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			¿La música es capaz de trascender los márgenes culturales y conectar a las personas? En esta obra se aborda la evolución de la música en plataformas digitales audiovisuales como YouTube y TikTok, donde videoclips, covers, retos virales y memes musicales redefinen la identidad cultural de individuos y colectivos. Partiendo de un contexto eminentemente digital, este libro explora las expresiones narrativas a través de múltiples melodías que convierten la música en un canal de aprendizaje, autoexpresión y empoderamiento. Un viaje en el que se desafían los límites de la creatividad y la imaginación, y en el que las historias y anécdotas de individuos de todo el mundo se entrelazan al son de contenidos populares. Por medio de un extenso análisis bibliográfico y de contenidos sobre el papel de la música en redes sociales, se plantea un fenómeno transmedia que transforma el modo en que hoy disfrutamos, compartimos y experimentamos las canciones en Internet. Una práctica que sirve (y se sirve) de la interconexión entre la persona, la música y el medio digital, otorgándole a la composición un valor transhumano que lo aleja del mero producto industrial, y que dirige el activo, altamente reproducible y reinterpretable, hacia expresiones narrativas de liberación y descolonización.

			Introducción

			Las narrativas transmedia han resultado un punto clave para comprender la expansión de universos imaginados desde el cine, la literatura, la televisión, los cómics y la música (Jenkins, 2003). Este fenómeno, integrante de la cultura de la convergencia, conduce a una profunda reconfiguración de las relaciones entre tecnologías, industrias, mercados y públicos (Jenkins, 2008). Una corriente que, consecuentemente, ha generado la génesis de modelos de comunicación híbridos (Islas, 2009), donde los usuarios participan activamente en la creación y compartición de abundantes volúmenes de contenidos en un dinámico y cambiante entorno narrativo.

			La cultura de la convergencia ha sido objeto de estudio durante un extenso período de tiempo, siendo anticipada en los pioneros trabajos de Marshall McLuhan, quien proyectaba su visión hacia un futuro caracterizado por una simultaneidad espaciotemporal como consecuencia da los avances electrónicos. En sus exposiciones, McLuhan y Powers (1995) postulaban la idea de que las extensiones de la conciencia humana se extenderían hacia el medio, permitiendo a los individuos participar de forma simultánea en múltiples ubicaciones. 

			Esta simultaneidad ha sido una de las impulsoras fundamentales para la configuración social de Internet. Los usuarios han adquirido un rol más activo y participativo, convirtiendo los procesos de «socialización» de redes sociales (Zulli et al., 2020) en desafíos en los que las comunidades digitales son más rápidas que las normas y reglas establecidas por las plataformas y la industria. A medida que surgen nuevas formas de interacción y conversación, la creación, consumo, compartición y resignificación de contenidos, pasan a conformar una «lógica cultural» asentada sobre una economía de la atención digital que explota la creatividad (Kumari, 2021).

			En este contexto, la música juega un papel central como eje vertebrador de la comunicación y el aprendizaje digital. A lo largo de la historia, la música ha sido considerada un medio de expresión emocional, considerándose un elemento unificador de todas las artes (Sánchez-Porra, 2013). Sin embargo, con el surgimiento del canal Music Television (en adelante, MTV), se convirtió en un producto industrial estrechamente vinculado a la publicidad (Caro-Oca, 2014). A medida que el presupuesto para vídeos musicales, la caída de venta de discos, o la diversificación de la distribución online emergían, la música migraba sin pausa hacia un escenario digital donde se volvía efímera, viral, mimética (Abidin, & Kaye, 2021; Sánchez-Olmos, & Viñuela, 2017a). 

			En este escenario, la sinergia entre imagen, texto y música (Riera, 2013) originaba lo que exploraremos como «música transmedia», en virtud de la cual los usuarios convierten la producción musical en contenido digital ajustado a los procesos y vivencias informales, así como a los eventos socioculturales en línea. En especial, plataformas como YouTube o TikTok ponen al servicio de las personas herramientas y affordances («propiedades hardware y software con las que se relacionan las personas en redes sociales, plataformas, apps y tecnologías, delimitando modos de expresión y usabilidad específicos») (Vizcaíno-Verdú, 2023, p. 123), en las que la visualización de la música y la musicalización de lo visual se antepone (Sedeño-Valdellós et al., 2016), propiciando un desarrollo transmediático único. 

			Estas prácticas musicales unifican contenido, computación, educación y comunicación en un ávido interés cultural y social, arraigado en la intención de construir narrativas, y que trasciende estereotipos, contrarresta discursos de odio y pone de relieve intereses diversos y heterogéneos. En otras palabras, los usuarios de redes sociales parecen apropiarse de la música industrial (comprendiéndose esta desde una perspectiva mercantilista, discográfica y publicitaria), para expresar nuevas crónicas, convirtiéndose en los principales aprendices y expertos de los vernáculos musicales en red (Kidd, 2021).

			Con esto, la música transmedia ha creado una simbiosis vídeo-musical que ha generado en Internet una suerte de fanvids, tendencias, retos musicales virales y audio memes, que expanden narraciones preexistentes ficcionales y no ficcionales a través de propuestas creativas que difieren o reformulan la historia original, dirigiendo sus pretensiones hacia la resignificación de nuevas y ricas experiencias en formato sonoro.

			Así, se entiende que la música, como conductora de expresiones socioculturales bajo una ineludible inteligencia colectiva, favorece la descolonización del producto originariamente industrial por medio de procesos digitales, datificados y primordialmente plataformizados. Cuestiones que se abordan extensamente en cuatro capítulos enfocados en la arqueología industrial de la música, el impacto del fenómeno transmedia en su expresión musical, el rol de los usuarios creativos y el potencial de este arte para catalizar cambios sociales en el entorno digital.

			1. 

			Expresiones musicales desde la industria a la plataformización

			La historia de la música ha resultado un fenómeno evolutivo constante (Youngblood et al., 2023), especialmente significativo en lo referido al tránsito desde la industria discográfica a la era de la plataformización (van-Dijck et al., 2018). En el siglo xx, la música estaba estrechamente ligada a la industria cultural, dirigida por grandes sellos discográficos que controlaban la producción, distribución y promoción de las composiciones de artistas y grupos musicales (Caro-Oca, 2014). Los compositores dependían de contratos para lanzar sus trabajos y obtener visibilidad, delimitando un modelo de negocio que favorecía estilos y artistas con potencial comercial.

			A medida que Internet ganó popularidad, la industria discográfica se enfrentó a desafíos sin precedentes. La piratería en línea (Jyh-Shen et al., 2005; Borja, & Dieringer, 2022) y las redes de intercambio de archivos permitieron a los usuarios acceder a música de forma gratuita (Aguiar, 2017). Como consecuencia, la industria vio debilitadas sus ventas y su poder de control sobre el mercado (Graham et al., 2004). Si bien esta digitalización también concedió una mayor visibilidad a los artistas independientes. Plataformas como MySpace y YouTube brindaron una oportunidad singular para que músicos emergentes o amateurs compartieran su trabajo directamente con el público desde sus estudios u hogares, sin la necesidad de intermediarios (Edmond, 2014).

			El modelo de la música digital siguió prosperando con la llegada de las plataformas en streaming, como Spotify, Apple Music y Amazon Music (Huang, 2023). Estos servicios facilitaban a los oyentes el acceso a extensos repertorios musicales mediante un modelo de suscripción o financiamiento a través de publicidad. Asimismo, conferían comodidad y accesibilidad, permitiéndoles descubrir y disfrutar de la música de manera instantánea, así como personalizar sus listas de reproducción conforme a sus preferencias. Sin embargo, también planteaban un gran reto para los artistas, debido a que las regalías abonadas por estas plataformas a menudo eran mínimas en comparación con las ventas físicas o las descargas digitales (Bazzara, 2023).

			Con la llegada y consolidación de las redes sociales, la industria musical afrontó otro cambio trascendental. Desde un punto de vista mercadotécnico, plataformas como Instagram (Jaramillo-Dent et al., 2021) y YouTube (Vernallis, 2013) se convirtieron en herramientas indispensables para la promoción de artistas y el establecimiento de conexiones directas con los fans (Rogers et al., 2023). A su vez, los artistas comenzaron a emplear estrategias de marketing digital para llegar a públicos globales y heterogéneos, generando interacciones y garantizando el engagement (nivel de compromiso entre audiencias y contenidos, marcas, productos o plataformas) (Zyminkowska, 2019), y facilitando a los usuarios la compartición de música, ya sea desde la propia producción (performances), hasta la viralización o mimeficación (Vizcaíno-Verdú, & Abidin, 2022). De hecho, algunas de estas plataformas crearon sus propios proveedores de vídeos musicales (Vevo en YouTube o SoundOn en TikTok) (SoundOn, 2023; Vevo, 2023).

			Indudablemente, la evolución de las expresiones musicales desde la industria discográfica hasta las plataformas digitales ha experimentado un proceso análogo al de un melódico y cautivador crescendo en una sinfonía. En este contexto, la tecnología ha protagonizado un proceso de creación, distribución y consumo musical transformador donde artistas, sellos y plataformas colaboran y se adaptan a públicos cada vez más creativos, plurales y diversos.

			1.1. Evolución sonora: Del sello discográfico a la MTV

			Con la llegada del romanticismo, la música adquirió un valor más amplio a nivel estético y retórico, convirtiéndose en el elemento aglutinador sobre el cual el resto de las artes se unirían para formar un todo (Riera, 2013). Tanto es así que, desde los ochenta, la música ha sido considerada un medio de comunicación fundamental para expresar sentimientos, estados de ánimo y sucesos (Sánchez-Porra, 2013), sometiéndose a cambios impulsados por modelos de negocio y formas culturales, y convirtiéndose en una entidad cambiante y corporativa que combina elementos artísticos y estrategias de marketing (Roig, & Cornelio-Esquerdo, 2014). 

			En otros términos, la música ha experimentado un proceso complejo que ha dado forma a su configuración y distribución industrio-digital. Entre los hitos clave que conforman esta evolución, destacan la consolidación de los sellos discográficos y la constitución de la MTV, que dejaron una huella sustancial en el modo en que la música alcanzaba y movilizaba a los públicos (Tannenbaum, & Marks, 2012).

			El sello discográfico fue el protagonista indiscutible de la industria musical durante gran parte del siglo xx. Actuando como intermediario entre artistas y masas, garantizaba la producción, distribución y promoción de las obras musicales (Macy et al., 2016). Similar a un orfebre refinando su joya, las discográficas pulían el talento de los artistas y los presentaban al mundo en formatos físicos, como vinilos y discos compactos (Palm, 2017), que servían como portadores de las emociones e inspiraciones musicales. 

			No obstante, y con el advenimiento de la televisión y la creciente influencia de los medios de comunicación, surgió un nuevo medio de difusión que revolucionaría la escena visual y musical: la MTV. Esta cadena de televisión estadounidense, que nacía el 1 de agosto de 1981, proyectaba las melodías y las imágenes de los artistas directamente a los hogares de millones de personas en todo el mundo (Westrup, 2023). O, como expresan Sánchez-Olmos y Viñuela-Suárez (2017a), suponía la aproximación entre la industria musical moderna y la publicidad. Es decir, se comenzaba a producir un cambio de paradigma, donde la música dejó de ser únicamente un sentido auditivo para convertirse en una experiencia visual y corporativa. 

			Esta concepción alude a la referencia de Ludwig van Beethoven que, ya en 1808, distinguía la capacidad de la música para evocar imágenes en una mimetización del sonido. Un proceso que Selva (2012) describe como «sinestesia», y que entendemos como aquella percepción psicológica generada por una sensación referente a otro sentido. A saber, ver sonidos o probar u oír colores. En la misma línea, Roncallo-Dow y Uribe-Jongbloed (2017) señalaban que la música y la imagen constituían dos textos yuxtapuestos que conformaban uno tercero, generando «hipotextos musicales» e «hipertextos visuales», y condicionando así la música a la representación visual por medio de expresiones como el vídeo musical o el videoclip. Es decir, la llegada de la MTV significó un fenómeno de simbiosis cultural, donde la música y la imagen se fusionaban en una danza armoniosa. La música ya no solo se escuchaba, sino que ahora también podía verse a través de una pantalla.

			Los videoclips encontraron su lugar en este escenario, y rápidamente se convirtieron en una poderosa herramienta para artistas y productoras. Thriller, de Michael Jackson, se convertiría, entonces en el videoclip promotor por excelencia de los vídeos musicales narrativo-cinematográficos de los ochenta. Este producto, objeto de diferentes estudios, fue definido como: 1) una realización audiovisual dirigida a fomentar el consumo musical entre los más jóvenes (Durá, 1988); 2) una creación con vocación cinematográfica que surge de las inquietudes subculturales, que actúan como reclamo juvenil, vehiculando la autoafirmación, difusión y propaganda de grupos y movimientos musicales; 3) una construcción narrativa que interrelaciona música e imagen en una obra única (Tarín-Cañadas, 2013); 4) y un formato publicitario impulsado por la industria discográfica para favorecer la venta de discos (Marques-Cuadra, & Sedeño-Valdellós, 2017).

			Así, nos encontrábamos ante verdaderas piezas de arte audiovisual que enriquecían la experiencia narrativo-musical del espectador (Sedeño-Valdellós, 2017). Los artistas ya no solo debían cautivar con su música, sino también con su estética y puesta en escena, creando una dimensión visual que complementara su mensaje artístico (Caro-Oca, 2014). 

			Evidentemente, como toda revolución, la irrupción de la MTV también trajo consigo desafíos y críticas. Algunos argumentaron que la música se estaba convirtiendo en un espectáculo visual y publicitario, en detrimento de su esencia artística y profundidad emocional (Sánchez-Porras, 2013). Se extendía el temor de que la apariencia y la imagen publicitaria estuvieran reemplazando la autenticidad y la calidad musical, transformándose en una suerte de «musicidad» (música y publicidad) (Sánchez-Olmos, 2009). 

			A pesar de las controversias, la MTV demostró ser un catalizador en la evolución sonora al abrir nuevas puertas para artistas emergentes y géneros musicales divergentes. Esta cadena se convirtió en un faro para la diversidad musical, difundiendo estilos que no habrían alcanzado notoriedad en los medios tradicionales (Prato, 2018). O expresado de otro modo, la MTV emergió con un abanico mediático de sonidos, permitiendo que múltiples expresiones músico-visuales encontraran su lugar en el panorama global, siendo considerada, en su totalidad, una producción publicitaria en sí misma, desde sus spots, hasta sus noticias, entrevistas y videoclips (Kinder, 1984).

			En conjunto, estas descripciones exteriorizaban algunas coincidencias y disimilitudes, siendo la académica en estudios sobre cine y música, Carol Vernallis (2013), quien anuló sus diferencias en términos funcionales. La autora destacaba que el papel de plataformas digitales como YouTube guiaban el videoclip hacia nuevas estéticas, precisándolo como un formato audiovisual y experimental con objetivos originalmente promocionales (hoy, indefinidos), cuya relación imagen-sonido evolucionaban progresivamente para adaptarse al medio (en este caso, la red social). 

			Muestra de ello son los trabajos sobre las nuevas estéticas de los vídeos musicales en YouTube de Vernallis (2010), el engagement suscitado en torno a estos productos (Schneider, 2016), o los modos en que los prosumidores (productores y consumidores de contenidos en línea) (Toffler, 1995), escuchan, crean y comparten música actualmente en la plataforma (Vizcaíno-Verdú et al., 2023). O, también, los estudios que abordan las nuevas configuraciones comerciales de TikTok para con la música (Toscher, 2021), originando inéditas estrategias de lanzamiento (Pérez-Ordóñez et al., 2023). 

			En suma, nos hallamos ante un fenómeno en constante expansión, donde los modelos de distribución se adaptan de manera única a la nueva era de difusión y experimentación: la plataformización de la música. Este proceso ha generado un ambiente dinámico que ha impactado en la producción, consumo y participación musical.

			1.2. El impacto de la plataformización 
en la distribución musical

			En la última década, el nacimiento de incontables plataformas ha transformado la distribución musical, afectando a todos los agentes implicados, desde prosumidores hasta artistas y discográficas. Según van-Dijck et al. (2018), este fenómeno se enmarca en lo que se denomina «la sociedad de las plataformas» o la «plataformización», donde la escenografía digital resulta clave en la mediación y acceso a la música. 

			La plataformización marca el devenir de la sociedad, modificando la forma en que interactuamos, consumimos y accedemos a una amplia gama de servicios y productos digitales. Esta proliferación de plataformas facilita la intermediación entre usuarios, proveedores y consumidores (Wichmann et al., 2021), donde ejemplos como Amazon, Google, Uber, Airbnb, entre otros, protagonizan la vida cotidiana de las personas, cambiando su modus operandi en la adquisición de bienes o en el acceso a la información (Nieborg et al., 2023).

			En efecto, el impacto de la plataformización se ha extendido hacia múltiples aspectos de la sociedad moderna. En términos económicos, las plataformas han revolucionado la forma en que se lleva a cabo el comercio y la prestación de servicios, generando nuevos mercados y oportunidades para emprendedores y pequeñas empresas (Casilli, & Posada, 2019), y permitiéndoles llegar a una audiencia global sin la necesidad de una infraestructura física costosa (van-Dijck, 2020). Sin embargo, también ha generado debates sobre la concentración de poder y la competencia desleal, donde las grandes corporaciones ejercen un control significativo sobre el mercado y los precios. 

			Este fenómeno también ha influido notablemente en la forma en que nos comunicamos y relacionamos. En plena vorágine plataformizada, redes sociales como Facebook, YouTube, Twitter, Instagram, TikTok o Twitch, alteran la manera en que conectamos e interactuamos con otros, y la forma en que consumimos y compartimos información (Barbeta-Viñas, 2023). 

			En el ámbito cultural, la plataformización ha dado lugar a cambios en la forma en que se desarrolla el universo digito-industrial. Plataformas como Netflix o Spotify han transformado la forma en que accedemos a contenidos culturales, como producciones cinematográficas, serializadas o musicales (Nieborg, & Poell, 2018). Estos sitios ofrecen una amplia variedad de productos audiovisuales y nuevas formas de descubrirlos, a menudo poniendo en tela de juicio su opaca estructura algorítmica a la hora de seleccionar y visibilizar unos contenidos sobre otros. Estas plataformas, señalan Nieborg y Poell (2018), juegan, en este sentido, un papel clave en la diseminación musical, facilitando la accesibilidad y el alcance «glocal» (de lo local a lo global) (Park, & Kim, 2023) de composiciones profesionales y amateurs (Hyunsuk et al., 2018). 
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