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LAS ARTES 
FRENTE A LA EXCLUSIÓN

Este excelente libro reúne aportes inéditos que se articulan 

con las nociones de inclusión, integración y/o transformación 

social como posibles herramientas para atender a los efectos 

de la exclusión social. Palabras puestas en cuestión, perspecti-

vas que se cruzan entre América latina y Europa, diálogos que 

se retoman mientras otros se tornan más complejos y la volun-

tad común de pensar el arte frente a la exclusión, en una 

tensión virtuosa entre las prácticas y la reflexión teórica.

Políticas, instituciones y la emergencia de agentes culturales; 

institucionalidad: inserción en espacios establecidos y su 

cuestionamiento; e identidades, colectivos y sectores popula-

res en contextos de lucha y participación política y social son 

los ejes alrededor de los cuales el libro afronta interrogantes, 

proyecta hipótesis, interpela lugares comunes y deviene una 

herramienta fundamental para pensar las manifestaciones 

artísticas como prácticas de inclusión, integración y /o transfor-

mación social.
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Introducción

Desde que la cultura ha comenzado a considerarse una clave o re-
curso para el desarrollo en América Latina (Yúdice, 2002) –unos 
quince y veinte años atrás–, los distintos niveles de gobierno han 
incentivado las prácticas culturales alternativas o independientes, 
en especial en el plano local, con la expectativa puesta en que su im-
pulso contribuiría a desplegar un desarrollo inclusivo para enfrentar 
o balancear los procesos de fragmentación social, empobrecimiento 
y desempleo. La cultura aparecía como un posible incentivo a las 
economías regionales, como posibilidad de generar oportunidades 
laborales allí donde las tasas de desempleo habían alcanzado los dos 
dígitos porcentuales, en tanto herramienta de fortalecimiento de 
lazos sociales y comunitarios rotos en medio del paradigma indivi-
dualista y promoviendo, a su vez, el uso de las nuevas tecnologías 
digitales allí donde muchos trabajadores eran desplazados por pro-
cesos de tercerización y reconversión tecnológica global.

Dicha transformación se inscribe en procesos de más largo aliento, 
como el que dio lugar a la gestación del término de “industrias cultu-
rales” hacia fines de los setenta y que la UNESCO contribuyó a di-
fundir e incentivar en las políticas públicas a escala global. Así es que, 
tal como afirman Barbieri, Partal y Merino, pudo observarse durante 
los ochenta un giro en las políticas culturales que de apuntar a las ex-
ternalidades de la cultura pasaron a centrarse en las transversalidades 
y beneficios para la ciudadanía en pos de “contribuir a la mejora de las 
capacidades creativas estéticas de las personas, a la profesionalización 

Cultura y desarrollo local 
Apuntes para una crítica de la cultura como recurso a 
partir del caso de la música independiente en Avellaneda

Por Guillermo Quiña, Federico Moreno, y Valeria Saponara Spinetta
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y consolidación de los sectores de las artes y la cultura, así como su 
aportación al desarrollo económico” (Barbieri, Partal y Merino, 2011: 
479). Años más tarde, ya en el marco del avance de las industrias 
culturales como clave para el desarrollo económico, diferentes orga-
nismos públicos comenzaron a reconocer la importancia del sector 
independiente en diferentes ramas de la producción cultural, como 
la discográfica o editorial, y a propiciar e incentivar su crecimiento a 
través de diferentes programas y medidas. La convicción subyacente 
a ello es que se trata de actividades trabajo-intensivas, con capacidad 
para motorizar procesos de inclusión social que permiten atender a 
las diferentes dimensiones de la pobreza (Belfiore, 2006), como la 
laboral, educativa, social e incluso política. Esto no solo se advierte en 
los discursos oficiales o en políticas públicas sino también en gestores 
culturales e, incluso, artistas y profesionales de la cultura.

Nuestro artículo se propone debatir dichas expectativas contras-
tándolas con datos empíricos en el caso concreto de la producción 
de música independiente, esto es, aquellas producciones musicales 
llevadas a cabo de modo autogestivo, o bien a través de pequeños 
productores y/o sellos discográficos en el distrito de Avellaneda, 
Provincia de Buenos Aires. Indagamos particularmente tres aspec-
tos: lo político, o la organización y participación a que da lugar 
su despliegue local, en particular a través de la Unión de Músicos 
de Avellaneda; lo tecnológico, o el aprovechamiento de las nuevas 
tecnologías digitales como herramienta del hacer cultural indepen-
diente, especialmente en la música grabada; finalmente, lo laboral o 
las condiciones de trabajo que implica para los músicos en lo coti-
diano. Para ello, nos valemos de los aportes de la economía política 
de la música, los estudios culturales, la sociología del trabajo y los 
estudios sobre las nuevas tecnologías, en procura de llevar a cabo 
una aproximación interdisciplinaria que discuta la problemática de 
la inclusión y la cultura desde múltiples aristas y sentidos.

Este trabajo se inscribe en un proyecto de investigación UNDA-
VCyT desarrollado durante los últimos dos años, enfocado en la pro-
ducción musical independiente e integrado por docentes y estudian-
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tes de la carrera de Gestión Cultural de la Universidad Nacional de 
Avellaneda. El enfoque metodológico utilizado es de tipo cualitativo, 
apelando centralmente a la entrevista etnográfica con los actores en 
pos de desarrollar diálogos antes que cuestionarios preconcebidos 
(Sautú, 1999). A partir de ello se realizaron quince entrevistas a músi-
cos, técnicos y productores de espectáculos y una decena de observa-
ciones en pequeños espacios de música en vivo de la zona, entre julio 
de 2015 y septiembre de 2016. Como estrategia de triangulación se 
ha aplicado, por otra parte, una breve encuesta a 161 bandas musi-
cales locales, mayoritariamente de distintas variantes del rock, con el 
propósito de enriquecer la caracterización del fenómeno.

Participación política y acción colectiva

Uno de los aspectos centrales de la relación entre cultura y desa-
rrollo en América Latina tiene que ver con el “retorno social” de la 
actividad cultural relacionado con la participación ciudadana y la 
acción colectiva (Barbieri, Partal y Merino, 2011) que fortalecería la 
dinámica cultural en el plano del capital social. Esto se alcanzaría al 
incentivar la participación de los miembros de la comunidad y fo-
mentar el accionar colectivo para llevar adelante reclamos, canalizar 
demandas y organizar o planificar eventos culturales. 

En el caso que abordamos, ello se enmarca en una suerte de 
mayor acercamiento entre la acción política y la actividad musical 
en los últimos años (Provéndola, 2015; Saponara Spinetta, 2016), 
que se ha vuelto evidente en el proceso histórico político que dio 
lugar a la elaboración de la Ley Nacional de la Música, aprobada 
por unanimidad por la Cámara de Senadores en 2012 y sancionada 
en 2013. Allí tomaron intervención diferentes agrupaciones de mú-
sicos y, a instancias de esta ley, se conformó el Instituto Nacional de 
la Música (INAMU), organismo autárquico con autoridades prove-
nientes del ámbito musical que ha tenido un rol protagónico en el 
surgimiento y crecimiento de distintas organizaciones de músicos 
independientes en diversos puntos del país, a las que alentó a medi-
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da que realizaban charlas y actividades destinadas, especialmente, a 
los músicos independientes y/o autogestivos.

Asimismo, la creación de la Unión de Músicos de Avellaneda 
(UMA), formalizada en 2014, constituye una clave para la com-
prensión de la dinámica que asume la acción colectiva y la parti-
cipación política de los músicos en el ámbito local. Su objetivo es 
fomentar la actividad musical independiente en Avellaneda, facilitar 
a los músicos el acceso a escenarios y salas públicas así como vehicu-
lizar demandas del sector frente a las autoridades locales. La UMA 
ha tomado activa intervención en la planificación y organización 
del ArdeRock, desarrollado anualmente por ésta, primero como un 
concurso local de bandas musicales y luego como festival de música 
en vivo. Ello le permitió constituirse como organización de referen-
cia no solo de los músicos sino también como referente de la ges-
tión en materia de música del gobierno municipal. Esta particular 
cercanía, si bien ha facilitado la consolidación de la UMA como 
organización, a su vez ha propiciado el alejamiento de músicos que, 
si bien inicialmente participaron activamente en su gestación, no 
compartían la perspectiva política del gobierno municipal o la re-
currente intervención de la organización en actos partidarios de la 
agrupación del intendente. Con todo, se advierte un notable grado 
de organización de los músicos en Avellaneda, lo que oficia de con-
texto para comprender el modo en que lo político se vincula con la 
actividad musical y cómo es percibido por los músicos.

En efecto, los músicos entrevistados tienden a reconocer positi-
vamente la importancia que la Municipalidad de Avellaneda –desde 
2011 bajo la gestión de Jorge Ferraresi, del Frente para la Victoria– 
les asigna a diferencia no solo de gobiernos anteriores sino también 
de otros municipios de la zona, donde los músicos no asumen ese 
papel protagónico en la gestión cultural. Hay quienes critican cier-
to “aprovechamiento” de los músicos por parte del intendente o el 
interés de algunos músicos en obtener ventajas de distinto tipo, per-
sonales o para sus bandas, tal como nos contaba uno de los músicos 
con más trayectoria que entrevistamos:
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esas cosas siempre tienen un rédito tanto la UMA como la UMI 
[N. del A.: Unión de Músicos Independientes], siempre tienen un 
trasfondo atrás que no deberían tener. [...] esos pibes siempre me 
llamaron, siempre hay un trasfondo de la cuestión que es clarísimo 
y mucha gente compra. […] Cuando uno crea algo diciendo que 
solo lo hace para ayudar al prójimo y en verdad lo hacés por tener 
un cargo y ganar un sueldo, me parece que no está bien. Pero bueno 
ellos tienen sus ideales y creen que lo hacen bien, yo no los juzgo 
pero no participo (Entrevista 1).

Sin embargo, en conjunto advierten que la música independien-
te local es objeto de un interés digno de señalarse; lo notan no solo 
en la organización de festivales y recitales en el ámbito público sino 
también en la participación que les ha dado, en ellos, a los propios 
músicos y en los recursos destinados a las actividades musicales. Así 
lo indicaba un músico encargado de un pequeño bar con escenario 
donde habitualmente tocan bandas de rock:

Esos eventos los organiza el municipio que trae artistas y otras fe-
chas nos dan a las agrupaciones [de músicos] para que armemos. Y 
cuando vienen bandas conocidas, las bandas soportes son del muni-
cipio. Eso lo maneja la agrupación [UMA], nosotros les mandamos 
una banda (Entrevista 5).

La UMA como organización de músicos, referida aquí como 
“agrupación”, es invitada a intervenir en la gestión de los eventos 
o recitales que realiza el municipio, específicamente en lo técnico 
musical: seleccionar a uno de los grupos miembro para cada fecha, 
asistir en el armado del escenario y el sonido, realizar la difusión 
por distintos medios. Merece destacarse que ello no siempre ha 
sido así, la participación efectiva de músicos en la organización de 
eventos musicales sucedió a partir de la tercera edición del festival 
Arde Rock, en 2015. Las dos ediciones previas de dicho evento, que 
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entonces asumió la modalidad de un concurso de rock cuyo pre-
mio era la grabación de un disco, habían sido llevadas adelante por 
el área de Cultura del municipio sin participación de los músicos. 
La consolidación de una organización local de músicos en 2014, si 
bien su proceso de formación se había iniciado tiempo antes, ofre-
ció las condiciones para la participación de los músicos en la gestión 
del festival. A diferencia de los dos anteriores, éste se planteó como 
una oportunidad valiosa para muchas bandas de tocar con equipa-
miento profesional y en salas con mayor capacidad que los bares o 
pubs en los que suelen hacerlo. Ello ofreció un primer incentivo a 
la participación colectiva en una organización como la UMA, pues, 
si bien hay quienes dentro de ella mantienen una comunicación 
privilegiada con las autoridades municipales, la participación de los 
músicos siempre tuvo lugar a través de la organización colectiva.

Si esto se dio en la actividad musical en vivo, otro tanto sucedió 
respecto de la creación de la sala de grabación municipal, inaugurada 
en 2015, con el objetivo de ofrecer de modo gratuito a los músicos lo-
cales la posibilidad de grabar su material con infraestructura adecuada y 
equipamiento profesionales. En esa gestión también se invitó a la UMA 
a participar. A la fecha, numerosos grupos y músicos han pasado por la 
sala, y la UMA interviene en la selección de las bandas que la utilizarán, 
la ocupación del espacio y la planificación mes a mes de su agenda.

En otros términos, ese acercamiento entre músicos de rock y la 
política asume, en el caso de Avellaneda, una manifestación nota-
blemente concreta, acaso en un juego de mutuo beneficio entre mú-
sicos y gobierno municipal; quien, a su vez, efectivamente convoca 
a sostener la organización de los músicos toda vez que es a través 
suyo que éstos tomaron activa intervención en el festival ArdeRock. 
Ellos se encargaron, previamente al espectáculo, de las tareas de: 
programación, selección de bandas, promoción, logística, armado 
del escenario, alquiler del equipo de sonido y, durante el espectácu-
lo, el control en el ingreso, la apertura y el cierre del concierto, la 
presentación de las bandas y la gestión en general del show, lo cual 
llevaron adelante con relativa autonomía. Desde entonces, la UMA 
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ha organizado distintos show y festivales que contaron con el apoyo 
de la municipalidad, aunque ya sin estar a cargo de la gestión de las 
actividades musicales organizadas por esta última.

Lo que se encuentra en juego aquí es, pues, uno de los senti-
dos más importantes aunque menos visibles de la inclusión: el de 
la participación ciudadana y la acción colectiva. Según Barbieri, 
Partal y Merino, las políticas culturales pueden contribuir hacia la 
construcción de una ciudadanía activa y participativa mediante “el 
voluntariado y el asociacionismo […] o la cooperación entre organi-
zaciones y el trabajo en red” (2011: 487). Dicha construcción con-
figura procesos de inclusión en la esfera del llamado capital social (y 
político) que, si bien no son cuantitativamente mensurables, tienen 
un impacto en la dimensión de la subjetividad colectiva de los mú-
sicos locales y enriquecen el ejercicio de sus derechos, fortaleciendo 
las capacidades políticas de los actores sociales.

En síntesis, más allá de los diferentes señalamientos respecto de 
los motivos y provecho que obtuvieron músicos y gobierno, existe 
un reconocimiento respecto de que la política de acercamiento del 
municipio de Avellaneda hacia los músicos propició la participación 
de éstos en la demanda colectiva de sus propios intereses; fomentó 
la organización como modo de canalizar sus reclamos, les permitió 
ser reconocidos como actores relevantes del ámbito cultural local, y 
sostuvo un proceso de inclusión en términos de ciudadanía que, si 
bien centrado en un grupo de bandas, generó un espacio muy valo-
rado por los propios músicos. Como resultado, los músicos no solo 
adquirieron protagonismo en políticas públicas que históricamente 
se llevaron a cabo de modo verticalista, sino que apuntalaron su 
propia organización y fortalecieron la participación organizada en 
el ejercicio de la defensa de sus derechos.

Música independiente e inclusión digital

La introducción y masificación de las tecnologías digitales ha signifi-
cado un cambio vertiginoso del panorama de la industria de la música 
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en su conjunto en los últimos veinte años. Tanto para músicos como 
para intermediarios y consumidores, ha permeado a todas las instan-
cias de la industria musical, sea de la gran industria o de la producción 
independiente, dinamitando la vieja industria discográfica centrada 
en la venta de fonogramas físicos (discos) y dando paso a una era de 
consumo en múltiples formatos y plataformas digitales (Fouce, 2012; 
Márquez, 2010). En ésta los músicos pueden valerse de las tecnolo-
gías digitales para realizar distintas tareas tanto propias del quehacer 
musical (grabación, procesamiento, masterización, etcétera) como de 
gestión (difusión, promoción, distribución, etcétera). 

En este contexto, nos propusimos indagar los modos en que el 
desarrollo de la producción musical independiente y el impulso dado 
por la Municipalidad de Avellaneda incentiva y promueve el uso de 
las tecnologías digitales por parte de los músicos, aunque no se lo 
haya planteado explícitamente. Esto se funda en la asunción de que 
los procesos de inclusión digital no pueden quedar librados a pers-
pectivas tecnologicistas sino que requieren ser indagados a partir de 
los usos que de las TIC hacen los actores concretos. Nos referimos al 
“uso con sentido” consciente por parte de los músicos en los distintos 
momentos y etapas de su actividad, que permite sostener un proceso 
de “apropiación social de las TIC” (Pittaluga y Rivoir, 2013: 55). 

Según Zukerfeld (2013), las tecnologías digitales permiten con-
densar en bienes informacionales las capacidades subjetivas que 
otrora fueran solo propiedad de los especialistas, simplificándolas 
y abriendo a los músicos una serie de novedosas formas de trabajo 
mediante las nuevas tecnologías en relación con diversos aspectos 
de su labor. Esto llevaría a un desdibujamiento de la línea divisoria 
entre el músico amateur y el profesional, en especial gracias al uso 
de estudios caseros y de tecnologías digitales hogareñas (Woodside y 
Jiménez, 2012), a la vez que promueve el trabajo en red al abaratar 
las herramientas de creación y comunicación entre los productores 
culturales (Fouce, 2012). 

Ahora bien, como se desprende del análisis de los datos empí-
ricos de nuestro estudio, el caso de los músicos independientes de 
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género rock en Avellaneda presenta ciertas divergencias con las ex-
pectativas optimistas de estos planteos. 

Desde ya, muchos de nuestros entrevistados resaltan las venta-
jas de las nuevas tecnologías en varios aspectos del trabajo musical 
y contraponen este panorama con las experiencias de los períodos 
predigitales, en los que la edición exigía cortar y pegar –en térmi-
nos literales– una cinta magnética y las grabaciones suponían gran 
cantidad de ejecuciones para lograr el resultado deseado, lo cual 
demandaba una cantidad considerable de recursos. Las representa-
ciones de los músicos, en sintonía con la bibliografía revisada, re-
saltan el carácter disruptivo, transformador y democratizador de las 
nuevas tecnologías aplicadas a la música. Sin embargo, al indagar en 
el uso efectivo y concreto de las mismas, se advierten notables bre-
chas respecto de las supuestas potencialidades y virtudes del nuevo 
entorno digital en la música.

En efecto, del relevamiento cuantitativo realizado a las bandas 
inscriptas al festival Arde Rock III, un 45 por ciento de los casos no 
tenía ningún tipo de material editado y solo un 15 había grabado su 
obra de manera casera (sea para venta o mera difusión), en tanto el 
resto acudió a salas o estudios privados. Esto, sin embargo, no puede 
ser comprendido desde una perspectiva tecnologicista que reduzca 
la apropiación de las TIC a su mera disponibilidad, sino que exige 
un abordaje crítico respecto de las realidades de los propios actores 
antes que de supuestos ajenos a ellos. En el ámbito de la música, ello 
se evidencia en el supuesto de igualdad de oportunidades entre los 
músicos respecto de la producción de material propio (Woodside y 
Jiménez, 2012; Nuñez, 2013). Es aquí donde nos propusimos des-
plegar una mirada etnográfica que permitiera aproximarnos hacia 
su propia perspectiva en pos de comprender los sentidos asignados a 
su uso (Pittaluga y Rivoir, 2013) que motivan su adopción efectiva. 

Existen entre los entrevistados diferentes usos: algunos utilizan 
una aplicación en el teléfono celular para grabar en formato digi-
tal mp3 y luego compartirlo con los demás miembros de su grupo 
para facilitar los ensayos; otros aplican, con mayor o menor pericia, 
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programas como el Nuendo, Guitar Pro o el Pro Tools para procesar 
diferentes pistas y armar bases sonoras para sus proyectos discográfi-
cos. Solo uno de los músicos, estudiante regular en un conservatorio 
de música, indicó utilizar el programa Sibelius de notación musical 
para la etapa de composición.

Fue posible reconocer en el campo una valoración y uso más 
marcado de las tecnologías digitales entre aquellos músicos con ma-
yor dedicación y regularidad en el trabajo musical. En tanto, otros 
entrevistados dijeron poseer un conocimiento básico del uso de sof-
tware para grabación y/o edición, aunque –pese a valorar la facilidad 
y comodidad de lo digital– delegan esas tareas en otros compañeros 
o personas externas a la banda familiarizadas con estas herramientas. 
Así lo indicaron los miembros de una banda durante el ensayo que 
presenciamos:

– Grabamos en un estudio pero [la] mezcla y máster [fueron reali-
zados en] en la casa de este pibe, que era de la banda. 
– Sí, él se da mucha maña, sabe. 
– Ese pibe se fue de la banda hace un año y medio, pero quedó 
buena onda y hace un par de meses grabamos un par de temas 
(Entrevista 12).

En términos generales, su uso aparece de modo notablemente 
restringido frente a otras herramientas digitales para fines de di-
fusión o promoción (tal es el caso de plataformas como Facebook 
o Twitter), en particular para quienes la música no representa su 
medio de vida.

Solo para difusión usamos flyers y sobre todo Facebook, que tenemos 
una fan page y una página común, y ahí sí contestamos todo, pero 
igual no es algo importante, son comentarios que nos dejan. No lo 
usamos [N. del A.: a lo digital] como herramienta porque no sabe-
mos cómo ni tenemos las condiciones (Entrevista 5).
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Aparece aquí una diversificación de las habilidades necesarias 
para ser músico en la actualidad, que tiene que ver con ser capaces 
de compaginar el manejo de un instrumento con el de las nuevas 
herramientas digitales que posibilitan el trabajo de composición, 
grabación, edición, trabajo colaborativo virtual e, incluso, difusión 
de la música. Una de las músicas entrevistadas reconocía la impor-
tancia de las tecnologías digitales para el hacer cotidiano musical, 
aunque advierte que se requiere de un cierto saber para poder po-
nerlo en práctica; para ella, “la tecnología es genial para acortar 
tiempos y producir fechas, organizar ensayos, maquetar temas, di-
fundir, pero si las sabés usar” (Entrevista 7).

En este sentido, si bien podemos acordar, en términos generales, 
con la teoría de las múltiples habilidades necesarias en el capitalismo 
informacional (Zukerfeld, 2013), nuestro trabajo empírico eviden-
cia cierta divergencia con esta teoría. Frente a los pocos casos, en 
particular músicos profesionales, docentes o técnicos, que eviden-
cian múltiples habilidades en el manejo de herramientas digitales en 
los procesos de grabación, mezcla o edición. Gran parte tiene ha-
bilidades acotadas al manejo del instrumento o, eventualmente, de 
alguna herramienta informacional específica vinculada a lo sonoro o 
musical en tareas puntuales (por ejemplo, grabación). Eso obstacu-
liza su apropiación o el “uso con sentido” (Pittaluga y Rivoir, 2013) 
de tecnologías digitales en sus procesos de producción musical.

Por otro lado, es en la difusión y promoción de la obra editada, 
o de demos, donde acaso tiene lugar un uso más difundido de sitios 
como YouTube o Facebook (por su facilidad para subir contenidos 
audiovisuales sin requerir manejo experto); al mismo tiempo esto 
no se corresponde con un uso de plataformas comerciales como 
Bandcamp, Spotify, Deezer, Soundcloud o incluso YouTube para mo-
netizar1 las mismas obras que se busca difundir. Esto se comprende 

1  La monetización no es sino la comercialización de fonogramas bajo modalidades 
propias de las TIC, especialmente de streaming o reproducción en línea y relacio-
nada con la venta de espacios de publicidad cuando su acceso es gratuito o bien 
mediante suscripción paga. 
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al atender al gran número de reproducciones online que requiere 
una obra para generar ingresos significativos a su intérprete en estas 
plataformas (The Guardian, 03/04/2015), por lo que su uso carece 
de sentido para la mayor parte de los músicos independientes. Se-
gún uno de los músicos entrevistados, “hay contratos virtuales en 
Spotify pero es difícil hacer plata con eso […] la idea es mostrarse y 
lograr difusión y que la gente lo vaya a ver” (Entrevista 3).

En otras palabras, los usos concretos de tecnologías digitales 
en la música local no dependen meramente de voluntades indivi-
duales sino que adquieren sentido al inscribirse en procesos cuyo 
despliegue proporcione ventajas concretas a los actores. Tal como 
ha planteado Benitez Larghi (2016), la apropiación y uso de TIC 
encierra desigualdades que responden a condiciones de vida, tra-
bajo e infraestructura, entre otras, lo cual suele ser pasado por alto 
por perspectivas tecnologistas que dan por sentada una igualdad 
de condiciones en que los individuos se encuentran para aprove-
charlas. 

No se trata de desconocer que el desarrollo local de la produc-
ción musical independiente incentive el uso de nuevas tecnologías 
por parte de actores locales, sino que resulta necesario contemplar 
los obstáculos que enfrentan los procesos de inclusión digital en el 
terreno empírico de su actividad.

El trabajo musical independiente

Cuando se piensa en la cultura como un recurso con capacidad de 
generar oportunidades laborales inclusivas, en el caso de la música el 
primer obstáculo surge en torno a cómo es ésta representada: ¿hacer 
música es un trabajo o un pasatiempo? Pese a que resulta mayor-
mente claro para los músicos que se trata de un trabajo, no por ello 
deja de asumir un componente simbólico de pasatiempo que, sin 
contraponerse a “lo laboral”, aparece integrado en las motivaciones, 
la sensibilidad e incluso la dimensión emotiva de la actividad musi-
cal. Lejos de resultar algo anecdótico o secundario, hace a las posi-
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bilidades de desplegar a través de la música procesos efectivamente 
inclusivos para sus actores. 

Esta tensión inscribe a la actividad musical en la problemática 
del llamado trabajo creativo en los términos planteados por Hes-
mondhalgh y Baker (2011), por cuanto incluye actividades labo-
rales que no resultan plenamente comprendidas como tales o que, 
aun cuando se reconocen así, se alimentan de un cierto sentido he-
donista, lúdico o placentero que permite “postergar” la dimensión 
laboral, aunque no desaparezca como tal:

En lo personal la música es un laburo que no es redituable, no te 
deja guita, pero es laburo igual que todos. Hacés todo lo que hace 
cualquier laburante. Es exactamente lo mismo (Entrevista 5).

	
Lo expuesto resulta relevante en el caso de los músicos inde-

pendientes en Avellaneda, en tanto uno de los puntos más proble-
máticos del análisis de los procesos inclusivos, en relación con la 
producción cultural, radica en la capacidad que las oportunidades 
laborales concretas tienen de ofrecer ingresos y condiciones que 
permitan sostener procesos de inclusión genuinos para los actores 
locales (Pérez Rubio, 2006), de modo de esperar un “retorno social” 
de las políticas públicas en la materia que tenga un efecto generador 
de oportunidades laborales en el sector.

Ciertamente existe hoy en Argentina un contexto que tiende a 
desincentivar el reconocimiento de un músico como trabajador, lo 
cual se inscribe, a su vez, en procesos de mayor alcance que en los 
últimos veinticinco años en la producción cultural implican condi-
ciones laborales crecientemente inestables e informales y transferen-
cia del riesgo empresario hacia sus trabajadores (Bulloni Yaquinta, 
2009). En Avellaneda, tal como sucede en la Ciudad de Buenos Ai-
res (Quiña, 2016), es habitual que los músicos no cobren un salario 
o cachet por su trabajo y que su ingreso dependa de que la cantidad 
de entradas vendidas alcance el mínimo estipulado por el dueño o 
gerente de la sala, así como de la ayuda desinteresada de familiares 
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o amigos en cada evento. Según lo contaba nuestro entrevistado:

tenemos familiares y amigos que nos ayudan de onda, gratis. […] Y 
todo personal, sale del bolsillo de cada uno. Por eso te digo que to-
dos los gastos que uno tiene sumando sala de ensayo, instrumento, 
cuando se rompe algo, viajes, etcétera; creo que ni el diez por ciento 
se llega a cubrir […] de los gastos (Entrevista 10).

La insuficiencia de los ingresos generados por la actividad mu-
sical para la reproducción de sus trabajadores es acaso el principal 
obstáculo para que éstos se dediquen de lleno a ella, máxime cuando 
su composición familiar exige ingresos regulares. Uno de los en-
trevistados, de hecho, sostenía que gracias a contar con un trabajo 
como operario en una fábrica metalúrgica durante los días de se-
mana, podía llevar adelante su proyecto musical, siendo que este 
último no le genera ingresos suficientes por sí solo:

Yo soy músico y vivo de la música pero trabajo de lo que puedo. 
Bueno, hoy hace unos años que tengo un trabajo estable que me 
permite darme ciertas cuestiones porque yo tengo familia entonces 
la de hippie no la puedo hacer más (Entrevista 8).

A la dificultad de obtener un pago por su trabajo, los músicos 
entrevistados agregan que cuando esto se alcanza en algunos casos 
puntuales, se hace de modo informal sin registro alguno, pese a 
existir un convenio colectivo de trabajo –el nº 112/90–, que rige 
la actividad y estipula niveles salariales por tipo de tarea realizada. 

Concretamente, la pregunta que corresponde hacer aquí es si la 
producción musical independiente local, que desde el gobierno co-
munal se procura incentivar, es capaz de generar alternativas viables 
para la inclusión económica y laboral de los actores locales. O si, 
por el contrario, las somete a una dinámica regida enteramente por 
el mercado privado de la cultura que tiende a precarizar e informa-
lizar a los trabajadores de la música, tal como plantea Pérez Rubio 
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(2006) respecto de los riesgos que supone centrar las expectativas de 
inclusión en los emprendimientos privados de los individuos, in-
cluso de modo velado, esto es, sin alzar el estandarte de la iniciativa 
privada. Más allá de la intencionalidad inclusiva de las políticas de 
fomento a la actividad musical independiente, ésta se ve obligada a 
adoptar formas de gestión que son las propiciadas por los mismos 
conglomerados del entretenimiento que sostendrían las dinámicas 
de exclusión a las que se intenta enfrentar.

Conclusiones

A lo largo de este trabajo hemos indagado tres dimensiones a partir 
de las cuales pensar y debatir la noción de cultura como recurso para 
el desarrollo local a partir del caso de la producción musical inde-
pendiente en Avellaneda, en pos de reconocer su capacidad para lle-
var a cabo procesos inclusivos genuinos y efectivos para sus actores. 

Primeramente, observamos que en Avellaneda se dio especial lu-
gar a la participación de los propios músicos en la gestión de espec-
táculos en vivo, sostenida por el municipio, así como en la gestión 
de la sala de grabación municipal, de reciente creación. Esto tuvo 
un claro impacto en la organización y participación colectiva de un 
sector históricamente reacio a agruparse para ejercer sus derechos 
y canalizar sus demandas; fortaleciendo los lazos entre sus actores, 
alentando la demanda colectiva de sus intereses, y contribuyendo a 
la consolidación de su organización. 

En segundo término, nos aproximamos hacia el modo en que 
los músicos independientes se apropian de las nuevas tecnologías 
digitales en las diferentes etapas del proceso de producción musi-
cal, donde advertimos usos notablemente limitados, lo que impide 
hablar de un impacto digital inclusivo de estas políticas culturales y 
desmiente las expectativas que gran parte de la literatura especializa-
da ha depositado en ello. 

Tercero, en materia laboral se evidencian los mayores obstáculos 
y limitaciones para dar lugar a procesos genuinamente inclusivos 
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con oportunidades que efectivamente puedan volverse fuente del 
sustento de los actores: no se obtiene un ingreso suficiente, se repro-
duce el carácter temporal e inestable de su trabajo y el músico debe 
hacerse cargo de gestionar de modo individual su propia obra. 

Finalmente, los datos empíricos analizados permiten concluir que 
pese a los esfuerzos del gobierno municipal, a través de sus políticas 
públicas en materia de música en vivo y grabada, éstas se manifiestan 
incapaces de ofrecer perspectivas de desarrollo e inclusión que esca-
pen a la dinámica privada de la música en vivo y editada. Si bien han 
generado procesos de inclusión ciudadana, en clave de capital social, 
a través del fortalecimiento de su organización y de su participación 
en la gestión pública de la música, es dudoso que haya incentivado el 
uso con sentido de las TIC. Éste se manifiesta fragmentario y circuns-
cripto a músicos con trayectoria y perfil profesional, y en términos 
laborales sus condiciones y niveles de ingreso distan mucho de ofrecer 
una alternativa sostenible para la gran mayoría.

De lo expuesto es posible ofrecer algunas claves y recomendacio-
nes para mitigar desde las políticas públicas estas dificultades. 

Primero, en pos de fortalecer la organización independiente de los 
músicos sería deseable la existencia de financiamiento autónomo que 
evite la necesidad de contar con el favor gubernamental año tras año.

Segundo, las políticas locales pueden subsanar parte del pro-
blema ofreciendo a los músicos los conocimientos necesarios para 
avanzar en el uso de tales herramientas, sea mediante ciclos de char-
las o cursos de formación en software específico.

Tercero, respecto de lo laboral, resulta apropiado diseñar estra-
tegias para impedir que los recursos públicos destinados a la música 
independiente alimenten una dinámica privada, donde los músicos 
son desconocidos como trabajadores o bien se les niega su derecho a 
un salario digno. El municipio podría, por caso, incentivar la adop-
ción del convenio colectivo de trabajo vigente mediante incentivos 
fiscales o a través de los requisitos para compras y contrataciones. 

Por último, y en un sentido más general, el presente trabajo pro-
cura contribuir a incentivar un debate que creemos necesario, en 
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torno de los alcances y limitaciones de la cultura en las políticas de 
inclusión y desarrollo locales, recuperando críticamente aquel plan-
teo de Yúdice (2002) acerca del recurso que representa la cultura en 
la actualidad y en Latinoamérica en particular, hacia lo cual espera-
mos haber despertado inquietudes y preguntas que otros colegas e 
investigadores del campo cultural puedan continuar en sus terrenos 
específicos de abordaje.
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LAS ARTES 
FRENTE A LA EXCLUSIÓN

Este excelente libro reúne aportes inéditos que se articulan 

con las nociones de inclusión, integración y/o transformación 

social como posibles herramientas para atender a los efectos 

de la exclusión social. Palabras puestas en cuestión, perspecti-

vas que se cruzan entre América latina y Europa, diálogos que 

se retoman mientras otros se tornan más complejos y la volun-

tad común de pensar el arte frente a la exclusión, en una 

tensión virtuosa entre las prácticas y la reflexión teórica.

Políticas, instituciones y la emergencia de agentes culturales; 

institucionalidad: inserción en espacios establecidos y su 

cuestionamiento; e identidades, colectivos y sectores popula-

res en contextos de lucha y participación política y social son 

los ejes alrededor de los cuales el libro afronta interrogantes, 

proyecta hipótesis, interpela lugares comunes y deviene una 

herramienta fundamental para pensar las manifestaciones 

artísticas como prácticas de inclusión, integración y /o transfor-

mación social.
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