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				Nota de la editorial

				En Ediciones Morata estamos comprometidos con la innovación y tenemos el compromiso de ofrecer cada vez mayor número de títulos de nuestro catálogo en formato digital.

				Consideramos fundamental ofrecerle un producto de calidad y que su experiencia de lectura sea agradable así como que el proceso de compra sea sencillo.

				Una vez pulse al enlace que acompaña este correo, podrá descargar el libro en todos los dispositivos que desee, imprimirlo y usarlo sin ningún tipo de limitación. Confiamos en que de esta manera disfrutará del contenido tanto como nosotros durante su preparación. 

				Por eso le pedimos que sea responsable, somos una editorial independiente que lleva desde 1920 en el sector y busca poder continuar su tarea en un futuro. Para ello dependemos de que gente como usted respete nuestros contenidos y haga un buen uso de los mismos.

				Bienvenido a nuestro universo digital, ¡ayúdenos a construirlo juntos!

				Si quiere hacernos alguna sugerencia o comentario, estaremos encantados de atenderle en comercial@edmorata.es o por teléfono en el 91 4480926.
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			  Pertenecemos a la familia del “homo musicalis”. La música es un rasgo intrínsecamente humano y ha sido un factor clave en nuestra evolución como especie. Ningún otro animal hace música ni habla. La música expresa nuestra vitalidad, nuestra alegría y nuestra unión. Cuanto más felices somos, más ganas tenemos de cantar, bailar y tocar. La música es un lugar de encuentro con los demás, un espacio de armonía. Se hace música, se comparte y se mejora en grupo. Donde hay gente hay música, compañía y protección. Los recién nacidos buscan presencias sonoras para conjurar su atávico temor a quedar olvidados o a expensas de las alimañas. Somos unos frágiles y torpes primates que sobrevivimos gracias al apoyo mutuo, a la sociedad. Juntos sumamos fuerzas que nos conducen a grandes logros. Los homínidos se transformaron en seres humanos cuando comenzaron a cuidar de los más débiles y a dar sepultura a sus muertos. Y precisamente en aquel momento nacieron la música y las artes. 

				En la música coincidimos los vivos y los muertos, los cercanos y los extraños. Nos integra y compromete con los demás. Ninguna agrupación musical podría funcionar sin el compromiso y la solidaridad de sus miembros. La cooperación es una tendencia superior a la competición. A ella debemos los mayores éxitos de nuestra evolución como especie, desde que nuestros antepasados comenzaron a cantar alrededor de una hoguera, compartiendo melodías y conocimientos. Cuando la competición se antepone al espíritu de colaboración, empezamos a desafinar y nos amargamos la vida, conjurando guerras. La música es lo opuesto a guerra, es hermana de la paz, la solidaridad y el bienestar. 

				Somos humanos porque pensamos, hablamos y cantamos. Estas poderosas facultades nos impulsan a buscar la libertad y la felicidad. Nos capacitan para convertir nuestros sueños más fantásticos en realidad desde su primer atisbo. Así disponemos de aviones y computadores, de poesías y canciones. El paso de la fantasía a la acción se alcanza sumando experiencias y esfuerzos en un fermento que llamamos cultura. No es algo personal ni de ahora: es producto de siglos de trabajo colectivo. Robinson Crusoe no estaba solo en su isla. Le acompañaban su cultura y educación. La clave de la humanidad reside en el conocimiento compartido y aumentado con generosidad y cultura. Nuestros antepasados nos transmitieron saberes cantando. El saber vuela ahora sobre las chispas eléctricas.

				La educación es la clave de esta gran red tejida desde el comienzo de los tiempos. Sus horizontes se han ido ensanchando por la acción crítica. No podría ser de otra manera. Conscientes de su papel crucial, depositamos en ella nuestras mejores aspiraciones y críticas. El rumbo está claro pero no resulta fácil seguirlo. Hay que superar inercias, desvíos y resistencias. Los amos del mundo se oponen a cualquier cambio que comprometa sus privilegios. Inventan estrategias para estrangular la economía educativa (la más rentable del mundo, pero no para ellos), para imponer coacciones externas, para convertir la educación en un instrumento represivo y para desprestigiar a la profesión docente. La educación musical, la educación artística y creativa en general, se ha visto especialmente agredida tras la liquidación de la Guerra Fría. Pondrán piedras en el camino y retrasarán los procesos, pero la sensatez y el bien general continuarán su imparable conquista gracias al infatigable impulso de las gentes.

				El compositor esloveno Vinko Globokar reflexiona sobre la pedagogía musical indicando que “su papel no es únicamente el de enseñar a tocar o cantar correctamente para que el joven músico pueda afrontar el repertorio, sino el de desarrollar la creatividad y el sentido de la responsabilidad colectiva. Alcanzar la plenitud individual solo tiene sentido si se pone al servicio de la actividad creadora colectiva. La improvisación es un campo de experiencias muy amplio, capaz de llenar por sí mismo muchas lagunas de una enseñanza institucionalizada que se ha vuelto arcaica.”

				Queremos una escuela más participativa, más solidaria, más flexible y más creativa. La escuela organizada en asignaturas que reparten datos enciclopédicos está superada. Las comunicaciones digitales han roto las fronteras de la información, a la par que impulsan cambios sociales insospechados. Nada será igual. La era del conocimiento ha dado paso a la conquista de competencias. La construcción de la propia personalidad, la educación emocional, la creatividad y la iniciativa, los valores ciudadanos, el trabajo comunitario, la conciliación de las libertades con el respeto a los demás y al entorno son cuestiones de imperiosa actualidad. 

				El inventario de mis sueños incluye aumentar la presencia de la música, de las artes y de la creatividad en todo el sistema educativo. Por esa senda avanzaremos hacia la conquista de realidades sociales y vitales que nos hagan mejores y más felices. Sueño con escuelas donde haya creatividad en vez de exámenes. Cantar, bailar y tocar música son herramientas imprescindibles para cumplir estos anhelos. Queremos un mundo mejor, más justo, más libre y más civilizado. Conocemos la manera de alcanzarlo y sabemos que la música es parte esencial de este apasionante proyecto. El camino hacia la utopía dibuja, como escribió Eduardo Galeano, un horizonte que se aleja al ritmo de nuestros pasos y nos hace seguir caminando. ¡Qué suene la música¡ ¡La vida es un fandango y hay que bailarlo!
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				Durante las dos últimas décadas, en Inglaterra, los maestros, inmersos en una cultura de rendición de cuentas y establecimiento de objetivos, han tenido que sufrir un elevado nivel de especificaciones, tanto de contenidos curriculares como de pedagogía. Convertidos en meros receptores de los planes prescritos, podríamos decir que los profesionales han tenido atadas las manos, acalladas sus voces y restringida su autonomía profesional. La investigación revela que, durante este tiempo, algunos profesionales han descuidado su comprensión de la pedagogía y la práctica (ENGLISH y cols., 2002; BURNS y MYHILL, 2004) para dedicarse a impartir el currículo marcado. La búsqueda incansable de niveles y “cobertura” más elevados pueden haber oscurecido las dimensiones personal y afectiva de la enseñanza y el aprendizaje, fomentando una mentalidad más caracterizada por el cumplimiento y la conformidad que por la curiosidad y la creatividad.

				No obstante, junto a los planes de los estándares y los niveles, también han destacado la creatividad y los principios y prácticas creativos, desarrollándose el interés por la enseñanza y el aprendizaje creativos. Anunciado por la publicación de All Our Futures: Creativity, Culture and Education (NACCCE, 1999), este cambio se puso de manifiesto en la iniciativa Creative Patnerships, en el marco de creatividad de la Qualifications and Curriculum Authority (QCA, 2005) y en gran cantidad de informes (por ej.: Ofsted, 2003; DfES, 2003; CAPEUK, 2006; ROBERTS, 2006). También quedó patente en el desarrollo del Curriculum for Excellence de Escocia. Con frecuencia, la creatividad se definía como “actividad imaginativa orientada a producir resultados originales y de valor al mismo tiempo” (NACCCE, 1999, pág. 30). Muchas escuelas trataron de elaborar currículos más innovadores y muchos maestros encontraron una energía renovada enseñando de forma creativa y enseñando para la creatividad.

				Sin embargo, persisten las tensiones, no solo porque parezcan contradictorias las normas duales de eficiencia y creatividad, sino también porque los programas de estudio del borrador del nuevo National Curriculum de Inglaterra permiten al menos un alto grado de especificidad y perfilan los conocimientos que hay que enseñar y examinar. Si los maestros se sitúan más como distribuidores del currículo técnicamente competentes, en vez de como desarrolladores de un currículo informado por la investigación, artísticamente comprometidos, tenemos motivos para preocuparnos. Creo, junto con EISNER (2003) y otros, que la enseñanza es una forma de arte y que los maestros se benefician de verse a sí mismos como artistas versátiles en el aula, basándose en sus pasiones y creatividad personales cuando investigan y desarrollan su práctica. Como observa JOUBERT:

				La enseñanza creativa es un arte. No se puede enseñar didácticamente a los maestros a ser creativos; no hay recetas ni rutinas seguras. Algunas estrategias pueden ayudar a promover el pensamiento creativo, pero los maestros tienen que elaborar todo un repertorio de destrezas que puedan adaptar a diferentes situaciones.

				(JOUBERT, 2001, pág. 21.)

				Sin embargo, la enseñanza creativa solo es una parte del cuadro, dado que también ha de reconocerse la enseñanza para la creatividad, así como su mutua dependencia. La primera se centra más en que los maestros utilicen enfoques imaginativos en el aula con el fin de hacer que el aprendizaje sea más interesante y eficaz; la segunda, más en el desarrollo de la creatividad de los niños y niñas (NACCCE, 1999). Ambas se basan en la comprensión de la idea de creatividad y exigen que los profesionales se enfrenten a los mitos y mantras que rodean la palabra, como las erróneas concepciones tan habituales acerca de que la creatividad solo está conectada con la participación en las artes y que está circunscrita a determinados individuos, que es una competencia propia de unos pocos niños especialmente dotados.

				No obstante, la creatividad es un concepto impreciso; expertos en educación, psicólogos y neurólogos, así como planificadores de diferentes países y contextos culturales lo han definido de formas diversas. Resuenan los debates acerca de su naturaleza individual y/o colaborativa, el grado en el que es genérica o específica de un campo y la diferencia entre la creatividad con mayúscula del genio y la creatividad con minúscula de lo cotidiano. A pesar de estos problemas, la mayoría de los estudiosos del tema perciben que implica la capacidad de generar, razonar y evaluar críticamente ideas nuevas y/o escenarios imaginarios. En este sentido, yo tengo la impresión de que la creatividad abarca reflexionar sobre los problemas y su resolución, establecer conexiones, inventar, reinventar y flexionar los propios músculos imaginativos en todos los aspectos del aprendizaje y de la vida.

				En el aula de primaria, la enseñanza y el aprendizaje creativos se han asociado con la innovación, la originalidad, la propiedad intelectual y el control (JEFFREY y WOODS, 2009) y se ha visto que, en su planificación, en su enseñanza y en el ambiente que crean, los maestros creativos otorgan un elevado valor a la curiosidad y la asunción de riesgos, a la propiedad intelectual, la autonomía y el establecimiento de conexiones (CREMIN, 2009; CREMIN y cols., 2009). Se ha dicho que esos maestros trabajan a menudo en colaboración con otros: con niños, otros maestros y expertos ajenos a la escuela (COCHRANE y COCKETT, 2007). Además, en las investigaciones que estudian el pensamiento posible, del que se dice que está en el centro de la creatividad en la educación (CRAFT, 2000), se ha observado una interesante interacción entre maestros y niños; ambos están empeñados en el pensamiento posible para avanzar y en sumergirse en contextos alegres, plantear preguntas, ser imaginativos, mostrar determinación, asumir riesgos e innovar (CRAFT y cols., 2012; BURNARD y cols., 2006; CREMIN y cols., 2006). Se avecina una nueva pedagogía positiva.

				Pretende apoyar a los maestros en su desarrollo como profesionales creativos, ayudándolos a explorar las sinergias y el potencial de enseñar creativamente y de enseñar para la creatividad. No se limita a ofrecer estrategias prácticas para utilizarlas en el aula, aunque estas abunden, sino que trata de ampliar los conocimientos y la comprensión de los principios que subyacen a un enfoque creativo de la enseñanza de los maestros y estudiantes de magisterio, que es más importante aún. Son estos unos principios basados en la investigación. Se pretende transmitir la riqueza de las pruebas de las investigaciones y hacer accesibles e interesantes las diversas perspectivas teóricas y argumentos expertos disponibles, demostrando su relevancia práctica y su valor para la profesión. Confío en que quienes aspiren a formarse más como educadores creativos y curiosos lo encuentren muy valioso para apoyar sus trayectorias de aprendizaje profesional y enriquezcan su pedagogía y su práctica y el aprendizaje de los niños a través del currículo.

				Teresa CREMIN (Grainger) es catedrática de Education (Literacy) en la Open University y fue presidenta de la United Kingdom Reading Association (UKRA)  (2001-2002) y de la United Kingdom Literacy Association (UKLA) (2007-2008). En la actualidad es cocoordinadora de BERA Creativity SIG y consejera de Booktrust, The Poetry Archive y UKLA. Es también miembro de la English Association y académica de la Academy of Social Sciences. Su trabajo implica la investigación, la publicación y la consultoría en lectoescritura y creatividad. Sus proyectos actuales tratan de estudiar el juego de simulación de niños y niñas en el contexto de la narración y la representación de cuentos, su vida cotidiana y las prácticas lectoescritoras, y la naturaleza de las discusiones literarias en grupos extracurriculares de lectura. Además, Teresa se interesa por las identidades de los maestros como lectores y escritores y las características y la pedagogía asociada que fomenta el pensamiento positivo en el aprendizaje creativo en Educación Infantil. Las publicaciones de Teresa son muy abundantes, habiendo escrito y codirigido diversos libros, como: Writing Voices: Creating Communities of Writers (Routledge, 2012); Teaching English Creatively (Routledge, 2009); Learning to Teach in the Primary School (Routledge, 2010); Jumpstart Drama (David FULTON, 2009); Documenting Creative Learning 5-11 (TRENTHAM, 2007); Creativity and Writing: Developing Voice and Verve (Routledge, 2005); Teaching English in Higher Education (NATE and UKLA, 2007); Creative Activities for Character, Setting and Plot, 5-7, 7-9, 9-11 (SCHOLASTIC, 2004), y Language and Literacy: A Routledge Reader (Routledge, 2001). Es directora de la colección Learning to teach a la que pertenece Enseñar música de forma creativa.
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				Nos encanta presentar este libro, que pretende ofrecer una alternativa a los enfoques mecánicos de la enseñanza de la música con unas formas más creativas en las que los maestros presten atención a la ejecución y la creación de música en sus clases, traten de entenderla y después pongan su comprensión al servicio de un uso más creativo en el aula en el que el alumnado goce de confianza y libertad para ser creativo con la música.

				Este libro versa sobre la investigación y el desarrollo, sobre la teoría y la práctica, y reflexiona sobre observaciones y conversaciones, debates y discusiones y colaboraciones con colegas y niños en las aulas, en contextos y cursos de formación inicial del profesorado y de desarrollo profesional, en universidades, organizaciones comunitarias de música y artes y en contextos políticos. Nos gustaría, en particular, agradecerle a Teresa CREMIN su interés y estímulo para producir este libro sobre música en la colección “Learning to Teach in the Primary School”. También nos gustaría expresar nuestra gratitud a la comunidad de educadores, artistas y estudiosos que han colaborado en este libro, cada uno de los cuales, con experiencias extraídas de diversos ambientes y contextos, comparten la pasión por enseñar y aprender música en primaria, y por examinar y traducir qué, cómo y por qué la creatividad es tan importante y central para la práctica en el aula. Estos colegas han tomado sus coloreadas hebras de práctica creativa y han tejido con ellas un tapiz intenso de estudios de caso y actividades ricas en creatividad que bien merecen algo de tiempo libre de un maestro cansado. La esperanza es que los lectores sigan adelante, inspirados y empoderados para hacer realidad la enseñanza de la música de forma creativa en sus propias aulas.

				Tenemos que reconocer también la valiosa ayuda de Brian RICHARDS, de la University of Reading, que generó varios modelos ilustrativos, y a Liz TRAY por su diligente corrección y composición tipográfica de los capítulos.

				Por último, agradecemos a Suzanne RICHARDSON y a Helen PRITT, de Routledge, su paciencia y apoyo.
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				Este libro nace de la convicción de que todas las personas preocupadas por la educación deberían tener un profundo interés por la creatividad, los niños, la música y el empeño creativo de enseñar y aprender música. A los lectores les interesará también lo que pueda hacerse para ayudar a los maestros a sentirse seguros de sí mismos para enseñar música de forma más creativa, no solo en su clase, sino para celebrarlo en la escuela (esperamos que con la apertura, la comprensión y el entusiasmo apropiados). Aunque este libro se basa en investigaciones y teorías, y tiene en cuenta los últimos desarrollos normativos, cada capítulo está escrito en un estilo que pretende apoyar, estimular y hablar a todos los lectores; el público al que se dirige está formado por una amalgama de maestros en formación, especialistas y maestros generalistas, líderes escolares y padres, estudiantes y formadores de profesores, así como investigadores y planificadores educativos.

				El tema central del libro es un enfoque concreto del pensamiento sobre la creatividad y la práctica de la enseñanza de la música de forma creativa. Se contemplan, pues, las formas que utilizamos en nuestra práctica diaria para tratar de enseñar creativamente, de escuchar y ver cómo se manifiesta la creatividad de los niños1 en la música y de estar dispuestos a todo y para todo.

				Este libro se basa en un conjunto de convicciones sobre la creatividad y por eso ofrece una serie de prácticas informadas por la teoría en las que docentes de diversos ambientes pueden explorar la enseñanza efectiva y un aprendizaje útil de la música. Estas prácticas se expresan en la intersección de múltiples dimensiones, a las que nos referimos como estrategias pedagógicas relacionados con la enseñanza para la creatividad en la música y procesos pedagógicos para enseñar música de forma creativa. Enseñar música de forma creativa supone que los docentes pongan en práctica su compromiso con las prácticas de música de los niños, desarrollando una cultura de oportunidades creativas, asegurando su propia implicación musical y participación creativa junto con los niños y construyendo una comunidad de aprendizaje, caracterizada por la confianza y la apertura, en la que tanto los maestros como los niños se sientan confiados y seguros trabajando con la música y aprendiendo en ella. La enseñanza para la creatividad en música, en cambio, se centra en desarrollar la creatividad de los niños en música, su capacidad de establecer conexiones, trabajar con lo inesperado, valorar la apertura, hacer preguntas, participar colaborativamente y experimentar con ideas solos y con otros.

				El argumento de este libro es que, en el corazón de la enseñanza, y de una cultura participativa de aprendizaje, no solo está la capacidad de los maestros para pensar en cuestiones pedagógicas, sino también para reconocer su habilidad innata para ser musicales y enseñar música como una fuerza positiva que guíe sus opciones pedagógicas. Además, crear, compartir, escuchar, interpretar, escribir y evaluar música constituye una finalidad común de la comunidad de aprendizaje. En consecuencia, esto da a los miembros de la comunidad (tanto al maestro como a los niños) un fuerte sentido de propiedad, que se añade a su voluntad de comprometerse ellos mismos con la comunidad cuya práctica creativa con la música está social y culturalmente coconstruida, así como les otorga unas identidades mutuamente definitorias. También es importante que los planificadores y los líderes escolares, que mantienen unas creencias ricas en valores acerca de los efectos de la música sobre el aprendizaje de los niños, u optan por no tenerlos en cuenta, y ejercen una influencia y un control restrictivos sobre la confianza y seguridad de los maestros creativos en sus proyectos con la música, consigan ver las conexiones entre los intereses de los niños y las opciones que adoptan los maestros creativos en el aula en beneficio de los intereses creativos y musicales de los niños. Enseñar música de forma creativa requiere que los maestros vean, comprendan y apliquen su comprensión de la música de cada niño y del aprendizaje musical.

				El objetivo del libro es provocar tanto la acción como el pensamiento de los maestros y de otros educadores con el fin de impulsar la disposición para preguntar qué es y cuál es la mejor manera de abordar la enseñanza creativa de la música en primaria. Esperamos simplemente que los maestros no se opongan, sino que adopten las ideas que cada capítulo ofrece para trabajar con los niños, con el fin de desarrollar aún más una comprensión de la creatividad y del aprendizaje musical de su alumnado —en vez de limitarse a cambiar la práctica— provocada por las posibilidades y espacios para enseñar música de forma creativa. Hemos procurado no dar a entender que solo hay un conjunto posible de formas o recetas para la práctica creativa en la enseñanza de la música en primaria, sino, más bien, rechazar las visiones deterministas del pensamiento de los maestros sobre su propia habilidad musical y considerar formas de que los maestros puedan llegar a confiar más en sí mismos y tener mayor seguridad en su trabajo cuando enseñan música de forma creativa.

				Este libro está pensado para atraer a todos los interesados en enseñar música de manera más creativa y que consideren como algo axiomático que cualquiera que se preocupe por la música de los niños —así como por la creatividad— se interesará por enseñar música de forma creativa en el entorno de la escuela primaria.

				Cada capítulo se basa en el principio de que las consideraciones conceptuales de la creatividad van junto con el sistema de valores del maestro en la formación de la enseñanza de la música de forma creativa. Reconocer que no podemos alcanzar una perfección absoluta ni el nivel profesional del artista intérprete o del músico en la enseñanza de la música es un primer paso hacia el reconocimiento de otras características del proceso.

				El Capítulo 1 (Enseñar música de forma creativa) expone nuestra forma de pensar acerca de la enseñanza de la música en el contexto de la práctica de primaria y los cambios necesarios para situar la música de los niños en el centro del currículo de música y de la vida de la comunidad escolar. Escrito por una experta internacional en la pedagogía del juego infantil, el Capítulo 2 (Explorar el juego musical de los niños) ilustra cómo crea significado el juego y ofrece una entrada dinámica a la enseñanza para la creatividad.

				El Capítulo 3 (Participar interactivamente en las improvisaciones del grupo) y el Capítulo 4 (Los niños y niñas componen) presentan formas de crear comunidades de aprendizaje de práctica en las que el pluralismo de la improvisación y la composición de los niños se ubican en un lugar creativamente inserto en el currículo y en el que se introducen unas estrategias pedagógicas destinadas a evitar subestimar aquello de lo que son capaces los niños y sus maestros. Los maestros y los formadores del profesorado comparten estudios de casos y actividades de clase, facilitando una colección variopinta de ideas prácticas acerca de la mejor manera de dirigir la enseñanza creativa de la música en el aula de primaria. Estos capítulos serían una buena introducción para cualquier maestro de primaria que trabaje por primera vez en música con niños.

				El Capítulo 5 (Convertirse en intérpretes), que sostiene que la música desempeña un papel importante en la comunidad escolar de primaria, caracteriza e ilustra las prácticas interpretativas colaborativas. La interpretación musical es una tarea colaborativa, que aprovecha el trabajo creativo y permite a los niños promover cualidades creativas como el trabajo en equipo, el compromiso, la interpretación y la participación, la asunción de riesgos y la agencia, y contribuye al sentido de identidad del grupo y a un sentido individual de pertenencia al grupo. Convertirse en intérprete es una forma de reunirse musicalmente para experimentar el trabajo creativo colaborativo. Las interacciones entre niños y maestro, interviniendo por turnos, participando, actuando y siguiendo como parte de la música, puede iluminar un marco para comprender a los niños como aprendices activos que se responsabilizan de su propio aprendizaje y lo controlan mediante actos participativos de creación de significado e investigación.

				Hacer música con los niños da oportunidad de desarrollar juegos de voz, cantar y hacer canciones, como ilustra brillantemente el Capítulo 6 (Cantar el currículo de primaria). Sabemos que los cambios radicales en la tecnología están modificando fundamentalmente la forma de comunicarse y expresarse los niños. En el Capítulo 7 (Explorar musical y creativamente nuevos medios), se examinan recursos y actividades únicos y estimulantes para llevar a los niños a participar en actividades de aprendizaje que los animan a reforzar sus destrezas musicales y la conciencia de su creatividad.

				Una sucesión de capítulos —Capítulo 8 (Reforzar la creatividad escuchando música), Capítulo 9 (Celebrar la escritura musical inventada) y Capítulo 10 (Integrar la música en el currículo de primaria)— atiende a cómo escuchar, leer y escribir música pueden ser eventos creativamente integrados que conecten con las destrezas musicales, lectoescritoras y aritméticas y otras prácticas temáticas de los niños. Un principio fundamental de la práctica en primaria ha sido que el maestro debe hacer que los niños participen en actividades que impliquen simultáneamente una serie de destrezas. Estos capítulos ofrecen todo tipo de posibilidades para que la música esté en el centro o forme parte al menos de un currículo creativamente planeado e integrado.

				El Capítulo 11 (Evaluar creativamente) pretende repensar cómo enfocamos creativamente la evaluación de la música y del aprendizaje de la música de los niños. Da la oportunidad de considerar reflexivamente las necesidades de los niños y las opciones de los maestros con el fin de evaluar creativamente, y examina por qué tenemos que cuestionar las formas establecidas de administrar tests que restringen indebidamente la creatividad de los niños en y a través de la que el niño crece en su deseo de dar sentido por medio de la música.

				El Capítulo 12 (Utilizar creativamente un enfoque musical total) comparte una visión de lo que pueda ser un enfoque de toda la escuela en los centros de primaria si la música está en el centro de la educación en cuanto a los intereses de los niños y las opciones de los maestros.

				
					
						1 Siempre deseamos evitar el sexismo verbal, pero también queremos alejarnos de la reiteración que supone llenar todo el libro de referencias a ambos sexos. Así pues, a veces se incluyen expresiones como “directores y directoras”, “alumnos y alumnas” y otras veces se utiliza el masculino en general o algún genérico como profesorado, dirección y alumnado. (N. del E.)
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			  La música es una parte vital de la infancia. Es una materia que merece la pena que se enseñe con destreza y profundidad dentro del currículo de primaria y debería ser una parte vital de lo que los niños aprenden en su escolaridad primaria. Los maestros de primaria actuales no tienen que sentirse divididos e inseguros con respecto a su capacidad para enseñar música porque, en realidad, están bien situados para facilitar unas oportunidades sin precedentes para alimentar las capacidades musicales y creativas de los niños. Tenemos ahora un espectro de pruebas de investigación, firmemente alineada con la Convención sobre los derechos del niño de Naciones Unidas1. Describe los fines a los que debería servir la fase primaria de la educación, los valores que debe abrazar y sugiere un currículo de primaria y un entorno de aprendizaje que sitúa las artes y la creatividad en general y la música en particular (sean elementos reglamentarios o no) en el “corazón” de una educación primaria eficaz (ALEXANDER, 2010).

				Enseñar música, sea de forma aislada o en combinación con otras materias, y encajarla en la vida de la escuela en su conjunto requiere la confianza para desarrollar una pedagogía de repertorio más que de recetas, y de principios más que de prescripción; esto debería implementarse de un modo flexible y creativo, específico para las necesidades del alumnado mientras atraviesa la etapa primaria. Debería facilitar una educación amplia y equilibrada que implicara a la comunidad escolar y se comprometiera con el entorno.

				Aunque nadie discuta que en el centro del proceso educativo está el niño, las pruebas nos cuentan otra historia. Aunque no deba haber una jerarquía de materias, la realidad es que no se asigna un tiempo igual a todas las materias. La afectada más destacada es Música. Sin embargo, es primordial establecer las condiciones para garantizar que el derecho a la educación musical y su inclusión en la vida de la escuela primaria en su conjunto, se conviertan en una realidad para los niños y niñas en Educación Primaria. La música es importante porque los niños hallan un inmenso placer en la participación musical. La cultura de los niños importa y la cultura es lo que los define (CAMPBELL, 2002).

				Los niños hallan un inmenso placer en la participación musical, sea en roles formales como intérpretes, compositores, improvisadores, cantautores, expertos en escritura musical y público, o en las múltiples formas de los géneros de interpretación musical infantil (ejemplificado en el capítulo de MARSH y YOUNG en “Musical play”, en MCPHERSON, 2006, como principio central de la enseñanza de manera creativa) que constituye parte de una tradición oral (como juegos de canto de los que se apropian, ejecutan espontáneamente y transmiten oralmente los niños, e incorporan los elementos de texto, música y movimiento). Ya sea que su música la hagan solos o en compañía de otros, los niños usan la música como ayuda para mantener el bienestar emocional y social y para celebrar la cultura y la comunidad de maneras que implican entretenerse o comprenderse a sí mismos y dar sentido al mundo que los rodea. Los niños inician actividades musicales para sí mismos, excitando la imaginación bien como individuos, bien dentro de un grupo de amigos, comunidad o ambiente familiar en sus variadas experiencias cotidianas. Sin embargo, a pesar de esas experiencias infantiles, hay muchos adultos por el mundo que han sido formados como maestros de primaria para quienes las asociaciones entre música y creatividad no son positivas. Un objetivo de este libro es estimular y capacitar a los maestros para que revisen su enfoque y adopten uno más creativo para la enseñanza de la música.

				
					
						
								
								He aquí otra manera

							
						

					
				

			  En esta época cada vez más digital, el contacto con la música es ubicuo, tanto por concepción como por accidente. Los niños descargan archivos de internet y se dedican a jugar con la Wii y la PlayStation, ven y escuchan vídeos musicales en línea, asisten a conciertos, oyen música en centros comerciales y juegan con juegos musicales en el patio comunitario o en entornos recreativos. Puede incluso que participen en prácticas musicales en diversas comunidades en su ambiente sociocultural más general. La música atraviesa la vida de los niños; desde las nanas a la hora de irse a dormir a los juegos cantados en el patio de recreo, desde la atracción que sienten por lo nuevo y su capacidad de crear e innovar hasta el popular fenómeno de los teléfonos inteligentes, tabletas, videojuegos y tecnologías al uso que pueden encontrarse en los cuartos de estar de millones de hogares de todo el mundo. La investigación indica que todos estamos “cableados” para la música desde el nacimiento y que la capacidad musical, como la creatividad, no es privilegio de unos pocos especialmente dotados (BARRETT, 2006). Para todos nosotros (no solo para algunas personas), la música se manifiesta en nuestras vidas de muy diversas formas y refuerza y enriquece significativamente nuestra comprensión de nosotros mismos y del mundo. Para todos y cada uno de nosotros, la música tiene el poder de sacarnos de lo ordinario, para elevar nuestra experiencia más allá de lo cotidiano y de lo común y corriente. Otro objetivo del libro es invitar a los lectores a cuestionar sus propios presupuestos culturales y las visiones estereotipadas que dividen a los aprendices (y a los maestros) en diferentes categorías: quienes son “musicales” y quienes no lo son, y quienes son “creativos” y quienes no.

				Para empezar, pues, tenemos que cuestionar algunos de los mitos que subyacen a las ideas de quién puede enseñar música y quién no; tenemos que examinar por qué los maestros deberían desarrollar y ser empoderados por la comprensión de lo que constituye enseñar música de forma creativa en la escuela primaria, y tenemos que examinar las muchas influencias en interacción que pueden permitirles utilizar sus capacidades como educadores para transformar el aprendizaje de los niños. Como con otros aspectos del currículo de primaria, la capacidad de enseñar música y de enseñarla de forma creativa no está fijada ni es mensurable en términos de una hipotética “habilidad” (un rótulo que contempla de forma determinista el aprendizaje y la habilidad como una capacidad interna fija, que un sujeto tiene o no). Por el contrario, la capacidad de aprendizaje musical de los niños puede facilitarse y expandirse en toda su rica variedad y complejidad (forjando sus destrezas, confianza en uno mismo, imaginación, curiosidad e inventiva en música), enseñando música de forma creativa y planificando experiencias y oportunidades que promuevan el interés profundo; experiencias que llenan a los niños con un sentido de agencia, que les confiere creatividad, motivación, coraje y fe en su propia capacidad como pensadores, intérpretes y creadores musicales. En este libro sostenemos que enseñar música de forma creativa tiene que ver con la participación creativa del maestro que trabaja colaborativamente con los niños y con la mejor manera de comenzar a educar a los niños libres de etiquetas (ROBINSON y AZZAM, 2009).

				Sabemos, gracias a la investigación, lo que los niños necesitan en su escolarización primaria. Necesitan la oportunidad de construir sus destrezas sociales, su lenguaje y su confianza en sí mismos. La mejor manera de hacerlo es a través del juego y el habla estructurados, interactuando entre ellos y con unos adultos interesados y estimulantes. Los maestros pueden facilitar la enseñanza de la música de forma creativa, fomentando la creatividad de los niños en música, trabajando juntos y aprendiendo junto con los niños como coaprendices activos, haciendo elecciones y tomando decisiones juntos acerca de cómo expandir las oportunidades para expresarse ellos mismos eficazmente como intérpretes, cantautores, compositores, improvisadores y oyentes, en un contexto creativo en el que la música esté en el centro. Los maestros tienen que promover un fuerte sentido de sí mismos como personas competentes, complejas, creativas, capaces de desempeñar una faceta en una comunidad de aprendizaje colaborativo y reconociendo que tienen la capacidad de transformarse construyendo una comunidad de aprendices profesionales influyentes. Los maestros tienen que convertirse en líderes innovadores de la exploración de un entorno de posibilidad. Para lograrlo, tienen que disipar mitos y hacer frente a creencias asentadas desde hace largo tiempo, tanto individual como colectivamente, cuando todo el personal de una escuela trabaja día a día para crear su visión de un currículo de primaria que incluya el desarrollo de prácticas educativas y pedagogías específicas para enseñar música de forma creativa; prácticas y pedagogías en las que maestros y niños participen imaginativamente, estableciendo conexiones, asumiendo riesgos e innovando juntos. En una conferencia sobre “Qué puede aprender la educación de las artes sobre la práctica de la educación”, pronunciada como conferencia Dewey de 2002 en la Stanford University, Elliot EISNER (2004, pág. 10) ofrece este inspirador consejo a los maestros que ven el desarrollo de la creatividad como una seña característica de su enseñanza:

				… una mayor atención al llegar a ser que al ser, otorga más valor a lo imaginativo que a lo fáctico, asigna mayor prioridad a valorar que a medir, y contempla la calidad del movimiento como más educativamente significativa que la velocidad a la que se alcanza el destino. Estoy hablando de una nueva visión de lo que la educación podría llegar a ser y para qué son las escuelas. 

				En este capítulo comentaré que tanto los maestros como los alumnos, individual y colectivamente, pueden verse unos a otros a una luz diferente, y trabajar juntos a fin de sentar las bases para construir una cultura de cambio que envuelva toda la escuela, dejando atrás el uso de etiquetas de “capacidad”, para crear oportunidades de aprender a partir de auténticas experiencias musicales de buena calidad, abiertas, merced a las cuales adquieran confianza en sí mismos y competencia. Cuando cantan y tocan, escuchando cuidadosamente y hablando de crear música, construyen las disposiciones características de un aprendizaje musical significativo, ya se produzca de manera formal e informalmente, tradicional y de cualquier otra. Destacaré determinadas características que muestran que las comunidades de aula generan socialmente las fuerzas que influyen en la música que hacen todos juntos. Destacaré también cómo pueden promoverse mejor los principios de aprender creativamente música juntos y el consenso creativo en torno a extender la libertad de enseñar música de forma creativa. Todo esto implica unos enfoques que fomenten y configuren creativamente unas actividades orientadas que den pie a explorar la creatividad de los niños así como la de los maestros. El texto que sigue revisa la naturaleza de la enseñanza creativa y para la creatividad en música de manera que: (i) puedan desarrollarse los elementos centrales de la creación creativa de música de los niños; (ii) los  niños inicien, ejecuten y “controlen” una práctica musical, sea como intérpretes, compositores, improvisadores, escritores musicales, oyentes o reflectores, y (iii) la música misma puede definirse dentro de los parámetros de su comunidad de práctica tal como se desarrolla en el aula de primaria (BARRETT, 2006).

				
					
						
								
								Para desarrollar su pedagogía y sus principios musicales propios

							
						

					
				

			  Con independencia de que la música la impartan maestros de primaria generalistas o especialistas, enseñar música de forma creativa no significa dejar de lado la enseñanza de los conocimientos, destrezas y comprensión esenciales de la materia; supone, en cambio, enseñar destrezas musicales y desarrollar los conocimientos de música en contextos creativos que inviten explícitamente a los aprendices a participar imaginativamente y aprovechar sus capacidades generativas y evaluadoras. Los maestros creativos trabajan como generadores de creatividad. Los maestros creativos trabajan con las herramientas y recursos que se les dan para el proceso de extender el aprendizaje musical de los niños y su creación musical como compositores, cantautores, escritores musicales, intérpretes, improvisadores, oyentes y creadores/consumidores de cultura. Los maestros creativos ayudan a los niños a expresarse eficazmente, y a crear música así como a evaluar críticamente su propio trabajo. Tanto la UNESCO como la Convención de las Naciones Unidas sobre los derechos del niño reconocen la importancia de la creatividad y destacan el papel de los maestros en la promoción de la capacidad musical de los niños para establecer conexiones, asumir riesgos e innovar.

				¿Pero a qué nos referimos con enseñar para la creatividad y enseñar música de forma creativa? ¿Qué podemos aprender (como maestros y como sociedad) escuchando las voces de los niños, observando sus experiencias en acciones creativas y creando con ellos? Los maestros se beneficiarán inmensamente de escuchar las propias iniciativas de los niños, aprendiendo acerca de la enseñanza para la creatividad y enseñando música de forma creativa con ellos. Pero, en primer lugar, ¿cómo deberíamos ver la creatividad?, ¿qué deberíamos hacer los maestros con las cuestiones políticas que dicen que la creatividad hay que “ponerla” en todos los individuos (dicho más suavemente como “promoverla” o “enseñarla”)?, ¿cuáles son los beneficios para los estudiantes y para los maestros que hacen que la creatividad florezca en realidad cuando se enseña música en el aula de primaria? La participación musical y creativa de los niños, en la práctica, significa abrir oportunidades de decisión, participando juntos niños y maestros en la creación musical.

				Beneficios para los aprendices

				[image: cuadrado.jpg]	Desarrollan un sentido de agencia práctico, basado en principios, positivo como aprendices musicales.

				[image: cuadrado.jpg]	Favorece una mente investigadora con capacidad para generar e innovar con la música.

				[image: cuadrado.jpg]	Se impulsan las destrezas musicales que aumentan su capacidad de aprendizaje como músicos.

				[image: cuadrado.jpg]	Se crean las disposiciones características de los aprendices musicales autónomos plenos.

				[image: cuadrado.jpg]	Tienen la oportunidad de crear un lenguaje compartido para interesarse creativamente por la música.

				[image: cuadrado.jpg]	Se aseguran la participación creativa del maestro.

				Beneficios para los maestros

				[image: cuadrado.jpg]	Experimentar una forma de aprender y trabajar juntos con los niños para el cambio.

				[image: cuadrado.jpg]	Actuar para construir y expandir oportunidades para interesarse por la música.

				[image: cuadrado.jpg]	Aumentar la confianza y la competencia, el compromiso y la creatividad musicales.

				[image: cuadrado.jpg]	Adquirir ideas que refuerzan y apoyan el desarrollo profesional.

				[image: cuadrado.jpg]	Desarrollar prácticas que refuerzan la vida para todo el mundo.

				Beneficios para las escuelas

				[image: cuadrado.jpg]	Crear una visión de la educación basada en la capacidad de niños y maestros para construir un entorno que es musical y creativamente capacitante para todo el mundo a través de la acción colectiva.

				[image: cuadrado.jpg]	Crear una visión para guiar el desarrollo escolar.

				[image: cuadrado.jpg] Mejorar y reforzar la capacidad de aprender como comunidad que aprende.

				[image: cuadrado.jpg]	Diversificar el currículo, con visiones distintivas sobre la educación musical que encuentran expresión en cada aspecto de la vida escolar.

				[image: cuadrado.jpg]	Desarrollar un espíritu creativo y la identidad musical para la comunidad escolar.

				[image: cuadrado.jpg]	Reconfigurar la pedagogía y los currículos para incluir valores compartidos acerca de enseñar música de forma creativa y la celebración de las prácticas de clase de los maestros.

				Utilizar la musicalidad y la creatividad y la curiosidad y entusiasmo de niños y maestros en la acción colectiva puede influir mucho para provocar el cambio en las comunidades escolares. La presunción que sigue teniendo vigencia y que nosotros cuestionamos en este libro es que “ser musical” y “creativo” está circunscrito a determinados maestros y niños, en vez de ser un potencial humano por todos y que está abierto al desarrollo. La sección siguiente examina estas áreas. Con independencia del contexto de la educación, tanto el valor de la música (se represente como una práctica cultural, una forma de conocer, una forma de pensar, una forma de sentir, un proceso cognitivo o una forma simbólica) como el de la creatividad se ejercen en todos los aspectos de la vida y del aprendizaje y, por definición, aumentan la fuerza de la vida y la del aprendizaje, potencian el impulso vital y el del aprendizaje y liberan todos nuestros instintos para saborear la vida y el aprendizaje como las manifestaciones de sensibilidad esencial, los sentidos y la imaginación.

				
					
						
								
								Los principios pedagógicos de la práctica

							
						

					
				

			  Es crucial que los maestros clarifiquen sus propias visiones de la música y las de los niños (para algunos, en esencia, una forma de discurso, práctica cultural, una forma de conocer, la vida de la sensibilidad, etc.) y la creatividad (para algunos, en esencia, la generación de ideas nuevas), y lo que esto significa para ellos en términos de enseñanza y aprendizaje, tanto para la comunidad escolar como a través del currículo. Hay un debate considerable en torno a cuestiones relativas a la significación personal de la música y la creatividad, la forma simbólica de las experiencias musicales, el papel del proceso frente al producto, la influencia de componentes individuales como la personalidad del aprendiz, la disposición y el estilo de aprendizaje, el papel de las destrezas, los conocimientos y los factores ambientales, y la importancia otorgada a diversos estratos de actividad musical como materiales, expresión, forma y valor. Estas cuestiones aparecerán más tarde. No obstante, como señala BARRETT (2006, pág. 205), un factor clave “en cualquier discusión de la creatividad de los niños es si se considera la cultura de los niños como una característica moderada y desarrollada mediante la agencia de los niños o, como una precursora de la cultura adulta regulada por los adultos”. Cuando los maestros participan como aprendices (y como músicos) junto con sus alumnos consiguen ver el compromiso activo de estos con sus mundos. Los maestros aprenden a confiar en su propia creatividad y en la de sus alumnos, y reconocen las oportunidades en las que la actividad musical en el aula se considera como el trabajo de un agente activo que interioriza las estructuras de los mundos adultos y los reproduce de un modo nuevo, dependiente del contexto, en vez de que niños y niñas sean consumidores pasivos de cultura generada por los adultos.

				La creatividad como concepto abarca un espacio muy grande y su significado cambia en respuesta a los contextos y condiciones culturales cambiantes. Una definición de creatividad que cuenta con gran respaldo, incluye la creación de destrezas relevantes de campo (temas particulares de la actividad musical y de los esfuerzos y aprendizaje creativos de los niños) y procesos relevantes de la creatividad (líneas particulares de la enseñanza y de los maestros). La creatividad incluye la creación de un producto original (nuevo, inesperado) y útil (apropiado), incluyendo tanto ideas como objetos concretos. Las personas creativas son las que crean productos nuevos y útiles, y los procesos creativos se producen cuando se crea un producto nuevo y útil. Las consideraciones centradas en la persona y centradas en el ambiente son esenciales para comprender la creatividad humana. El ambiente social es fundamental en la visión de sistemas de la creatividad de CSIKSZENTMIHALYI (1997). Sostiene este autor que, para ser creativo, un individuo tiene que aportar un esfuerzo personal en la creación de un producto que otros expertos en el campo de que se trate valoran entonces como algo creativo y el proceso creativo o la creación misma debe aportar un cambio al campo en el que se introduce. La creatividad está constituida conjuntamente, por tanto, por la interacción entre y a través del dominio, el campo y la persona; en consecuencia, son importantes las prácticas de las creatividades tanto personales como sociales.

				La creatividad emerge cuando los alumnos participan activamente explorando ideas, iniciando su propio aprendizaje, haciendo elecciones y controlando decisiones acerca de cómo expresarse utilizando diferentes sonidos y prácticas (como canciones inventadas y otras formas de hacer música originales de los niños). La creatividad, en esencia la capacidad de responder creativamente, surge cuando los niños producen una actividad imaginativa que lleva a productos creativos que son juzgados como variaciones nuevas, originales e inesperadas.

				Contemplando la creatividad desde la perspectiva de la visión sistémica de CSIKSZENTMIHALYI (1997, pág. 330, expuesta en BURNARD, 2006), la creatividad puede incrementarse y reforzarse notablemente cambiando el campo (por ej. el aula), para hacerlo más sensible a las nuevas ideas, para que brinde más apoyo a las mismas, y para que asegure que la sociedad (por ej., en el contexto educativo, el aula) dé oportunidades para participar más ampliamente (contemplando el campo como parte de un sistema social mayor). La creatividad surge también de la interacción entre individuos que trabajan juntos manipulando, haciendo y elaborando en un dominio (por ej. actividad musical de los niños). Los expertos en el campo (valores) que apoyan e informan ese dominio, en el contexto del aula de primaria (prácticas), suelen ser maestros que juzgan los productos de los niños y otros estudiantes. Los recursos (por ej. tiempo, espacio, objetivos y tamaños de grupos) son una forma de mostrar la inversión hecha en el proceso de producción creativa y su valoración.

				Basándose en el trabajo de MALLOCH y TREVARTHEN (2009), el estudio de la espontaneidad en la musicalidad y el aprendizaje musical de la infancia y los esfuerzos creativos y musicales de los niños nacen de unas visiones de la creatividad que reconocen la agencia de los niños y su cultura musical como prácticas que pueden ser de calidad y significado elevados (ROBINSON y AZZAM, 2009). En lecciones que implican poca o ninguna creatividad, se presentan ideas o tareas que ya están resueltas o siguen algún método genéricamente prescrito. No obstante, la creatividad del maestro impacta en la participación y los esfuerzos creativos del alumnado. Un aspecto clave de la enseñanza creativa es la creencia de los maestros en sí mismos: el que crean que ellos también son creativos y generadores de creatividad. La creatividad puede darse, o no, en todas las situaciones musicales; cada situación puede abordarse creativamente, pero puede no ser creativa en sí misma. La creatividad en música, sin embargo, está conectada a menudo con la composición y la improvisación. Pero, a fin de promover el crecimiento musical, los maestros deben esforzarse constantemente para estimular y ayudar a los niños a responder creativamente en sus contactos con la música. La respuesta creativa no es algo aparte que solo ocurra en unas ocasiones y no en otras; en cambio, la respuesta creativa debe darse en todo momento. Solo entonces estamos estableciendo conexiones musicales de la calidad necesaria para el crecimiento musical de los alumnos, que es, como vemos, la meta primordial de la educación musical. El núcleo esencial de todo esto es el papel del maestro. La promoción de la creatividad musical requiere una enseñanza creativa. Mapear la vía hacia delante, estimular, guiar y alcanzar respuestas creativas en los aprendices es, en sí mismo, un acto creativo.

				Como la capacidad musical, la creatividad es algo que tenemos todos. Sabemos que no es simplemente un don otorgado a los mozarts o michaels jacksons del mundo. Como maestros, podríamos no estar tan en contacto con la música y la creatividad como lo estábamos de niños, pero detengámonos un momento a considerar hasta qué punto somos creativos y musicales. Cuando usted enseña, si disfruta cantando, cante. Si no disfruta cantando, les debe a sus alumnos crear un entorno muy musical y estimular un interés intenso por las interpretaciones musicales expresivas. Si disfruta escuchando e interpretando música, algo que a todos nos pasa, interpretar y escuchar música debería ser una parte central de su docencia. Todos los días accedemos a la creatividad natural y nos involucramos creativamente con la música. De pequeños, desarrollamos un amplio conjunto de destrezas que pueden describirse como musicales. Estas destrezas no necesitan un conocimiento extenso de las convenciones musicales de una determinada cultura, sino más bien una consciencia de los aspectos de la música que son perceptibles, memorables y placenteros para los niños. Muchas de estas destrezas se aprenden antes del nacimiento, cuando el feto se acostumbra a los patrones sonoros internos del cuerpo de la madre y asocia estos patrones con su estado físico y emocional.

				Es una destreza que ya hemos aprendido tanto durante la instrucción musical formal muy temprana como informal y espontáneamente a través de nuestras experiencias de la música familiar de nuestra cultura. La mejor manera de promover la habilidad musical del niño es reconocer que todos nosotros (y particularmente los niños) poseemos un cerebro musical. Todos respondemos a la profundidad de la interacción vocal madre-hijo y la reciprocidad en la interpretación musical improvisada de patrones de sonido que estimulan la audición, reconocimiento de patrones y las connotaciones emocionales de los patrones de sonido que subyacen a la música. Nuestra musicalidad crece mediante interacciones en continua evolución “escuchando” e “interpretando” música en múltiples ambientes, desde la costumbre de cantar nanas después del nacimiento (que es musical, cognitiva, emocional y socialmente beneficioso) hasta jugar a la comba en el patio de recreo. Los factores sociales, como el apoyo de los padres, las personalidades de los maestros y las interacciones con los compañeros, son centrales con respecto al modo de desarrollarse el cerebro. Crece en el interior del individuo en desarrollo, que vive en un determinado ambiente familiar, posee proclividades internas, experimenta motivaciones externas, etcétera. Como docentes, tenemos la responsabilidad de apoyar un enfoque inquisitivo y exploratorio del aprendizaje de los alumnos mediante el juego y la experimentación musicales (véase MCPHERSON, 2006, capítulo de TREHUB sobre “Bebés como expertos musicales”).

				
					
						
								
								Características fundamentales de un enfoque creativo de la enseñanza de la música

							
						

					
				

			  Un enfoque creativo de la enseñanza de la música supone varias características o dimensiones fundamentales de práctica creativa que permiten tomar decisiones informadas a los maestros, tanto en el nivel de la planificación como en las interacciones momento a momento en el aula. Entretejidos en este libro se encuentran una serie de líneas de desarrollo o hilos conductores (para la enseñanza creativa en general) y temas (para la enseñanza creativa en música).

				
					
						
								
								PROCESOS PEDAGÓGICOS GENÉRICOS

								(Enseñar música de forma creativa)

							
								
								ESTRATEGIAS PEDAGÓGICAS EN LA ENSEÑANZA DE LA MÚSICA

								(Enseñar creatividad con la música)

							
						

						
								
								Desarrollar una cultura de oportunidades creativas y garantizar la implicación creativa de las maestras y maestros.

							
								
								Crear una comunidad de práctica musical (estimular la asunción de responsabilidades, la colaboración, la autonomía).

							
						

						
								
								Observar y escuchar al alumnado.

							
								
								Establecer conexiones y trabajar con lo inesperado y lo conocido.

							
						

						
								
								Construir ambientes de aprendizaje de investigación, posibilidades y confianza.

							
								
								Valorar la apertura a ideas inusuales, la curiosidad y las preguntas.

							
						

						
								
								Promover el aprendizaje mediante el juego, la exploración y la experimentación imaginativos.

							
								
								Situar la agencialidad (Toma de decisiones musicales /intereses musicales).

							
						

					
				

				
				  
						
								
								Figura 1.1. Estrategias pedagógicas en la enseñanza de la música (Enseñar creatividad con la música) y Procesos pedagógicos genéricos (Enseñar música de forma creativa).

							
						

					
				

			  Primer principio: Procesos pedagógicos genéricos

				Los procesos pedagógicos genéricos tratan de promover la enseñanza de la música de forma creativa, impulsando a los maestros a hacer que el aprendizaje de la música sea interesante y efectivo y a usar enfoques imaginativos en el aula.

				1.	Desarrollar una cultura de oportunidades creativas y garantizar la implicación creativa de las maestras y los maestros. La investigación significativa sobre la enseñanza eficaz muestra que los maestros creativos son ellos mismos modelos creativos, profesionales que continúan siendo aprendices automotivados que valoran las dimensiones creativas de sus propias vidas y establecen conexiones entre sus respuestas personales a la experiencia y la enseñanza. Esto puede conllevar la colaboración entre niños y maestros, y la reflexión tiene prioridad sobre el tiempo. Estas interacciones enfatizan la importancia de crear un “entorno de sostén” para los aprendices, llevándolos a una comprensión compartida de la mejor manera de participar y aprender.

				2.	Observar y escuchar al alumnado. El compromiso para extender la elección está íntimamente ligado a otro foco igualmente importante de práctica y trabajo de desarrollo de los maestros: escuchar a los niños y niñas y aprovechar sus ideas, pensamientos y sentimientos.

				3.	Construir ambientes de aprendizaje de investigación, posibilidades y confianza. Dar opciones es una forma muy práctica de estimular a los niños para que expresen sus preferencias y actúen en consonancia. A los alumnos no solo hay que darles oportunidades para que hagan su propia selección de entre una serie de actividades ofrecidas por el maestro, sino también para contribuir al proceso de planificación de las tareas y actividades que tendrá que abordar la clase. BARRETT (2006), en un valioso estudio de cómo crean significado los niños pequeños mediante la participación musical creativa en sus primeros años, señala la importancia de distinguir diferentes tipos de implicación en términos de participación de los niños. Esta participación no debe limitarse simplemente a actividades y estructuras que ya hayan sido decididas, sino que debe permitirles influir realmente en la organización general y posibilidades de aprendizaje, mapeando momentos de reflexión y contemplación y animando a los niños a incubar y aportar sus ideas acerca de la relevancia de la actividad fijada por el maestro. Si se mantienen a cierta distancia y dejan que los niños tomen la iniciativa, los maestros establecen contextos abiertos en los que el control se devuelve, al menos en parte, a los niños, resultando más probable que estos adapten y extiendan actividades de formas inesperadas. La relación de aprendizaje tiene que desarrollarse de manera que sostengan y promuevan una mayor libertad para aprender y alimentar la creatividad asumiendo riesgos, comunicando aceptación y construyendo una idea compartida entre el maestro y los niños, y entre los mismos niños, como un tema distinguido por la comunidad de clase en su conjunto.

				4.	Promover el aprendizaje mediante el juego, la exploración y la experimentación imaginativos. Para que el maestro encuentre formas de estar y aprender junto con los niños, que sean personal y colectivamente satisfactorios, la trayectoria de aprendizaje ha de caracterizarse por prácticas como el trabajo en equipo, compartir el propio pensamiento con un compañero de aprendizaje, aprender mediante el juego y la empatía de los maestros con los sentimientos de los niños (de lo que es corolario un enfoque centrado en el niño, incluyendo la escucha a los niños como herramienta vital para los maestros y los valores de los maestros). Tiene que facilitar una vía al pensamiento creativo y la resolución de problemas en todos los aspectos del aprendizaje de los niños mediante la constancia de finalidad en la exploración y la experimentación. El maestro debe confiar en el niño, creer que el niño tiene el deseo y el potencial para explorar y experimentar con la música. El maestro debe cuidar y respetar la individualidad de cada niño.

				Segundo principio: Estrategias pedagógicas en la enseñanza de la música

				Estos conceptos básicos tratan en cambio de promover la enseñanza de la creatividad con la música, por tanto, se centran en el desarrollo de la creatividad y la capacidad de experimentar con las ideas y la información musicales, solos y con otros.

				1.	Crear una comunidad de práctica musical (estimular la asunción de responsabilidades, la colaboración, la autonomía). Los maestros y los niños tienen que compartir la responsabilidad de las actividades creativas junto con la idea de que, a veces, la trayectoria de aprendizaje puede ser incómoda, pero que las experiencias compartidas y el espíritu de la comunidad de aprendizaje que apoya permitirá que todos se desarrollen como aprendices musicales.

				2.	Establecer conexiones y trabajar con lo inesperado y lo conocido. Los niños están creciendo y cambiando constantemente, buscando nuevos retos y nuevos aprendizajes. Esto también es cierto de los maestros creativos. Al ver la creatividad como un conjunto de dimensiones y conductas que se centran en el establecimientos de conexiones –explorando lo inesperado así como ampliando los límites de lo conocido- las prácticas desarrolladas en el aula y llevadas al aula por colaboradores creativos y culturales externos pueden desafiar y ampliar los límites de niños y maestros. La exploración de estas dimensiones puede desarrollarse en el programa curricular.

				3.	Valorar la apertura a ideas inusuales, la curiosidad y las preguntas. La infancia está caracterizada en una amplia variedad de contextos y la creatividad musical de los niños puede implicar crear canciones, cantar y bailar, todo de forma espontánea, durante el proceso de aculturación, en su un ambiente hogareño. Los maestros tienen que estar abiertos a las experiencias creativas de los niños al hacer música, explorar sonidos, utilizar un vocabulario expresivo y desarrollar destrezas manipulativas en respuesta a ambientes culturales específicos. Las competencias culturales de los niños como consumidores y usuarios de la tecnología multimedia digital en el contexto del ocio y en el ámbito en constante expansión de las tecnologías musicales les permite basarse en sus propias experiencias musicales y acceder a una serie de mundos sonoros deseables que apoyen la realización musical creativa. Estar abierto y mantener la curiosidad por las ideas creativas y las prácticas culturales son los bloques de construcción de las comunidades musicales en el aula de primaria.

				4.	Situar la agencialidad (Toma de decisiones musicales /intereses musicales). Es importante señalar que esta dimensión reconoce que lo que puede ser un esfuerzo y un rendimiento creativos en el mundo musical del niño no tiene por qué considerarse, juzgarse o definirse como “creativo” en el mundo musical adulto en el que se encuentra el niño. Es importante lo que constituye una elección creativa, así como la libertad de tomar decisiones donde la dinámica cultural interactúa en los mundos sociales del niño, en los que crece la creatividad cultural. Esto tiene que ver con la inclusión creativa, la elección creativa y el modo de construir y activar repertorios los niños a partir de las posibilidades, experiencias y expresiones creativas de los “mundos de iguales”.

				
					
						
								
								Maestros creativos y enseñanza creativa de la música

							
						

					
				

			  La música es indispensable para el maestro creativo. Es una materia que constituye un cuerpo de conocimientos, destrezas y entendimiento que tiene profundidad intelectual y rigor crítico tan exigente como cualquier área escolar de conocimientos. Como cualquier materia, han de enseñarla maestros comprometidos y creativos y han de dedicársele el tiempo y los recursos necesarios. Hay pruebas claras de que los maestros creativos producen un aprendizaje creativo y unos resultados de aprendizaje positivos. La participación creativa en música ayuda a los niños a aprender más eficazmente, desarrollando así sus destrezas musicales e inspirando nuevas formas de pensar, experimentar y hacer música. La participación creativa en la música ayuda a los niños a desenvolverse mejor en el currículo. Al incluir la música en el currículo de la escuela primaria a diario, los maestros han demostrado que son capaces de mejorar la lectoescritura y la aritmética. También son capaces de encauzar la pasión de los niños por la cultura y crear entornos en los que se sientan valorados, empoderados y motivados: tanto la asistencia como la actitud y el bienestar mejoran con la dedicación a la música.

				El maestro creativo:

				[image: cuadrado.jpg]	no es un instructor, sino un cocreador, apoyando a los niños a medida que desarrollan su propio aprendizaje musical;

				[image: cuadrado.jpg]	busca constantemente formas de comprometer la imaginación y la invención de los niños;

				[image: cuadrado.jpg]	apoya a los niños al asumir riesgos: a preguntarse a sí mismos “qué pasa si...” y a seguir adelante y probar un nuevo enfoque;

				[image: cuadrado.jpg]	estimula a los niños para que evalúen y valoren su propio trabajo y el de los demás.

				
					
						
								
								Algunos problemas implicados en la enseñanza de la música de forma creativa

							
						

					
				

			  ¿Por qué se pierde tan a menudo la visión de lo que es enseñar música de forma creativa en lo que acaba convirtiéndose la enseñanza de la música? Quizá la música sea particularmente difícil de organizar en los implacables horarios escolares. A los maestros les resulta difícil aferrarse a su naturaleza y valor. Hay también problemas de estatus, recursos y compromiso que están íntimamente ligados a la práctica y al trabajo de desarrollo de los maestros. Como con las otras artes, la música sufre una relegación a los márgenes del currículo y es la primera en la lista de recortes de gastos. Incluso en las mejores circunstancias, no obstante, se producen a menudo transacciones no muy musicales. He visto enseñar música de un modo nada creativo en condiciones en las que el tiempo y los recursos eran más que suficientes y he visto enseñar música de forma creativa en circunstancias desfavorables. Esto, por supuesto, no es un argumento a favor de dejar a la música sin recursos, sino el reconocimiento de que los recursos solos no bastan. Además de comprender las cualidades esenciales de la música también tiene que haber un sentido de lo que supone empeñarse en una educación musical viva y auténtica. Con este fin, animo a los lectores a examinar los capítulos de este libro, comprometiéndose con los principios de la práctica y la investigación que nos aportan información sobre los puntos clave que se señalan. Estos principios hunden sus raíces en la premisa básica de que la musicalidad y la creatividad las posee todo el mundo y pueden desarrollarse en un ambiente de aprendizaje en el que cada persona sabe que es seguro asumir riesgos, un ambiente en el que se alimenta la confianza y en el que todo el mundo puede quedar atrapado en el entusiasmo de aprender música de forma creativa.
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