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¿DE QUÉ




VA ESTO?





QUÉ ES LA PRÁCTICA, QUÉ EFECTOS TIENE & POR QUÉ ES IMPORTANTE







Aprender sin pensar es inútil,








pensar sin aprender es peligroso.
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ANACRUSA


Los nombres tienen poder. Las definiciones de lo que es (y no es) la práctica pueden hacer que mejores o que te paralices.  Según lo que me han dicho cada uno de los músicos profesionales con los que he hablado, practicar es mucho más que sentarse en una habitación a solas para ejercitar la técnica.




La práctica también provoca cosas interesantes en el cerebro. Saber lo que el cerebro necesita para lograr un aprendizaje sólido y duradero, te ayudará a mejorar en la música o en cualquier otra cosa.
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CAPÍTULO 1


EL HUEVO


O LA GALLINA




No hay que mostrar el sudor del trabajo duro. Es mucho más elegante aparentar ser alguien favorecido por los dioses.[1]





MAXINE HONG KINGSTON, AUTOR (N. 1940)











Zing-Yang Kuo frotó vaselina tibia sobre una nidada de huevos de pollo fertilizados. Estaba realizando una investigación que examinaba el rol de la memoria genética -o instinto- en el comportamiento de picoteo de los pollos. Se podría decir que Zing-Yang Kuo estaba investigando el «talento» de los polluelos para picotear.


Kuo fue un psicólogo del desarrollo, activo en la primera mitad del siglo XX, que investigó el rol de la naturaleza versus la crianza en el comportamiento animal. Kuo creía que etiquetar comportamientos como instintivos o genéticos no nos dejaba ver los desarrollos que él sospechaba yacían detrás de esos comportamientos.  Al comienzo de los años veinte, cuando Kuo publicó su investigación, muchos creían que el comportamiento distintivo de picoteo de los pollos recién nacidos era un instinto, un comportamiento codificado en su genética.  Zing-Yang Kuo descubrió que la habilidad de un polluelo para picotear era el resultado de un proceso mucho más interesante, un proceso que hace borrosa la línea entre naturaleza y crianza.


A medida que la vaselina empapaba las cáscaras de los huevos, éstas se volvían transparentes.  Kuo observó detenidamente cómo las yemas doradas se convirtieron en embriones. Después de algunos días de crecimiento, los pequeños proto-corazones de los polluelos comenzaron a latir.  Pronto, las yemas fueron consumidas por los embriones, y Kuo pudo ver cómo cada una de esas delicadas cunas contenía ahora un futuro pollo compactado.


Cada polluelo estaba tan apretado en su huevo que sus cuellos estaban estirados hacia abajo y sus cabezas descansaban directamente sobre sus pequeños corazones palpitantes.


Kuo observó algo interesante sobre esta posición de  las cabezas de los embriones. El movimiento rítmico del latido cardíaco hacía que la cabeza y el cuello de los polluelos se movieran de una forma que «imitaba precisamente»[2]el movimiento de picoteo característico que estos animales hacen al alimentarse. El movimiento de picoteo no está codificado en los genes. En cambio, los polluelos practican este comportamiento miles de veces dentro del huevo antes de romper el cascarón.


Este tipo de práctica no es ciertamente una práctica deliberada. Llámala «práctica circunstancial». Es el tipo de práctica que se da a causa del lugar en el que creces. El vocalista de música clásica india, Prasad Upasani dice: «Tenemos una palabra para eso que es samskar, que básicamente significa “influencia inconsciente”.  Tú desarrollas un oído para la música. Definitivamente ayuda el haber sido expuesto a  mucha música desde edades muy tempranas». Prasad Upasani es un vocalista consumado en la tradición musical clásica indostánica del norte de India. Uno de los primeros recuerdos de Prasad es el de despertar para escuchar las prácticas de canto matinales de su padre. Algunas veces el pequeño Prasad entraba en la sala y cantaba algunas de sus canciones favoritas con su padre. Prasad recuerda con mucho cariño esas tempranas sesiones. Los investigadores han descubierto que las experiencias tempranas con la práctica de muchos músicos profesionales  fueron placenteras o divertidas.[3] Es lógico que si una actividad nos resulta placentera o divertida desde el principio, vamos a querer continuar con ella. Algo importante de recordar si eres un principiante de cualquier edad, o un padre.


Algunas prácticas surgen en relación con el lugar en el que estamos. Puedes ver samskar en las biografías de muchos músicos consumados, incluyendo a Sona Jobarteh, la única mujer del mundo virtuosa de la kora. Ella creció en el rico entorno sonoro de una familia griot en Gambia, África Occidental. La tradición griot es venerable y sus orígenes se remontan a más de 700 años atrás.


Los griots eran músicos y bailarines que viajaban a través del imperio de Mali trayendo noticias y realizando servicios diplomáticos y ceremoniales tanto para los plebeyos como para la realeza. La señora Jobarteh comenzó a los cuatro años a recibir lecciones de  kora de su hermano, Tunde Jegende.


También está el caso del maestro de la tuba, Rex Martin. Los dos hermanos mayores de Rex tocaban la tuba, por lo que la corteza auditiva de Rex estuvo expuesta a ese sonido desde antes de su nacimiento. La neurociencia nos dice que cuando el cerebro escucha un sonido nuevo, lo procesa hasta reconocer  su origen, ayudándonos a percibirlo más detalladamente. El joven cerebro de Rex recibió práctica auditiva de tuba desde muy temprano en su desarrollo.  Hay evidencias científicas bastante sólidas que afirman que los bebés pueden aprender canciones y sonidos en el útero, siendo la voz de su madre uno de los más importantes.[4]


El samskar, o las experiencias tempranas inconscientes de Prasad, Sona y Rex son similares a la práctica de picoteo de los polluelos dentro del huevo. Este tipo de influencias inconscientes son una de las fuentes de la nociva noción de talento «natural». La idea de que se nace o no con habilidades musicales. Hay una gran cantidad de debates intensos, a veces acalorados, acerca de si existe la habilidad musical natural.[5]


Para nuestros propósitos, la habilidad musical natural es una lata llena de gusanos que es mejor dejar a un lado, porque la respuesta a esa pregunta, por más fascinante que pueda ser, no tiene nada que ver con mejorar. Cualesquiera sean los talentos que te hayan sido dados o quitados, la práctica es el único camino para mejorar en cualquier cosa: música, deportes, programación, paternidad... cualquier cosa.


La buena noticia es que las circunstancias beneficiosas, como crecer en un rico entorno musical, no son cruciales para lograr ser realmente bueno en algo. Muchos grandes músicos, incluyendo varios con los que hablé para escribir este libro, no tuvieron el beneficio de una infancia musicalmente rica. Aunque ciertamente ayuda, no importa cuán bendecido musicalmente por las circunstancias alguien pueda estar, la práctica sigue siendo la única manera de progresar.


Si quieres mejorar, sencillamente debes practicar. No hay vueltas que darle. Aunque Prasad, Sona y Rex tuvieron experiencias musicales tempranas beneficiosas, cada uno de ellos tuvo que pasar miles de horas practicando para lograr sus proezas. Rex me dijo: «Si la gente hubiera podido vivir mi vida y pasar todas las horas que pasé practicando la tuba solo en un pequeño cuarto en algún lugar, probablemente no dirían que soy alguien particularmente talentoso».[6]


Y aun así, Rex Martin es un músico sumamente talentoso y autor de miles de grabaciones, que ha realizado conciertos profesionales alrededor del mundo junto a otros artistas de nivel mundial, algunos de los cuales te sorprenderían. ¿La Orquesta Sinfónica de Chicago? ¿la Orquesta Filarmónica de Nueva York? ¿Luciano Pavarotti? Rex es un maestro de la tuba clásica, así que estos méritos son impresionantes, pero no extraños. Rex también ha tocado con algunos ganadores de los premios Grammy, como los pioneros de R&B Earth, Wind & Fire; el padre de Soul, Ray Charles y la legendaria vocalista de jazz Sarah Vaughan.


Ver el talento como un don o una habilidad natural en lugar de percibir las largas horas de práctica que lo crean no es nada nuevo. Michelangelo decía: «Si la gente supiera lo duro que tuve que trabajar para obtener mi maestría, no se vería tan maravillosa en absoluto».


Rex, Sona y Prasad son talentosos porque han practicado, y porque continuaron practicando. Diligentemente. Rex dice: «No existe eso de mantener el nivel; si no estás intentando mejorar, estás empeorando».


Y éste es el punto: la práctica no es simplemente sentarse en una habitación a tocar escalas y repetir pasajes. Samskar sólo es una de las semi-ocultas maneras de mejorar en la música. Hay muchas otras. Te las mostraré en las páginas que siguen.


La habilidad musical no viene ni del huevo ni de la gallina, es el huevo y la gallina. El talento no es una misteriosa habilidad natural. El talento es práctica enmascarada.


Y la práctica es mucho más de lo que tú crees.




––––––––


CAPÍTULO 2


SPINNING WHEEL,


GOT TO GO ROUND[7]




No debemos permitir que las percepciones limitadas de otras personas nos definan.


Virginia Satir, psicoterapeuta (1916-1988)


––––––––


EL CANTAUTOR DE CHICAGO, NICHOLAS BARRON se parece a Vince Vaughn, tiene una voz grande como la de John Lee Hooker y escribe y toca con un estilo totalmente personal. Barron a menudo es telonero del legendario hombre del blues Buddy Guy en el club de Chicago que lleva su nombre. Nicholas toca por toda la ciudad. Por debajo, también. De joven pasó sus días tocando en las estaciones de metro del sur. Fue uno de los primeros músicos profesionales con los que hablé acerca de la práctica musical, y uno de las primeras cosas que me dijo fue: «Yo nunca practico».


Esa declaración tan directa e inequívoca me desconcertó. Sabiendo que toca con tanta habilidad y canta tan poderosamente, estaba seguro de que su capacidad tenía que ser el resultado de muchos años de práctica. Su afirmación de no haber practicado nunca, iba en contra de todo lo que las investigaciones y los escritos más conocidos acerca de la práctica me habían estado diciendo hasta ahora.  Recuerdo haber pensado: «¿Qué demonios está pasando aquí?»


Nicholas aceptó tener una entrevista más formal, diseñada para responder tres preguntas acerca de la práctica: ¿Qué es la práctica para músicos de diferentes géneros?  ¿Qué hacen esos músicos para ser cada vez mejores? ¿Cómo aprendieron a practicar? Alrededor de veinte músicos profesionales provenientes de diferentes géneros, compartieron conmigo sus pensamientos acerca de la práctica. Algunos de ellos están entre los mejores del mundo en su actividad.


En el momento en el que hablé con Nicholas, yo acababa de pasar más de tres años estudiando la práctica de la música, leyendo cientos de estudios y docenas de libros populares sobre el tema, todo lo cual apuntaba a la práctica deliberada como el santo grial del aprendizaje , ya sea musical o de otro tipo. Una gran parte de las investigaciones, y especialmente los escritos destinados al público general, incluían la tan citada regla de las 10.000 horas, que afirma que esa es la cantidad de tiempo de práctica deliberada necesario para alcanzar la maestría en cualquier campo.


Esa definición - la práctica deliberada junto a la regla de las 10.000 horas - provino de un trabajo de investigación realizado en 1993 por Anders Ericsson, Ralf Krampe y Clemens Tesch-Romer, en el que presentaban datos procedentes de cuatro estudios diferentes realizados por expertos en varios campos, incluida la música.


Aún si es verdadera, la referencia de 10.000 horas es engañosa por varios motivos. El primero es que la única práctica que es vital es la que estás realizando ahora mismo. Olvídate de acumular 10.000 horas y mejor enfócate en el desafío a superar hoy. Los expertos que han pasado 10.000 horas practicando no lo hicieron intentando acumular ese tiempo; estaban enfocados en otra cosa, en la tarea que tenían entre manos.


Otro motivo por el que ésta regla es engañosa tiene que ver con las definiciones. Todos los músicos en ese estudio de 1993, pertenecían al género de la música clásica de Europa occidental. Claramente, Nicholas Barron, quien afirma que nunca ha practicado, tiene que estar usando una definición diferente de la palabra práctica, porque es un músico excelente. Entonces, ¿qué significa practicar para Nicholas Barron, y qué hace él para ser cada día mejor? Su enfoque será tratado más adelante en este libro. Es genial.


Erin McKeown es otra música que no está para nada interesada en la palabra «práctica». De hecho, ella encuentra que la práctica es algo de lo que «es realmente difícil hablar». Erin me contó que la noche anterior a nuestra entrevista, hablando con un amigo acerca de esto, ambos notaron que «hay una especie de identidad vinculada a si uno practica o no». Erin la caracterizó como «algo así como un mito: cuanto más sabes de música menos apasionado eres y tu música se hace menos real, y pienso que eso es una parte de esa identidad. No queremos practicar, porque no queremos arruinarlo».


Ese sentimiento parece haber calado profundo en Erin, porque a menudo ella evitaba la palabra «práctica» y en su lugar decía cosas como «pasar tiempo con mi instrumento». Erin expresó la misma sensación que Nicholas Barron: «Mi experiencia con mis instrumentos no tuvo nada que ver con la práctica durante mucho tiempo. Durante muchos, muchos, muchos años, no practiqué».


Otra declaración desconcertante. Erin es una música profesional que ha realizado miles de actuaciones y tiene en su haber álbumes que han sido aclamados por la crítica. ¿Qué hizo Erin para ser tan buena? Conocerás también su enfoque más adelante. Es un buen ejemplo de cómo avanzar de una manera que no aparenta ser «práctica». 


Comencé a sospechar que era mejor preguntar: «¿cómo hacen los músicos para mejorar?» en vez de: «¿cómo practican los grandes músicos?» Omitir la «palabra que empieza con P» evita un poco la carga que parece estar asociada con ella.


Las definiciones de práctica importan. Todas las investigaciones relacionadas con la práctica musical escritas en inglés -y quiero decir todas- están enfocadas exclusivamente en la práctica de la música clásica occidental. Algunos investigadores han rozado periféricamente otros tipos de prácticas musicales, como el notable trabajo de Lucy Green que investiga el aprendizaje en la música popular, o el completo estudio sobre los músicos de jazz de Paul Berliner, o el examen de Patricia Shehan Campbell acerca de la enseñanza y el aprendizaje de la música en las tradiciones no occidentales.[8] Pero incluso en esos estudios, el foco no estaba en conocer cómo exactamente practican esos músicos.


Por el momento, no sé de la existencia de estudios que examinen específicamente la práctica de los músicos de jazz, o sobre cómo avanzan los músicos de punk rock, ni sobre cómo practican cantantes y compositores como Nicholas Barron y Erin McKeown. Tampoco hay estudios que examinen la práctica de los músicos clásicos indios ni de los ejecutantes del didgeridoo ni de los artistas del hip-hop ni de los DJ... Nothing. Zip. Zilch. Nada.


Pero no me malinterpreten, las investigaciones realizadas sobre la práctica musical son valiosas. Lo que sucede es que limitar nuestra búsqueda a la práctica de la música clásica occidental es como asumir que todas las plantas crecerán en cualquier clima. Eso es una locura. Lo que crece y prospera en un clima, se marchitaría y moriría en otro. Necesitamos expandir nuestra comprensión de las formas en que la gente hace progresos en todo tipo de música.  ¿Por qué no? Mark Twain lo dijo así:




Viajar es fatal para los prejuicios, la intolerancia y la estrechez­ mental, y muchos lo necesitan por eso. Las visiones amplias, saludables y caritativas... no pueden adquirirse vegetando en un pequeño rincón de la tierra durante toda la vida.[9]





He realizado entrevistas con docenas de músicos profesionales de todo el mapa musical, muchos de ellos ejecutantes de clase mundial: cantautores, músicos de jazz, maestros del djembé africano, ejecutantes de música clásica india, de música clásica occidental y músicos de otras tradiciones también. Todos enumeraron un montón de actividades que consideran ser parte de la práctica y que no son habitualmente reconocidas como tal. Yo te las mostraré.


Ningún libro puede darte todas las respuestas, pero espero que este te ayude a pensar en la práctica de una manera más amplia, más allá de los muros de la «típica» sala de práctica. En este libro encontrarás las estrategias específicas, las técnicas y las actitudes que todo músico necesita para progresar, ya sea que toque rock o Bach.


Para ayudarte a comprender las numerosas formas en las que la gente se perfecciona musicalmente, he usado una metáfora para organizar la práctica dentro de seis categorías sencillas. Piensa en la práctica como si fuera un colorido molinete de viento de seis hojas en movimiento. Intentar ver el límite entre sus aspas mientras éste está girando, es como intentar comprender todo sobre la práctica de una sola vez. Es imposible verlo claramente mientras gira: sus bordes y colores se funden y es difícil saber qué es qué. 


[image: image]Pero si detienes su movimiento, lo puedes ver más claramente. Puedes contar las aspas, ver su forma, ver dónde un color termina y comienza el siguiente, observar cómo gira sobre su eje. La práctica musical es como ese molinete de seis aspas. Vamos a detener el molinete de la práctica para tener una visión más clara de su funcionamiento. A medida que lo hacemos, te pido que tengas en mente el consejo del maestro de artes marciales Bruce Lee: «Absorbe lo que es útil, descarta lo que no lo es, agrega lo que es exclusivamente tuyo».


Cada «aspa» del molinete de la práctica es una sección de este libro:


1)  Qué: cuando sabes lo que es una cosa, tienes poder sobre ella. Esta sección se ocupa de revisar  qué es la práctica, de qué manera modifica tu cerebro, y cómo puedes aprovechar la naturaleza de esos cambios para progresar.












2)  Por qué: sin motivación, no habría motivos para mejorar. Esta sección habla sobre la motivación y explora la manera en que tus creencias afectan no sólo a tu motivación sino también a tu práctica.


3)  Quién: muchas personas tendrán impacto en tu práctica, sobre todo: tú mismo. Tus actitudes, tu conducta y tus creencias afectan profundamente tu progreso. También hay otros que pueden ayudarte o detenerte, como padres, maestros y pares.


4)  Cuándo: tiempo y práctica. ¿Cuánto deberías practicar? ¿En qué momento del día es mejor hacerlo? ¿Cuál es el mínimo de tiempo con el que obtendría algo? ¿Qué tan poco es muy poco? ¿Se puede practicar demasiado? ¿Cómo evoluciona la práctica de principiantes a expertos?


5)  Dónde: acerca de los lugares para practicar. Una corta sección que habla de los espacios de práctica y qué los hace buenos o malos. Esta sección también echa un vistazo a cómo el contexto puede afectar tu práctica.


6)  Cómo: ¿Qué cosas haces realmente para mejorar? ¿Qué cosas funcionan mejor? Este es el aspecto de la práctica que todos quieren saber, y es la sección más larga del libro.  


––––––––







ENTONCES, ¿QUÉ ES LA PRÁCTICA?




Muchos de nosotros tenemos en la cabeza un estereotipo de práctica: un ejecutante de música clásica, desdichado, sentado en una habitación sin ventanas, repitiendo lo mismo una y otra vez. Usualmente las partituras están presentes en el cuadro. 


Nuestro estereotipo a menudo incluye escalas y ejercicios, millones de repeticiones, y una idea general de que practicar no es nada divertido. Por supuesto que todas esas cosas pueden ser práctica, pero tal como descubrirás más adelante, muchos grandes músicos no hacen ninguna de ellas.


La idea de que practicar no es divertido se menciona explícitamente en una de las descripciones más ampliamente adoptadas de la práctica: la práctica deliberada, en la que se afirma que practicar «no es algo inherentemente agradable».[10] Yo no creo que eso sea cierto, y no estoy solo en mi convicción.[11] 


Cada uno de los músicos profesionales con los que hablé concuerda con que practicar es una actividad agradable. Incluso para algunos, entre los que me incluyo, practicar es necesario para conservar la salud mental. Claro que también puede ser algo desafiante, frustrante y trabajoso, pero no deja de ser atrapante y a menudo muy divertido. El trompetista de jazz, Don Cherry lo expresó mejor cuando dijo: «No hay nada más serio que divertirse».


Existen otras actividades aparte de practicar en una habitación solitaria que aumentan nuestra habilidad musical. Y creo que todo aquello que aumente las habilidades, es práctica. Tampoco estoy solo en esta creencia. Aquí tienes sólo algunas de las actividades que los grandes músicos consideran también como práctica (no están en un orden específico):









	
◊  Escuchar


◊  Tocar en público


◊  Ver a otros tocar


◊  Tocar informalmente




	
◊  Improvisar


◊  Enseñar


◊  Componer


◊  Ensayar en grupo















A lo largo de las próximas páginas, te mostraré esas y otras estrategias que los músicos usan para perfeccionarse. Una buena práctica es mucho más que lo que tú piensas. Además puede ser algo muy divertido.




ESTRATEGIA VS. TÉCNICA




Conocer la diferencia entre una estrategia y una técnica es un punto importante para sacar el máximo provecho de este libro. 


Ambas están interrelacionadas: una estrategia es un enfoque de aprendizaje que cualquier persona con cualquier nivel puede adoptar; la técnica es la habilidad necesaria para poder utilizar bien esa estrategia. Aquí hay un ejemplo sencillo. 


Cuando los grandes músicos practican, lo hacen a una velocidad lo suficientemente lenta como para evitar los errores. Cuando cometen un error, lo solucionan. Esa es la estrategia: corregir un error inmediatamente. Cualquier persona puede hacerlo, y quienes adopten esa estrategia mejorarán más rápido que los que no lo hagan. 


La técnica necesaria para la estrategia de solucionar errores inmediatamente está basada en tu habilidad de realmente percibir el error, algo que comúnmente es difícil para los principiantes. La habilidad de percibir los errores hará que saques el máximo provecho de la estrategia de solucionarlos inmediatamente. 


A lo largo de este libro, te mostraré muchas estrategias, pero también muchas de las técnicas necesarias para exprimir la mayor cantidad de jugo de esas estrategias y hacer que realmente funcionen para ti.


Entender cómo aprende tu cerebro y qué cosas provoca la práctica musical a largo plazo en tu materia gris, también te ayudará a practicar de una manera más inteligente. Conocer algunos de los mecanismos neuronales del aprendizaje ha afectado mi propia visión de la práctica, y apuesto a que tendrá un impacto positivo también en la tuya. Te los explicaré en los próximos capítulos. 




––––––––


PERO ANTES: EXTENSIONES




En la teoría musical, las extensiones son notas que se agregan a los acordes básicos, dándoles más color y a menudo un mayor sentido de movimiento. En la educación, las extensiones son actividades o ejercicios que se suman a la lección principal. 


En este libro, las extensiones son enlaces a más información: videos, sitios web, grabaciones, libros, y cualquier cosa relacionada con el tema del capítulo. Cuanto más numerosas sean las formas en las que conectes con una idea, mejor se grabará esa idea y esa información en tu cabeza, y más útil te resultará. Las extensiones han sido cuidadosamente elegidas para ayudarte con ese proceso.


Con un teléfono inteligente o tableta y un lector de códigos QR podrás ver, escuchar y leer más. Scan es un buen lector de QR y es gratuito: https://scan.me/download. Una vez que lo tengas en tu dispositivo, enciende la aplicación, enfoca uno de los códigos y listo.


Si no tienes ninguno de esos dispositivos, ingresa la dirección web en un navegador. Si estás leyendo esto en un dispositivo conectado a internet, haz clic en los enlaces HTML y accederás a la información extra. 














EXTENSIONES
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I’M NOT SUPERMAN


Una de las tantas buenas canciones de Nicholas 


Barron. También hace percusión vocal mientras toca. 


En la web: http://bit.ly/1sORoI2  
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THAT’S JUST WHAT HAPPENED


Erin McKeown canta y toca el piano y la guitarra en 


esta canción que evoca el blues St. James Infirmary en 


el comienzo. En la web: http://bit.ly/1hZPSxA  


Escucha la entrevista a Erin acerca de la práctica en: 


http://bit.ly/1hZTIqz  













––––––––


CAPÍTULO 3


EL CEREBRO PLÁSTICO







Si cambias la forma de ver las cosas, las cosas que ves cambiarán.









WAYNE DYER, AUTOR (N. 1940)
















Aquellos días en los que un ballet podía provocar un alboroto probablemente ya han pasado para siempre, pero cuando el ballet de Stravisnky, La consagración de la primavera, fue estrenado en París el 29 de mayo de 1913, el público enloqueció. O al menos eso es lo que dice la leyenda. La música y las imágenes eran tan polémicas que el alboroto estalló: todas las verduras disponibles fueron arrojadas a los artistas; estallaron peleas; ancianitos franceses se golpeaban con sus bastones; quizás hasta se haya derramado sangre. Bailarines y músicos fueron perseguidos por la audiencia enfurecida a través de las oscuras calles primaverales. ¡Caos! Parece ser que el debut causó una tempestad en un vaso de agua, más que un verdadero disturbio. Stravinsky sabía que la controversia vende, y algunos creen que fue el mismo compositor quien alimentó esta leyenda.


Verdadera o no, la historia del escándalo de la premier de La consagración de la primavera es un buen punto desde el que comenzar a pensar acerca de la relación que tienen el cambio y el aprendizaje con la música. 


En la primavera de 1913, las nuevas armonías e ideas musicales de Stravisnky que hicieron su debut en La consagración de la primavera eran disonantes, y las melodías y ritmos, irregulares y angulosos. Esos sonidos estaban a años luz de las apacibles tonalidades que los frecuentadores al ballet estaban acostumbrados a oír, y esto sin mencionar la brutal historia que esta obra representa.  El cambio fue tan radical que no cuesta imaginar a esos ancianitos franceses sumidos en el pánico y la confusión,  agitando sus bastones. 


Aunque el sacrificio de vírgenes en un ritual pagano destinado a propiciar la primavera es una práctica todavía un poco mal vista, incluso en París, el ballet de Stravinsky se convirtió en una pieza musical muy querida. Diez meses después, La consagración de la primavera fue presentada nuevamente en París, y luego de ese concierto Stravisnky fue considerado un héroe, llevado en los hombros y festejado por haber creado una pieza de arte tan maravillosa. El recorrido de La consagración de la primavera hasta la total aceptación, alcanzó su pináculo cuando fue utilizada en una película amada por niños de todo el mundo: Fantasía de Disney.


¿Qué fue lo que cambió? ¿Cómo una pieza musical pasó de provocar indignación en su primera audición a ser tan amada que ahora se la consideraba apropiada para el público infantil? La música no había cambiado, por supuesto: había cambiado la gente. Uno de esos cambios tiene que ver con la forma en la que el cerebro procesa el sonido.


Las vibraciones dentro de nuestro rango auditivo son canalizadas por la estructura cartilaginosa del oído externo hasta el pequeño tambor que se encuentra en su interior -la membrana timpánica- y mediante el cual las vibraciones son comunicadas otra vez por medio de la intervención de los huesos más pequeños del cuerpo humano. Finalmente, la información es canalizada dentro de la cóclea, adonde se «traduce» en impulsos nerviosos que son enviados al cerebro.
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NERVIO


COCLEAR
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CÓCLEA




















Diagrama del oído interno, por  Max Bröedel, 1939




Una pequeña sección de la corteza auditiva en el cerebro, llamada cortical fugal network es en parte responsable de procesar y dar sentido a los sonidos. Cuando esta sección de la corteza auditiva percibe sonidos nuevos, y sobre todo si son radicalmente nuevos, se «confunde» y es incapaz de predecir patrones para esta nueva información, por lo que emite la llamada señal de predicción de error que indica que ese nuevo sonido es, literalmente, ruido. La señal aún no ha sido analizada.


Lo interesante es que si escuchas ese sonido desconocido varias veces más, tu cerebro comienza a adaptarse a él hasta alcanzar el punto en el que el sonido es «reconocido», y todo vuelve a estar bien. Ahora puedes escuchar y comprender mejor a ese sonido porque lo percibes más claramente. Tu wetware ha sido reconfigurado por las vibraciones, y tu software (tu conciencia), reprogramada para comprender mejor a estos nuevos sonidos. Estoy simplificando al máximo el proceso, pero es una metáfora válida.


Este proceso de la corteza auditiva es probablemente una de las razones por las que cualquier música radicalmente nueva casi siempre  es descripta como «ruido» por quienes no la comprenden. El Rock&Roll y el Jazz fueron considerados ruido o basura en sus comienzos, y ambos en algún momento fueron llamados «la música del demonio».[12]


Para un cerebro que no está acostumbrado, la música nueva es un sinsentido.  Galimatías. Ruido. Si ese ruido además es acompañado por imágenes, historias o nuevos movimientos de danza provocativos e innovadores, ¡cuidado! Es la receta de la dinamita cultural.


Unos cien años atrás, Matthew Arnold dijo: «El librepensamiento de una generación es el sentido común de la siguiente». Esto es plasticidad cerebral en acción. Sin la plasticidad cerebral, toda práctica sería fútil.  Si te tomas en serio lo de progresar en algo, te ayudará entender más las formas en las que la práctica y la plasticidad cerebral se afectan mutuamente.


La palabra plástico ha tenido una mala reputación. Como un niño bueno con malas compañías, es una palabra que ha sido desprestigiada por asociación. Fue apropiada y violentada por los magnates del aceite tan a menudo que pasó a hacer referencia a algo barato y producido en masa, a cosas de poco valor, desechables. 


Antes de que el plástico se convirtiera en la imagen de una columna de humo con matones alrededor del barril de aceite ardiente, significaba posibilidades y promesas. Representaba la capacidad de tomar muchas formas diferentes, cualquiera que fuera necesaria. El plástico solía significar algo maleable, fluido y cambiante, y aún lo hace, por supuesto. Nuestros cerebros son plásticos en este buen sentido. Las conexiones crecen, cambian y se adaptan, mientras interaccionan dinámicamente con el medio ambiente a lo largo de la vida.


La cantidad de esas conexiones neuronales en el cerebro es asombrosa. Aquí tienes un milímetro cuadrado para que observes:
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Ahora imagina una caja tridimensional de ese tamaño: un milímetro cúbico. Si quisieras examinar un milímetro cúbico del tejido más denso de tu cerebro (no intentes hacer esto en casa) y medir cuántas conexiones neuronales hay en ese pequeño pedacito, encontrarías tantas conexiones como estrellas hay en la Vía Láctea.[13] En un cerebro humano saludable hay más de 240 trillones (240.000.000.000.000) de conexiones sinápticas entre neuronas.[14] Esos 240 trillones de conexiones están formadas por todo aquello que te rodea y con lo que te interpenetras. Interactuar con el entorno a través de los sentidos literalmente reconfigura tu materia gris. 


Nuestros cerebros son más plásticos al nacer, y a medida que crecemos hasta llegar a la adultez, las vastas redes son reducidas y se hacen más fijas, gracias en parte a una proteína que el cuerpo comienza a crear en el final de la adolescencia. Esa reducción favorece a las conexiones neuronales más útiles para el entorno que ese cerebro/persona habita. Si una de las cosas presentes en nuestro entorno es hacer música, suceden profundos cambios en ese trocito rosado de neuronas sumergidas en jalea que está allí en total oscuridad dentro de nuestro cráneo. Un estudio reciente mostró que ocurren cambios en la estructura cerebral después de sólo 15 meses de práctica musical.[15]


En un estudio de 1995, un grupo de investigadores liderados por Gottfried Schlaug descubrieron que el conducto situado entre los hemisferios cerebrales era significativamente más grande en pianistas que   habían comenzado a estudiar antes de los siete años de edad.[16] Esta  diferencia en el tamaño del cuerpo calloso es claramente importante para tocar el piano, pero cuerpo calloso no está claro si hay  otros beneficios en tener un conducto mayor entre los hemisferios. Schlaug, entre muchos otros investigadores, trabajan para comprender cómo la actividad musical modifica el cerebro y si alguno de esos cambios otorgan habilidades en otras áreas.


[image: image]Edward Taub comparó cerebros de violinistas con los de personas que no tocaban ningún instrumento. La región del cerebro encargada de controlar la mano izquierda era significativamente más grande en los violinistas. Los cerebros de aquellos que habían empezado sus estudios musicales más temprano evidenciaban aún más diferencia (algunos estudios dicen que los mayores contrastes se encuentran en quienes comenzaron antes de los siete años de edad). Aunque los estudios de Taub se centraron en personas que habían sido músicos durante toda su vida, él notó que la plasticidad cerebral es algo que se mantiene a lo largo de la vida. Taub afirma: «Incluso comenzando con el violín a los 40 años se produce una reorganización cerebral».


Algunas habilidades especiales no muy sorprendentes provienen de la práctica musical prolongada. Contrariamente a lo que nos dice la propaganda del marketing mal informado, la música no nos hace más inteligentes. Sin embargo, cada vez está más claro que la práctica musical sí altera  profundamente el cerebro.


Los músicos tienen habilidades especiales más allá de la obvia y asombrosa capacidad de hacer música que, no olvidemos, es el motivo principal para dedicarnos a  hacerla. Los superpoderes extra musicales son sólo la cereza del postre.


Si crees que esas habilidades especiales están relacionadas con la percepción del sonido, estás en lo cierto. Los músicos, especialmente aquellos que comienzan su aprendizaje a edades tempranas, tienen una mejor capacidad para escuchar el habla en un entorno ruidoso, especialmente cuando son adultos mayores y  esta habilidad se vuelve valiosa; también pueden escuchar las notas superiores de  un acorde más claramente que aquellos que no tienen experiencia musical; tienen una percepción más aguda del contenido emocional de la voz humana; y, ¡oh, sorpresa!: quienes aprendieron a tocar de oído perciben mejor esos matices que los que aprendieron a través de la notación musical.


Al hacer estas afirmaciones estoy siendo menos cauteloso que uno de los principales investigadores en el campo de la neurociencia auditiva: la Dra. Nina Kraus. Investigó la neurobiología subyacente en el habla y la percepción musical, además de la relación del aprendizaje con la plasticidad cerebral.  Kraus, junto a su equipo de investigadores del Laboratorio de Neurociencia Auditiva de la Universidad de Northwestern, fueron responsables de muchos de los hallazgos que mencioné anteriormente. Con respecto a esos descubrimientos, la Dra. Kraus escribió: «El enriquecimiento selectivo de los estímulos sonoros en el cerebro del músico quizás derive de una habilidad superior para codificar eventos predecibles y relevantes en la corriente sensorial de entrada».[17]


El cerebro en desarrollo está a merced del entorno sonoro en el que está inmerso, de aquí la importancia de estar dentro de un paisaje sonoro beneficioso. Escuchar buena música (especialmente si es en vivo) es algo crítico, no importa la edad que tengas. Es una de las formas ocultas de práctica que solemos no considerar como tal. En uno de los próximos capítulos te mostraré por qué es tan importante.


El neurocientifico Michael Merzenich identifica dos grandes épocas de desarrollo en el cerebro humano.  La primera época es el período crítico en el que se configura el procesamiento básico. 


No es necesario un aprendizaje per se para cambiar el cerebro, sólo exposición.  Merzenich toma los sonidos del entorno como un ejemplo de las formas en las que el cerebro cambia como resultado de lo que una persona escucha.[18] Hay notables evidencias de que un entorno muy ruidoso puede causar problemas de desarrollo. La otra cara de esto es que los sonidos positivos del entorno, como la  buena música o el silencio, pueden beneficiarnos.


Muchos músicos consumados han estado expuestos a mucha música desde una edad temprana. ¿Recuerdas a Prasad escabulléndose dentro de la sala de ensayo de su padre para cantar con él, o a los dos hermanos mayores de Rex Martin tocando la tuba? El trompetista de la Orquesta Filarmónica de Nueva York, Ethan Bensdorf, cuenta: «Mis padres me llevaron a escuchar a la Sinfónica de Chicago (CSO) cuando tenía unos dos o tres años». Bud Herseth, considerado por muchos como el mejor trompetista orquestal de todos los tiempos,  era la trompeta principal de la CSO en ese entonces. La canción favorita de la rockera Om Johari desde los cuatro años es la melodía de jazz progresivo de Chick Corea: 500 Miles High. Escuchar buena música es una poderosa influencia para el cerebro en desarrollo. 


La segunda época de desarrollo cerebral de Merzenich tiene que ver con la plasticidad en la adultez. Los resultados de estos estudios contradicen el viejo refrán de que «loro viejo no aprende a hablar». En esta etapa el cerebro adulto refina sus interacciones con el entorno. Merzenich dice: «Tenemos la capacidad de la plasticidad durante toda la vida». Los cambios pueden ser enormes: ¡decenas o cientos de millones de nuevas neuronas! Y esto significa cientos de millones, quizás billones, de nuevas conexiones sinápticas.


Si estás por iniciarte en una nueva habilidad, puedes confiar en que tu cerebro aprenderá y esas neuronas crecerán. Pero recuerda que, como todo crecimiento, el proceso es necesariamente lento. También es crucial comprender que el cerebro se limita a procesar los estímulos que llegan a él sin reparar en la calidad, por lo que, si no estás haciéndolo bien, estarás creando conexiones neuronales que pueden causar problemas. Hablaré más acerca de esto en las próximas páginas.


En éste capítulo sólo olfateamos un poco el aroma del delicioso festín que es la psicología de la música.


Si te interesa leer una historia completa y maravillosamente escrita de la psicología de la percepción musical, echa un vistazo al capítulo de Robert Gjerdingen en la tercera edición de su libro The Psychology of Music, llamado Psychologists and Musicians: Then and Now.


A pesar de los sólidos hallazgos relacionados con las formas en las que la práctica musical modifica el cerebro, apenas está comenzando la exploración científica de estas habilidades, de sus mecanismos y de cómo se adquieren a través de la práctica. Se necesitan más estudios para confirmar y profundizar nuestra comprensión en este tema.


Así como no necesitas saber cómo construir una oración para hablar con claridad, tampoco es necesario conocer todos los detalles de las investigaciones para lograr mejorar en la música o en cualquier otra cosa. Sin embargo, algo de información ayudará. Por ejemplo, en el capítulo siguiente te mostraré el proceso que sucede en tu cerebro cuando aprendes algo nuevo. Estoy seguro de que esa información influenciará tu manera de practicar.




EXTENSIONES
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LA CONSAGRACIÓN DE LA  PRIMAVERA, COREOGRAFÍA DE NIJINSKY


El Ballet Joffrey de Chicago ejecutó la obra en el ‘89, con la coreografía original de Nijisky. En la web: http://bit.ly/SdPXI7  




––––––––
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CEREBROS: LA MENTE COMO MATERIA


Excelente sitio web con muchos recursos inteligentes.


En la web: http://bit.ly/1lYFPx0 







––––––––


[image: image]EL NEUROSCIENTÍFICO SEBASTIAN SEUNG


Seung presenta una imagen tridimensional y a color de las neuronas, y habla sobre la cantidad de conexiones que ella posee. En la web: http://bit.ly/1mRTW8w 
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