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    INTRODUCCIÓN




    La Tesis que presento, se apoya en el concepto de inteligencia que Howard Gardner desarrolla en su Teoría de las Inteligencias Múltiples (1983, 1993). Gardner concibe la inteligencia, fundamentalmente, como “capacidad cognitiva” que se manifiesta en cada una de las competencias intelectuales humanas, también denominadas estructuras de la mente, y que se potencia a través de todas ellas. La Inteligencia Musical, objeto de esta investigación y que denominamos con la sigla INMU, es una de las competencias intelectuales, con su autonomía y características específicas.




    El motivo básico de esta investigación se apoya en la firme convicción de que la INMU es una realidad personal con características peculiares, así como que su desarrollo influye en la personalidad y en la capacidad cognitiva del sujeto. Por ello parto de un deseo de búsqueda, cuya finalidad es conocer, en primer lugar, qué actitudes potencia la práctica musical en las personas, concretamente en los adolescentes; en segundo lugar, identificar habilidades y destrezas, a modo de indicadores de INMU en un sujeto y, por último, establecer actitudes docentes y estrategias didácticas que potencien y estimulen dicha inteligencia entre los más jóvenes.




    No podemos obviar algunos hechos constatables a lo largo de los tiempos. En primer lugar, que no siempre hay una relación directa entre persona inteligente, incluso musicalmente hablando, y persona con valores y actitudes positivas. En segundo lugar, que existen personas consideradas con INMU, que no han seguido estudios musicales desde la infancia. Por último, que muchas personas no han desarrollado su capacidad musical, sencillamente porque no han tenido oportunidades para ello. Pero, teniendo todo eso presente, partiremos del supuesto de que la educación musical es portadora de actitudes positivas y valores que pueden contribuir al desarrollo armónico de la personalidad, y que las habilidades y destrezas que se desarrollan con la práctica musical repercuten en el desarrollo de la capacidad intelectual del sujeto.




    La adolescencia constituye una etapa vital en la construcción de la identidad personal. La realidad nos muestra, a través de la experiencia y de los diversos medios de comunicación, a los adolescentes actuales muy interesados por lo musical; escuchan o “hacen” música según su situación personal; no pueden vivir sin la música, es más, se puede afirmar que está presente en la vida de todos ellos. Pero ¿hasta qué punto se puede hablar de que tienen Inteligencia Musical? Incluso nos planteamos interrogantes que van más allá: ¿Qué existe de diferente en un adolescente, que desde su infancia ha seguido estudios más o menos formales, de música y ha llegado a “dominar” un instrumento clásico, de aquellos que no han tenido dicha oportunidad, pero que la practican a su modo y disfrutan con ella?




    En las actuales aulas de Secundaria, existen pocos estudiantes con estudios musicales oficiales, y sin embargo, ese pequeño grupo generalmente está formado por alumnos y alumnas que suelen ser capaces de compatibilizar la actividad escolar y la musical, obteniendo resultados positivos en ambos campos. ¿Podemos hablar de un mayor desarrollo de su capacidad intelectual al ejercitar la música? Si es así, ¿qué aporta la práctica musical?, ¿qué actitudes desarrolla?, ¿qué aspectos son los que identifican dicha INMU?




    Partiendo de que la capacidad cognitivo-musical de cada sujeto es un potencial humano que se puede y se debe desarrollar, sobre todo en los escolares, podemos afirmar con Aranguren (2009) que “la Música, en el nivel de Secundaria, constituye una materia curricular especialmente idónea para abordar los objetivos pedagógicos que la diversidad del alumnado requiere” (p. 456).




    Esta investigación se encuadra dentro del paradigma interpretativo, utilizando técnicas fundamentalmente cualitativas, aunque también con alguna de tipo cuantitativo, por lo que el enfoque metodológico se puede considerar mixto. Para ello se han seguido cuatro itinerarios de investigación, orientados a mostrar cómo se manifiesta la INMU en un persona, a través de la indagación de habilidades y actitudes que normalmente manifiestan los adolescentes de Secundaria cuando “hacen” música, ya sea cuando componen en grupo, sin poseer estudios musicales específicos, ya sea cuando tocan un instrumento musical clásico porque lo han aprendido desde la infancia. Por otra parte, hemos tratado de conocer la opinión de profesores de Música y de expertos en diversos ámbitos musicales sobre los aspectos que contribuyen al desarrollo de la capacidad musical de un estudiante.




    Esta tesis persigue, además, fines didácticos, ya que trata de mejorar la práctica docente. Entre las implicaciones de esta investigación para dicha práctica, podemos destacar la de ser un incentivo para el profesorado de Secundaria, instándole a utilizar estrategias de educación musical, que desarrollen lo mejor de cada alumno. Y, sobre todo, consideramos que de esta investigación se derivaría una llamada a las autoridades educativas y a las administraciones públicas, para que favorezcan con recursos de todo tipo la enseñanza musical en todos los niveles educativos.




    Antes de continuar, es necesario aclarar que utilizaré indistintamente los términos “adolescente”, “estudiante”, “alumno”, o “joven” para designar a los sujetos que cursan estudios de Secundaria en nuestro país. En todo caso, hablaremos como referencia de la franja de edad entre los 12-17 años. No obstante, de modo específico, emplearemos “alumno” para referirnos a los participantes del itinerario 1º de la investigación y “estudiante” para los del itinerario 2º.




    Presentación de la investigación




    El trabajo está estructurado en torno a tres partes o bloques de contenido, completándose con dos partes finales que hacen referencia a la Bibliografía y los Anexos.




    

      	

        • La I Parte, compuesta de 7 capítulos, constituye el primer bloque investigador, en el que se recogen aspectos de fundamentación: Cuestiones y Objetivos, Marco Teórico y Metodología.




        • La II Parte, que incluye 4 capítulos, constituye el bloque empírico de la investigación. Recoge cuatro itinerarios de investigación, convergentes, para dar respuesta a los objetivos de la Tesis.


      




      	
• El primer itinerario se ha planteado como un estudio longitudinal de alumnos de Secundaria a lo largo de su trayectoria académica en ese nivel, basado en la observación participante de actitudes, mientras realizaban determinadas estrategias cooperativas en la asignatura de Música.




      	
• El segundo itinerario analiza la biografía musical de estudiantes de Secundaria, que han tenido oportunidad de desarrollar su INMU a través del estudio específico de un instrumento musical.




      	
• El tercer itinerario recoge, a través de un cuestionario, la valiosa aportación de los profesores de Música, que desarrollan su actividad académica con adolescentes.




      	
• El cuarto itinerario, recoge la aportación de expertos cualificados en el campo de la educación musical, a través de un panel Delphi.




      	

        • La III Parte, incluye las Conclusiones de la Tesis, a modo de síntesis e interpretación general de los datos, basadas en las constantes aparecidas a lo largo de los cuatro itinerarios de investigación. Seguidamente, se exponen las conclusiones generales y las principales aportaciones de esta tesis al mundo científico. En segundo lugar, se recoge un apartado de carácter prospectivo que podría considerarse como continuación del trabajo realizado, en el que se proponen posibles líneas de investigación que se abren a partir de lo investigado en esta tesis.




        • La IV Parte, recoge la Bibliografía y la Legislación referenciada




        • La V Parte, aporta una serie de Anexos, que clarifican y completan el trabajo presentado.


      


    




     


  




  

    PRIMERA PARTE




    Marco teórico. Cuestiones de fundamentación científica


  




  

    CAPÍTULO I. JUSTIFICACIÓN DEL TEMA ELEGIDO Y DISEÑO DE LA INVESTIGACIÓN




    1.1. Importancia de las cuestiones y objetivos de la investigación




    La actual y reconocida corriente de las Inteligencias Múltiples (IM), promovida por Gardner en 1983 con su obra Frames of Mind. The Theory of Multiple Intelligences, ha motivado el desarrollo de abundantes planteamientos educativos, así como de investigaciones que poco a poco van surgiendo, como demandaba Sternberg en 1997, al tiempo que reconocía la fuerza educativa de dicha teoría: “Tenemos una teoría poderosa que ha engendrado programas educativos, pero no disponemos de investigación empírica en psicología que sostenga sus afirmaciones. Es importante que esa investigación se produzca pronto” (p. 123).




    El análisis de las bases de datos sobre investigaciones en el campo de la educación musical, especialmente sobre la INMU, muestra la necesidad de seguir incentivando en nuestro país la investigación musical, de modo especial en el campo de la Psicología de la Música y, más concretamente, en el ámbito de la Educación Secundaria. Por ello, esta tesis creemos que da respuesta a tal demanda y que puede aportar fundamentación teórica y práctica a la búsqueda científica dentro del tema elegido.




    Dado que esta investigación es principalmente de carácter cualitativo, nos referiremos primero a unas cuestiones o interrogantes que son los que la mueven. A continuación, se establecen unos objetivos de trabajo propiamente dichos, que tratan de responder a dichas cuestiones.




    A. Cuestiones que motivan la investigación




    

      	
1. ¿Qué se entiende por una persona inteligente desde el punto de vista musical?




      	
2. ¿Cuáles son los principales indicadores (habilidades y destrezas) que nos permiten identificar la Inteligencia Musical en un sujeto?




      	
3. ¿Qué actitudes son las que más potencia la educación musical en una persona?




      	
4. ¿Qué perfil caracterológico manifiestan los estudiantes de música?




      	
5. ¿Hasta qué punto la práctica musical favorece el autoconcepto y las relaciones interpersonales del sujeto?




      	
6. ¿Qué actitudes docentes y estrategias educativas son las más adecuadas para desarrollar la INMU en los escolares?




      	
7. ¿Qué influencia tiene el contexto del sujeto en el desarrollo de su inteligencia musical?




      	
8. ¿Qué rendimiento académico suelen obtener los adolescentes que cursan estudios musicales extraescolares?




      	
9. ¿En qué medida el desarrollo de la INMU potencia la capacidad cognitiva del sujeto?




      	
10. ¿Qué opinan los profesionales de la música sobre la INMU?


    




    B. Objetivos que tratan de responder a las cuestiones planteadas




    

      	
1. Elaborar una definición descriptiva de Inteligencia Musical.




      	
2. Establecer indicadores (habilidades, destrezas) de la Inteligencia Musical.




      	
3. Constatar posibles actitudes asociadas con la educación musical.




      	
4. Detectar características personales de los estudiantes de instrumento.




      	
5. Analizar influencias en la elaboración del autoconcepto musical de los estudiantes.




      	
6. Constatar actitudes docentes y estrategias de enseñanza-aprendizaje para un desarrollo efectivo de la Inteligencia Musical en los escolares.




      	
7. Identificar la influencia de los diversos contextos del sujeto en el desarrollo de su INMU.




      	
8. Identificar aspectos significativos del rendimiento académico de los estudiantes de instrumento.




      	
9. Concretar aspectos de la Inteligencia Musical que se relacionan con el desarrollo de las otras inteligencias, especialmente de las inteligencias personales.




      	
10. Contrastar los datos obtenidos en los diversos itinerarios, con las aportaciones de los profesionales de música.


    




    1.2. Investigaciones en el ámbito educativo musical




    La investigación educativa-musical ha aumentado en las últimas décadas, como muestran las muchas recensiones realizadas (Colwell, 1992; Colwell y Richardson, 2002; Bresler, 2007), el aumento de la tesis doctorales en nuestro país (Oriol, 2010) y la cantidad de revistas científicas dedicadas a ella.




    Entre las revistas, podemos destacar “el British Journal of Music Education (BJME). Se trata de “una revista que se esfuerza por fortalecer las conexiones entre la investigación y la práctica; abarca diversos temas de enseñanza y aprendizaje de la música, tanto en contextos formales, como no formales e informales: el aula de música a partir de clases individuales, grupales y toda clase de enseñanza instrumental y vocal, música en la educación superior, la educación musical comparada en los diferentes países, música en las comunidades y la formación docente del profesorado. Otra revista de consulta es Psychology of Music que desde el año 1972 publica investigaciones originales de naturaleza cuantitativa, cualitativa o mixta. Recoge temas sobre el avance cognitivo, sobre percepción y sobre el desarrollo, el aprendizaje y la disposición o destreza en el estudio de la música, con el acento puesto en lo psicológico o educacional” (Díaz, 2010, p. 21-22).




    Para el análisis de la investigación musical en España, hemos realizado un rastreo de las tesis doctorales publicadas, apoyándonos fundamentalmente en la investigación de Nicolás Oriol (2010), en la que el autor recoge y clasifica los datos del programa Teseo1, referentes a las tesis doctorales de música publicadas en España desde 1978. También es interesante la recopilación realizada unos años antes por Pastor (2002), titulada “La investigación educativa musical” y que aparece integrada en la de Oriol.




    Oriol (2010) clasifica 503 tesis doctorales musicales, agrupándolas en dos grandes núcleos: temas de música en general (401 tesis) y temas sobre enseñanza y aprendizaje de la música (102 tesis). A su vez, cada núcleo lo distribuye, según la temática, en grandes apartados que contienen subgrupos.




    Dentro de las 401 tesis de temática general, Oriol establece 25 apartados o bloques temáticos. Esos bloques no tienen relación con la temática de la tesis que presentamos, salvo la que aparece en el apartado de “Acústica” y subapartado de “Psicología”, de A. Laucirica (1998): Los efectos del oído absoluto sobre el procesamiento del intervalo melódico temperado. La autora realiza su estudio a 89 estudiantes de grado superior de Conservatorio y demuestra que todos tienen oído absoluto. También, que las personas con mejor oído absoluto presentan un buen oído relativo, y que los sujetos con oído absoluto que obtienen peor puntuación en oído relativo, tienen un tipo limitado por las alteraciones para detectar las escalas cromáticas.




    El tema del oído absoluto puede considerarse un indicador de INMU, aunque puede haber personas que carezcan de él y tengan desarrollada su INMU, como expondremos en el capítulo II.




    Las 102 tesis sobre enseñanza y aprendizaje de la música, se refieren a los temas pedagógicos y didácticos. Oriol (2010, p. 65) establece 17 apartados o bloques temáticos que, por el interés pedagógico que encierran, presentamos a continuación, ordenados de mayor a menor:




     




    

      

        

        

      



      

        

          	

            Intervención educativa – 18




            Currículum – 15




            Profesorado – 13




            Psicología - 12




            Etnomusicología, antropología, folclore – 7




            Educación Especial – 5




            Instrumentos – 5




            Materiales y recursos – 5




            Percepción – 5


          



          	

            Nuevas tecnologías – 4




            Creatividad – 3




            Danza – 3




            Acústica – 2




            Conciertos didácticos – 1




            Legislación – 2




            Género – 1




            Prensa - 1




             


          

        


      

    




    




     




    A continuación, destacamos las tesis que, a nuestro juicio, consideramos más significativas, por tener alguna relación con la investigación que presentamos. Aclaramos que la fecha de alguna tesis no coincide con la del programa Teseo, expuesta por Oriol, sino con la de la aprobación de la misma. Seguiremos el orden anteriormente establecido.




    En el apartado de “Intervención educativa” hay 18 tesis. Destacamos las siguientes:




    Relacionada con la Educación Secundaria y la significatividad del aprendizaje, se encuentra la de Gabriel Rusinek (2003a): Concierto escolar y aprendizaje musical significativo en Educación Secundaria. El autor investiga el aprendizaje musical en situaciones reales de aula. La indagación se realiza en un centro público de la Comunidad de Madrid y participan estudiantes de tercer curso de educación Secundaria. Propone un modelo cualitativo desde la perspectiva del profesor-investigador, en el que se analiza en qué consiste pensar en sonido, y se expone un marco teórico cognitivista para el aprendizaje musical. Entre otras cosas, presenta un enfoque cultural de la Inteligencia Musical y de los procesos mentales subyacentes a la audición, la ejecución y la creación musical.




    La investigación de Lucía Ceñal (2009): Patrimonio musical en la Educación Secundaria Obligatoria. Estudio de caso, trata de integrar el patrimonio musical en el currículo de Secundaria. Verifica que la música popular urbana o comercial puede provocar cambios actitudinales positivos en un grupo de estudiantes conflictivos. Para ello, estimula la motivación del alumno y fomenta el trabajo cooperativo.




    En el apartado de “Curriculum”, hay 15 tesis y hemos constatado que ninguna se centra específicamente en la Educación Secundaria, ya que la referencia a este nivel educativo se encuentra en los otros apartados.




    En el bloque de “Psicología”, hay 12 tesis; la mayoría hacen referencia a la investigación de las aptitudes musicales.




    La tesis de Dionisio del Río (1980): Aptitudes musicales de la población escolar española, es la primera tesis dedicada a la enseñanza y aprendizaje de la música (Oriol, 2010). El autor aplica la batería de aptitudes musicales de Seashore a una muestra de 4.664 escolares y 568 adultos norteamericanos y españoles. Demuestra que existen diferencias evidentes entre los niños de la misma edad cronológica, no tanto en lo referente al sexo, como respecto al nivel socioeconómico. Los niños españoles son superados por los americanos en varios aspectos. El autor, en 1980, ponía de manifiesto la baja formación musical, así como las deficitarias bases educativas y ambientales respecto a la música. Destacaba la importancia del contexto en el desarrollo musical del sujeto.




    Especial interés cobra para nuestra investigación, por su relación con la edad de los estudiantes de Secundaria, en la que hemos centrado nuestro trabajo, la tesis de Pedro Luis Nebreda (1999): Aptitudes y hábitos musicales en el adolescente. En dicha tesis se revisa, a la luz de los planteamientos de la Psicología Cognitiva, el concepto de aptitud musical, proponiendo la utilización de Inteligencia Musical en su lugar. Además, hay que destacar que el autor emplea una metodología mixta, cualitativa-cuantitativa para obtener datos de los adolescentes, incorporando entre las técnicas de investigación un cuestionario actitudinal y entrevistas.




    La investigación de Mª José Aramberri (2003): Comportamiento estratégico en el estudio de una obra musical. Estrategias metacognitivas implicadas, nos resulta de interés, porque analiza las estrategias metacognitivas de los sujetos que estudian un instrumento musical en el Conservatorio. Destaca, fundamentalmente, la importancia de la autorregulación, a la que considera un aprendizaje estratégico que, por consiguiente, hay que promover en el estudiante.




    La tesis de Francisco J. Balsera (2006): La inteligencia emocional como recurso en el proceso de enseñanza-aprendizaje de la música, analiza el comportamiento y desarrollo de las habilidades de ejecución de estudiantes que cursan grado medio en las especialidades de Piano y Música de Cámara, para mejorar la habilidad instrumental, la sensibilidad auditiva, la autonomía en la interpretación y la capacidad comunicativa.




    En la tesis de Eva Martín (2006): Atención y aptitudes musicales en niños entre diez y doce años, la autora investiga cómo mejoran las aptitudes musicales cuando se interviene sobre la atención; utiliza el test de Seashore para medir las aptitudes musicales en una muestra de 200 alumnos, entre los 10 y los 12 años.




    La tesis de Juan C. Ramos (2009): Modelo de aptitud musical. Análisis y evaluación del enfoque de aprendizaje, la personalidad y la inteligencia emocional en alumnos de 13 a 18 años, se centra en el análisis de la aptitud musical de estudiantes adolescentes.




    En el apartado de “Etnomusicología”, hay 7 tesis de las que destacamos la de Susana Flores (2008): Música y adolescencia. La música popular actual como herramienta en la educación musical. Nuestro interés reside en que se centra en la influencia de la música en los adolescentes, si bien lo que defiende es la importancia de la utilización de la música popular en las aulas y no sólo la clásica.




    En el bloque de “Educación Especial”, hay 5 tesis de las que destacamos la de José R. Vitoria (2004): Aptitudes musicales y aprendizaje instrumental de personas con necesidades educativas especiales. Los sujetos estudiados en este trabajo son quince personas (con síndrome de Down, retraso mental y autismo), a las que se aplica un programa de intervención diseñado para el desarrollo de sus capacidades interpretativas musicales sobre teclado. El objetivo principal es conocer mejor las aptitudes musicales y el aprendizaje instrumental de las personas con necesidades educativas especiales (NEE). Nuestro interés reside en que utiliza el concepto de INMU, así como el de competencia musical y los relaciona con otras competencias intelectuales. A la hora de clasificar los resultados distingue entre aptitudes y habilidades del siguiente modo:




    

      	
• Aptitudes perceptivas auditivas




      	
• Habilidades psicolingüísticas




      	
• Aptitudes para la discriminación tonal rítmica




      	
• Aptitudes para la discriminación de cualidades sonoras musicales.




      	
• Habilidades para la ejecución instrumental.


    




    Sobre “Percepción”, hay 5 tesis de las que destacamos las siguientes:




    La tesis de Denise Álvares (1997): La percepción musical en los escolares: relaciones con la Psicología Cognitivo-Evolutiva y la Pedagogía Musical. Esta tesis fue presentada en el Departamento de Sociología y Antropología Social de la Facultad de Ciencias Económicas y Empresariales, de la Universidad Autónoma de Madrid. Considera la percepción musical en un contexto amplio en el que se posicionan tanto educadores musicales como psicólogos, sobre todo aquellos relacionados con la aportación cognitivo-evolutiva.




    La tesis de Mª Elisa Gómez-Pardo (2000): El lenguaje de la experiencia auditiva, la apreciación musical, con propuestas didácticas en la Educación Secundaria, nos interesa porque se centra en la práctica musical de la escucha musical. Realiza un estudio empírico comparativo entre dos grupos de estudiantes de 3º de ESO, a los que se aplica un método de enseñanza y aprendizaje inductivo y otro deductivo en el reconocimiento auditivo de estilos musicales de tradición clásica, comparando los resultados.




    La investigación de Roberto Cremades (2008): Conocimiento y preferencias sobre los estilos musicales en los estudiantes de Educación Secundaria Obligatoria en la ciudad autónoma de Melilla, nos resulta de interés porque se centra en los adolescentes y sus preferencias musicales. Para buscar la influencia en la elaboración de los estilos musicales del estudiante de Secundaria, distingue entre los ámbitos de educación informal y formal, destacando en los primeros: la televisión, la radio, las revistas juveniles, Internet, el entorno familiar y el grupo de iguales.




    Sobre “Nuevas Tecnologías”, hay 4 tesis relacionadas con el uso de las TIC aplicadas al aula. Destacamos por su relación con la Educación Secundaria, la tesis de Yeray Rodríguez (2007): Diseño, aplicación y evaluación de una metodología basada en la tecnología informática para la enseñanza de la música en la E.S.O. Y la tesis de Manuel J. Espigares (2009): Educación musical con TIC para centros de Secundaria: evaluación de un modelo de gestión del conocimiento educativo-musical (el modelo Bordón).




    En el apartado de “Creatividad” hay 3 tesis de las que destacamos las siguientes:




    La tesis de Magda Alegret (2005): La creación musical a través de la información: estudio de un caso en primer ciclo de Secundaria se basa en una investigación cualitativa con adolescentes de Secundaria, en la que la autora examina la expresión o comunicación de experiencias y sentimientos cuando acceden a la composición musical. Lo peculiar de la investigación es que se trata de estudio de caso, y además, utiliza para la composición el programa informático, Music Time. Nos parece sugestivo y novedoso el uso de los ordenadores en el aula para la composición musical.




    La tesis de Lorenzo de Reizábal (2005): Un modelo de intervención para el desarrollo de la creatividad en educación musical basado en la metodología de proyectos, aborda el estudio de un proceso de innovación de la enseñanza de la música en los Conservatorios de Grado Medio, realizado con la finalidad de estudiar y explorar si la metodología de proyectos colaborativos permite mejorar, y en su caso aumentar, la creatividad de los estudiantes. Es relevante la estrategia cooperativa: el trabajo por proyectos, porque demuestra que es un poderoso medio para mejorar la creatividad de los estudiantes, para hacerles más conscientes sobre los procesos creativos que tienen lugar durante la composición y el análisis musical, para mejorar su motivación y orientación al logro, para aumentar su compromiso con las tareas y mejorar su rendimiento, para mejorar su propia autoimagen y autoestima, y para crear espacios donde los estudiantes puedan desarrollar sus potenciales, tanto en el ámbito del aprendizaje musical como en el del desarrollo personal.




    También centrada en la Educación Secundaria se encuentra la tesis de José Mª Peñalver (2006): La aplicación pedagógica de la improvisación musical y su didáctica en la enseñanza de la Música en la Educación Obligatoria. Nuestro interés por esta investigación reside en que el autor se fija en una estrategia o método de enseñanza y aprendizaje de la Música: la improvisación, elaborando un método propio para su aplicación en Secundaria.




    De entre las tesis no catalogadas en el estudio de Oriol (2010), destacamos las siguientes:




    La tesis de Almudena Ocaña (2006): Identidad y ciclos de desarrollo profesional de los maestros y maestras de educación musical, se basa en el estudio de casos a través del método biográfico-narrativo; para ello utiliza como estrategia metodológica, lo que denomina “Historia de Vida”, utilizando la técnica del “Biograma”. Dicha técnica se estructura en una matriz, para cada caso, en la que aparecen unos criterios contextuales de tipo sociopolítico, educativo, personal, formativo y laboral, para analizar la identidad docente y profesional de los maestros de educación musical.




    La tesis de Ana Isabel Aranguren (2009): Estudio de la diversidad cultural en la ESO: identidad y estrategias docentes desde el área de música en la comunidad foral de Navarra. En ella, se resalta “la omnipresencia de la música en la vida de los adolescentes” (p. 455) y la importancia de la educación musical como ayuda para que el adolescente logre su identidad personal. Así mismo, destaca el esfuerzo que el profesorado de Música está realizando para renovar sus estrategias docentes. Tenemos que destacar que la metodología utilizada se ha basado en el diseño mixto de investigación, lo que la autora considera positivo, porque le ha permitido, entre otras cosas, “un profundo análisis del contenido, completado con el contraste de las convergencias y divergencias detectadas entre los resultados del estudio” (p. 451).




    Otra tesis, a cuya defensa pudimos asistir personalmente, y que tiene relación con algún aspecto de la investigación que presentamos, es la de Nidia Fernández Varela (2010): Estrategias docentes para la educación musical en el primer ciclo de la E.S.O. La autora se centra en los estudiantes de Secundaria de un centro de la Comunidad de Madrid y resalta lo que denomina “Cultura estratégica” entendiendo por tal el conjunto de estrategias que todo profesor debería dominar. Resalta la importancia de las estrategias de trabajo cooperativo, porque favorecen la interdependencia positiva, sobre todo a través de la autoevaluación y la coevaluación.




    En general, podemos afirmar que, hasta el momento, apenas existen tesis específicas en nuestro país sobre las actitudes y los valores desarrollados por la música, aunque algunas hagan referencia a ellos. Tampoco sobre la Inteligencia Musical como tal –aunque sí sobre las aptitudes musicales–. Sin embargo, hay dos tesis que emplean ya el concepto de INMU. En los últimos años, se han ido realizando bastantes tesis centradas en los estudiantes de Educación Secundaria Obligatoria, lo que indica la importancia de esta etapa en el ámbito musical. Y también va cobrando interés el análisis de las estrategias de enseñanza y aprendizaje de la música, destacando las de trabajo cooperativo.




    Hay que destacar la obra de Nebreda (2009), titulada Inteligencia Musical, en la que recoge fundamentalmente las aportaciones de su tesis, citada anteriormente. Nebreda, antes de exponer su concepto de Inteligencia Musical y su aportación sobre la música y los adolescentes, analiza las principales investigaciones, sobre todo a nivel internacional, realizadas en torno al fenómeno musical. Para ello recorre la historia del siglo XX, desde la década de los años cincuenta hasta la década de los noventa, en la que se extiende más, clasificando las investigaciones en torno a los siguientes temas: Neurofisiología; Percepción musical; Música y memoria; Música y representación icónica; Interpretación y creación musical; Sociología musical; Musicoterapia; Aptitud musical. De interés para nuestra tesis son las investigaciones citadas por Nebreda (2009), en relación con estudiantes de Secundaria o adolescentes. Muchas de ellas hacen referencia al aspecto sociológico de la música. De la década de los ochenta, destacamos la de Toohey (1982), que compara los conceptos que 100 estudiantes de Secundaria tenían sobre la influencia de la música pop en sus vidas con las que tenía, en otro grupo de 100 universitarios, la música lírica. O la de Epstein, Pratto y Skipper (1990), que estudian la relación entre los problemas conductuales y las preferencias por la música del heavy metal y el rap en un grupo de 80 alumnos de Secundaria, en edades entre 11 y 16 años.




    En un nivel más divulgativo, se encuentra el libro de Mª Luisa Ferrerós (2008): Inteligencia Musical. Estimula el desarrollo de tu hijo a través de la música; en él, la autora realiza propuestas prácticas para desarrollar la INMU desde el comienzo de la vida.




    Otro estudio bastante relacionado con el tema que nos ocupa es el dirigido por Vílchez (Dir.) (2009): La música y su potencial educativo, presentado en el Encuentro de profesores de Música organizado por la Fundación SM, el 8-9 de mayo de 2009. En él se sugieren estrategias educativas para hacer de la Música un recurso de primer orden en la formación de los alumnos de todos los niveles escolares, indagando en sus posibilidades educativas. Entre los aspectos que destaca, se encuentra la falta de integración de los Conservatorios en el sistema educativo universitario. Entre sus principales aportaciones, se encuentra la de recoger opiniones de profesores y expertos, y elaborar una definición de INMU, así como establecer una serie de cualidades y conductas relacionadas con la habilidad musical como globalidad. Así mismo, destaca la importancia de la Música como estrategia transversal para otros aprendizajes y objetivos educativos, y su repercusión en la formación integral de la persona.




    Como conclusión, podemos decir que, a pesar del interés que demuestran los docentes por innovar en el campo musical, son pocas las tesis o los estudios sobre el ámbito específico de la Inteligencia Musical; igualmente sobre los procesos de investigación-acción con estudiantes de Secundaria. Apenas existen indagaciones que escuchen y analicen las opiniones de los adolescentes sobre su propio proceso de aprendizaje musical. Por ello, creemos que nuestra tesis puede añadir una significativa aportación a los campos de la Psicología y la Pedagogía Musical.




    1.3. Planteamiento de la investigación y metodología




    Esta tesis se sitúa en las áreas de la Psicología y de la Educación Musical, y tiene como propósito profundizar en el actual concepto de Inteligencia Musical; para ello trata de conocer, en primer lugar, qué actitudes potencia la práctica musical en las personas, concretamente en los adolescentes; en segundo lugar, identificar habilidades y destrezas, a modo de indicadores de INMU en un sujeto y, por último, establecer actitudes docentes y estrategias didácticas que potencien y estimulen dicha inteligencia entre los más jóvenes.




    Esta investigación también se puede considerar, en cierto sentido, como un estudio de etnografía educativa, pues se aproxima a una situación educativa, la de los estudiantes de Música de la Educación Secundaria de nuestro país, para intentar comprenderla desde el punto de vista de quienes la viven. Así, trata de obtener resultados, fundamentalmente, por medio de instrumentos metodológicos cualitativos, aunque en algunos momentos de la investigación se acuda a otros de tipo cuantitativo, por lo que se puede considerar una investigación con metodología mixta, como es generalmente indicado en estudios de este tipo y antes ha quedado dicho.




    El trabajo de campo se ha estructurado en torno a cuatro itinerarios de investigación, convergentes y orientados a dar respuesta a las cuestiones y objetivos planteados; todos ellos centrados, de algún modo, en la experiencia de los participantes y en los estudiantes de Secundaria cuando practican música (Cuadro 1).
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    Cuadro 1. Itinerarios de la Investigación




    Cada itinerario tiene su propio diseño de investigación, por tanto, un contexto, una muestra y unas técnicas de recogida y análisis de datos diferentes, como se puede apreciar en el cronograma de la investigación (Tabla 1). Los datos se han recogido desde el curso escolar 2005-2006.




    En el primer itinerario, se realiza un estudio longitudinal de un grupo de alumnos de Secundaria, a lo largo de su trayectoria académica cursando la asignatura de Música. En el segundo itinerario se analiza la trayectoria musical de un grupo de estudiantes que tocan un instrumento. En el tercer itinerario se recogen las aportaciones de un grupo de profesores de Música, y en el cuarto se presentan las reflexiones, desde la propia experiencia, de un grupo de expertos cualificados en el campo musical.




    1.4. Cronograma de la investigación




    En la Tabla 1 se recogen los itinerarios de investigación con su temporalidad, muestra, estrategias, técnicas de recogida de datos e instrumentos empleados. Como puede observarse, hemos considerado itinerario 0 a todo el proceso de recogida y análisis de información bibliográfica.




     




     




    

      

        

        

        

        

      



      

        

          	

            CRONOGRAMA DE LA INVESTIGACIÓN
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            Muestra Proyecto


          



          	

            Técnicas de recogida de datos
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            Investigación bibliográfica


          



          	

             




             


          



          	

            Fichas de lectura




            Archivos informáticos


          



          	

            

              	
- Libros y documentos





              	
- Internet



            


          

        




        

          	

             


          



          	

            2005-2006


          

        




        

          	

            1




            Estudio longitudinal con observación de actitudes, desarrolladas por adolescentes en la clase de Música escolar, a lo largo de la Educación Secundaria.


          



          	

            1º ESO: 129 estudiantes.




             




            Creación de una composición musical en grupos libremente establecidos por ellos, con la consiguiente elaboración de una partitura no convencional de la misma. Interpretación en un concierto final de 1º de ESO.


          



          	

            Observación participante de actitudes, anotadas en el diario de clase, con su trascripción y codificación de actitudes.




            Entrevistas:




            

              	
- Entrevistas semiestructuradas a grupos de alumnos.





              	
- Entrevista estimulada con material gráfico (partitura), a los grupos





              	
- Entrevista estimulada con vídeo a todo el grupo de un aula.





              	
- Entrevista abierta estimulada con vídeo, a los tutores.





              	
- Entrevista abierta al director del Centro.



            




            Encuestas de opinión




            

              	
- Ficha de actitud del alumno, al comienzo del curso y al comienzo del 2º trimestre del curso.





              	
- Cuestionario de observación a los tutores que acuden al concierto final.



            


          



          	

            

              	
- Vídeos





              	
- Fotos





              	
- Grabación de voz





              	
- Diario de clase



            


          

        




        

          	

            2006-2007


          

        




        

          	

            Sin trabajo específico con alumnos


          



          	

            Entrevista abierta al profesor de Música sobre la actitud de los estudiantes en la clase de música.


          



          	

            

              	
- Grabación de voz



            


          

        




        

          	

            2007-2008


          

        




        

          	

            3º de ESO: 112 estudiantes (Los mismos estudiantes que estaban en 1º de ESO el curso 2005-2006, a excepción de algún repetidor o baja).




             




            Creación de un musical entre todos los alumnos del aula y actuación en un concierto final de 3º de ESO.


          



          	

            Observación participante de actitudes, anotadas en el diario de clase con su trascripción y codificación de actitudes.




            Río Musical y Entrevistas a dos alumnas destacadas.




            Encuestas de opinión:




            

              	
- Ficha de actitud del alumno, al comienzo del curso.





              	
- Ficha de observación, por parte de los profesores, durante el concierto.





              	
- Cuestionario individualizado a los alumnos al final de la actividad.





              	
-  



            


          



          	

            

              	
- Vídeo





              	
- Fotos





              	
- Grabación de voz





              	
- Río Musical (formato)





              	
- Diario de clase



            


          

        




        

          	

            2008-2009


          

        




        

          	

            4º de ESO:




            32 estudiantes que optan por la Música.




             




            Interpretación creativa de la pieza “Minueto II” de la Música para los Reales Fuegos Artificiales de Händel, entre todos los estudiantes de la asignatura y actuación en el Concierto de la Semana Cultural del curso 2008-2009.


          



          	

            Observación participante de actitudes, anotadas en el diario de clase, con su codificación de actitudes.




             


          



          	

            

              	
- Vídeo





              	
- Fotos





              	
- Diario de clase



            


          

        




        

          	

             


          

        




        

          	

             


          



          	

            2009-2010


          

        




        

          	

            2




            Análisis de las biografías musicales y de las opiniones sobre la enseñanza - aprendizaje de la música, en una muestra de estudiantes de Secundaria que tocan instrumentos musicales


          



          	

            ESO: 47 estudiantes de Secundaria de Madrid, que estudian música extraescolar desde pequeños y tocan un instrumento.




            

              	
- 12: de un centro concertado.





              	
- 30: de un centro privado.





              	
- 4: de un Instituto.



            


          



          	

            Río Musical




             




            Entrevistas semiestructuradas




             




            Encuestas de opinión a los profesores de Música de los estudiantes.




             


          



          	

            

              	
- Río Musical (Formato)





              	
- Grabación de voz



            


          

        




        

          	

             


          



          	

            2010-2011


          

        




        

          	

            3




            Búsqueda de perspectivas compartidas sobre la INMU, a partir de la experiencia docente de profesores de Música en Secundaria


          



          	

            50 Profesores con experiencia docente, de enseñanza de música a los adolescentes.




             


          



          	

            Cuestionario on line, con su correspondiente tabulación.


          



          	

            

              	
- Cuestionario



            


          

        




        

          	

            4




            Aportación de expertos en el campo musical, a través de un panel DELPHI, sobre la INMU.


          



          	

            9 Expertos en música.




             


          



          	

            Entrevista semiestructurada




             


          



          	

            

              	
- Grabación de voz



            


          

        


      

    




    




    Tabla 1. Cronograma de la investigación




     




    

      

        1 Teseo es una fuente de datos, dependiente del Ministerio de Educación y Ciencia, que recoge las tesis doctorales que se han ido leyendo en España.


      


    


  




  

    CAPÍTULO II. MÚSICA, PSICOLOGÍA y EDUCACIÓN




    2.1. La Música, arte y saber




    La Música es nuestra forma más antigua de expresión, nuestro lenguaje más antiguo (Yehudi, 1997, p. 144).




    La definición más popular sobre la Música, es la del escritor francés Louis Fournier, que la concibe como “el arte de combinar los sonidos”; incluso combinarlos “de una manera agradable para el oído” como afirmaba J. J. Rousseau (Willems, 1994, p. 171). Y, apuntando hacia el mundo de las emociones, se encuentra la definición de música como “el arte de la organización de los sonidos que pretende promover emociones en el receptor” (Trías, 2007, p. 19).




    Lo cierto es que la Música siempre ha sido considerada un arte, del griego mousikē, “el arte de las musas”, aunque el concepto de música ha ido evolucionando desde su origen en la Antigua Grecia, en que se englobaba sin distinción a la Poesía, la Música y la Danza como arte unitario. Trías (2007) la concibe como el “arte del movimiento y del tiempo” (p. 19). Sin embargo, autores como Willems (1994) señalan que “no toda la música es necesariamente arte”, ya que en el sentido más elevado del concepto, “el arte supone amor por lo bello y una apertura al mundo suprarracional”, que no todos los músicos logran (p. 22). Pero lo cierto es que Willems (1994) defenderá la definición dada por Anatole France, para quien “la música es el arte por excelencia” (p. 183).




    Lo importante es tener en cuenta que el hecho musical provoca sensaciones tanto en el emisor como en el receptor de la misma, y que hay una serie de funciones intelectuales implicadas para poder llevarla a cabo. Por ello, para Willems (1994) “sólo en el arte de la música se aúnan la inteligencia y la sensibilidad” (p. 163).




    El filósofo Eugenio Trías (2007) va más allá en su concepto musical, al entender la Música como un lógos, un modo de conocimiento, gnosis, de nosotros mismos y del mundo; por ello la considera “inteligencia y pensamiento musical”:




    Ese lógos posee la peculiaridad de despertar diferenciados afectos, emociones, pasiones. Constituye, como la matemática, un cálculo: “un cálculo inconsciente” llama Leibniz a la música. Pero desprende significación, sentido, como sucede en el lenguaje verbal, a partir de una ordenación de la foné (fonología, sintáctica) Y sobre todo promueve emociones, afectos, sentimientos.




    Ese lógos musical es de naturaleza simbólica. El símbolo es, en música, la mediación entre el sonido, la emoción y el sentido. El símbolo añade a la pura emoción (en este caso, musical) valor cognitivo. La música no es sólo, en este sentido, semiología de los afectos (Nietzsche), también es inteligencia y pensamiento musical, con pretensión de conocimiento. Pero esa gnosis emotiva y sensorial no es comparable con otras formas de comprensión de nosotros mismos y del mundo (Trías, 2007, p. 19).




    En este sentido, la definición del musicólogo francés (1859-1916) Jules Combarieu también resalta la dimensión intelectual en el arte de la Música, relacionándola con el sentimiento: “Es el arte de pensar con sonidos, sin conceptos, construida en forma rítmica; traduce las emociones de manera indirecta a través de imágenes; reproduce directamente el dinamismo de la pasión”. “La música es un acto superior de inteligencia y surge de las profundidades del sentimiento” (Willems, 1994, p. 172).




    Para Arnold Schoenberg (1965), creador del dodecafonismo y fundador de la Segunda Escuela de Viena, la Música tiene mucho que ver con la influencia de sus tonos en la persona y, como consecuencia, su repercusión en la inteligencia.




    La música es una sucesión de tonos y combinaciones de éstos, organizada de tal manera que produzca una impresión agradable en el oído, y es comprensible su impresión en la inteligencia... Estas impresiones tienen el poder de influir en las partes ocultas de nuestra alma y de nuestras esferas sentimentales y... esta influencia nos hace vivir en el país del ensueño de deseos cumplidos o en un infierno soñado (p. 186).




    En esta tesis partimos de que la Música no es sólo un arte, sino un tipo de saber, “una práctica humana diversificada” y “un sólido conocimiento, denominado musicalidad” (Elliot, 1997, p. 13) y además, es una competencia intelectual, un tipo de inteligencia, la Inteligencia Musical (H. Gardner, 1983). Por ello, es fundamental cultivar su doble dimensión teórica y práctica; entendemos que el saber musical es capacidad de hacer música, también denominado: “musicing, es decir, musiquear” (Elliot, 1997, p. 14). Esa práctica musical o de pensamiento en acción se puede manifestar, fundamentalmente, de dos modos: haciendo música y escuchando música.




    Pero además, defenderemos en esta investigación que la Música puede ayudar a la persona en su crecimiento personal y en su autorrealización. Hay definiciones, como la de Lutero, reformador del siglo XVI, para el que “no se puede poner en duda que la música contiene el germen de todas las virtudes”. Y la del famoso intérprete A. Rubinstein para el que “la música, y mucho más la música instrumental, es verdaderamente la amiga más íntima del hombre” (Willems, 1994, p. 185).




    El carácter de un sujeto o su segunda naturaleza, es el que cada uno va tejiendo sobre su temperamento, o primera naturaleza. Se puede afirmar que el ser humano forja positivamente su carácter en la medida en que se hace virtuoso. La educación musical tiene una enorme importancia en ese proceso. Para el filósofo y maestro chino, Confucio, “se debe considerar a la música como uno de los primeros elementos de la educación, y su pérdida o su corrupción es el signo más acabado de la decadencia de los imperios”. Y aún dice más, al plantearnos un interrogante: “¿Queremos saber si un reino está bien gobernado, si las costumbres de sus habitantes son buenas o malas? Examinemos la música vigente”. “El carácter de un hombre debe ser despertado por los cantos, establecido por las formas, completado por la música” (Willems, 1994, p. 189).




    Esta importancia de la Música en la formación del carácter y su inclusión social, ya la defendieron lo griegos, otorgando al Estado la máxima responsabilidad en su reglamentación. Platón, escribe: “El Estado debe reglamentar todo lo que le concierne; ahora bien, la música concierne al Estado; por tanto, el Estado debe reglamentar la música” (Willems, 1994, p. 192). Y en esta línea, estamos de acuerdo con el pensamiento del emperador Napoleón (1769-1821): “La música es, entre todas las artes, la que más influencia tiene sobre las pasiones, la que más debe fomentar el legislador. Un trozo de música, hecha por una mano maestra, toca sin fallo la sensibilidad y tiene mucha mayor influencia que una buena obra de moral que convence a la razón, sin influir sobre nuestros hábitos” (Willems, 1994, p. 1994).




    Las diversas concepciones de la Música nos indican la importancia que ha tenido a lo largo de la historia, y en todas las culturas. Por ello estamos convencidos de la necesidad de otorgarle un lugar preferente en la educación escolar desde la infancia, utilizando estrategias adecuadas que ayuden a desarrollar en cada persona su potencialidad o Inteligencia Musical.




    2.1.1 Música y cerebro




    La Música, como el lenguaje, forma parte de lo más profundo de la naturaleza humana. Es un hecho que la Música repercute profundamente en la persona humana ya sea para relajarla, alterarla, o simplemente provocar unas sensaciones más o menos placenteras. Por otra parte, cabe decir que desde la antigüedad, la Música ha estado presente en la vida de todas las sociedades. “No ha habido ninguna cultura humana conocida, ni ahora, ni en cualquier época del pasado, de que tengamos noticia, sin música” (Levitin, 2008, p. 14).




    Estamos, por lo tanto, ante la Música como un fenómeno universal, al mismo tiempo que un proceso neurológico de gran complejidad.




    ¿Qué parte del cerebro interviene en la Música o qué aspectos del mismo son necesarios para llevar a cabo cada una de sus dimensiones? Hasta hace poco se creía que los zurdos, eran los más artistas, y en consecuencia se encuadraban ahí los músicos, porque tenían predominancia del hemisferio derecho, frente a los diestros, catalogados como lógicos, porque su predominancia era la del hemisferio izquierdo.




    La investigación actual trabaja con individuos que padecen lesiones cerebrales y, a través del análisis y observación de su cerebro, se ha llegado a la conclusión de que en la conducta musical se utiliza todo el cerebro. “Oír, interpretar y componer música es algo en lo que intervienen casi todas las áreas del cerebro que hemos identificado hasta ahora, y exige la participación de casi todo el subsistema neuronal” (Levitin, 2008, p. 18).




    Por ello, hoy afirman los neurólogos que no hay ningún centro único del lenguaje, ni hay tampoco un centro único de la Música. Sin embargo, sí que van elaborando mapas de áreas funcionales en el cerebro y localizando operaciones cognitivas determinadas.




    En la obra de J. P. Despins (1989) titulada La música y el cerebro, se refleja cómo la educación musical proporciona un desarrollo de ambos hemisferios cerebrales, por lo que este autor aconseja la integración de dicha enseñanza en la educación básica. Por otra parte, J. Lacárcel (2003) analiza las investigaciones científicas sobre las bases psicofisiológicas y psicobiológicas de la Música y señala que existe una relación entre las diferentes zonas cerebrales y las características psicológicas de la Música y la audición, destacando que en la función cerebral de la Música influyen diferentes componentes que, debido a la complejidad de los procesos, se sitúan en estructuras distintas. A modo de síntesis, presentamos en la Tabla 2 las funciones mentales musicales asociadas con cada uno de los hemisferios del cerebro humano, según los autores expuestos.
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• Percepción rítmica





              	
• Control motor





              	
• Rige mecanismos de ejecución musical





              	
• El canto





              	
• Aspectos técnicos musicales, lógica y razonamiento
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• Percepción y ejecución musical, creatividad artística y fantasía, captación de la entonación cantada




              	
• Percepción visual y auditiva
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• Preponderancia rítmica (base de los aprendizajes instrumentales)





              	
• Elaboración de secuencias




              	
• Mecanismos de ejecución musical




              	
• Pronunciación de palabras para el canto
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    Tabla 2. Funciones mentales musicales asociadas a cada uno de los hemisferios del cerebro humano.




    Una cierta intuición nos lleva a pensar que si uno desarrolla habitualmente actividades relacionadas con un hemisferio más que con otro, dicho hemisferio se verá positivamente desarrollado. Hay líneas de investigación que avalan tal intuición, como la de Jäncke, Schlang y Stteinmetz (1997), que comprobaron que los músicos tienen más desarrolladas las áreas corticales derechas a nivel sináptico que los no músicos. Por otra parte, también encontraron diferencias en función del instrumento que se toque. “Los que practican el teclado mantienen una mayor simetría cerebral que los que tocan instrumentos de cuerda, donde el área derecha tiene una mayor asimetría a su favor, debido a la mayor práctica durante la niñez con esta parte del cerebro, que regula, entre otras funciones, la precisión y el movimiento de los dedos” (Nebreda, 2009, p. 26).




    Si partimos de que la Música se manifiesta a través de tres formas de conducta: la audición, la ejecución o interpretación y la composición, se puede afirmar con Lacárcel (2003) que “cada una requiere movilizar áreas concretas conectadas a su vez con otras” y que “es la interacción de ambos hemisferios la que posibilita la interpretación musical” (p. 217).




    La Música es un arte, pero también una ciencia y una técnica, por lo que su práctica y ejecución favorecen un desarrollo cerebral y nervioso muy completo al comprender esas tres facetas tan diferentes y complejas. A principios del siglo XIX, ya indicaba J. Dalcroze (1922) que la educación rítmica es para el niño un factor de formación y de equilibrio del sistema nervioso, porque cualquier movimiento adaptado a un ritmo es el resultado de un complejo conjunto de actividades coordinadas.




    Con respecto a la ejecución musical, se puede decir que, al desarrollar las posibilidades de nuestros circuitos neuromusculares, permiten, no sólo cultivar el sistema nervioso, sino trabajar también nuestro desarrollo en general, los estados afectivos, la receptividad, la atención, etc.




    En consecuencia, si se promueve la educación musical, se estimulan todas las facultades del ser humano: abstracción, razonamiento lógico y matemático, imaginación, memoria, orden, creatividad, comunicación y perfeccionamiento de los sentidos, entre otras.




    Pero aunque se puede afirmar que la Música mejora la capacidad intelectual, hay que considerar un aspecto de gran interés, por la complejidad que implica. Es lo que los neurólogos denominan “neuroplasticidad” del cerebro, es decir, su capacidad de reorganización. Esto supone que nunca se puede establecer afirmaciones definitivas sobre la capacidad intelectual de un sujeto. “El cerebro medio está formado por cien mil millones de neuronas (...), el número de combinaciones se hace tan grande que es improbable que lleguemos a entender nunca todas las conexiones posibles que hay en el cerebro, o lo que significan” (Levitin, 2008, p. 96).




    Desde un punto de vista educativo, que es el que finalmente interesa a esta investigación, se puede afirmar que la función de los educadores musicales es facilitar al máximo la creación de conexiones neuronales, porque el desarrollo de las capacidades musicales depende del número de conexiones neuronales establecidas mediante las experiencias musicales vividas pero, además, de una constancia educativa a lo largo de la vida. Por tanto, consideramos imprescindible insistir en la necesidad de una estimulación musical adecuada en los estudiantes, cuanto antes, mejor, porque “se ha comprobado que cuanto más joven se inicia la actividad de tocar un instrumento musical, más desarrolladas aparecen las áreas cerebrales en los profesionales” (Vílchez, 2009, p. 83) Pero, al mismo tiempo hay que educar para que no abandonen, sino que continúen a lo largo de la vida estimulando la base de ese aprendizaje.




    En definitiva, se puede concluir que la Música permite un equilibrio dinámico entre las capacidades de los hemisferios izquierdo y derecho. Que, aunque existen áreas separadas, actúan de modo integrado, holístico, como un todo. “Hoy se va consolidando la línea de reflexión que considera la música como una gelstat, que se percibe como un acontecimiento o suceso significativo donde intervienen procesos de aprendizaje, procesos culturales y el propio marco biológico del sujeto que lo percibe y lo codifica, no considerando a la música como un mero estímulo, sino como un pensamiento enriquecedor que lleva a formular otros procesos cognitivos” (Nebreda, 2009, p. 41).




    No podemos privar a una persona de una posibilidad tan esencial en su vida, al tiempo que tan relativamente fácil, como es la de cultivar su inteligencia a través del desarrollo de sus potencialidades musicales, porque “si la educación se planifica y transcurre sin música, o al menos sin la educación musical adecuada, esos cerebros serán deficitarios en funcionalidad, hay una falta de neuronas que aprendan y se atrofiarán o “congelarán” para aprender música” (Lacárcel, 2003, p. 220). Nos atrevemos a añadir que, dichos cerebros, quedarán limitados no sólo para aprender música, sino para obtener un potencial de recursos y capacidades que les permita aprender todo lo demás.




    2.1.2 El oído musical




    Decía Aristóteles, en el siglo IV a. C., que “no hay nada en nuestra mente que no haya pasado antes por los sentidos”. En relación con el tema que nos ocupa, el principal sentido por el que penetra la Música en nuestro organismo, es el oído, produciendo todo tipos de sensaciones. Hoy, los científicos confirman que “el oído es el más cualificado de los estímulos sensoriales cerebrales” (Lacárcel, 2003, p. 217).




    Muchas veces se asocia la capacidad musical de una persona con su buen oído. De hecho, muchas personas capaces de interpretar música con un instrumento -como alguno de los estudiantes que han intervenido en esta investigación- dicen que se les da mal la música porque no tienen buen oído, lo que produce cierto desánimo. Sin embargo, en la mayoría de las ocasiones, lo que ocurre es que el oído no está desarrollado o educado. Hay que tener en cuenta que la mayoría de las personas no son capaces de nombrar las notas con sólo escucharlas, sólo las que tienen oído absoluto, (OA), es decir, una entre diez mil, como indica Levitin (2008). Se entiende por oído absoluto (OA) u oído perfecto, “la capacidad para identificar correctamente el nombre musical o la frecuencia de un sonido dado, o de producir un sonido específico como “caído del cielo”, o sea, sin ninguna referencia a otro sonido objetivo “soporte” (Hargreaves, 2002, p. 99). Baste para comprender el concepto, el ejemplo que el prestigioso director de orquesta Barenboim cuenta de sí mismo cuando le llevaron ante Furtwängler, director de la Orquesta Filarmónica de Berlín: “Furtwängler puso a prueba mi oído tocando algunos acordes y yo, de espaldas al piano, tenía que decirle qué notas eran. Quedó muy impresionado y me pidió que tocara con la Filarmónica de Berlín. Yo tenía once años” (Barenboim y Said, 2002, p. 36).




    Especial es el caso del oído absoluto entre aquellos que tienen el denominado “Síndrome de Williams”. Se trata de un trastorno genético poco común, causado por una pérdida de material genético, “unos veinte genes” en el cromosoma 7 (Levitin, 2008, p. 199). Fue descrito por primera vez en el año 1961 por el Dr. J. C. P. Williams, cardiólogo neozelandés. Entre el amplio campo de trastornos, e incluso en los casos de cierto retraso mental, el OA es uno más, en relación con la Música. Una de las expertas en el campo musical, que ha colaborado en esta tesis, pertenece a la fundación Williams y explica en la entrevista realizada, cómo son estos sujetos:




    Estos individuos, no tienen coeficientes intelectuales normales y manifiestan un cierto retraso madurativo, sin embargo, poseen destacadas cualidades de carácter espacial, matemático o musical. En ese sentido, rompen totalmente con todas las teorías que se puedan hacer en torno a esa relación entre los coeficientes intelectuales elevados y la capacitación musical. El síndrome de Williams también es conocido como el síndrome de Mozart, evidentemente no porque Mozart lo padeciera pero, sí, de alguna manera, porque estos individuos tienen, digamos, picos y valles muy destacados en cuanto al desarrollo de capacidades y aprendizajes; en el aspecto musical parece ser que su hemisferio izquierdo funciona de una manera muy destacada en ellos, con una capacidad para el oído absoluto y una gran sensibilidad y capacidad interpretativa (exp. 2, apartado 11.3 de esta tesis).




    Vera (2000b) se plantea si el OA es heredado o adquirido y, tras el análisis de varias investigaciones, concluye que parecen existir evidencias a favor de la teoría del aprendizaje, que señala que se produciría con mayor facilidad durante la etapa infantil; no obstante, considera “que no puede descartarse completamente un componente genético, puesto que el aprendizaje durante la infancia no siempre tiene éxito y, por otra parte, existen sujetos con OA que nunca recibieron práctica ni reforzamiento en identificación de notas durante la niñez” (p. 124). A estos hay que añadir los sujetos con síndrome de Williams, que acabamos de exponer.




    Nebreda (2009) resalta que es necesario el oído relativo para el estudio de la Música, no siendo esencial el absoluto; para ello se apoya en el estudio de Miyazaky (1992) sobre la percepción de los intervalos musicales en 11 estudiantes que tenían el OA, en comparación con otro grupo similar que no lo poseía. Miyazaky observó que los primeros tenían claras ventajas identificativas de los intervalos cuando se producían sin una referencia tonal previa, pero desarrollaban una fuerte dependencia respecto a los tonos relativos, entrando en conflicto con la interpretación armónica del procesamiento musical.




    Por tanto, podemos afirmar que no es necesario el OA para ser una persona con talento musical, y viceversa; no siempre los sujetos que poseen OA, tienen un alto grado de talento musical. Una persona normal, con capacidad musical, lo que suele tener es un buen “oído relativo”, susceptible de mejora a través de los distintos medios de educación. Por tanto, el oído musical es educable y puede ir adquiriendo niveles cada vez más elevados de discriminación, cercanos al oído absoluto, como suele ocurrir a la mayoría de los músicos profesionales.2




    2.1.3 La Musicoterapia




    Nos parece oportuno dedicar un apartado a la Musicoterapia, por la importancia que concede a la influencia de la Música en la mejora de la capacidad cognitivo-afectiva del sujeto.




    Hoy se habla mucho de la Musicoterapia, entendida como la capacidad de curar a las personas utilizando música. El tema es muy amplio; se suele abordar en dos ámbitos fundamentales, en el de las personas con discapacidad y en el de las personas sanas, como medio para canalizar emociones.




    Actualmente la Musicoterapia, como disciplina de Salud, se ha extendido prácticamente en todo el mundo. Se han ido desarrollando carreras de grado y post-grado en diversos países de todos los continentes. España ha sido un país que tradicionalmente se ha mantenido muy a la zaga en el impulso y desarrollo de esta terapia. Es en Barcelona donde surge, en 1976, la Asociación Española de Musicoterapia, con el Prof. Dr. Joan Obiols Vié.




    Nos interesa resaltar aquí la repercusión cerebral que la Música tiene en el cerebro. El gran violinista y director de orquesta, Sir Yehudi Menuhin (1997) habla de la “química de la música”, como el instante en el que las ondas sonoras que alcanzan el cerebro se traducen en una reacción psico-fisiológica. Y continúa diciendo: “Probablemente la música es el arte que más produce un cambio en la química del organismo” (p. 146).




    Existe constancia del poder medicinal de la Música. Los profesores de Música Leiva y Matés (2002) comentan la aportación de Lacourt (1997), al señalar que, gracias a la diversidad de géneros musicales (clásico, folklórico, ligero,...), el valor expresivo y emotivo de la Música puede ser utilizado con un fin preciso de incidencia psicológica, bien por su acción estimulante, bien por su acción calmante. Puede emplearse como “analgésico”, y de utilidad en problemas de insomnio, inhibición, autismo, mutismo y dificultad de expresión.




    Nebreda (2009, p. 46) recoge algunas investigaciones en esta línea, entre las que destacamos la de Zoller (1991), pionero en utilizar la Música en la escuela con niños que tienen problemas de expresión lingüística, derivados de la falta de autoestima, sobrexcitación y conflictos emocionales. La de McIntyre y Cowwel (1991), que comprueban los beneficiosos efectos de determinados tipos de música en un grupo de adolescentes con problemas emocionales, que se manifestaban en agresiones verbales y conductas violentas. Y la de Liabman y MacLaren (1991), que experimentaron el uso de la Música en la relajación de adolescentes y en la disminución de los estados de ansiedad.




    A modo de síntesis, exponemos a continuación cómo influye cada uno de los elementos de la Música en la mayoría de los individuos:




    Tempo: los tempos lentos, entre 60 y 80 pulsos por minuto, suscitan impresiones de dignidad, de calma, de sentimentalismo, serenidad, ternura y tristeza. Los tempos rápidos de 100 a 150 pulsos por minuto, suscitan impresiones alegres, excitantes y vigorosas.




    Ritmo: los ritmos lentos inducen a la paz y a la serenidad, mientras que los rápidos suelen producir la activación motora y la necesidad de exteriorizar sentimientos, aunque también pueden provocar situaciones de estrés.




    Armonía: los acordes consonantes están asociados al equilibrio, el reposo y la alegría. Los acordes disonantes se asocian a la inquietud, el deseo, la preocupación y la agitación.




    Tonalidad: los modos mayores suelen ser alegres, vivos y graciosos, provocando la extroversión de los individuos. Los modos menores presentan unas connotaciones diferentes en su expresión e influencia. Evocan el intimismo, la melancolía y el sentimentalismo, favoreciendo la introversión del individuo.




    Altura: las notas agudas actúan frecuentemente sobre el sistema nervioso, provocando una actitud de alerta y aumento de los reflejos. También ayudan a despertarnos, o a sacarnos de un estado de cansancio. El oído es sensible a las notas muy agudas, de forma que, si son muy intensas y prolongadas, pueden dañarlo e incluso provocar el descontrol del sistema nervioso. Los sonidos graves suelen producir efectos sombríos, una visión pesimista, o una tranquilidad extrema.




    Intensidad: es uno de los elementos de la Música que influyen en el comportamiento. Así, un sonido o música tranquilizante puede irritar, si el volumen es mayor que lo que la persona puede soportar.




    Instrumentación: los instrumentos de cuerda suelen evocar el sentimiento por su sonoridad expresiva y penetrante, mientras que los instrumentos de viento destacan por su poder alegre y vivo, dando a las composiciones un carácter brillante, solemne, majestuoso. Los instrumentos de percusión se caracterizan por su poder rítmico, liberador, que incita a la acción y el movimiento.




    Por tanto, la Musicoterapia, como técnica psicoterapéutica, ayuda a las personas a mejorar, o restablecer sus canales de comunicación en un contexto no verbal. La Música, con todos sus elementos, es el medio principal para lograrlo.




    2.2. La Psicología de la Música. Teorías que explican la conducta musical




    La Psicología de la Música como disciplina, se inicia a principios del siglo XX. Desde el modelo conductista, se consideraba una rama o derivación de la Psicología, cuyo objeto es el estudio científico de la conducta musical; por ello se ocupó sobre todo de la aptitud musical y el aprendizaje, utilizando métodos de orientación psicométrica. Se consideraba que un sujeto nacía con capacidad musical generalmente heredada de sus antepasados, y que dicha capacidad lo convertía en un potencial talento musical, que si encontraba las oportunidades necesarias, podría llegar a desarrollarse. Diversas pruebas estandarizadas trataban de medir esa capacidad potencial.




    Los avances en el campo de la Psicología a lo largo del siglo XX y el cambio radical en la concepción intelectual del sujeto, pasando de considerar la inteligencia como algo heredado y fijo a un conjunto de capacidades o factores, que se pueden estimular precozmente, produjo un cambio radical en el campo educativo.




    A partir de los años sesenta, la Psicología de la Música comenzó a ser un tema de interés en el campo de la Psicología del Desarrollo. Pero fue en la década de 1980 cuando surgió una fuerte y vigorosa actividad investigadora, tanto en la Psicología Evolutiva como en la Psicología Musical. Al final de los años ochenta, la investigación empírica musical había contribuido significativamente a abarcar tres problemas complejos e interrelacionados, “el significado de la música y su relación con la emoción y el lenguaje” (Hargreaves, 2002, p. 20).




    Las principales investigaciones se centraron en la tradición de la música tonal de Occidente, principalmente europea, lo que supone una limitación a la hora de considerar esas investigaciones actualmente. Hay que tener en cuenta que la perspectiva occidental, desde el punto de vista etnomusicológico, tan desarrollado en el siglo XX, es tan sólo una de las tradiciones musicales y, por tanto, las explicaciones que desarrolla sobre la conducta musical no son necesariamente universales. En este sentido, Small (1989) considera un peligro la exaltación de la tradición musical europea como ideal y norma de toda experiencia relacionada con la música, y, en consecuencia, que tal actitud nos lleve a considerar las demás culturas musicales como exóticas o raras.




    Para Lacárcel (2003), el estudio del comportamiento musical ha de tener en cuenta diversas dimensiones del individuo: una dimensión biológica, otra psicológico-emocional y su inserción en un entorno o medio social. Por lo tanto, ha de contemplar la influencia que representa la música en su totalidad para el cuerpo, la mente, la emoción y el espíritu, y cómo se relaciona este individuo con la naturaleza y el medio social. De aquí que se pueda considerar la Psicología de la Música como “una disciplina multidimensional: en cuanto ciencia que se ocupa de la naturaleza de la respuesta humana, ya sea como creación, ejecución o experiencia musical, los psicólogos la consideran una de sus áreas de investigación. En cuanto al fenómeno tratado, concierne igualmente su estudio a los músicos” (Vera, 2000 a, p. 113).




    La investigación musical, según indica Lacárcel (1995), ha sufrido la influencia de las tendencias expuestas, por ello actualmente trata de conceptualizar la naturaleza del talento musical, con el fin de detectar la individualidad de la conducta musical y al mismo tiempo conocer las estructuras cognitivas que la sustentan.




    Los principales temas que se suelen abordar en el campo de la Psicología de la Música, han sido clasificados de diferentes modos. Presentamos, a continuación, las clasificaciones de Vera (2000 a) y de Nebreda (2009).




    Según Vera (2000 a, p. 116), se pueden clasificar del siguiente modo:




    

      	
• El debate herencia-medio, como determinante de las diferencias en la capacidad musical.




      	
• Las diferencias ligadas al sexo.




      	
• La naturaleza de la aptitud musical, la existencia de una capacidad global o varias capacidades independientes.




      	
• La dimensión biológica de la conducta musical, con investigaciones sobre los aspectos neurológicos de la experiencia musical.




      	
• La dimensión social de la música, enfoque al que, hasta hace poco tiempo, se había prestado escasa atención, pero que está cobrando mucha importancia en la Psicología de la Música.


    




    Nebreda (2009, p. 11), sin embargo, agrupa los temas de un modo más amplio, sobre todo al analizar las investigaciones a partir de la década de los noventa.




    

      	
• Neurofisiología




      	
• Percepción musical, relacionada con:




      	
• La lingüística





      	
• Los parámetros musicales





      	
• La emoción





      	
• Música y memoria




      	
• Música y representación icónica




      	
• Interpretación y creación musical




      	
• Sociología musical




      	
• Musicoterapia




      	
• Aptitud musical


    




    El campo de la investigación psicológica de la música abarca diversos aspectos que, autores como Lacárcel (1995), Hargreaves (2002), Vera (2000 a) y Nebreda (2009), entre otros, han sintetizado y clasificado de acuerdo con una amplia variedad de criterios. A continuación expondremos algunas teorías psicológicas, de interés para nuestra investigación, desde las que se ha estudiado y/o explicado de algún modo, la conducta musical.




    2.2.1 Teoría del Aprendizaje




    La Teoría del Aprendizaje tiene sus primeros orígenes en el Conductismo de J. B. Watson (1913), prolongado posteriormente en variantes como la Teoría del Refuerzo y otras. Según esta teoría, el aprendizaje y la conducta musical, es la consecuencia de un método conductista adecuado, basado en estrategias, principios y técnicas de refuerzos y recompensas. En términos generales, se puede hablar, según Hargreaves (2002, p. 34), de dos tipos principales de investigación operante en relación con la música:




    

      	
• La música se utiliza como refuerzo, es decir, actúa como variable independiente. En esta línea se encuentran investigaciones como la de Madsen y Forsythe (1973), que demuestran que escuchar música puede reforzar el desempeño de los niños en tareas tales como el aprendizaje verbal y matemático.




      	
• La conducta musical necesita de otros refuerzos externos para su desarrollo, es decir, la música se convierte en la variable dependiente. Aquí se han estudiado entre otros, los refuerzos extrínsecos del maestro, como la aprobación/desaprobación, mostrando la poderosa influencia sobre las actitudes de los estudiantes y sobre el control de la conducta desatenta (Forsythe, 1975; Murray, 1972).


    




    Esta teoría tuvo bastante aplicación en el campo del aprendizaje musical, tratando, a través de técnicas conductistas, de modificar la conducta musical en diversos ámbitos. Esto ha tenido, indudablemente, ventajas y desventajas, que no vamos a referir aquí para no extendernos en exceso.




    2.2.2. Teorías Cognitivas




    La Psicología Cognitiva se preocupa del estudio de procesos tales como lenguaje, percepción, memoria, razonamiento y resolución de problemas. Concibe al sujeto como un procesador activo de los estímulos. Es este procesamiento, y no los estímulos en forma directa, lo que determina nuestro comportamiento. Pone el énfasis en la reglas internalizadas, las operaciones y las estrategias que las personas utilizan en la conducta inteligente, tanto como en las manifestaciones de conductas externas en relación a estos procesos. La Teoría del Procesamiento de la Información estudia precisamente el aspecto fundamental de ese proceso: la corriente de información a través del sistema cognitivo humano. Estas teorías, aplicadas a la música, se centran en el análisis del procesamiento musical.




    Conocer un proceso tan complejo como el de interpretar música es, por tanto, uno de los objetivos prioritarios de la moderna Psicología Cognitiva. ¿Qué ocurre en la mente del músico?, ¿qué capacidades mentales son necesarias y cuáles se desarrollan? Cualquier músico puede afirmar el clásico aforismo de que “la función desarrolla el órgano y viceversa”. La Psicología Cognitiva es la que posee actualmente más posibilidades para explicar el fenómeno musical. Si el etnomusicólogo John Blacking en 1980 reivindicó los aspectos biológicos de la actividad musical, fue John Sloboda (1985) el que presentó los estudios sobre cognitivismo y música, que han servido de punto de referencia a muchos investigadores (Ibarretxe, 2006, p. 21). Sloboda (1985) considera la naturaleza de las representaciones internas y “lo que éstas le permiten a la gente hacer con la música como la temática central de la psicología de la música cognitiva” (Hargreaves, 2002, p. 29).




    Al principio, los psicólogos cognitivos no se interesaron demasiado por los problemas del desarrollo y, en consecuencia, hubo poco interés por el desarrollo musical. Sin embargo, existe una notable excepción en W. J. Dowling (1982), aunque en la mayoría de sus estudios utilizó sujetos adultos en vez de niños. Para Dowling (1982), “el término cognición musical remite a una amplia variedad de procesos que tienen lugar cuando una persona escucha música”. Y, tras analizar el ejemplo de una persona escuchando una obra musical, concluye: “Esta lista de aspectos de la cognición implicados en una situación básica de audición sugiere una multiplicidad de procesos cognitivos que tienen lugar simultáneamente. Algunas veces dichos procesos son conscientes, pero en otras ocasiones, no lo son” (Dowling, 1998, p. 23).




    Exponemos a continuación, la aplicación musical de las principales teorías cognitivas.




    Teoría de Piaget




    Jean Piaget (1896-1980) es conocido por sus aportes en el campo de la Psicología Evolutiva, sus estudios sobre la infancia y su Teoría del Desarrollo Cognitivo. Considera que existen diferencias entre el pensar infantil y el pensar adulto, estableciendo lo que se conoce como los estadios de desarrollo cognitivo: 1) Sensorio – motor: desde el nacimiento hasta los dos años aproximadamente. 2) Preoperatorio entre los 2 y los 7 años de edad. 3) Operaciones concretas: de los 7 a los 11 años. 4º) Operaciones formales: de los 12 años en adelante.




    Desde el punto de vista musical, Nebreda (2009) realiza una interesante sistematización del desarrollo de la Inteligencia Musical basado en las etapas piagetanas, en la que resume las progresivas adquisiciones de los aspectos más relevantes de la INMU hasta la adolescencia (p. 89). Por el interés que reviste para nuestra investigación, lo presentamos en la Tabla 3.




    

      

        

        

        

        

      



      

        

          	

            EL DESARROLLO DE LA INTELIGENCIA MUSICAL


          

        




        

          	

            PERIODO SENSORIO-MOTOR


          

        




        

          	

            Etapa 1. de 0 a 1 mes




            

              	
• El uso de los reflejos.




              	
• Discriminación del lugar de origen de la fuente sonora.




              	
• Discriminación tímbrica del habla




              	
• El llanto como comunicación-expresión




              	
• Juegos vocálicos




              	
• Protorritmos


            


          



          	

            Etapa 2. De 1 a 4 meses




            

              	
• Primeras adaptaciones y coordinación de esquemas




              	
• Acomodaciones glóticas




              	
• Balanceos




              	
• Categorización de estímulos no verbales




              	
• Emisiones sonoras reflejas




              	
•  


            


          



          	

            Etapa 3. De 4 a 8 meses




            

              	
• Respuesta circular secundaria




              	
• Diferenciación entre ruidos y sonidos verbales




              	
• Respuesta tonal precisa




              	
• Conducta fónica con los objetos




              	
• Incipiente organización melódica




              	
• Interés por el mundo sonoro


            


          

        




        

          	

            Etapa 4. De 8 a 12 meses




            

              	
• Invención de nuevos medios




              	
• Aparición del canto




              	
• Respuesta musical de modo no imitativo




              	
• Discriminación de intervalos armónicos y melódicos


            


          



          	

            Etapa 5. De 12 a 18 meses




            

              	
• Respuesta circular terciaria




              	
• Imitación vocal diferida




              	
• Aumento de expresión oral


            


          



          	

            Etapa 6. De 18 a 20 meses




            

              	
• Invención de nuevos medios expresivos y ampliación de las combinaciones fonéticas




              	
• Manipulación de objetos sonoros con finalidad acústica.


            


          

        




        

          	

            PERIODO PRE-OPERACIONAL


          

        




        

          	

            De 2 a 4 años




            

              	
• Reproducción melódica estable




              	
• Capacidad de reproducir intervalos complejos imitativamente




              	
• Movimientos sencillos sincronizados con una fuente rítmica




              	
• Acomodaciones a procesos de aculturación




              	
• Preferencias por melodías tonales consonantes




              	
•  


            


          



          	

            A los 5 años




            

              	
• Preferencias por estructuras rítmicas bien marcadas




              	
• Posibilidad de trabajar con elementos formales musicales




              	
• Precisión en reproducción interválica


            


          



          	

            A los 6 años




            

              	
• Predominio del factor rítmico: discriminación entre patrones distintos y reproducción exacta de los mismos




              	
• Consolidación de la percepción tonal pentatónica


            


          

        




        

          	

            PERIODO DE OPERACIONES CONCRETAS


          

        




        

          	

            De 7 a 11 años




            

              	
• Sincronizaciones




              	
• Aculturación tonal completa




              	
• Discriminación interválica




              	
• Discriminación perceptiva fina


            


          



          	

            

              	
• Semi-cadencias




              	
• Invención e improvisación




              	
• Integración de habilidades




              	
•  


            


          

        




        

          	

            PERIODO DE OPERACIONES FORMALES


          

        




        

          	

            De 11 a 15 años




            

              	
• Organización de la obra musical




              	
• Comprensión de símbolos




              	
• Propio concepto interpretativo




              	
•  


            


          



          	

            

              	
• Sensibilidad estética




              	
• Composición y creación de obras




              	
• Aumento de la abstracción




              	
• Discriminación tonal completa.


            


          

        


      

    




    




    Tabla 3. El desarrollo de la Inteligencia Musical (Nebreda, 2009)




    Teoría de Bruner




    Dentro de la Psicología Cognitiva, el psicólogo norteamericano, J. Bruner (1915) aporta un enfoque interpretativo del conocimiento, cuyo centro de interés es la “construcción de significados” (Bruner, 2006, p. 22). Los sujetos utilizan, para construir significados, sistemas simbólicos que están arraigados en el lenguaje y la cultura. Por ello resalta la importancia de lo que denomina psicología popular o Folk Psychology, para explicar la importancia del concepto de cultura dentro de la psicología; incluso señala que podría hablarse de una “etnopsicología” (Bruner, 2006).




    Bruner propuso una teoría del desarrollo inspirada en la de Piaget, basada en tres niveles de representación: enactivo, icónico y simbólico. El nivel enactivo lo entiende “como el modo de representar acontecimientos pasados por medio de respuestas motoras apropiadas” (Bruner, 1988, p. 47). La representación icónica “codifica los acontecimientos mediante la organización selectiva de los perceptos y las imágenes, y mediante las estructuras espaciales, temporales y cualitativas del campo perceptivo y sus imágenes transformadas”; y el sistema simbólico “representa objetos y acontecimientos por medio de características formales, entre las que destacan el distanciamiento y la arbitrariedad” (p. 48).




    Investigadores actuales como Josefa Lacárcel (1995), indagan el proceso de adquisición musical y hacen corresponder a cada nivel de representación propuesto por Bruner, una conducta musical. Presentamos a continuación cada nivel, con su aplicación en el ámbito musical, siguiendo a Lacárcel (1995, p. 29):




    

      • Representación enactiva: El niño logra el entendimiento principalmente por la actividad. Es un periodo paralelo al sensoriomotor de Piaget. Los símbolos del niño hasta los 2 años están basados en imágenes visuales y de imitación. Puede realizar imitaciones exactas de conductas complejas. Este nivel es como una manifestación pre-verbal de la inteligencia. En el aspecto musical, un ejemplo sencillo consiste en representar un tiempo constante mediante balanceo repetido o con cualquier otro movimiento espontáneo del cuerpo. También se pueden utilizar audiciones musicales y que el niño realice imitaciones de voz o de sonidos. Se trata de una forma de conocimiento por medio de las sensaciones.




      • Representación icónica: se corresponde con el estadio piagetiano de las operaciones concretas (7-11 años). Es el modo de conocimiento mediante la imaginación, a través de la organización perceptual y de la imagen auditiva, kinestésica y visual. Aquello que ha sido visto, oído o experimentado por el niño a través del movimiento, se ha transformado en imágenes mentales que representan acontecimientos. Estas imágenes visuales, auditivas o kinestésicas, constituyen su sistema de “almacenaje”, que corresponde al medio ambiente. En el aspecto musical, se pueden recordar esquemas rítmicos, tensiones musculares y melodías, e incluso producir nuevas secuencias. Sus repetidas respuestas mediante el movimiento (caminar, correr, galopar…) pueden ser organizadas en función de la música que acompaña a esas representaciones enactivas.




      • Representación simbólica: Es paralelo a las operaciones formales de Piaget (11-15 años). Es el aspecto verbal de la inteligencia. La representación se realiza traduciendo la experiencia en lenguaje y utilizando a éste como un instrumento del pensamiento. En el aspecto musical, sería capaz de escribir y leer una partitura.


    




    Dentro de esta tendencia actual de investigación cognitiva, se encuentra la tesis doctoral de Rusinek (2003a), titulada Concierto escolar y aprendizaje musical significativo en Educación Secundaria. El autor “analiza en qué consiste “pensar en sonido” y expone un marco teórico cognitivista para el aprendizaje musical. Estudia las relaciones entre la representación enactiva, la cognición auditiva y el conocimiento declarativo de la música, y presenta un enfoque cultural de la Inteligencia Musical y de los procesos mentales subyacentes a la audición, la ejecución y la creación musical” (Rusinek, 2003a, Resumen, párr. 1).




    Por otra parte, Rusinek (2003b), basándose en la idea de Stubley (1992) ) de que “el saber específicamente musical está integrado por tres modos de conocimiento, la audición, la ejecución y la composición”, propone tres capacidades musicales como constructos hipotéticos, útiles para entender la Inteligencia Musical: “La cognición auditiva, como capacidad de procesar mentalmente el entorno acústico y los acontecimientos musicales. La cognición en la ejecución, como capacidad de emitir música hacia el entorno mediante la voz o los instrumentos; exige una compleja actividad mental incluso a nivel escolar. La cognición compositiva, como capacidad de creación específicamente musical” (p. 52). De modo más específico, analiza la complejidad que supone la cognición en la ejecución musical, a través de los componentes afectivos, motrices y cognitivos.




    La afectividad es evidente cuando una canción almacenada en la memoria de largo plazo al ser cantada trae consigo sensaciones del momento en que se aprendió, o cuando las destrezas son inhibidas por cuestiones de autoestima o presión social: el “miedo escénico”, por ejemplo, como interferencia en el control muscular en forma de temblor o como sudor excesivo. Los componentes motrices de la ejecución son obvios – aunque poco estudiados, según critican Wilson y Roehman (1992) – en las acciones del cuerpo sobre los objetos para producir sonido: percutir, frotar o soplar, por ejemplo. Los componentes cognitivos, por su parte, implican una representación mental que subyace a la ejecución. Pero, dado que las ejecuciones no son siempre iguales, Sloboda (1982) sostiene que esa representación no es como una grabación magnetofónica, porque el intérprete cada vez puede hacer variaciones sustanciales, sistemáticas y controladas (Rusinek, 2003b, p. 59).




    Teoría de Gardner




    A Howard Gardner se le considera el creador de una nueva concepción de la inteligencia, la denominada “Teoría de las Inteligencias Múltiples” (1983), basada en que la capacidad intelectual de un sujeto no se puede medir en términos de cociente intelectual (CI), sino que se trata de la competencia cognitiva, que se manifiesta en varias inteligencias, que todos poseemos en mayor o menor medida y que son susceptibles de desarrollo.




    Para Hargreaves (2002), la teoría de Piaget es la que forma el antecedente teórico, aunque crítico, de la investigación promovida por el grupo del Proyecto “Zero” de la Universidad de Harvard, al que pertenece H. Gardner. “Este título fue creado para transmitir lo poco que se sabía sobre el desarrollo artístico cuando comenzó el programa de investigación, y Gardner y sus colaboradores merecen un gran reconocimiento por los avances sustanciales que se han hecho desde entonces” (Hargreaves 2002, p. 64).




    Sin embargo, según analiza Hargreaves (2002), Gardner critica el modelo lógico de Piaget, por dos motivos fundamentales: primero, porque considera que Piaget descuida los procesos de pensamiento usados por los artistas, escritores, músicos y atletas, así como los procesos de intuición y creatividad, concediendo demasiada importancia al pensamiento lógico racional; y en segundo lugar, porque considera insuficiente la atención de Piaget al contenido del pensamiento de los niños (Hargreaves 2002, p. 62).




    Con respecto a la investigación en el campo de la Psicología de la Música, Gardner (1983, p. 145) analiza dos enfoques radicalmente distintos, proponiendo un tercer enfoque ecléctico:




    

      • Primero, lo que podría llamarse enfoque “de abajo arriba”: consiste en pedir a los sujetos que analicen las partes de una composición musical, de forma aislada y fuera del contexto de la obra.


    




    “Examina las maneras en que los individuos procesan las piezas de composición de la música: tonos aislados, patrones rítmicos elementales y otras unidades, que permiten la presentación fácil a los sujetos experimentales y privados de la información contextual que se encuentra en las ejecuciones de las obras musicales. Se pide a los sujetos que indiquen el tono más alto de los dos, si dos patrones rítmicos son iguales, si dos tonos fueron interpretados con el mismo instrumento. La precisión con que se pueden realizar estos estudios los hace atractivos a los investigadores experimentales. Sin embargo, a menudo los músicos han puesto en tela de juicio la pertinencia de los hallazgos obtenidos con semejantes patrones artificiales para las entidades musicales mayores que encuentran de manera típica los seres humanos”.




    

      • Segundo, el enfoque “de arriba abajo”: centrado en que los sujetos analicen fragmentos musicales de modo global, con una fuerte carga de interpretación personal por parte del sujeto.


    




    “Presenta a los sujetos fragmentos musicales o, al menos, musicales sanos. En semejantes estudios, normalmente uno examina las reacciones a propiedades más globales de la música (¿se acelera o se hace más lenta, más alta o más suave?) y también a caracterizaciones metafóricas de la música (¿es pesada o ligera, triunfante o trágica, aglomerada o rala?). Lo que gana este enfoque en validez nominal es sacrificado comúnmente en términos del control experimental y susceptibilidad al análisis”.




    

      • Tercero, un enfoque de “terreno medio”: en este caso el sujeto tiene que analizar fragmentos musicales, pero también ha de relacionar y comparar unas piezas con otras similares, incluso aportando cierta creatividad, porque se le pide que diseñe o agregue sus propias terminaciones.


    




    “La meta aquí es mostrar entidades musicales de tamaño suficiente para llevar un parecido no superficial a entidades musicales genuinas (en contraposición con acústica simple), pero con la susceptibilidad suficiente para el análisis, así como para permitir las manipulaciones experimentales sistemáticas. La investigación en este sentido ha involucrado por lo común la presentación a los sujetos de piezas cortas o fragmentos de piezas, que tienen un tono claro o un ritmo preciso. Se pide a los sujetos que comparen las terminaciones entre sí, que agrupen piezas en el mismo tono o con los mismos patrones rítmicos, o que diseñen sus propias terminaciones”.




    Gardner (1983), en su Teoría de las Inteligencias Múltiples, en la que más adelante nos detendremos, reconoce la importancia de los factores genéticos y del entorno en el funcionamiento intelectual. Considera que “el ser humano ha desarrollado diversas aptitudes para el tratamiento de la información, a las que llama inteligencias, que le permiten resolver problemas o crear productos” (Gardner, 2004, p. 46). Una de esas aptitudes es la Inteligencia Musical, INMU, objeto de esta investigación.




    Como resumen, se puede afirmar que la Psicología Cognitiva es la que tiene más posibilidades para explicar el proceso musical interno de las personas. Las investigaciones que van surgiendo actualmente en esta línea lo confirman; no obstante, hay otras corrientes de la Psicología, como la Social, expuesta a continuación, que da respuesta a otras dimensiones musicales poco contempladas en décadas anteriores.




    2.2.3. La Psicología Social




    La Psicología Social estudia los fenómenos sociales e intenta descubrir las leyes por las que se rige la convivencia. Investiga las organizaciones sociales y trata de establecer los patrones de comportamientos de los individuos en los grupos, los roles que desempeñan y todas las situaciones que influyen en su conducta. Importantes investigadores en este campo han sido E. H. Erikson (1902-1994), cuyas investigaciones sobre Psicología Social se han centrado en la dinámica de la personalidad y de la cultura, aunque sin rechazar la influencia que en el comportamiento social tienen los elementos biológicos, y Albert Bandura (1925) promotor de la Teoría del Aprendizaje Social, en la que se destaca la importancia de la imitación y el refuerzo (Lacárcel, 1995).




    En el ámbito de la Psicología, el debate herencia-ambiente en el desarrollo de la persona sigue vigente, aunque la realidad es que ambas dimensiones son esenciales en el desarrollo de la persona. La influencia del contexto en el que uno nace y se desarrolla tiene tal fuerza que puede posibilitar o truncar las posibilidades genéticas del sujeto.




    Para un sujeto en edad escolar, el entorno familiar y cultural donde se mueve, se presenta como una poderosa influencia en toda su personalidad. Las oportunidades de una persona, junto a su dotación básica intelectual, son las que le permitirán desarrollar su potencial mental. En este sentido, Gardner (1993) utiliza el concepto de “contextualización” de la inteligencia, que esencialmente consiste en considerar “las inteligencias como potenciales o tendencias, que se realizan o no se realizan, dependiendo del contexto cultural en el que se hallen” (p. 289) y que más adelante desarrollaremos al hablar de las inteligencias múltiples.




    Por ello, consideramos que se pueden destacar, dentro de la Psicología Social, las teorías dialécticas contextuales, que explican el cambio de conducta del individuo a través de la influencia del entorno o medio, siendo por lo tanto un cambio multidireccional (según la cultura un individuo será de una manera de ser diferente a otro), multicontextual y multicultural. Un modelo que reviste especial interés para nuestra investigación es el Modelo ecológico-sistémico de Bronfenbrenner, que se encuadra dentro de la Teoría General de Sistemas, propuesta por el biólogo alemán L. V. Bertalanffy, y que exponemos a continuación.




    Modelo ecológico-sistémico de Bronfenbrenner




    El psicólogo U. Bronfenbrenner (1979) ha cobrado gran interés en el campo de la Psicología Evolutiva por su Modelo ecológico-sistémico sobre el desarrollo y el cambio de conducta en el individuo, a través del análisis de los sistemas que influyen en su personalidad y en su entorno social.




    Su Modelo se basa en la Teoría General de Sistemas, propuesta por Bertalanffy alrededor de la década de los sesenta, que se caracteriza por ser una teoría de principios universales aplicables a los sistemas en general. La Teoría General de Sistemas no busca solucionar problemas, o soluciones prácticas, pero sí producir teorías y formulaciones conceptuales, que puedan crear condiciones de aplicación en la realidad empírica. El enfoque sistémico procura la construcción de modelos, entendiendo por modelo “una abstracción de la realidad que captura la esencia funcional del sistema, con el detalle suficiente como para que pueda utilizarse en la investigación y la experimentación en lugar del sistema real, con menos riesgo, tiempo y coste” (Arzola, 2009, p. 2). La filosofía de sistemas que propone, distingue, a nivel ontológico, entre sistemas reales y sistemas conceptuales, aunque no considera que tal distinción deba tomarse de modo rígido. “Los sistemas reales son, por ejemplo, galaxias, perros, células y átomos. Los sistemas conceptuales son la lógica, las matemáticas, la música y, en general, toda construcción simbólica” (Arzola, 2009, p. 3).




    Desarrollaremos, a continuación, algunos aspectos del Modelo ecológico-sistémico de Bronfenbrenner (1979), por considerarlo de gran interés para esta tesis, ya que un itinerario de investigación es el del análisis de la vida musical de los estudiantes de Secundaria, muy influida por factores ambientales de diversa índole. Si bien hay que tener en cuenta que dicho modelo no se refiere específicamente al aspecto musical.




    Consideramos que Bronfenbrenner tiene una visión holística del individuo, ya que trata de explicar los hechos sociales, centrándose en las interacciones e interrelaciones que se dan en una serie de sistemas que se superponen.




    Para sintetizar dichos sistemas, tendremos en cuenta las aportaciones de Menéndez (2004) en su estudio sobre la influencia de la familia en el desarrollo psicológico del individuo, analizando entre otras cosas, la perspectiva ecológica desarrollada por Bronfenbrenner (1979) para la comprensión del funcionamiento del sistema familiar.




    Los sistemas que influyen e interrelacionan en la personalidad de un individuo son:




    

      • Microsistemas: Configuran en forma íntima e inmediata el desarrollo humano. En el caso de los niños, los microsistemas primarios incluyen a la familia, el grupo de los pares, el aula, el vecindario, es decir el ámbito más próximo del individuo.


    




    Incluye todos los roles, relaciones y fenómenos presentes en los escenarios en los que el niño o niña se desenvuelve cotidianamente: su familia, su clase, su grupo de iguales, etc. Las relaciones que se establecen en él son de naturaleza bidireccional, es decir, mutuamente influyentes, y habitualmente están mediadas a su vez por la influencia de terceros: por ejemplo, las interacciones entre hermanos llegan a cambiar en función de la simple presencia/ausencia de alguno de los padres, aunque el adulto no participe en dichas interacciones (Menéndez, 2004, p. 6).




    

      • Mesosistemas: Fundamentalmente se refiere al ámbito escolar. Tiene en cuenta las interacciones entre los microsistemas, como cuando, por ejemplo, los padres coordinan sus esfuerzos con los docentes para educar a los niños.


    




    Los diferentes microsistemas en los que un niño o niña se desarrolla no sólo tienen su propia dinámica interna, sino que además mantienen importantes conexiones entre sí, conexiones que pueden ser tan decisivas como lo que sucede dentro de un microsistema determinado. Para Bronfenbrenner, este nivel de análisis es el mesosistema, y un buen ejemplo lo encontramos en las importantes relaciones que existen entre la familia y la escuela, relaciones que en buena medida influyen en el ajuste y el desenvolvimiento del niño o la niña en el ambiente escolar (Menéndez, 2004, p. 6).




    

      • Exosistemas: Incluyen todas las redes externas mayores que las anteriores, como las estructuras del barrio, la localidad, la urbe, e incluso las condiciones laborales y el tipo de trabajo de los padres.


    




    El tercer nivel que se propone desde el modelo ecológico es el exosistema, y nos “aleja” del sujeto en desarrollo pues incluye las relaciones, los roles y la dinámica de funcionamiento de contextos en los que el niño o niña no está directamente presente: las condiciones laborales y/o el tipo de trabajo de uno de los padres, por ejemplo, pueden afectar a la frecuencia y a la calidad de las interacciones establecidas con los hijos (Menéndez, 2004, p. 6).




    

      • Macrosistema: lo configuran los valores culturales y políticos de una sociedad, los modelos económicos y condiciones sociales. Dentro de este sistema se puede incluir, prolongando a Bronfenbrenner, el Cronosistema: la época histórica en la que vive el individuo; y el Globosistema: hace referencia a la condición ambiental.


    




    Menéndez (2004) considera que todos esos sistemas forman un gran macrosistema.




    Finalmente, todos los niveles anteriores están a su vez inmersos en una cultura concreta, que tiene determinadas costumbres, valores, roles y características que, a un nivel más o menos indirecto, mediatizan y determinan lo que ocurre a su vez en los niveles a los que engloba. Considerar este tipo de influencias nos sitúa a nivel de macrosistema: pensemos en cómo una determinada época de crisis socio-económica, una guerra, o una reforma educativa a gran escala pueden afectar la dinámica específica de cada microsistema y/o las relaciones entre ellos (Menéndez, 2004, p. 6).




    Psicología Social de la Música




    Desde el punto de vista musical, la Psicología Social se ocupa de la influencia que ejerce la música en el individuo y el grupo, así como también del efecto que produce el comportamiento de éstos sobre la música. Analiza los comportamientos musicales sociales, las diferentes variables que intervienen y los problemas que se producen, tratando de despejar las reacciones psicológicas hacia la música, y cómo ésta se utiliza e influye sobre los grupos y los individuos.




    Hargreaves (2002) analiza la Psicología Social y el desarrollo musical, distinguiendo dos líneas de investigación:




    

      • La que se centra en las influencias sociales a gran escala, o “macroscópicas” sobre el desarrollo musical. En estas investigaciones, se analiza la influencia de los medios de comunicación, la escuela y las clases sociales.




      • La más experimental, con un interés microscópico por los mecanismos detallados de la influencia social. En esta línea se encuentran estudios experimentales sobre los efectos del prestigio y la propaganda, las influencias de grupos pequeños sobre las respuestas musicales de los individuos, etc. Estos estudios se centran en las actitudes hacia la música y en las preferencias por una música u otra (Hargreaves, 2002, p. 40).


    




    Lacárcel (1995) relaciona la Psicología Social con la Psicología Evolutiva, porque considera que cada vez son más semejantes los métodos y procedimientos experimentales que utilizan, de ahí que considere que se pueda hablar de la Psicología Social Evolutiva. Desde ese planteamiento realiza sus aportaciones sobre la Psicología Social de la Música.




    Influencia de los contextos en el desarrollo musical del sujeto




    En el campo musical existen algunas investigaciones que toman en consideración el Modelo ecológico sistémico. Bresler (2004) basa su artículo Metodología de investigación cualitativa: Prestando atención a la Música escolar como género en su micro y macro contexto, en dos estudios cualitativos realizados durante varios años; para ello examinó cómo se refleja el género de la Música escolar en las escuelas norteamericanas, tanto en el currículo como en las percepciones y reflexiones de los maestros. Bresler considera que “el significado de cualquier tipo de música es inseparable de las condiciones bajo las cuales se genera y experimenta”, por ello considera que para comprender la Música escolar es necesario “conocer los contextos en que se forma y se define”, ya que dichos contextos “influyen en qué y cómo enseñan los maestros, determinando mensajes explícitos e implícitos, y valores” (p. 1). Se centra en tres contextos, que a su vez, considera que están constituidos por otros tantos, generales y locales. Y resalta que es “la influencia mutua entre contextos lo que crea el género de la Música escolar”. A continuación, exponemos los contextos como ella los describe:




    

      • El meso contexto: contexto institucional, estructuras y fines del sistema escolar. Incluye la tradición de la Música como asignatura escolar, las otras asignaturas artísticas en la escuela y su relación con la Música, la particular organización de la escuela y sus fines, la comunidad específica en la que el Centro está ubicado y la naturaleza y alcance de sus interacciones con la comunidad.




      • El micro contexto: intenciones y experiencias de los maestros.




      • El macro contexto: los valores de la cultura y la sociedad.


    




    Teniendo en cuenta uno de los objetivos de esta investigación, se puede afirmar que la práctica y el entrenamiento musical, sobre todo desde los primeros años de edad, condiciona en gran medida la capacidad musical del sujeto en sus diversas manifestaciones: composición, interpretación o canto. “Existen abundantes pruebas de que los niños provenientes de un entorno hogareño musicalmente estimulado, generalmente se desenvuelven bien en varias de las mediciones sobre el desarrollo y la aptitud musical (Hargreaves, 2002, p. 117). La investigación de Davidson, Howe, Moore y Sloboda (1996) citada por Nebreda (2009), confirma la influencia de la familia en el desarrollo de la aptitud musical; investigaron el papel de los padres en un grupo de 257 sujetos entre 8 y 18 años, que estaban estudiando instrumentos musicales. Descubrieron que la mayoría de los padres tocaba o había tocado algún instrumento musical y que estimulaban a los niños escuchando cuando tocaban, interesándose por la interpretación y reforzándolos (Nebreda, 2009, p. 49).




    Así mismo la educación musical desde los primeros años es fundamental en la capacidad de discriminación auditiva, o lo que se suele conocer por tener “buen oído”, así como en la facilidad para el canto. Un estudio interesante en esta línea es el de la investigadora argentina y Presidenta de la Sociedad Internacional Musical para el Desarrollo Prenatal, Ruth Fridman (1988), que analiza las primeras respuestas musicales del sujeto, concretamente los protorritmos y las respuestas sonoras del recién nacido. Indica que “después de los 6 meses, el bebé puede emitir respuestas de tipo musical, como resultado de un estímulo que el medio le brinde” (p. 67). Incluso, se remite a los primeros meses para afirmar que “si al niño se le canta una cancioncilla desde el nacimiento, se podrá observar cómo el bebé es capaz de reproducir partes de la canción, a partir de los 6 meses” (p. 15). Incluso un tema tan complejo con el de la tonalidad, lo observa Fridman en su investigación, pudiendo afirmar que entre los 7 y 12 meses, “los niños responden siempre en la tonalidad que se le cante (p. 68). La importancia del contexto queda patente en su investigación, así como en el análisis de algunas biografías de los estudiantes que han participado en la tesis que presentamos.




    Por tanto se puede afirmar con Hargreaves (2002) que la edad en la cual se comienza el entrenamiento musical puede tener una relación fundamental en el desarrollo musical, concretamente del oído absoluto, lo que podría ser un factor determinante en el desarrollo de la habilidad del canto.




    Lo que no está tan claro, según Hargreaves (2002), es el efecto del contexto socioeconómico sobre el desarrollo musical, y el de las diferencias raciales o culturales. En la sociedad actual, parece que los jóvenes de entornos culturales más elevados tienen mayores oportunidades de acceso a la práctica instrumental, por cuanto dicho estudio implica una serie de recursos. Si un escolar decide estudiar piano, violín, arpa, o flauta, por ejemplo, necesita adquirir dicho instrumento; acceder a una Escuela, Academia, o Conservatorio, o simplemente estudiar con un profesor particular, lo que implica un gasto económico para la familia. Además, requiere unas condiciones en el ámbito doméstico, de tipo acústico y espacial que le permitan un estudio adecuado y constante, sin provocar excesivas molestias a los que le rodean. A pesar de ello, no se puede afirmar que los que tienen condiciones más favorables, posean siempre mejores aptitudes para la música. Hay sociedades fuera del ámbito occidental, que poseen altos niveles de competencia musical, a pesar de su escasez de recursos comparados con los nuestros. Small (1989) es crítico en este aspecto:




    Debemos admitir que no tenemos nada que pueda compararse con la complejidad rítmica de los indios, o de lo que nos inclinamos a desdeñar como la “primitiva música africana”; que nuestros oídos son sordos para las sutilezas de la inflexión tonal de las ragas indias o de la música litúrgica bizantina; que el cultivo del bel canto como ideal de la voz cantante nos ha cerrado las puertas de casi todas aquellas posibilidades sonoras, y de aquel potencial expresivo de la voz humana, que son parte de los recursos que usa día tras día un cantante de folk de los Balcanes o un esquimal; y que en el sonido terso y melifluo de la orquesta sinfónica del romanticismo se ahogan los fascinantes zumbidos y las distorsiones sonoras que cultivaban los músicos de la Europa medieval y, en nuestra propia época, los africanos” (p. 12).




    En la línea del expuesto Modelo ecológico-sistémico, se puede encuadrar la idea de F. Erickson (1989), de “ecología social”. Utiliza esa expresión para resaltar lo importante que es, que “el investigador procure comprender lo modos en los que docentes y estudiantes, en sus acciones conjuntas, constituyen ambientes unos para otros”. Esto se realiza cuando el investigador de campo “observa un aula, y hace anotaciones que registran la organización social y cultural de los hechos observados, en el supuesto de que la organización del significado-en-acción sea a la vez el ambiente de aprendizaje y el contenido a aprender” (p 217). Esta idea es de gran importancia en la tesis que presentamos, porque el primer itinerario de investigación se ha basado en la técnica cualitativa de la observación participante.




    2.2.3. Teoría Psicométrica




    La Teoría Psicométrica de la investigación musical data de los años veinte. Trata de medir diferentes dimensiones del comportamiento musical, a través de conjuntos de procedimientos estandarizados para comparar personas. Hargreaves (2002) señala que “los estudios psicométricos han aportado una cantidad importante de evidencia investigativa referida a los procesos de desarrollo en la música (p. 37), pero también reconoce que han existido problemas de validez, por la dificultad de establecer definiciones precisas de conceptos fundamentales, como “habilidad musical”, “aptitud musical” y “musicalidad”.




    Siguiendo a Hargreaves (2002, p. 37-38), se pueden agrupar las pruebas estandarizadas o tests en tres tipos básicos:




    

      	

        • Los tests de habilidad musical o aptitud, concebidos para evaluar el potencial de un individuo para la conducta musical diestra, independientemente del aprendizaje, o de la experiencia musical previa. En cierto sentido, señala Hargreaves, que se les podría llamar “tests de Inteligencia Musical”, de los que hay una amplia variedad.




        • Los tests sobre los logros musicales, diseñados para evaluar lo que el individuo conoce sobre la música o sus logros en música, tales como destrezas en la ejecución o la comprensión de la teoría musical.




        • Los tests de actitudes hacia la música. Se pueden dividir en dos tipos:


      




      	
• Los que extraen información sobre el interés de la gente por la música. Tales escalas han sido diseñadas por Gaston (1958) como parte de una evaluación general de musicalidad, y por Hevner y Seashore (Farnsworth, 1969).




      	
• Los tetst de preferencia, también denominados de “gustos” de “apreciación”, de “sensibilidad”.


    




    Son abundantes las pruebas en cada uno de los tipos. Exponemos a continuación algunas de ellas, como referencia, ya que en esta tesis no se ha prestado atención al aspecto psicométrico de la Inteligencia Musical.




    De los primeros tests específicos para detectar las diferentes aptitudes musicales y la evaluación del aprendizaje, es importante la aportación de Seashore (1938), con su test Measures of Musical Talent de 1919, revisado en 1938 y adaptado en diversas ocasiones (Vispoel, 1992).




    Más tarde fueron apareciendo diversas pruebas estandarizadas para medir aspectos específicos de la aptitud musical. Apareció en 1948 un test con la denominación específica de test de “Inteligencia Musical”; se trata del Wing Standarised Test of Musical Intelligence (TMI) de Wing (1948) “que incluye medición de habilidades tonales, armónicas y rítmicas, con la ventaja de poder ser utilizado parcialmente sin perder su fiabilidad, siendo su tiempo total para ser aplicado de una hora” (Nebreda, 2009, p. 13).




    Para clasificar a los estudiantes de música, aparece el Gordon Musical Aptitude Profile (MAP) de Gordon (1965), adaptado más tarde por Schleuter (1977). Especial interés reviste el test de Bentley (1967), Bentley Measures of Musical Abilities (MMA) (1966), por ser la primera prueba que medía la capacidad musical a niños entre los 8 y 10 años (Nebreda, 2009, p. 14).




    De entre los tests que miden la respuesta estética del sujeto, se pueden destacar las “mediciones de la actitud musical estética” de Bullock (1973) donde recopila unos cuarenta y cinco tests (Hargreaves, 2002, p. 151).




    2.3. La Educación Musical




    En este apartado expondremos la importancia de la educación musical en el desarrollo personal del sujeto, como medio para potenciar sus capacidades y, por tanto, favorecer el desarrollo de la INMU, objeto de esta investigación.




    Comenzaremos destacando la importancia de la educación musical frente a la mera instrucción, para continuar con el análisis de la situación actual de la Música escolar en la legislación española. Seguidamente se dedicará un apartado a la Educación Secundaria y el desarrollo de las competencias básicas a través de la Música. Para finalizar, se expondrán unas consideraciones sobre los adolescentes o estudiantes de Secundaria, en relación con la Música.




    2.3.1. Educación musical versus enseñanza musical




    Hablar de educación musical en lugar de enseñanza musical nos parece más acertado, porque consideramos que la música es esencialmente humana y, por tanto, debe contribuir al desarrollo de las mejores capacidades y actitudes del ser humano de cara a su crecimiento personal. Sin embargo, el proceso de enseñanza-aprendizaje musical es necesario e, incluso, imprescindible para esa educación.




    En este sentido, Willems (1994) destaca, en su obra El valor humano en la educación musical, el concepto de educación musical y lo distingue del de instrucción o enseñanza musical, por entender que la educación musical es, en su naturaleza, esencialmente humana  y sirve para despertar y desarrollar las facultades humanas.




    Existe una interesante obra titulada La música como proceso humano, en la que Patxi del Campo (1997) recopila la opinión de diversas personalidades del mundo musical. Concretamente, S. Yehudi (1997) resalta la importancia de la música en la vida, creando orden y armonía en el sujeto; eso lo considera educación musical: “Una educación musical es aquella en la que la vida en sí misma desarrolla como fuerza un gran trabajo de música. La música crea orden de entre el caos, el ritmo impone unanimidad sobre la divergencia, la melodía impone continuidad sobre la desunión y la armonía impone compatibilidad sobre la incongruencia” (p. 151).




    En esta línea, nos parece muy esclarecedora la opinión de Barenboim (2002), para el que la música es de los mejores medios para el desarrollo plenamente humano. Le preocupa la falta de educación musical en las escuelas:




    El estudio de la música es uno de los mejores medios para aprender algo sobre la naturaleza humana. Por esa razón me entristece tanto que la educación musical sea prácticamente inexistente hoy en las escuelas. Educación significa preparar a los niños para la vida adulta; enseñarles cómo actuar y qué clase de seres humanos quieren ser. Todo lo demás es información y puede aprenderse de forma muy simple. Para tocar música bien, tienes que alcanzar el equilibrio entre tu cabeza, tu corazón y tu estómago. Y si uno de los tres no está ahí, o está de una forma demasiado intensa, no puedes usarlo. ¿Qué mejor medio que la música para mostrar a un niño cómo ser humano? (Barenboim y Said, 2002, p. 41).




    Hay autores que relacionan la educación musical con el logro de “la musicalidad”, es decir, asimilar la música en la propia vida. “El objetivo de la educación musical es promover procesos de musicalización” (H. de Gainza, 1997, p. 121). Elliot (1997) también afirma que la musicalidad puede ser enseñada y aprendida y, desde esta perspectiva, considera que “la educación musical es desarrollar la musicalidad de todos los estudiantes a través de la resolución activa de problemas musicales, en una relación equilibrada con los desafíos musicales apropiados a cada paso del camino” (p. 26).
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