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Prefacio
Este libro es producto del trabajo interdisciplinar realizado

durante casi veinte años por el Grupo de Investigación en
Adquisición del Conocimiento Musical (GIACM) de la Facultad
de Psicología de la Universidad Autónoma de Madrid. Este
grupo ha funcionado como un lugar de encuentro entre
músicos1 instrumentales, profesores de música, psicólogos
interesados por la enseñanza y el aprendizaje, e incluso
algunas personas que aúnan ambas condiciones: la
formación musical y la psicológica. Durante estos años nos
hemos dedicado a estudiar problemas o situaciones que
tuvieran al mismo tiempo un interés para quien en su día a
día está preocupado en mejorar la enseñanza de la música y
para quien, aparentemente desde la otra orilla, se interesa
por conocer los procesos psicológicos mediante los que se
llega a aprender algo tan complejo y sofisticado como la
música instrumental. Pero además de buscar como lugar de
encuentro esos problemas comunes, hemos intentado que
esa empresa compartida se sustentara siempre en la
investigación, en la generación de nuevos conocimientos
que puedan ser útiles para cualquier otra persona,
investigador, profesor, estudiante de música, que comparta
alguna de esas inquietudes. Frente a la idea de que al
enseñar música cada maestro tiene su propio método
personal, de que cada “maestrillo tiene su librillo”, estamos
convencidos de que un diálogo y una investigación genuina
sobre esos métodos diversos, muchas veces basados en la
intuición y escasamente fundamentados en un lenguaje
teórico compartido, es la única vía de encontrar respuestas
a las preguntas que nos han inquietado durante estos años.



Aunque el tiempo y el natural desarrollo de cada uno de
nosotros han hecho que los diferentes autores estemos
ahora desperdigados por diversos países, continentes e
instituciones, este viaje de casi veinte años ha acabado
llevándonos más allá de nuestras formaciones iniciales
dispares, a navegar por las mismas aguas, a llegar a las
mismas orillas. Esas miradas, intereses y perspectivas
cruzadas nos han permitido construir, por medio de
lecturas, preguntas, prácticas y reflexiones compartidas,
pero sobre todo por medio de la investigación, un enfoque
para la mejora de la educación musical, fundamentado a la
vez en el conocimiento psicológico y el musical, fruto del
cual es el libro que el lector tiene ahora entre sus manos, o
en pantalla. Muchos de los casos, situaciones, propuestas
didácticas, metodologías y análisis teóricos que se
presentan en este libro son el fruto de varios Proyectos de
Investigación, numerosas Tesis Doctorales, así como
Trabajos de Fin de Máster o de Grado realizados en el marco
del GIACM.

Por tanto, este libro no es, para bien o para mal, una
colección o compendio de propuestas dispersas. Al
contrario, todos los capítulos comparten una perspectiva o
enfoque común, hablan un mismo lenguaje, fundamentado
por un lado en las aportaciones de la reciente psicología
cognitiva del aprendizaje, y por otro lado en la investigación
educativa de las concepciones y las prácticas de enseñanza
y aprendizaje musical. Sin embargo, por más que se
coordinen las voces en el coro, o los instrumentos en la
orquesta, esas voces siguen siendo reconocibles, por lo que
esa perspectiva común no puede ni debe ocultar la
existencia de posiciones o matices distintos (que, sin
embargo, deberá ser el lector quien los identifique). Y es
que muchas veces nos unen más las preguntas que las
respuestas, preguntas que son compartidas por muchos
otros investigadores y que queremos trasmitir o recordar al
lector, estableciendo un dialogo con él acerca de los



problemas y dificultades presentes en la enseñanza y el
aprendizaje de la música instrumental. En nuestra opinión,
esos problemas están además muy relacionados con los
problemas generales de enseñanza y aprendizaje en otros
muchos dominios del saber.

Pero no queremos asustar, ni engañar, al lector. Dados los
orígenes de este libro, no encontrará en él análisis teóricos
ni propuestas metodológicas que abarquen todos y cada
uno de los problemas y preguntas propios de la música
instrumental. El libro no es un Handbook o manual con una
vocación exhaustiva y que trate de dar respuestas a todos
los problemas que afronta la enseñanza de la música
instrumental, o recoja las diferentes perspectivas y
soluciones, sino que se centra en aquellos aspectos que
hemos trabajado en el grupo durante estos años,
especialmente aquellos referentes a como los profesores de
música pueden contribuir a que los estudiantes adquieran
conocimientos con sentido y significado en esta sociedad y
cultura. Ni siquiera pretendemos analizar y plantear todas
las preguntas sobre estas relaciones. Como se irá viendo a
lo largo de las próximas páginas, nuestra mirada es
necesariamente sesgada y restringida, un sesgo que se
refleja en los aspectos que vamos a tratar, solo aquellos
sobre los que hemos investigado, siendo conscientes de las
muchas cosas que dejamos fuera, no porque no sean en sí
mismas relevantes, sino porque no tenemos nada especial o
nuevo que aportar sobre ellas.

Pero, además la mayor parte de los trabajos están
también sesgados por esa perspectiva común, esas lentes
que nos han servido para analizar las clases de música
instrumental y en las que fácilmente se puede reconocer su
relación con las teorías constructivistas del aprendizaje y
muy especialmente con el papel que juegan las
concepciones del aprendizaje, tanto sociales como
individuales, para dar sentido (en su doble acepción de



significado y sentimiento) a lo que está pasando en las
aulas de música.

Y es que esa es la tercera característica o sesgo que
adopta este libro, en el que la mayor parte de lo que sucede
transcurre en el marco de un aula de música instrumental,
ya sea en un conservatorio o en cualquier otro espacio
culturalmente diseñado para ese mismo fin. Nos dirigimos
especialmente, aunque no exclusivamente, a los profesores
de música, ante todo a los que se ocupan de la enseñanza
instrumental, pero más en general a todos los profesores de
música en los diferentes espacios y niveles educativos en
los que esta se enseña. Pero también nos queremos dirigir a
los estudiantes de música en niveles avanzados, y a los
investigadores interesados por la educación musical en
cualquiera de sus vertientes. Aunque hay otras muchas
dimensiones desde las que puede repensarse la educación
musical (organizativas, institucionales, históricas,
musicológicas), que se tratarán de modo tangencial en el
libro, hemos tratado deliberadamente de acercarnos a estos
problemas desde la realidad del aula, o del aprendizaje
instrumental en otros contextos, sin que ello suponga
menoscabar la importancia de esos otros aspectos
mencionados, sobre todo si se trata, como es el propósito
explícito de este libro, de contribuir a transformar lo que
sucede en las aulas.

Estructura y contenidos del libro
Este propósito se refleja en la estructura del libro, que se

compone de tres partes. La Primera está dedicada a
justificar y explicar ese marco teórico construido en nuestro
grupo y del que se nutren el resto de los capítulos. Para ello
partimos de la idea de que la enseñanza de la música
instrumental, tal como la conocemos, está en una profunda



crisis, que reclama nuevas formas de organización, pero,
sobre todo, para nuestros propósitos, nuevas formas de
enseñar y aprender. El capítulo 1 intenta trazar los rasgos
principales de esa crisis, tomando como mimbres las
aportaciones de diversos equipos de investigación,
asociaciones e instituciones que, tanto a nivel nacional
como internacional, están reclamando una renovación
radical, profunda, de la educación musical, en diferentes
dimensiones (desarrollo de la carrera de los músicos
profesionales, cambios sociales que afectan a la músicas
que se escuchan) ante las cuales la educación musical debe
tener alguna respuesta. Pero, sobre todo, por los sesgos ya
mencionados, nos interesa profundizar en la crisis del
modelo tradicional de enseñanza y aprendizaje musical, lo
que podemos llamar el modelo de conservatorio, que se
analiza en detalle en el capítulo 2, lo que conduce a una
propuesta alternativa, basada en centrar la educación
musical en el desarrollo de las competencias musicales del
propio alumno y, más concretamente, en promover su
capacidad de usar la música como una forma privilegiada
de comunicar y compartir emociones, un enfoque de la
educación musical que vamos a denominar expresivista,
pero cuyo contenido por ahora no desvelaremos para evitar
spoiler y en lo posible mantener viva la inquietud del lector.

Desde esta perspectiva, consideramos necesario centrar
la enseñanza musical, como en cualquier otro ámbito, en el
propio alumno, de modo que la verdadera meta de los
profesores en realidad no debería ser enseñar música o
química, sino transformar a las personas a su cargo por
medio del aprendizaje de la música o de la química. Por ello,
el capítulo 3 estará dedicado a presentar las aportaciones
de la psicología cognitiva del aprendizaje, una ciencia
pujante en la investigación y la innovación, que puede
ayudar a entender cómo aprenden música los alumnos y
también cómo puede enseñarse (es decir, cómo podemos
ayudarles a aprenderla).



Estas aportaciones de la psicología del aprendizaje nos
pueden ayudar también a comprender las dificultades que
tienen los alumnos para aprender, así como las limitaciones
de los enfoques de enseñanza tradicionales (reflejados en
ese “modelo de conservatorio”) que contribuyen en buena
medida a esas dificultades. Y es que, a pesar de todos los
cambios curriculares habidos en las últimas décadas, y a la
sopa de letras de las sucesivas Leyes de Educación que han
pretendido instaurar esos cambios, uno de los argumentos
centrales de este libro es que, en las aulas de música, las
cosas han cambiado bien poco en ese tiempo, desde luego
mucho menos de lo que sería necesario. Y una de las
razones de esa resistencia al cambio, es que lo que sucede
en las aulas no depende tanto de esas Leyes, aunque sin
duda tienen una influencia, como de las concepciones que
profesores y alumnos tienen sobre lo que es aprender y
enseñar música, que se desarrollan en detalle en el capítulo
4. Para cambiar esas concepciones no basta con cambiar las
leyes o incluso el currículo, siendo esto necesario, hay que
cambiar las mentalidades y las prácticas en que estas se
sustentan. Y para poder cambiarlas es necesario conocerlas.
Por ello el capítulo 5 detalla las metodologías que pueden
usarse en la investigación, la innovación o la formación
docente, para indagar sobre esas concepciones y
desvelarlas. A su vez el capítulo 6, con el que se cierra la
Primera Parte del libro, presenta un Sistema de Análisis de
las Prácticas de Enseñanza y Aprendizaje (SAPEA)
desarrollado por el propio grupo de investigación (GIACM)
que pretende ser un instrumento no solo para conocer
mejor esas prácticas sino sobre todo para transformarlas.

Una vez expuesto este marco teórico y metodológico, que
sustenta todo nuestro trabajo, los capítulos de la Segunda
Parte, más breves y concretos, están dedicados a exponer
diversas experiencias o propuestas para transformar la
educación musical en diferentes contextos a partir de ese
marco teórico y metodológico presentado en la Primera



Parte. De hecho, muchas de las experiencias que ahí se
describen no solo comparten ese marco teórico, sino que se
apoyan en un análisis de las prácticas basado en el
mencionado SAPEA.

Esta Segunda Parte comienza con el capítulo 7 en el que
se muestra como los niños pequeños, de 4 a 7 años, sin
necesidad de estudiar música, son ya músicos, eso sí,
músicos intuitivos, capaces de usar los sonidos para
gestionar sus emociones y comunicar emociones primarias
a otros. Se defiende que esa musicalidad intuitiva debe ser
el punto de partida de la educación musical. Sin embargo,
para muchos alumnos de música instrumental la música
comienza con la lectura de partituras, el dominio de un
código que se considera requisito para poder hacer música.
El capítulo 8 analiza cómo aprenden los alumnos a
decodificar esas partituras, los diversos niveles de
procesamiento de las partituras, de los más simples a los
más complejos (o más cargados de conocimiento). Se
muestra también cómo y por qué tiende a predominar una
lectura superficial de las partituras, pero también qué tipo
de prácticas favorecen un procesamiento más profundo de
las mismas.

Volviendo la influencia de las concepciones de profesores
y alumnos en esa resistencia a cambiar (por ej., el modo de
leer las partituras o la prioridad que se concede a esa
lectura con respecto a la expresión de emociones por medio
de la música), el capítulo 9 muestra cómo influyen las
concepciones de los docentes en las concepciones y
prácticas de aprendizaje de sus alumnos. Ello significa que
cuando predomina una enseñanza tradicional los alumnos
tienden a aprender también de forma más o menos
tradicional, con resultados, según muestra la investigación,
bastante pobres. Pero el capítulo también muestra que una
renovación de las prácticas docentes, una enseñanza
centrada en los alumnos, hace que esos cambien sus
formas de aprender la música, de leer las partituras, etc.,



accediendo a niveles más complejos, a mejores
aprendizajes.

Entre las estrategias defendidas desde nuestro enfoque, y
nuevamente sin hacer spoiler, estaría, en consonancia con
recientes enfoques en la Psicología de la Música y en
Educación Musical, la de fijar como meta no el dominio
técnico del instrumento, sino de forma explícita la expresión
y comunicación de emociones por medio de la acción
corporal sobre el propio instrumento. Según esta idea, que
se explica y se ilustra con numerosos ejemplos de aula en el
capítulo 10, la técnica y el instrumento son un medio para
expresar emociones en la audiencia y en el propio
intérprete, no el fin de la enseñanza instrumental. El
verdadero instrumento que hay que regular y gobernar es el
propio cuerpo. Este mismo modelo expresivita se ilustra en
el capítulo 11, con el caso de una niña que aprende música
a una edad bastante temprana, por medio de la
composición musical. La niña quiere componer una obra que
exprese una sensación muy concreta (que tampoco vamos a
desvelar aquí), pero para ello, con la mediación de su
profesora, que se limita a guiar ese proceso, no a imponer
un camino, debe adquirir conocimientos musicales (incluida
la escritura musical) que le permitan autorregularse y
acercarse a la meta que ella misma se ha fijado. En un
escenario aparentemente distinto, pero guiado por la misma
lógica, el capítulo 12 describe varias situaciones de aula en
las que se usan las TIC (Tecnologías de la Información y
Comunicación) como recurso para la enseñanza y el
aprendizaje musical. Otro síntoma de la resistencia de la
educación musical a los nuevos aires que vienen de la
sociedad, es que las TIC desempeñan aún hoy un papel muy
marginal en las aulas (no solo de música, en realidad en
todas nuestras aulas). Pero, para que las TIC ayuden a un
mejor aprendizaje no basta con incorporarlas, hay que
usarlas con nuevas metas o funciones. En el capítulo se
describe una experiencia basada en el uso del móvil, y en



concreto el uso del WhatsApp para promover una
enseñanza dirigida a la autorregulación de alumnos de
diferentes edades.

Otro de los rasgos que apenas ha cambiado de la
enseñanza instrumental, en los conservatorios, pero
también, más allá de ellos, en el resto de espacios de
educación musical, es que se sigue aprendiendo
mayoritariamente mediante una práctica individual, en
relaciones diádicas entre profesor y alumno. Sin embargo,
muy pocos músicos van a ser solistas, sino que en su
desarrollo profesional casi siempre practicarán e
interpretarán con otros. El capítulo 13 muestra las razones
de esta tradición individualista y propone como alternativa
promover espacios de aprendizaje cooperativo, que tan
eficaces se están mostrando en otros muchos ámbitos
educativos. Sin embargo, también muestra que para que los
alumnos aprendan a cooperar no basta con ponerles a
trabajar en grupo, es preciso una instrucción explícita en
estrategias cooperativas.

Muchos de los aspectos de los que se ocupan los capítulos
ya mencionados difícilmente cambiarán las prácticas de
enseñanza y aprendizaje sino cambia una dimensión crucial:
la forma en que los alumnos son evaluados. El capítulo 14
hace un análisis crítico de las formas de evaluación
tradicionales en la enseñanza instrumental y propone varias
alternativas que deben ayudar a repensar no solo los
métodos mediante los que se evalúa, sino también las
propias metas de esa evaluación, que debería estar dirigida
no tanto a seleccionar a los alumnos en el marco de una
cultura elitista sino sobre todo a ayudarles a aprender.

Practicante en todos los capítulos que venimos
mencionando, los ejemplos y las situaciones que se
describen se refieren al aprendizaje de un instrumento
musical ajeno al propio cuerpo (violín, piano, trompeta,
trombón, flauta, etc.). Sin embargo, el capítulo 15 se centra
en el aprendizaje del instrumento musical más primario, ese



que forma parte del equipo cognitivo de serie que casi todos
tenemos desde la cuna: la propia voz. Este capítulo se
centra en enseñar a cantar dentro de un grupo, un coro, y
muestra como diferentes estilos de dirección coral en
contextos de enseñanza musical conducen a aprendizajes
claramente diferentes en función de las concepciones y las
prácticas desplegadas por cada director.

El último capítulo de esta Segunda Parte se aleja también
de los espacios prototípicos tratados en el resto de los
capítulos, todos ellos centrados, de una u otra forma, en
espacios de aprendizaje formal de la música que, dentro de
la cultura de los conservatorios, y en menor medida de las
Escuelas de Música, suele ser sinónimo de música clásica.
Sin embargo, el capítulo 16 compara las formas de aprender
en tres culturas musicales bien diferenciadas: clásica, jazz y
flamenco, identificando los patrones característicos de cada
una de ellas, pero sobre todo mostrando cómo, también
aquí, la fusión de diferentes culturas musicales, puede dar
lugar a nuevas formas de enseñar y aprender que
enriquezcan cada uno de esos espacios.

Tras presentar todos estos casos y escenarios que, por
supuesto como decíamos unas páginas más atrás, no
agotan la riqueza y variedad de los problemas que afronta
la educación musical, la Tercera Parte, con la que se cierra
el libro, se compone de dos capítulos de naturaleza bien
distinta a los anteriores. Si a lo largo de todo el libro se ha
intentado mostrar que el cambio de la educación musical
requiere cambiar las mentalidades y las prácticas docentes,
era inevitable dedicar el capítulo 17 a reflexionar de forma
extensa y minuciosa sobre los sistemas de formación y
selección docente aún vigentes en el ámbito de la música
instrumental. Apoyándose en experiencias recientes
innovadoras de diferentes países, el capítulo propone
distintas estrategias para renovar esos procesos de
formación y selección del profesorado de música
instrumental, con el objetivo siempre en mente de promover



una enseñanza centrada en el alumno, que dé lugar a
mejores aprendizajes.

El volumen se cierra con el capítulo 18, que sintetiza, en
forma de principios, algunas de las principales ideas
desarrolladas a lo largo del todo el libro. El propósito de este
capítulo final no es proporcionarle al lector, al modo del
Rincón del Vago, un resumen de los textos que no se ha
leído, sino al contrario, ayudarle a contrastar su propia
síntesis personal con la que le proponemos los autores de
este libro. Y, por otra parte, este capítulo final no se propone
solo cerrar el libro, sino abrir nuevas ventanas a otros temas
(la responsabilidad social de las instituciones que forman
músicos, la identidad profesional de los músicos, de los
docentes, o de los estudiantes de música, etc.) que, por las
razones expresadas al comienzo, han tenido menos cabida
en este libro de la que sin duda merecen.
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1 Dado que en la lengua castellana el género está tan marcado, y es por tanto
tan difícil de eludir, para evitar una tediosa reiteración de ambos géneros en
cada frase, en general en el libro, ya desde su propio título, se usará el
masculino genérico (o en ocasiones el femenino) para referirnos tanto a
alumnos como a alumnas, a profesores como a profesoras, músicos y músicas,
etc., sin que ello suponga por nuestra parte ningún tipo de discriminación, más
allá de la que la propia lengua inevitablemente genere y de la que en esta nota
estamos avisando al lector (o lectora).
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