medellín y 
directora de la Orquesta Intermedia de la Red 
de Escuelas de Música de Medellín. 

Tatiana es representada por Pura Música Ar-
tist Management.

Orquesta Sinfónica Juvenil del Cauca

Tatiana Pérez Hernández
Directora

Violines I:
Jesús Emanuel Gómez Córdoba

Andrea Velasco Molano 



Jade Manuela Ruiz Vivas
Juan Pablo Herrera Hernández*

Laura Isabel Cuatindoy Mosquera
Linda Nicolt Velasco Pechene 

Luciana Cordero Polanco
Luisa Fernanda Jembuel Trochez

María Fernanda Puentes Tique 
Natalia León Cerón

Santiago Córdoba Puliche

Violines II:
Alejandra Quintero Castro
Emmanuel Lebaza Tobar
Ana Isabel Ruano Hoyos

Isabella Gómez Ortiz*
Daniela Ruíz Mera 

Eilyn Gabriela Ipiales Osorio (Asistente)
Jerson Santiago Idrobo Hoyos

Samuel Esteban Romero Vallejo 
Víctor Andrés Orejuela Inga

Violines III:
Danna Isabela Almario Yandi 

María Camila Rendón Samboní
Mathías Alejandro Arenas Muñoz

Susan Valentina Bedoya Mosquera

Violas:
Daniela Atehortúa Caro

Anderson Estiven Fajardo Vega

Violonchelos:
José Miguel Castaño Pardo*
Ana Sofía Calderón Aguilar

Angela Valeria Dorado Álvarez 
Johan David Carballo Benavides

María de los Ángeles Gómez Córdoba
Mariajosé Paruma Muñoz

Nicol Yuliet Terán Escalona 
Violetta Salazar Joaquí

Contrabajos:
Karoll Lizeth Epe Mesa

Kimberlyn Montaño Camacho 
Juan Miguel Sierra Arboleda*

Flautas:
Carlos Mario Pantoja López 

David Santiago Puque Chamorro
Laura Isabel Hoyos Mendez 

Melany Julieth Salamanca Saldarriaga
Miguel Ángel Peña Cardozo
Sara Sofía Pazmiño Pineda

Oboes:
Angelina Juliet Alamarza Barreto*

Santiago Muñoz Estrada*

Clarinetes:
Ana María Angucho Valencia 

Anderson Alexis Campo Tumbo 
Gerónimo Narváez Caicedo
Johan Estiven Ruiz Garcés 
Juan David Peña Cardozo

María Camila Morales Sánchez

Fagotes:
Ana Sofía Zapata Paniagua*

Martha Jenny Dávila Muñoz**

Cornos:
Daniela Anacona Camilo 

Miguel Ángel Cerón Riveros
Damián Andrés Pérez Ramírez*

Trompetas:
Dylan Adrián Burbano Mera 

Julián Alexander Valencia Pinzón 
Matías Trujillo Castro

Trombones:
Ana María López Güetocué

Deison Esneider Benavidez Buesaquillo
Juan Sebastián López Hoyos

Tuba:
Gerónimo Ortega Vidal 

Percusión:
Andrés Fernando Gutiérrez Narváez

Leonardo Correa Chilo



Miller Montenegro
Samuel David Potosí Quiñones

Alejandro Chimbaco ***

Estudiante Red de Músicas de Medellín*
Profesor Red de Músicas de Medellín**

Docente Orquesta Sinfónica Comfacauca***

Talleristas Filarmónica Joven 
de Colombia

Jose Luis Martínez
Violines I

Laura Dayanna Prias Pardo 
Violines II

María Alejandra Martínez Calderón
Violas

Angelica María López Pacheco
Violonchelos

Juan Sebastián Riaño García
Contrabajo

Julián Felipe Cortés Bejarano
Vientos Maderas

Gregory Isaac Tapia Rosero
Vientos Metales

Diego Chávez Ordóñez
Andrey Sarria Jiménez

Percusión

Cuarteto de Cuerdas Filarmónica Joven 
de Colombia (Colombia) 
La Fundación Bolívar Davivienda cree en la 
música como herramienta transformado-
ra para construir una sociedad más justa, 
equitativa e inclusiva. Por ello, a través de 
la Filarmónica Joven de Colombia, impulsan 
#LaJoven Creando Lazos, una iniciativa que 
refuerza el compromiso social de la Orquesta 
al apoyar procesos de formación musical en 
regiones y proyectos musicales y orquesta-
les en desarrollo.

Este programa conecta a los músicos de la 
Filarmónica Joven con niños, niñas y jóvenes 
de semilleros orquestales en todo el país, fo-

mentando un diálogo cercano y enriquecedor 
que potencia el aprendizaje y el crecimiento 
de las orquestas y agrupaciones musicales 
en formación. Cada integrante de #LaJoven 
dedica anualmente 20 o más horas de vo-
luntariado, brindando acompañamiento mu-
sical, pedagógico y técnico, y generando un 
impacto significativo en las comunidades 
donde la música se convierte en un motor de 
cambio.

#LaJoven Creando Lazos no solo busca for-
talecer procesos sinfónicos y de formación 
musical regionales, sino también desarrollar 
habilidades clave como la pedagogía musical, 
la innovación, el emprendimiento y las com-
petencias blandas en los participantes. Esta 
proyección social actúa como un puente que 
conecta a la Filarmónica Joven de Colombia 
con los territorios, inspirando a los músicos 
en formación y contribuyendo a construir un 
sector cultural más dinámico y accesible.



A través de esta iniciativa, reafirman su com-
promiso de llevar la música sinfónica a todos 
los rincones del país, abriendo oportunida-
des y promoviendo el liderazgo de una nueva 
generación de artistas y agentes de cambio 
que transforman comunidades desde la mú-
sica.

José Luis, Laura, Alejandra y Angelica son Ar-
tistas Formadores de #LaJoven y han dado 
clases y conciertos a niños y jóvenes del 
Cauca y del Valle del Cauca.

Elena Escalza, violonchelo (España)
Elena Escalza Cortina es una de las violon-
chelistas más destacadas de España, con 
una amplia trayectoria internacional. Nació 
en Bilbao el 26 de mayo de 1975 y comen-
zó sus estudios musicales en el Conserva-
torio Superior de Música Juan Crisóstomo de 
Arriaga, donde obtuvo premios de honor en 
Solfeo, Violonchelo y Música de Cámara. Con-
tinuó su formación en la Musikhochschule de 
Freiburg y más tarde en la Musikhochschu-
le de Frankfurt, donde obtuvo el Diploma de 
Konzertsolistin gracias a becas de la Diputa-
ción de Bizkaia, la Fundación Alexander von 
Humboldt y La Caixa.

Ha perfeccionado su técnica con grandes 
chelistas como Gary Hoffman en la École 
Normale de París y Lluis Claret en la Universi-
dad de Alcalá de Henares. También ha recibi-
do valiosos consejos de figuras como Janos 
Starker, Bernard Greenhouse, T. Demenga y 
Michael Sanderling. Como miembro del Cuar-
teto Quiroga, fue alumna de Rainer Schmidt 
del Cuarteto Hagen en la Escuela Superior de 
Música Reina Sofía.

Ha sido galardonada en diversos concur-
sos, incluidos el Beethoven Klaviertrio We-
ttbewerb, el Premio Nicanor Zabaleta y el 
Concurso Nacional de Música de Cámara de 
Juventudes Musicales de España. Elena ha 
ocupado el puesto de violonchelo solista en 

la Südwestdeutsche Philharmonie Konstanz 
y ha sido miembro del Ensemble Utopía, di-
rigido por Charles André Linale. Desde 2005, 
es parte del Trío Alosia, con el cual ha parti-
cipado en importantes festivales y salas de 
España, Francia y Alemania, destacando su 
participación en el Festival Internacional de 
Música de León.

Actualmente, es profesora de Cuarteto de 
Cuerda y Repertorio Orquestal en Musikene, 
el Centro Superior de Música del País Vasco. 
Su actividad concertística la ha llevado a sa-
las y festivales prestigiosos, como el Festival 
de Música y Danza de Granada, la Quincena 
Musical de San Sebastián, el Auditorio Nacio-
nal de Madrid, y el Palau de la Música de Va-
lencia. Ha realizado giras por Italia, Alemania, 
Inglaterra y Japón, y sus actuaciones han 
sido grabadas para RNE, TVE y Radio Galicia.

Además de su carrera artística, Elena ha 
desempeñado un papel clave en la gestión 
cultural, siendo vicepresidenta de la Socie-



dad Filarmónica de Bilbao, donde contribuyó 
al desarrollo y la promoción de actividades 
musicales en la región. Su dedicación ha con-
solidado su figura como una referente en el 
panorama musical tanto en España como in-
ternacionalmente.

Juan Coronado, Piano (Colombia)
Juan Coronado es doctorante de la Facultad 
de Ciencias Humanas y Sociales de la Univer-
sidad del Cauca. Es Magíster en Música de la 
Universidad EAFIT de Medellín, donde estudió 
bajo la tutoría de Blanca Uribe, y Magíster en 
Educación de la Universidad del Cauca. Se 
graduó como Maestro en Música de la Uni-
versidad del Cauca, donde recibió la tutela de 
Manfred Gerhardt.

Como intérprete, ha participado en cursos de 
análisis e interpretación del piano con Gun-
ter Bauer y Luca Chiantore, así como en es-
tudios sobre la obra de J. S. Bach con Walter 
Blankenheim. Sus presentaciones han sido 
aplaudidas en ciudades como Pasto, Popa-
yán, Cali, Palmira, Pereira, Manizales, Bogotá 
y Medellín. Fue ganador del Concurso Jóve-
nes Talentos 2005, organizado por la Orques-
ta Filarmónica del Valle y Proartes. En 1996, 
participó en el Encuentro Iberoamericano de 
Piano en La Habana, donde obtuvo el Primer 
Puesto en el Concierto Antonio María Valen-
cia de Piano.

En el ámbito pedagógico, es reconocido por 
su amplia y fructífera carrera docente en la 
Universidad del Cauca y su participación en 
proyectos educativos como Pianísimo y la 
Fundación Nacional Batuta.

Como gestor musical, ha llevado a cabo di-
versas iniciativas, como la organización de 
la Temporada Musical de la Universidad del 
Cauca y la Temporada de Piano en Popayán. 
En 2015, fundó la Fundación Coronado Artun-
duaga, donde desempeña una destacada la-
bor en la gestión y difusión cultural.

Laura Galindez, violín (Colombia)
Violinista nacida en Popayán, egresada de la 
Escuela Superior de Música y Arte Dramático 
en Frankfurt bajo la dirección de la profesora 
Sophia Jaffè. 

Su trayectoria la ha llevado a participar en 
orquestas de reconocimiento internacional, 
actualmente es integrante permanente de 
los primeros violines en la Orquesta Filar-
mónica de Dortmund en Alemania. Fue inte-
grante de la Filarmónica de Westfalia del Sur, 
y fue seleccionada como academista en la 
WDR Sinfonieorchester en Colonia, donde 
también participó como solista y músico de 
cámara en la Kölner Philharmonie y la Radio 
de Colonia. 

Inició estudios de violín con Verónica Shari-
pova y Dimitri Pethoukov en la Universidad 
del Cauca, y realizó estudios de Maestría en 
la Escuela Superior de Música en Colonia con 
la Profesora Ariadne Daskalakis. Fue solista 
en la serie Lunes de los Jóvenes Intérpretes 
del Banco de la República en varias ocasio-
nes, y Jóvenes Solistas de la Filarmónica de 
Cali. Ha hecho parte de la Filarmónica Joven 
de Colombia, Orquesta Juvenil de Cámara de 
Bogotá, YOA Orquesta de las Américas, Jun-
ge Deutsche Philharmonie, Frankfurter Kam-
merorchester y Beethoven Orchester Bonn. 
Se ha desempeñado también como músico 



de cámara en festivales en Colombia, Alema-
nia, Rusia y Estados Unidos.

Juan Diego Galindez, piano (Colombia)
Pianista colombiano nacido en Popayán. 
Tras completar sus estudios de pregrado en 
la Universidad del Cauca bajo la dirección del 
pianista uruguayo Manfred Gerhardt, conti-
nuó su formación en Alemania. En la Escuela 
Superior de Música de Detmold, obtuvo dos 
maestrías: una en música de cámara con 
el profesor Peter Orth y otra en Lied con el 
profesor Manuel Lange, institución donde ac-
tualmente se desempeña como pianista co-
rrepetidor.

Su carrera como solista y músico de cámara 
lo ha llevado a presentarse en diversos audi-
torios de Colombia y Europa. Ha participado 
en festivales como el Festival de Música Re-
ligiosa de Popayán, el Festival Claribogotá en 
Colombia, el Ciclo Días Musicales en Mondsee 
en Austria, la Academia Letenia Muzyczna en 
Polonia, el Ciclo de Música de Cámara en Ba-

thmen en los Países Bajos, el Aniversario Ri-
chard Strauss en Alemania, la Sociedad para 
la Música y el Teatro en Viena, y el The Sound 
of Füred en Hungría. Sus colaboraciones ar-
tísticas incluyen presentaciones junto a re-
conocidos artistas como Wenzel Fuchs, Mi-
lan Rericha, Thomas Christian, János Bàlint, 
TenHagen Quartett y Lara Boschkor.

Como solista con orquestas sinfónicas co-
lombianas, ha interpretado conciertos con la 
Orquesta de Cámara de Unicauca, la Orques-
ta Filarmónica de Cali, la Banda Sinfónica del 
Valle y la agrupación Caucamerata. En 2012, 
realizó una transmisión para la radio cultural 
alemana, interpretando el quinteto de Johan-
nes Brahms para piano y cuerdas, y en 2019, 
presentó una obra de Nino Rota para viola y 
piano.

En 2018, fue galardonado con el Concurso 
Auryn en Alemania, en la categoría de piano 
y cuerdas, como miembro del DT Quintet. En 
2023, participó como docente de piano y pia-
nista en la Academia y Festival Goppisberg 
en Spiez, Suiza. Ese mismo año, dirigió el En-
samble Experimental Juan Diego Galíndez en 
el Festival Internacional Confluence en Pa-
derborn, Alemania.

Simón Gollo, violín (Venezuela)
es reconocido como un músico versátil, con 
una destacada carrera internacional que 
abarca la música de cámara, la interpreta-
ción como solista, la dirección orquestal y 
la docencia. Actualmente es artista del sello 
discográfico IBS Classical en España y está 
representado por HALAC Artists y Meluk Kul-
tur Management, junto al Trío Reverón.

A lo largo de su carrera, ha actuado en im-
portantes escenarios de Europa y América, 
destacándose en el Kaufmann Concert Hall 
(Nueva York), la National Gallery of Art (Was-
hington, D.C.), el Teatro Teresa Carreño (Cara-
cas), el Auditorio Blas Galindo (Ciudad de Mé-



xico), el Auditorio Manuel de Falla (Granada), 
el Teatro Mayor (Bogotá), y en prestigiosos 
festivales como el Festival Casals en Puer-
to Rico, el Festival Cervantino en México y el 
Festival de Música Religiosa de Popayán. Ha 
colaborado con importantes organizaciones, 
como la Philadelphia Chamber Music Society, 
la Chamber Music Society of Detroit, y el Moo-
redale Concerts (Canadá), entre otros.

Simón ha trabajado con destacados artistas 
como Alessio Bax, Ricardo Morales, Dmitri 
Berlinsky, Edicson Ruiz, Paul Rosenthal, John 
Novacek, Alissa Margulis, Jakob Koranyi, Mi-
guel da Silva (Cuarteto Ysaÿe), Richard Young 
(Cuarteto Vermeer), Ori Kam (Cuarteto de Je-
rusalén), y Randolph Kelly (Cuarteto Latinoa-
mericano).

Como solista, ha interpretado importantes 
obras como el Triple Concierto de Beethoven, 
el Doble Concierto de Brahms, el Concier-
to para Contrabajo de Bottesini y la Sinfonía 
Concertante de Mozart, colaborando con di-
versas orquestas, incluyendo la Orquesta 
Sinfónica de Venezuela, la Filarmónica de 
Bogotá, la Orquesta Sinfónica de Salta (Ar-
gentina), la Central Ohio Symphony (EE.UU.), la 
Chamber Orchestra of San Antonio (EE.UU.) y 
la Orquesta de Caxias do Sul (Brasil).

En 2020, su álbum “CHAUSSON”, grabado jun-
to al pianista John Novacek, recibió elogios 
de la crítica en revistas especializadas como 
Scherzo, Melómano, Mundo Clásico, El Diario 
de Sevilla, y Fanfare. Su más reciente álbum, 
grabado con el Trío Reverón, obtuvo en 2023 
el prestigioso “Melómano de Oro”, otorgado 
por una de las principales revistas de músi-
ca clásica.

Simón ha sido invitado a tocar en diversas 
orquestas de cámara, como la Dallas Cham-
ber Symphony, la Orquesta Ciudad de Grana-
da (España), la Camerata Nórdica (Suecia), la 
Orchestra of St. Luke’s (Nueva York) y el Post 

Classical Ensemble (Washington, DC). Estas 
experiencias lo han llevado a escenarios icó-
nicos como el Carnegie Hall (Nueva York), el 
Moody Performance Hall (Dallas), el Cadogan 
Hall (Londres) y el Festival BBC Proms.

Como director de orquesta, ha dirigido las 
orquestas universitarias de la New Mexico 
State University y Furman University (2017-
2024), y fue Director Artístico de la Carolina 
Youth Symphony. Desde 2024, es Director 
Asistente de la Plano Symphony y ha sido 
nombrado director de orquestas en Irving 
Symphony y San Angelo Symphony (Texas) 
para la temporada 2025-2026.

Simón también es reconocido como pedago-
go del violín y la música de cámara. Ha sido 
profesor en la New Mexico State University y 
la Furman University entre 2015 y 2024. Ac-
tualmente, es Profesor Asociado de Violín en 
la Universidad del Norte de Texas (UNT), con-



solidando su legado como formador de una 
nueva generación de músicos.

Daredjan Baya Kakouberi, piano 
(Georgia) 
Daredjan Baya Kakouberi es una pianista 
de renombre internacional nacida en Tbili-
si, Georgia. Considerada un “placer para ver 
y escuchar”, comenzó su carrera musical a 
una edad temprana, debutando a los once 
años. Estudió en la Escuela Especial de Mú-
sica para Talentosos y Dotados de Tbilisi, y 
luego continuó su formación en el Conserva-
torio de Moscú, donde obtuvo su maestría y 
doctorado bajo la tutela de los destacados 
profesores Sergei Dorenski y Vladimir Krai-
nev, medallista de oro del Concurso Tchaiko-
vsky.

A lo largo de su carrera, ha participado en 
festivales internacionales como el Festival 
de Música de Cuerdas de Steamboat Springs 
(Colorado), el Festival Nancyphiles en Francia 
y ha ofrecido recitales en el Concurso Inter-
nacional de Piano de San Antonio. Además, 
es artista anual en la serie Musical Bridges 
Around the World en San Antonio, Texas, don-
de ha sido parte de festivales clave como el 
Festival de Brahms y Beethoven.

Entre sus logros personales, destaca el pre-
mio Mujer Extraordinaria otorgado por Bu-
siness Leader en 2012 y el Premio de Em-
bajadora Internacional para el Intercambio 
Cultural en 2010, otorgado por el Festival 
Ruso de Invierno. En 2009, fue invitada a rea-
lizar una gira por China como solista, y ade-
más de sus conciertos, realizó clases ma-
gistrales en conservatorios chinos.

En cuanto a sus grabaciones, en 2009 co-
laboró con el violinista Gary Levinson en la 
grabación de las sonatas completas para 
piano y violín de Beethoven, un proyecto de 
la Classical Music Recording Foundation, que 
fue lanzado en 2012. Su talento también ha 

sido reconocido en varias ocasiones, estan-
do entre los “Diez pianistas más distinguidos 
del mundo” según el Palm Beach Invitational 
Piano Competition en 1996, y ganadora del 
premio a la “pianista más destacada y distin-
guida” en el Concurso Internacional IBLA en 
Italia.

Como intérprete de cámara, debutó en el 
Carnegie Weill Recital Hall en Nueva York en 
2002, y desde entonces ha realizado varias 
presentaciones en este y otros prestigiosos 
escenarios. Es directora artística de la Blue 
Candlelight Music Series en Dallas, Texas, y 
ha sido solista invitada en importantes fes-
tivales y conciertos en todo Estados Unidos, 
como el Music in the Mountains Festival en 
Durango, Colorado, y en lugares destacados 
como el Museo de Arte de Dallas y el Centro 
Eisemann para las Artes Escénicas

Bogotá Piano Trío (Colombia)
Bogotá Piano Trío es una agrupación musi-
cal colombiana fundada en 2016, compues-
ta por Mauricio Arias-Esguerra (piano), Juan 
Carlos Higuita (violín) e Iván León (violonche-



lo). Los tres son músicos destacados en la 
escena colombiana y, además de interpretar 
el repertorio clásico para esta formación, han 
explorado el repertorio colombiano, contribu-
yendo a enriquecer la música de cámara del 
país.

Desde su fundación, el Bogotá Piano Trío ha 
estrenado varias obras y se ha presentado 
en importantes escenarios de Colombia y el 
extranjero. Entre sus presentaciones desta-
can lugares como el Teatro Mayor Julio Mario 
Santo Domingo, el Teatro Nacional del Perú, la 
Universidad de las Artes de Guayaquil (Ecua-
dor), el Teatro Colón de Bogotá, el Auditorio 
Fabio Lozano y el Auditorio Mario Laserna 
(Uniandes), el Museo Nacional de Colombia, el 
Festival Internacional de Música de Cartage-
na, el Festival Internacional de Música de Cá-
mara de Barranquilla, y el Encuentro Nacional 
de Música de Cámara de la Universidad de 
Antioquia. En 2022, realizaron su primera gira 
internacional en Perú y Ecuador.

El compositor Alejandro del Valle Lattanzio 
les dedicó su Trío. En su próximo proyecto, 
el Bogotá Piano Trío publicará la integral de 
la música de cámara de Antonio María Va-
lencia para el sello discográfico Egea Su-
ramérica.

Sus actuaciones no solo exploran obras del 
repertorio clásico universal, sino que tam-
bién abordan composiciones de composito-
res colombianos contemporáneos, lo que les 
ha permitido consolidarse como una de las 
agrupaciones más relevantes en la escena 
musical de cámara del país.

Eduardo Rojas, piano (Colombia)
pianista colombiano reconocido internacio-
nalmente por su destreza y gran persona-
lidad, tal como lo describe el Dallas Morning 
News. Con una carrera que abarca Norte y 
Suramérica, Rojas ha actuado como solista 
y concertista con importantes orquestas. 
En Colombia, es egresado de la Universidad 
del Cauca (2003) y ha sido solista con la Or-
questa Sinfónica Nacional de Colombia, la Or-
questa Filarmónica de Bogotá, la Orquesta 
Filarmónica del Valle, la Orquesta Nacional de 
Panamá, y la Filarmónica Joven de Colombia, 
trabajando bajo la dirección de destacados 
maestros como Andrés Orozco-Estrada, Jai-
me León, Alejandro Posada, Francesco Belli, 
y Andrés Jaime, entre otros.

En 2006, se trasladó a Estados Unidos para 
continuar sus estudios en la Texas Chris-
tian University, donde obtuvo su Diplomado y 
Maestría en Música. Como concertista, ha co-
laborado con renombrados directores como 



Paolo Bartolomeoli, 
Chia-Hsuan Lin, Hec-
tor Guzman, Rafael 
Payare, y ha traba-
jado con orquestas 
como la Great Lakes 
Symphony, la Da-
llas Chamber Sym-
phony, la Richmond 
Symphony, y la Pla-
no Symphony Irving 
Symphony, además 
de haber ofrecido re-
citales en Ecuador, 
México, Bolivia, Chile, 
Panamá, Puerto Rico, 
Canadá y Taiwán.

En 2015, Rojas lanzó dos álbumes: “Eduardo 
Rojas Plays Beethoven, Vol 1” y “Regenwald 
- Melodies from the Rainforest”, en los cuales 
exhibe sus propios arreglos de piezas lati-
noamericanas como “El Choclo” y “Adiós No-
nino”. Estos arreglos, que fusionan los estilos 
musicales clásico y latino, han cautivado au-
diencias de todo el mundo. Los arreglos es-
tán siendo publicados por la compañía texa-
na Lovebird Music y han sido distribuidos en 
más de 50 países.

Además de su carrera como intérprete, en 
2011 Rojas fundó la Rojas School of Music, 
una institución privada destinada a impactar 
a la comunidad del Norte de Texas, creando 
programas orquestales para niños y jóvenes. 
En 2018, fue nombrado Artista Internacional 
Bosendorfer y Yamaha. En 2023, asumió el 
cargo de Director Artístico del Festival de Mú-
sica Religiosa de Popayán, un cargo que ocu-
pa hasta la fecha.

Orquesta Filarmónica de Cali (Colombia)
La Orquesta Filarmónica de Cali (OFC) es una 
de las seis orquestas sinfónicas profesiona-
les en Colombia, y la única representativa de 
la región pacífica. Fundada hace más de 80 

años, la OFC es heredera de una rica tradi-
ción musical impulsada por el maestro Anto-
nio María Valencia. A lo largo de su historia, la 
orquesta ha contado con la dirección de im-
portantes maestros, tanto nacionales como 
internacionales, quienes han contribuido al 
desarrollo de la agrupación y a la vida cultu-
ral de la ciudad.

La OFC está conformada por 38 músicos, co-
lombianos y extranjeros, seleccionados me-
diante un riguroso proceso de audición, que 
asegura un alto nivel profesional. La orquesta 
se distingue por su capacidad para reunir a 
los mejores solistas y directores invitados de 
todo el mundo, quienes contribuyen a con-
solidar a la Filarmónica de Cali como una de 
las principales orquestas de América Latina. 
La orquesta se presenta anualmente en es-
cenarios destacados de Cali y la región pací-
fica, con un repertorio que incluye desde la 
música sinfónica clásica hasta la música de 
cámara, la zarzuela, la ópera y la música la-
tinoamericana.

En su rica historia, la orquesta ha sido diri-
gida por figuras como Antonio María Valen-
cia, León J. Simar, Luis Carlos Figueroa, Gus-
tavo Yepes, Agustín Cullell, Dimitri Manolov, 
Paul Dury, Irwin Hoffman, Eduardo Carrizosa, 



Adrián Chamorro y Francesco Belli. En 2002, 
la administración de la orquesta pasó a la 
Asociación para la Promoción de las Artes 
(Proartes), por solicitud del Ministerio de Cul-
tura, la Gobernación del Valle del Cauca y la 
Alcaldía de Santiago de Cali.

Uno de los pilares de la OFC es la formación 
de públicos, con conciertos didácticos que 
acercan a los niños y jóvenes a la música 
clásica, y la organización del Concurso Jóve-
nes Solistas, que busca apoyar a los músi-
cos solistas jóvenes de Colombia. La OFC es 
un referente cultural en el país, y a través de 
su trabajo en la región pacífica, sigue promo-
viendo la música clásica y formando a futu-
ras generaciones de artistas.

Francesco Belli, director (Italia)
Francesco Belli es un destacado director de 
orquesta y clarinetista italiano, nacido en una 
familia de músicos. Inició sus estudios mu-
sicales a una edad temprana con su abuelo 
materno, director de la Banda de Música de 
Maenza, Italia. Su formación formal continuó 
en el Conservatorio, donde estudió bajo la 
guía de Daniele Paris y Luigi Neroni, graduán-
dose con máxima distinción. Posteriormen-
te, perfeccionó su técnica con el clarinetista 
Karl Leister de la Filarmónica de Berlín y, en 
dirección orquestal, con los maestros Franco 
Ferrara y Nicola Samale. Un punto de inflexión 

crucial en su carrera fue su encuentro con el 
legendario Sergiu Celibidache.

A lo largo de su carrera, Belli ha sido galardo-
nado en diversos concursos internacionales 
y ha mantenido una activa y exitosa carrera 
como director, llevando su arte a prestigio-
sas instituciones alrededor del mundo. Ha di-
rigido en el RAI (Radio y Televisión), el Teatro 
de la Ópera de Roma, el Teatro S. Carlo de Ná-
poles, el Festival de Spoleto, la Orquesta Sin-
fónica de Sicilia, la Orquesta de Radio de Sofía 
en Bulgaria, y en escenarios internacionales 
como el Teatro Municipal de Sao Paulo (Bra-
sil), la Orquesta Sinfónica de Sergiev Posad 
(Rusia), el Teatro Colón de Buenos Aires (Ar-
gentina), el Teatro Bellas Artes en Ciudad de 
México, la Orquesta Sinfónica de Venezuela, 
la Orquesta Filarmónica de Bogotá (Colom-
bia), y el Festival de Música Sacra de Popa-
yán (Colombia), entre otros.

Su discografía incluye grabaciones para RAI, 
Radio Vaticana, CMBF Cuba, TV Globo Brasil, y 
Señal Colombia, así como para sellos disco-
gráficos como RCA, SONY, BMG, BONGIOVANNI, 
ARCADIA, INÉDITA RAI TRADE, y STRADIVARIUS. 
Su producción “Ópera Fantasías, Tríos y Pa-
ráfrasis” recibió elogios de la crítica, recibien-
do cinco estrellas de la prestigiosa revista 
MÚSICA.

En el ámbito pedagógico, Belli ha sido do-
cente en diversos conservatorios italianos y 
actualmente imparte clases en el Conserva-
torio de Latina. Además, es invitado frecuen-
te para dar Master Classes en países como 
Italia, Francia, Portugal, EE. UU., México, Cuba, 
Colombia, Brasil, Turquía, China y Corea del 
Sur.

Francesco Belli es el fundador y director de la 
Orquesta Latina Philharmonia, director titular 
de la Orquesta Sinfónica del Valle del Cauca 
(Colombia), director honorario de la Orquesta 
Nacional de Cuba, y director artístico de los 



Conciertos de Carpineto Romano. Actual-
mente, también es el director titular de la Or-
questa Filarmónica de Cali.

Planta Orquestal y Administrativa 
Orquesta Filarmónica de Cali

Francesco Belli 
Director Titular

Martín Buitrago
Director asistente 

Eduardo Rojas
Solista invitado: 

Violín I
Lelio Olarte*

María Castaño
Carolina Cuervo

Felipe Rivera
Daniel Quimbayo
David Torres***

Diego Martínez***
Diana Rodríguez***
Juan Velásquez***
Sebastián Trujillo***

Violín II
Diego Villacís*

Ariel Vivas
Tatiana Chizhova

Mery Guzmán
Carlos Medina
Juan Sánchez

Pedro Amaya***
Laura Garcés***

Viola
Laura Valenzuela* (E)

Ángela Deán
Óscar Rojas

Jesán Lozada
Daniela Gallego***
Laura Sandoval***

Violoncello
Fredrick Hood*
Jocelyn Florián

Jorge Morán
Luisavie Fuentes
Bryan Rengifo***

Andrés González***

Contrabajo
Iván Peña*

Carlos Olarte
Manuel Márquez
Diego Castaño***

Flauta
Ferney Verano*(E)
José Luis Trujillo

Oboe
John Lozano*

Fabián Zárate***

Clarinete
Jairo Henao* (E)
Carlos Reyes***

Fagot
Ángela Rodríguez*
Guillermo Yalanda

Cornos
Bryan París*

Segundo Menéndez
Fernando Sandoval***

Arley Arteaga***
Trompetas

Germán Murcia*
Johan Muñoz***

Trombones
Fredys Murillo***
Gladys Castro***

Kevin Betancourt***

Tuba
David Zapata



Percusión
Gustavo Jordán*
Darío Oliveros***

Jerónimo Giraldo***

Producción 
Laura Sandoval 

Yahaira Mina

Comunicaciones
Jacobo Rivera 

Biblioteca 
Fernando Gaviria 

Conserje 
Víctor Vieda 

Asistentes de Montaje 
Adolfo Castro 
César Rendón 

Juan Serna

Servicios Generales
Carmen Meneses

Presidenta Junta Directiva 
Mariana Garcés Córdoba

Representante legal suplente
Beatriz Barros

Michelle Johnson, Soprano 
(Estados Unidos)
Es una aclamada soprano, reconocida por 
su poderosa voz y excepcional arte inter-
pretativo. Ganadora del Gran Premio en las 
Audiciones del Consejo Nacional del Metro-
politan Opera, ha recibido elogios por sus im-
presionantes actuaciones y su impecable 
técnica. Su repertorio incluye roles icónicos 
como Aida, Tosca, Mimì en La Bohème y Tu-
randot, con destacadas presentaciones en 
prestigiosos teatros de ópera como Boston 
Lyric Opera, Sarasota Opera y Madison Opera. 

Además, Johnson es una destacada artista 
de concierto, interpretando grandes obras 
como el Réquiem de Verdi y la Sinfonía No. 9 
de Beethoven junto a prestigiosas orquestas.
Graduada de la Academy of Vocal Arts, Boston 
University Opera Institute y el New England 
Conservatory, ha sido galardonada con múl-
tiples premios, incluidos reconocimientos de 
la William Matheus Sullivan Foundation y la 
Gerda Lissner Foundation. Con una carrera 
marcada por su versatilidad y profundidad 
emocional, Michelle Johnson es considerada 
una de las sopranos más destacadas de su 
generación.

Sarah Zieba, Mezzo-soprano (Polonia)
La mezzosoprano polaco-estadounidense 
Sarah Zieba se unirá a la Ópera Nacional de 
Finlandia como miembro de su programa para 
Jóvenes Cantantes durante la temporada 
2025/2026. Completó sus estudios de canto 
en Boston University y Northwestern Univer-
sity, donde fue discípula de Penelope Bitzas 
y Nancy Gustafson. Durante los veranos pre-
vios, asistió a la Chautauqua Institution for 
Voice y participó en clases magistrales con 
reconocidos artistas como Barbara Bonney, 
Brian Zeger y Marlena Malas. Apasionada por 
la música de concierto, Zieba ha sido solis-
ta en obras como Elías de Mendelssohn, El 
amor brujo de Manuel de Falla y Das Lied von 
der Erde de Mahler.



David Guzmán, Tenor (Colombia)
El tenor colombiano David Guzmán combina 
con destreza su labor como intérprete, do-
cente e investigador, destacándose por su 
pasión por la canción de arte y la ópera la-
tinoamericana. Como recitalista, se dedica a 
rescatar y difundir este repertorio.
Recientemente, ha ofrecido recitales en el 
Festival Internacional de Música de Popa-
yán, Colombia, en el Lyceum Mozartiano de 
La Habana, Cuba, y en el Tsai Performance 
Center de la Universidad de Boston. Además, 

ha participado en conciertos con el Quinte-
to Leopoldo Federico, en el auditorio de Nor-
th Atlantic University en Boca Ratón, Florida, 
y como tenor solista en la Sinfonía n.º 9 de 
Beethoven con la Orquesta de la Universidad 
de Brown. También ha interpretado papeles 
como Il Duca en Rigoletto de Verdi y ha sido 
parte de Carmina Burana con la Minot Sym-
phony Association y la Hartford Symphony.

Guzmán posee un extenso repertorio operís-
tico, destacando roles como Edgardo en Lu-
cia di Lammermoor de Donizetti, el Príncipe 
en La Cenerentola de Rossini y Rafael en To 
Cross the Face of the Moon de Foglia/Martí-
nez con Houston Grand Opera. Ha actuado en 
escenarios prestigiosos como Carnegie Hall, 
Avery Fisher Hall y el Théâtre du Châtelet de 
París.

En cuanto a sus grabaciones, Guzmán ha 
lanzado el álbum A mis viejos (2023) con El 
Yeite Records y Latin-American Art Songs 
(2017), entre otros.

Es Licenciado en Educación Musical por la 
Universidad Pedagógica Nacional de Colom-
bia, tiene una Maestría en Interpretación 
Vocal de la Texas Christian University y un 
Doctorado en Artes Musicales en Interpreta-
ción Vocal de la State University of New York 
(SUNY). Desde 2020, Guzmán es Profesor 
Asistente de Música (Voz) en la Universidad 
de Boston.

Shiela Kibbe, pianista – Directora 
Musical (Estados Unidos)
La pianista estadounidense Shiela Kibbe ha 
desarrollado una exitosa carrera internacio-
nal como pianista colaboradora en recitales 
junto a instrumentistas y vocalistas. A lo 
largo de su trayectoria, ha presentado con-
ciertos en los Estados Unidos, Europa, Chi-
na, Japón y Rusia. Ha trabajado con artistas 
destacados como Courtney Miller, oboísta, 
en Modern Fairy Tales (Centaur Records); Te-



rry Everson, trompetista, en In the Style Of 
(Albany Records); Stephen Salters, barítono, 
en el sello Cyprès; y el John Oliver Chorale, en 
Koch. Además, ha estrenado obras de com-
positores estadounidenses como Howard 
Frazin, Daniel Pinkham, Elena Ruehr, David 
Sisco, Julian Wachner y John Wallace.

La pianista también ha sido invitada a actuar 
en importantes eventos y festivales como 
el Eastern Trombone Workshop, el Florestan 
Recital Project, el National Trumpet Competi-
tion, la International Trombone Association, el 
Naumburg Vocal Competition y WordSong Inc. 
Su carrera incluye un notable papel como pia-
nista de ensayo del 
Tanglewood Festival 
Chorus de la Boston 
Symphony Orchestra 
y como pianista prin-
cipal y coach vocal 
de la Symphony and 
Opera Association en 
Chattanooga, Ten-
nessee. Asimismo, ha 
sido pianista del Cho-
sen Vale Internatio-
nal Trumpet Seminar, 
Pennsylvania Opera 
Theatre, Philadelphia 

Woodwind Quintet Seminars y el Internatio-
nal Suzuki Institute en Ithaca, Nueva York.

En la actualidad, se desempeña como direc-
tora del Departamento de Piano en el College 
of Fine Arts School of Music de Boston Uni-
versity, donde también fue directora interi-
na de la School of Music entre 2016 y 2019. 
Muchos de sus alumnos graduados ocupan 
importantes cargos docentes y artísticos en 
instituciones académicas y organizaciones 
artísticas tanto en los Estados Unidos como 
en Asia.

Coro Estampas (Colombia)
El Coro Estampas nació en 2009 como una 
extensión del Coro Infantil de la Universidad 
del Cauca, en conmemoración de los 30 años 
del grupo, inicialmente bajo el nombre de 
“Coro Ensamble”. Su denominación hace re-
ferencia a la producción de su CD Estampas, 
y está compuesto por antiguos integrantes 
del Coro Infantil, quienes decidieron continuar 
y profundizar en el canto coral, uniendo dis-
tintas generaciones bajo el mismo objetivo 
de alcanzar una alta calidad interpretativa.

Desde su creación, el Coro Estampas ha de-
mostrado una excepcional calidad vocal, fru-
to de su formación y experiencia previa en el 



Coro Infantil, y ha mantenido un fuerte com-
promiso con la excelencia musical. El grupo 
se presentó por primera vez en el evento 
de Música Coral Colombiana organizado por 
CORPACOROS BUGA en octubre de 2015. Ade-
más, ha impulsado e impulsado la difusión 
del canto coral en la región, organizando el 
evento “FIESTA CORAL” en 2013, 2014, 2015 y 
2018, con la participación de coros locales y 
coros invitados, tanto de voces iguales como 
mixtas.

A lo largo de su trayectoria, el Coro Estam-
pas ha mantenido una presencia constante 
en la escena cultural, ofreciendo repertorios 
de música religiosa, repertorio universal y 
música navideña. Se ha presentado en es-
pacios diversos, y su participación ha sido 
destacada en eventos como el XX Encuentro 
de Música Colombiana en Buga (2015), el I En-
cuentro de Música Colombiana en Popayán 
(2016), su colaboración con la Orquesta Filar-
monía Popayán (2018), el Festival de Música 
Religiosa de Popayán (2019), y la Residencia 
Coral convocada por la Universidad del Cauca 
en noviembre de 2021, entre otros.

Lucía Arciniegas, directora coral 
(Colombia)
Nacida en Pasto, Lucía Arciniegas es licen-
ciada en Educación Musical de la Universidad 
del Valle, donde se formó bajo la orientación 
del maestro León J. Simar. Fue docente en la 
Universidad del Cauca durante 44 años, des-
de 1974 hasta 2018, impartiendo cátedras de 
piano, gramática, armonía y práctica coral.

Entre 1979 y 2011, fue directora del Coro In-
fantil de la Universidad del Cauca, con el cual 
participó en diversos festivales nacionales e 
internacionales, obteniendo primeros pues-
tos que consolidaron su prestigio en el ám-
bito coral infantil. Bajo su dirección, el coro 
mantuvo una exitosa y constante agenda de 
presentaciones, incluyendo los tradicionales 
conciertos de Navidad, Fin de Año y Semana 

Santa, y la producción de los discos Expre-
siones I, Reino de Alas Blancas y Estampas.

Fue invitada como directora del Coro Infantil – 
Juvenil de Colcultura en Bogotá y, entre 1997 
y 1998, fue tallerista del Ministerio de Cultura 
en la formación de directores de Coros Infan-
tiles. En 2003, recibió el premio a Mejor Direc-
tor de Coros Infantiles en el II Concurso Nacio-
nal de Villancicos de Rosa de Cabal.

Su trabajo coral ha sido reconocido con múl-
tiples distinciones, como los premios otorga-
dos por la Gobernación del Cauca en 2009, la 
Corporación Integración Sistema Musical de 
Bogotá en 2010, y la medalla Edy Salospi de 
Corpacoros en 2010. En 2017, fue galardona-
da en el VI Festival Coral Javier Fajardo Chá-
vez en San Juan de Pasto.

Además, ha sido reconocida como Mejor Do-
cente de la Facultad de Artes por su desta-
cado trabajo en los programas de música, y 
ha realizado numerosos arreglos en distin-
tos géneros musicales para coros de voces 
iguales y mixtas. Es autora del libro Metodolo-
gía y Didáctica del Canto Coral Infantil. Desde 
2014, Lucía Arciniegas dirige el Coro Estam-
pas, continuando su legado y contribución al 
canto coral en la región.

Filarmónica Joven de Colombia 
(Colombia)
La Filarmónica Joven de Colombia es un la-
boratorio de innovación social creado por 
la Fundación Bolívar Davivienda en el año 
2010. Con el propósito de impulsar el pro-
yecto de vida en la música de niños, niñas 
y jóvenes colombianos, #LaJoven, como 
la conocen sus seguidores, ha diseñado 
un modelo de intervención estratégica que 
busca inspirar el futuro de las carreras en 
la música sinfónica, con un firme enfoque 
en el desarrollo holístico del talento de cada 
uno de sus participantes, brindándoles for-
mación en excelencia y educación musical, 



gestión cultural, em-
prendimiento en mú-
sica e innovación. 

La Filarmónica Joven 
de Colombia también 
trabaja para fortale-
cer diversas inicia-
tivas de educación 
musical sinfónica en 
el país en un compro-
miso con el desarrollo 
musical y social del 
país, a través de una 
amplia red de aliados 
nacionales e inter-
nacionales. A través 
de una iniciativa de 
voluntariado llamada 
#LaJoven Creando 
Lazos, los intérpretes de la orquesta se com-
prometen a ser agentes de cambio para apo-
yar e impulsar programas orquestales y mu-
sicales en formación, con el fin de desarrollar 
habilidades en los niños y niñas del país.

La Orquesta ha realizado más de 25 giras na-
cionales e internacionales, presentándose en 
58 ciudades de Europa y América, y ha sido 
dirigida por más de 50 maestros invitados, 
entre ellos destacadas figuras como Andrés 
Orozco-Estrada, Matthew Hazelwood, Carlos 
Miguel Prieto, Andrew Gourlay, Lina Gonzá-
lez-Granados y Adrián Chamorro. Cabe desta-
car a Juan Felipe Molano, quien fue el primer 
director en asumir la dirección musical de la Fi-
larmónica Joven de Colombia y quien hoy, tras 
15 años, retorna al podio de la agrupación.

También ha contado con la participación de 
solistas de renombre mundial como Joshua 
Bell (violín), Johannes Moser (violonchelo), Hi-
lary Hahn (violín), Santiago Cañón-Valencia (vio-
lonchelo), Leticia Moreno (violín), Matthew Hunt 
(clarinete) y Katia & Marielle Labèque (piano), 
entre otros.

Además, #LaJoven ha compartido escenario 
con reconocidos artistas del ámbito popular 
como Morat, Diego Torres y Andrés Cepeda, y 
ha establecido alianzas artísticas colaborati-
vas con agrupaciones internacionales como el 
Quatuor Debussy (Francia).

Juanita Lascarro, soprano (Colombia)
Nació en Bogotá. Estudió canto en Colonia 
(Alemania) con la profesora Klesie Kelly don-
de se graduó con honores y en Nueva York 
(EE. UU) con Patricia McCaffrey. Durante sus 
estudios en el país germano fue invitada re-
gularmente a participar en la Ópera de Colo-
nia, hasta convertirse en miembro oficial del 
Estudio de Ópera.

Su flexibilidad artística, estilística y vocal, 
fueron prontamente reconocidas por el me-
dio musical y la llevaron a los grandes es-
cenarios de Europa para interpretar desde 
música barroca, música sacra, ópera y lied, 
hasta música del siglo XX; además, ha rea-
lizado grabaciones con destacados sellos 
discográficos.

Lascarro, cantó en célebres escenarios 



como la Ópera Estatal de Viena, la Ópera Es-
tatal de Bavaria, La Ópera de la Bastilla, el 
Teatro Real de la Moneda, el Teatro de Ópera 
de Zúrich, el Theater an der Wien, Opera Nor-
th, el Gran Teatro del Liceo, el Teatro Real, el 
Opera Zúrich, la Staatsoper Unter den Linden, 
la Ópera Alemana de Berlín, la Ópera Nacional 
Holandesa, la Ópera Garnier, la Ópera Nacional 
de Lyon y la Ópera de Lausanne, entre otros.

En 1995, Lascarro debutó con el papel de 
Daphne de la ópera de Richard Strauss en el 
Festival Garsington Opera (Gran Bretaña), pa-
pel que le trajo reconocimiento internacional 
y fue el evento que marcó su carrera inter-
nacional durante los siguientes años. A partir 
de este éxito, participó en destacadas pro-
ducciones de ópera junto a reconocidos di-
rectores de orquestas como: Christian Thie-
lemann, Edo de Waart, Sebastián Weigle, Ingo 
Metzmacher, Nikolaus Harnoncourt, Charles 
Mackerras, Marcello Vioti, Andrés Orozco Es-
trada, Simon Rattle, Elgar Howarth, Kent Na-
gano, Antonio Pappano, Emmanuelle Haïm, 
Christophe Rousset, James Conlon, William 
Christie, Ronaldo Alessandrini, Vladimir As-
hkenazi y Lothar Zagrozek, entre otros.

Desde 2022, es miembro estable de La Ópera 
de Fráncfort, donde ha cantado los papeles 
más representativos para voz lírica ligera y 
lírica. 

Juan Felipe Molano, director (Colombia)
Juan Felipe Molano es un director de orques-
ta colombiano, graduado con honores del 
Conservatorio de Viena, y es reconocido por 
su vibrante carrera internacional en Asia, Eu-
ropa, Estados Unidos y Latinoamérica.

En 2019, Molano fue nombrado Director Musi-
cal de las Orquestas Sinfónicas Juveniles de 
Seattle tras un concurso internacional. Ade-
más de dirigir las orquestas, también lidera el 
Conservatorio de Música de Seattle y el Festi-
val Internacional de Música Marrowstone. Ac-

tualmente, es Director Titular de la Sinfonietta 
del Festival Internacional de Música de Morelia 
Miguel Bernal Jiménez en México, donde tam-
bién forma parte del Consejo Artístico del Fes-
tival. En Estados Unidos, Molano es miembro 
de la Junta Directiva de la Liga de Orquestas, 
en la división de orquestas juveniles.

Entre 2014 y 2019, trabajó con la Filarmónica 
de Los Ángeles, tanto como director invita-
do como al frente del programa de Orques-
tas Juveniles YOLA. Fue director titular de la 
Orquesta Sinfónica de Yucatán entre 2003 
y 2008, donde consolidó una programación 
sinfónica ambiciosa y un destacado reper-
torio operístico. Gracias a sus esfuerzos, lo-
gró posicionar a la orquesta como una de las 
más importantes de México.



En 2017, la Cancillería de Colombia y el canal 
RCN le otorgaron un premio en Washington, 
D.C., reconociéndolo como uno de los colom-
bianos más sobresalientes en los Estados 
Unidos. Además, el Concejo de Medellín le 
concedió la Orden Juan del Corral por su des-
tacada trayectoria artística.

Molano también ha desempeñado un papel 
clave como Director Nacional de Orquestas 
del Sistema de Orquestas Juveniles de Co-
lombia Batuta, donde trabajó durante seis 
años. Fue cofundador de la Filarmónica Jo-
ven de Colombia y, en Estados Unidos, se 
ha destacado como Director Residente de la 
American Youth Symphony, así como direc-
tor fundador de las Orquestas del Festival 
Nacional Take a Stand. Además, ha sido di-
rector titular de la Orquesta Jóvenes Músicos 
de Claremont, la Orquesta Juvenil de Salinas 
y la Orquesta Juvenil de San Rafael.

A lo largo de su carrera, ha dirigido impor-
tantes orquestas internacionales, como la 
Filarmónica de Los Ángeles, la Sinfónica de 
Seattle, la Sinfónica de Monterey (California), 
la Sinfónica de la Radio Eslovaca, la Sinfóni-

ca Simón Bolívar de 
Venezuela, la YOA Or-
questa de las Amé-
ricas, la Sinfónica 
Nacional de Colom-
bia, la Filarmónica de 
Bogotá, la Sinfónica 
El Sistema Japón, la 
Sinfónica Juvenil de 
Filipinas, la Sinfóni-
ca de la Universidad 
de Nuevo León, entre 
otras. Ha trabajado 
también junto a ar-
tistas de renombre 
como Ilya Gringolts, 
Min Lee, Ray Chen, 
Leon Botstein, Simo-
ne Porter, Gustavo 
Dudamel, Eric Aubier, 

Joseph De Pasquale, Ryu Goto, el Cuarteto 
Latinoamericano, Los Tigres del Norte y Col-
dplay.

Además de su faceta como director, Molano 
es un apasionado educador. Ha sido profe-
sor en universidades de Colombia, Estados 
Unidos y México, y ha trabajado como con-
ferencista y consultor orquestal en países 
como Estados Unidos, Corea, Japón, Singa-
pur, Filipinas, Argentina, España, Colombia y 
Noruega. Su contribución a la educación mu-
sical también incluye su participación en una 
charla TEDx en 2018.

Entre sus próximos compromisos, se en-
cuentran presentaciones como director in-
vitado en orquestas de Estados Unidos, Por-
tugal, México y Colombia. Actualmente, Juan 
Felipe Molano reside en Seattle, Washington, 
con su esposa y sus dos hijas.

Filarmónica Joven de Colombia

Juan Felipe Molano
Director invitado



María Camila Barbosa Aristizábal
Directora asistente

Juanita Lascarro
Soprano invitada

Flautas:
Andrés Felipe Franco Rojas

Diego Alejandro Durán Castañeda
Juliana Paola Yepes Castro
Miguel Ángel Molina Aguirre

Oboes:
Luisa María Acero Laverde

Valentina Rubio Garzón
Yuliana Cristina Ávila Ríos

Clarinetes:
Ana María Romero Ramírez

Luna Valeria Rodríguez Montes
Manuel Jacobo Mayo Ospina

Fagotes:
David Felipe Reyes Bonilla

Juan Nicolás Macías Medina
María Nathali Muñoz Alvear

Cornos:
Cristian Camilo Sánchez Villa

Daniel Felipe Saldarriaga Cano
Fernando Ortega mora
Juliana Restrepo Caro

Trompetas:
Juan Miguel Fajardo Cataño

Károl Valentina Cortés Cusba
Luis David Jaramillo Tobar

Trombones:
Andrés Leonidas Ruiz Arias
Josué David Montero López

Trombón bajo:
Gregory Isaac Tapia Rosero

 
Tuba:

Andrés Camilo Hernández Soto

Arpa:
Alejandro Díaz Hernández

Piano:
Santiago Silva Roldán

Percusión:
Julián Eduardo García Peña

Juliana Peña Ojeda
María Gabriela Solarte Obando

Diego Esteban Chávez Ordóñez
Diego Fernando Quinto Ramírez

Karol Sofía Murillo Castro

Violines I:
Alexander Montilla Fernández

Haider Yamid Mora Patiño
Jeison Felipe Rodríguez Descance

Juan Andrés Rodríguez Berrio
Juan David Beltrán Pérez

Juan Fernando Arango Salgado
Juan Sebastián Torres Castro

Lina Sofía Rubiano Vega
Mario Andrés Pinto Agudelo

Natalia Aldana Pamplona
Valentina Vargas Rodríguez

Violines II:
Daniel Santiago Tarazona Vera
Jesid Santiago Solano Muñoz

Juanita Angarita
Juliana Méndez García

Lina Johana Rosada Silva
María Paula Duarte Hernández

María Paulina Palacio Pérez
Nathaly Castaño Riaño

Santiago Enrique Bedoya Vega
Simón Weicheng Beltrán Wang

Violas:
Andrea Isabella Urbina 

Pereira
Daniel Andrés Cárdenas Pira
Deyssy Marcela Rico Heredia

José Manuel Jiménez Gil
Josué Orjuela Trujillo



Laura Valentina Parra Giraldo
Sara Lucia Casas Guzmán

Yurledis Mercedes Rocha Tovio

Violonchelos:
Andrés Felipe Garzón Galindo

Diego Ernesto Hernández Vidal
Jacob Joseph Hernández Romero

Juan Pablo Reyes Giraldo
Juan Pablo Díaz Rodríguez

Moisés Augusto Clavijo Angulo

Contrabajos:
David Suárez

José David Carvajal Loaiza
Liliana Camila Moncada Olaya
Santiago Arroyave Echeverry

Staff Filarmónica 
Joven de Colombia

Fernando Cortés McAllister
Director ejecutivo Fundación Bolívar Davi-

vienda
Juan Andrés Rojas Castillo

Gerente de Talento Joven Fundación Bolívar 
Davivienda

Director ejecutivo Filarmónica Joven de Co-
lombia

Carlos Alberto Buitrago 
Contreras

Director artístico

María Cristina Molina 
Palacios

Directora administrativa

Alejandro Martínez Dávila
Profesional en estrategia y producción

Ofelia Coronado Mendoza
Profesional administrativa y de proyección 

social

Carlos Andrés Parra Suárez
Asesor académico y de proyección social

Fundación Bolívar 
Davivienda

Liliana Nevado Toro
Coordinadora de Comunicaciones Estratégicas

Andrés Felipe Patiño Chicuasuque
Profesional Senior comunicación interna

STAFF EN GIRA
Nelson Fabián Hernández Aguillón

Producción general

José Humberto Hernández Aguillón
Diseño de iluminación

AHH Contenidos Creativos
Producción ejecutiva

Catalina Peñuela Álvarez
Producción de campo

Pedro Ernesto Tinoco Rojas
Jefe de escenario

Néstor Giovanni Santamaría Rodríguez
Auxiliar de producción

Montaje de iluminación:
Andrés Felipe Ospina

Laura Valentina Embus
Luis David Cáceres

Hashi Dúo
El Dúo Hashi, compuesto por el guitarrista 
costarricense Adrián Montero y la pianista 
japonesa Moe Takamatsu, tiene como pro-
pósito tender puentes entre culturas a tra-
vés de su música. Fundado en 2022, el dúo 
se ha dedicado a fusionar las tradiciones 
musicales de Japón y América Latina, explo-
rando tanto repertorios históricos como con-
temporáneos. El nombre “Hashi”, que signifi-
ca “puente” en japonés, refleja su misión de 
conectar sonoramente diversas influencias 
musicales de ambas regiones.



A lo largo de su corta 
pero significativa tra-
yectoria, Hashi Dúo 
ha cautivado al públi-
co con un repertorio 
variado que va des-
de adaptaciones de 
obras clásicas hasta 
composiciones con-
temporáneas. Entre 
sus interpretacio-
nes destacadas se 
encuentran piezas 
como Recordando 
un Bolero de Alonso 
Torres, una obra que 
fusiona la sensua-
lidad del bolero con 
la armonía del jazz, 
y la Fantasía op. 145 
de Mario Castelnuovo-Tedesco, que mezcla 
el lirismo italiano con sus raíces sefardíes. 
Además, han interpretado Haikus de Marvin 
Camacho, que explora la poesía japonesa 
mediante técnicas extendidas y el uso de la 
palabra.

Desde su debut, Hashi Dúo ha llevado su pro-
puesta artística a escenarios internacionales 
en Estados Unidos, Puerto Rico, Costa Rica y 
Japón. En 2024, estrenaron mundialmente 
dos importantes obras de repertorio con-
temporáneo: 7 Haikus de Marvin Camacho, 
en Nueva York, y Hashi: A Quest of Sound de 
Hermelindo Ruiz, en el Teatro del Museo Min-
On de Tokio. Estos estrenos son testimonio 
de su compromiso con la música contem-
poránea y el intercambio cultural profundo, 
consolidando su carrera como un espacio 
artístico de fusión cultural.




