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		El índice es, según el diccionario, una «lista ordenada de los conceptos, de los nombres propios que aparecen en una obra, con las indicaciones necesarias para su localización». Pero también es un «catálogo de libros de lectura prohibida». Tú decides si este índice es una cosa u otra. O tal vez son ambas al mismo tiempo.
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			Sinopsis

		

		
			El arte de ser humanos es un fascinante viaje a través de las artes, la neurociencia y la educación que redefine el modo que tenemos de percibir el mundo y a nosotros mismos. David Bueno explora magistralmente cómo las artes —desde la música y la poesía hasta la ciencia y la filosofía— son una expresión única de la humanidad y un motor esencial para el crecimiento cognitivo, emocional y social.

			Con ejemplos reales y una sólida base científica, nos demuestra que el cerebro procesa, interpreta y se enriquece a través del arte, y nos enseña cómo aprovechar estas conexiones para transformar la educación y nuestra manera de vivir.

			El arte de ser humanos es una obra imprescindible que conecta la ciencia con el humanismo, invitándonos a descubrir el Homo artisticus que todos llevamos dentro y a utilizar la creatividad y el pensamiento crítico para construir una sociedad más rica, plena y libre.

		

	
		
		
			El arte de ser humanos

			

			David Bueno

			 

			 Traducción de Olga García Arrabal

		

		
			[image: ]

		

	
		
		
			 

		

		
			A Maria, mi compañera en cada paso de este viaje
que compartimos, y a nuestros hijos, Arnau y Gerard.
 Fuentes inagotables de curiosidad, siempre me espoleáis
 el deseo de explorar, aprender y soñar.

		

	
		
		
			 

		

		
			En mi mente, tenía otra imagen del hombre.

			De la poeta india TEJI GROVER
en Com espigues de blat amb vents de l’est (2011)

		

	
		
		
			PRÓLOGO MISCELÁNEO O MISCELÁNEA PROLÍFICA

			El título de este prólogo puede parecer un juego de palabras, y lo es, pero pretende ir más allá; al igual que las artes, que también sobrepasan lo evidente y actúan de puente entre aquello que es tangible y lo intangible, entre la razón y la emoción, entre el yo y los otros, y entre los otros y el yo. Y, además, tal como espero demostrar, pueden hacer de puente entre las percepciones y el pensamiento, y entre la educación y la vida. Pretendo que este prólogo y el título que lo encabeza sean, para empezar, una declaración de intenciones, un marco de referencia de los objetivos de este ensayo y un compromiso con el lector.

			Vamos a analizarlo. Una miscelánea es una «mezcla de cosas varias que se compone de elementos diversos», y también una «colección de escritos sobre materias varias». En este libro encontrarás capítulos sobre temas diversos pero que, al mismo tiempo, tienen un hilo conductor común: el arte. O, mejor dicho, las artes, en plural, con todos los elementos que llevan asociadas y comparten todas ellas, desde las artes plásticas hasta las escénicas y musicales, pasando por las literarias como la poesía, y también la ciencia y la filosofía, que, como veremos, nuestro cerebro interpreta y utiliza de forma literalmente artística. ¿Qué hacen y qué le hacen las artes al cerebro y cómo las podemos aprovechar en nuestra vida cotidiana y, muy especialmente, en la educación? Por ello este prólogo, como verás a continuación, está organizado en forma de miscelánea, a partir de seis textos breves sobre aspectos que abordaremos en el libro, como estímulo y como provocación.

			También he utilizado las palabras prólogo y prolífico. Estos dos términos no tienen una relación semántica directa, aunque comparten el mismo prefijo, pro-, que significa ‘a favor de’, ‘en favor de’ o ‘al inicio de’. Este libro pretende ir a favor y en favor de las artes, en sentido amplio y plural, y también quiere ser un inicio de concienciación del papel de las artes en la construcción de la identidad individual y de las relaciones humanas desde la perspectiva de la neurociencia educativa.

			Prólogo proviene del latín prologus, que significa «preámbulo» o «introducción». El prefijo pro- se combina con logos, que quiere decir «palabra» o «discurso» en griego. El prólogo es, por tanto, el inicio de un discurso o una parte de la obra que favorece el discurso. Eso es lo que quiero que sea la miscelánea de recortes que encontrarás a continuación, una inducción al discurso.

			Prolífico, en cambio, proviene del latín prolificus, que significa «fertilidad» o «productividad». Aquí el prefijo pro- se combina con -ficus, que quiere decir «generar» o «producir» en latín. Porque también quiero que este prólogo aporte ideas que fecunden y fertilicen el discurso posterior, y que lo hagan tan productivo como sea posible.

			Estos son dos de los ambiciosos objetivos que me he planteado al escribir este libro. Que sirva de introducción a la pregunta de por qué es necesario utilizar las artes en educación y en nuestras vidas. Y que, además, sea productivo y genere cambios. Todo ello explicado desde la perspectiva de la neurociencia educativa —o la neuroeducación, que es el nombre con que se conoce más habitualmente—. En inglés, esta disciplina académica suele llamarse Brain, Mind and Education (cerebro, mente y educación), un nombre más explícito que en castellano, dado que incluye los tres aspectos fundamentales que incorpora: la neurociencia, que estudia cómo es, cómo se forma y cómo madura el cerebro, tanto desde las vertientes biológica y genética como también de la interacción con el ambiente que nos rodea; la psicología, que estudia y analiza la mente humana, y la pedagogía, que hace propuestas con carácter educativo.

			Tampoco es baladí una de las definiciones de índice que he mencionado al principio del libro: «Catálogo de libros de lectura prohibida». ¿Libros de lectura prohibida en el siglo XXI?, quizá os estaréis preguntando. En muchos países sí existen, desgraciadamente. Aquí, no obstante, me refiero de forma metafórica a temáticas que, especialmente cuando se habla en clave educativa, y a pesar de que a mucha gente se le llene la boca hablando de ellas, a menudo se vacían rápidamente de contenido. Y al final acaban siendo proscritas. Como sucede con frecuencia, por desgracia, con las artes. Y también quiero referirme metafóricamente a cuestiones que pueden ser controvertidas, y que precisamente por eso opino que deben tratarse.

			De hecho, con esta expresión deseo hacer una invitación a explorar y cuestionar las propuestas que voy a hacer. Ya hablaremos de ello cuando llegue el momento, porque este libro pretende ser un revulsivo crítico de estos temas. Este es el tercer objetivo ambicioso que me he planteado. Porque la expresión «libros de lectura prohibida» también puede remitir metafóricamente a ideas subversivas que en ocasiones no podemos expresar libremente por miedo a la desaprobación y la censura social. Pero puede referirse asimismo a ideas innovadoras y creativas surgidas de la curiosidad que nos despierta explorar aquello que consideramos prohibido.

			Comencemos con la miscelánea prolífica de este prólogo misceláneo.

			1

			En 1955, el músico estadounidense Chuck Berry escribió uno de los temas más icónicos del rock and roll: Johnny B. Goode. Inspirado en un compañero que tenía problemas con el alcohol, al que amistosamente le decía «Johnny, sé bueno» (Johnny be good), habla de una persona que, pese a no saber leer ni escribir, se convierte en un guitarrista de gran talento. Tampoco sabían leer ni escribir, porque aún no se había desarrollado ningún sistema de lectoescritura, los músicos que utilizaron la flauta paleolítica hallada en la cueva de Geissenklösterle, en Alemania. Fue construida con un hueso de cisne blanco hace más de 40.000 años, y es el instrumento musical más antiguo que se ha encontrado. No sabemos qué melodías interpretaban: ¿tenían la solemnidad de la música gagaku japonesa o se parecían más a una sinfonía renacentista? ¿Transmitían la delicadeza romántica de las composiciones de Frédéric Chopin o la energía desbordante de las óperas de Richard Wagner? ¿Acaso el ritmo del rock and roll?

			En lo profundo de Luisiana, cerca de Nueva Orleans,

			en mitad del bosque entre los árboles eternos

			había una cabaña hecha de madera y tierra

			donde vivía un campesino llamado Johnny B. Goode

			que nunca aprendió a leer ni escribir

			pero que tocaba la guitarra como los ángeles.

			Fragmento de Johnny B. Goode, de Chuck Berry. 
Traducción en castellano a partir de la del autor.

			2

			Hace 4.700 años, la cultura sumeria generó el primer poema de la historia de que se tiene constancia, el Poema de Gilgamesh. Proviene de la fusión de diversos fragmentos anteriores. Se ha conservado porque, pocos siglos antes, hacia el 3150 a. C., se había desarrollado uno de los primeros sistemas de escritura conocidos, el cuneiforme. Es un tipo de escritura logográfica en la que cada símbolo, de tipo abstracto, representa una palabra o un morfema. Se cree que deriva de un sistema simbólico mucho más antiguo, de origen neolítico, de hace unos 10.500 años, que se empleaba en la misma área geográfica. También se han hallado poemas fijados en escritura jeroglífica en los que se recogen cantos de trabajo y mitos religiosos de esta cultura. Se escribieron veinticinco siglos antes de nuestra era.

			«Tú eres bello, Endiku, tú eres como un dios.

			¿Por qué rondas por la estepa como los animales?

			Ven, te llevaré a Uruk-el-Corral,

			al templo puro, allí donde viven Anu e Ishtar,

			allí donde se encuentra Gilgamesh, perfecto en fuerza,

			allí donde, como un toro, domina el pueblo.»

			Ella le habló y él estuvo de acuerdo:

			su corazón sereno iba en busca de un amigo.

			Tablilla I, 210-215. Traducción en castellano 
a partir de la de Lluís Feliu y Adelina Millet 
para editorial Adesiara, 2022.

			3

			
			Uno de los primeros artistas plásticos modernos que experimentó con el arte abstracto fue la pintora sueca Hilma af Klint. En 1906 realizó una serie de obras que contenían, simplemente, motivos geométricos. El mérito, sin embargo, suele llevárselo Vasili Kandinski, principalmente por una cuestión de sesgo de género. A pesar de que la palabra arte se puede usar en masculino y en femenino, lo que le confiere una universalidad total, el olvido de las mujeres que han roto moldes ha sido la tónica durante milenios. Tal como escribió la poeta china Yu Xuanji hace más de 1.200 años: «Odio que mis vestidos de mujer / resten valor a mis poemas» (en Pedra i pinzell, Editorial Alpha, 2012). Volviendo al arte abstracto, la obra de Vasili Kandinski Pintura con círculos, de 1911, es un ejemplo temprano. El desarrollo moderno hacia la abstracción encuentra su justificación teórica en el ensayo Abstracción y empatía, del filósofo e historiador del arte alemán Wilhelm Worringer. Publicado en 1908, analiza el arte con relación a los aspectos psicológicos y emocionales del ser humano. Sostiene que existe una tendencia inherente hacia la abstracción, y argumenta que el arte abstracto puede proporcionar una forma de liberación de la realidad y una expresión de la subjetividad del artista. No obstante, hace más de 40.000 años, en el Paleolítico superior, nuestros antepasados ya dejaron muestras abstractas de arte parietal, de finalidad y significado desconocidos: círculos, espirales, cruces, aspas, laberintos y otros motivos geométricos. Muy posiblemente, como se dice que proponían Miró y Picasso, «el arte se avanza a la revolución».
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			Figura bitriangular del abrigo del barranco de Sant Jaume, en la comarca del Segrià, Cataluña. Paleolítico superior. Dibujo del autor a partir del original.

			4

			Hace 5.500 años, en el Neolítico tardío, nuestros antepasados inventaron un objeto revolucionario: la rueda. No es posible precisar una fecha ni un inventor, ya que diversas culturas la desarrollaron de forma independiente. Mucho antes, hace 1,5 millones de años, los Homo erectus, unos antepasados directos de nuestro linaje, lograron un avance posiblemente más importante: domesticaron el fuego. Fue un punto de inflexión en la evolución humana, ya que les permitió cocinar alimentos, mantenerse calientes, iluminar la oscuridad y defenderse de los depredadores. También tuvo un impacto profundo en el desarrollo social y cultural: poder disfrutar, al amparo de la calidez de una fogata, de buenas historias, que permitían potenciar los vínculos sociales y, también, cotillear. Es muy probable que fuese el inicio de la transmisión oral de la cultura, un hecho que coincidió con la salida de África de los primeros homínidos y su diseminación por todo el mundo. Centenares de miles de años después, en el siglo XVII, el filósofo racionalista francés René Descartes estableció, en el Discurso del método, las bases del método científico. Fundamentó la razón como guía para la generación de conocimiento, lo que provocó la separación cartesiana entre las humanidades y las artes, por un lado, y las ciencias, por el otro. Hasta ese momento habían ido de la mano.

			
			5

			El primer documento en el que se menciona de manera explícita el cerebro está en el Papiro Edwin Smith, que se compuso utilizando escritura hierática. Se escribió hacia el año 1700 a. C., pero todos los datos de que se dispone indican que está basado en un documento anterior, aproximadamente del año 3000 a. C. Se supone que el texto original fue redactado por Imhotep, sumo sacerdote, arquitecto inventor de las pirámides escalonadas y polifacético y prolífico médico del faraón Zoser, del Imperio Antiguo. En él se describen remedios para heridas abiertas del cráneo, como la aplicación de leche para las orejas y la desinfección y vendado de la herida. No obstante, parece ser que en aquella época los egipcios no concedían demasiada importancia al cerebro. Durante el proceso de momificación era de los pocos órganos que descartaban y no conservaban dentro de un canope para la eternidad. En el extremo opuesto encontramos a Hipócrates (460-377 a. C.), médico de la Grecia clásica. En su tratado Sobre la enfermedad sagrada, escribió: «Los hombres deberían saber que del cerebro y solo del cerebro vienen las alegrías, el placer, el reír, el ocio, las penas, el dolor, el abatimiento y las lamentaciones». Sin embargo, no fue hasta el siglo XIX cuando Santiago Ramón y Cajal describió por vez primera cómo son las neuronas y cómo se organizan y se conectan entre sí para formar el cerebro. Y tan solo hace poco más de veinte años que podemos analizar cómo se activa este órgano utilizando tecnologías no invasivas.
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			Símbolos que identifican el cerebro en el Papiro Edwin Smith.

			6

			Uno de los primeros currículums educativos de que se tiene constancia histórica data del año 350 a. C. y es obra de Aristóteles. Se basaba en cinco periodos de desarrollo. El primero era la infancia. Consideraba que era la época de crianza en que se forman los hábitos. El segundo periodo iba desde el fin de la lactancia hasta los cinco años, y servía para desarrollar los buenos hábitos, pero sin lecciones ni obligaciones. La siguiente etapa abarcaba hasta los siete años, y consistía en la profundización de los hábitos. En estas tres primeras etapas, el juego tenía una importancia capital para el desarrollo físico e intelectual. Luego, desde los siete años y hasta la pubertad, creía que las materias más importantes debían ser la educación física, la música y el dibujo, y también se iniciaban en la lectura y la escritura. Es decir, las artes en general. Finalmente, a partir de la pubertad comenzaba la educación liberal, que se impartía en los liceos. Incluía materias como las matemáticas, la lógica, la metafísica, la ética, la física y la biología, pero también mantenía las artes en general. Después de casi 2.400 años de evolución cultural en que ha habido numerosas aportaciones pedagógicas, ¿dónde han ido a parar las propuestas artísticas aplicadas a la educación de Rosa Sensat, Francesc Ferrer i Guàrdia o Maria Montessori? ¿Y de tantos otros pedagogos como John Dewey, Rudolf Steiner, Ellen Key o Paulo Freire? Actualmente, en el currículum de educación primaria, que es la etapa que va de los seis años hasta la pubertad, solo se reserva un 10 por ciento de las horas lectivas a las artes y un 7,3 por ciento a la educación física.

		

	
		
		
			INTRODUCCIÓN

			Nosotros, bien mirado, no somos más que palabras,

			ordenadas, si queréis, con altiva arquitectura

			[...]

			Nos nutrimos de palabras

			y, algunas veces, habitamos en ellas.

			[...]

			el tiempo que no es más

			que un gran bosque de palabras.

			Y nosotros somos los pobladores de ese bosque.

			MIQUEL MARTÍ I POL,
fragmentos de «Nosaltres, ben mirat»,
Paraules al vent (1954)

			La poesía es, según el diccionario, «el arte del lenguaje que consiste en expresar según un ritmo, normalmente el del verso, uno o diversos temas, una idea, un sentimiento, a los cuales cada poeta quiere dar un valor propio y universal al mismo tiempo». Dicho de manera más poética, es una danza de palabras donde el ritmo, la sonoridad y las imágenes se combinan para expresar emociones, pensamientos y experiencias de un modo artístico, evocador y, con frecuencia, también provocador. Es una forma de expresión que permite captar la belleza, la profundidad y la complejidad de la vida en un espacio concentrado, utilizando la lengua de manera creativa y simbólica. Es una ventana al alma, entendida como la llama interna donde se entrelazan la emoción y la razón. Es también una manera de mirar el mundo con nuevos ojos, y de compartir esta visión con los demás. Pero no porque nos sintamos obligados a ello, sino para poder asumir el reto de interpretarlo y reinterpretarlo. Es una llamada a sentirnos conectados con nosotros mismos y con el mundo.

			La poesía comparte su esencia con la música y con las artes plásticas y escénicas. Y, aunque puede parecer un contrasentido, también con la ciencia y la filosofía, como argumentaré. A través de procesos tan cautivadores y potentes como la creatividad y el simbolismo, genera formas de comunicación y de confrontación dentro de nosotros mismos y también respecto al mundo exterior. Todas las artes se convierten en una búsqueda constante del mundo interior y del exterior, y, al mismo tiempo, en una forma de expresarlo. Forman parte de nuestras vidas desde tiempo inmemorial, tanto desde la perspectiva personal, ontogenética, como también desde la evolutiva, filogenética. Entregad un lápiz a un niño que tenga la suficiente fuerza para sostenerlo y comenzará a hacer garabatos sobre cualquier superficie. Y luego los admirará, sorprendido de su propia creación. O dadle un sonajero y, de manera instintiva, se pondrá a ensayar sonidos y ritmos, que escuchará encantado. También de una forma instintiva, por simple imitación, aprenderá a hablar escuchando a las personas de su entorno, un aprendizaje que, para ser efectivo, requerirá un entorno que lo escuche con atención activa. Como veremos, desde el punto de vista evolutivo, el habla y las artes están íntimamente relacionadas.

			
ARTES HUMANAS Y HUMANIZADORAS


			Todas las culturas, absolutamente todas, han generado manifestaciones artísticas diversas, plásticas, musicales y escénicas, o en forma de relatos orales o escritos, que han situado en el centro de sus vidas: en los espacios públicos, en el hogar, engalanando el cuerpo de quien las lleva, en rituales o en momentos de ocio, o simplemente para el disfrute personal y colectivo. Incluso cabe la posibilidad de que algunas de estas artes sean anteriores a nuestra especie. Se han identificado figuras modeladas en piedra, de forma tosca pero de apariencia relativamente humana, que probablemente fueron labradas por antepasados nuestros hace entre 300.000 y 500.000 años. Y se sabe que los neandertales utilizaban ocres y otros pigmentos para decorarse el cuerpo, con finalidades posiblemente simbólicas o rituales, aparte de estéticas. El cultivo de las artes tiene, por tanto, aspectos evolutivos y biológicos muy interesantes.

			Asimismo, es común a todas las culturas el cultivo de la ciencia y la filosofía. Si no nos dejamos llevar por el etnocentrismo occidental, cabe reconocer que en todas las culturas y en todos los rincones del mundo se han realizado avances científicos en un sentido o en otro en función de las necesidades del entorno de cada población. Es preciso entender la ciencia como el proceso sistemático de descubrimiento, comprensión y explicación del mundo natural mediante la observación, la experimentación o la formulación de hipótesis y teorías, cuyo objetivo principal es poder predecir el comportamiento del mundo que nos rodea, generando conocimiento. Tiene en común con las artes el hecho de ser un proceso dinámico y colectivo, en el que la creatividad y la capacidad de abstracción, que también son la fuente de los simbolismos artísticos, se hacen igualmente imprescindibles. Y la exploración científica, como el cultivo de las artes, nace y se ve impulsada por la curiosidad y las ansias de búsqueda del mundo tanto interior como exterior.

			De forma paralela, todas las etnias han desarrollado visiones cosmogónicas y filosóficas de su vida y del universo. La filosofía es la indagación profunda y reflexiva sobre cuestiones fundamentales de la existencia humana y el conocimiento a través de procesos de análisis crítico y de razonamiento. Busca entender la naturaleza de la realidad, planteando preguntas esenciales sobre el significado de la vida, el conocimiento, la verdad, la ética, la estética y el propósito humano. La ciencia busca comprender el mundo, y la filosofía explora cómo dar sentido a la experiencia humana, ofreciendo propuestas de orientación para la conducta y el pensamiento. Como la ciencia y las artes, también trabaja a partir de la creatividad, la abstracción, la curiosidad y las ansias de búsqueda de los mundos interior y exterior.

			Las artes, en plural, que, para mí, como ya he avanzado y como trataré de demostrar en este ensayo, también deberían incluir la ciencia y la filosofía, son la expresión del sentir humano profundo ante la realidad. Son una característica central de las sociedades humanas, ya que, además de su significado explorador y de comunicación, también sirven como sistema de cohesión para transmitir ideas y normas culturales, historia, emociones, significados vitales y predicciones. Las artes son producto de la humanidad, y a la vez nos humanizan. Humanizar significa hacer que algo o alguien adquiera características o cualidades humanas, o hacer que un entorno o una situación sea más compasiva y considerada con las necesidades y sentimientos humanos. También se refiere a tratar a las personas con dignidad y respeto, reconociendo y valorando su humanidad, y a transformar las estructuras o los sistemas para hacerlos más accesibles, comprensibles y empáticos. Y, para mí, humanizar también significa compartir esa humanidad, generar, desde el respeto y el aprovechamiento de la diversidad, una humanidad compartida.

			En palabras del poeta catalán Marc Freixes:

			Tú, arte,

			que te paseas

			
			dentro de mí...,

			que haces maravilla

			de la creación,

			y amas sin condición

			a quien se te acerca para admirarte.

			Tú, arte,

			que te haces palabra

			y transformas las cosas.

			[...] [Eres la razón]

			de mi propia existencia.

			Porque sé que sin ti no soy nadie.

			«Tu, art», 2019. 
En el blog de poesía Versos.cat

			De algún modo, todos estos aspectos —creatividad, abstracción y curiosidad— deben estar relacionados en el cerebro. Deben tener, por tanto, una génesis biológica y evolutiva. Y también, por supuesto, deben tener un origen cultural y educativo. Esta es, para mí, la auténtica poesía de la humanidad, las artes que nos hacen ser unos seres únicos.

			
POR QUÉ UN «CATÁLOGO DE LIBROS DE LECTURA PROHIBIDA»


			Es en este contexto donde tienen cabida las definiciones de índice que he incluido precisamente en el «Índice»: «Lista ordenada de conceptos, de los nombres propios, que aparecen en una obra, con las indicaciones necesarias para su localización», pero también «catálogo de libros de lectura prohibida». Ya he explicado en el prólogo el motivo por el cual he incluido esta definición. En sentido metafórico, decir que algo es de lectura prohibida implica que es un tema o una información considerada tabú, controvertida o demasiado peligrosa para ser explorada o discutida libremente. Cuando hablo de lectura prohibida estoy haciendo una invitación justo en sentido contrario: a cuestionar lo establecido y a explorarlo con la mente abierta.

			Para algunas o muchas personas, las artes son un simple complemento cultural, especialmente en educación, un divertimento prescindible si no hay tiempo para todo. Tienen una visión extremadamente utilitarista de los aprendizajes, y por ello consideran que las artes plásticas, musicales o escénicas son prácticamente una pérdida de tiempo en contextos educativos, en los que hay que aprovecharlo para hacer cosas más serias o provechosas. Destacan, por ejemplo, algunos políticos y reformistas educativos que defienden la reducción de las artes en los planes de estudio en favor de asignaturas que consideran más prácticas y económicamente beneficiosas, con frecuencia en el sentido de rentables, como puedan ser las ciencias, la tecnología, la ingeniería y las matemáticas. En conjunto, estas cuatro áreas del conocimiento se denominan STEM, un término que en inglés tiene un doble significado. Por un lado es el acrónimo de Science, Technology, Engineering and Mathematics, pero además significa tallo, una palabra que puede usarse de manera metafórica para referirse al apoyo que se da a una estructura con objeto de conferirle consistencia.

			También hay visiones educativas que han incorporado una ‘A’ a STEM, y hablan de STEAM: Science, Technology, Engineering, Arts and Mathematics. Han incorporado las artes. Steam posee asimismo un doble significado en inglés: vapor, una palabra que se usa para hablar metafóricamente de la energía o del impulso que mueve algo hacia delante, y también de procesos de transformación o cambio, dado que el vapor se puede ver como una fase de transición del agua entre el estado líquido y el gaseoso. Cabe decir que, para mí, estos dos significados son aún más profundos. Un tallo es una materia sólida, con un volumen y una forma definidos y constantes. Si es flexible podrá combarse un poco, si conviene, para no romperse, pero si lo forzamos demasiado acabará partiéndose. Los líquidos, en cambio, también tienen un volumen constante, pero adaptan su forma al recipiente que los contiene. Son más adaptables al entorno. Y los gases, a su vez, no poseen forma ni volumen definidos; como los líquidos, adoptan la forma del recipiente que los contiene, pero a diferencia de los líquidos, también todo su volumen, puesto que se pueden comprimir o expandir para ocupar todo el espacio disponible. Su capacidad de expansión es virtualmente infinita. Para mí, eso es lo que aporta la ‘A’ de las artes en STEAM: impulso, transformación, expansión y adaptación, sin restar valor a los demás conceptos de este acrónimo, sino reforzándolos sinérgicamente.

			Tanto para las personas que tienen la visión stem como para aquellas que la tienen steam, algunos de los capítulos de este libro les pueden resultan de lectura prohibida. Porque pretendo demostrar, con criterios derivados de la neurociencia educativa, la importancia crucial de las artes, a cualquier edad, desde la infancia hasta la edad adulta, para desarrollarnos y continuar creciendo cognitiva y emocionalmente como seres humanos. Porque todas las artes —plásticas, musicales, escénicas, literarias y poéticas— forman parte intrínseca del hecho de ser personas, de nuestra propia naturaleza biológica y cultural. Pero también pienso demostrar que con eso no basta. Hacen falta conocimientos, necesitamos recordar conceptos y procesos básicos. También son necesarias, de manera imperiosa, la filosofía y la ciencia. Y utilizar la memoria.

			Así como existen personas que pueden creer que las artes son, en general, bastante innecesarias, también las hay que piensan que las ciencias lo son. O, incluso, en cierto modo, creen que pueden llegar a ser casi contrarias a la humanidad. Permitidme que me remita a una de las frases más famosas del filósofo, escritor y crítico literario francés Jean-Paul Sartre: «A mí la ciencia no me interesa en absoluto». O los filósofos alemanes Martin Heidegger y Herbert Marcuse, que expresan en sus trabajos que las ciencias pueden llegar a ser incluso deshumanizadoras. A las personas que piensan de esta manera —y he conocido a unas cuantas, por ejemplo a través de los comentarios que han recibido algunos de los más de ochocientos artículos de divulgación que he publicado en periódicos y revistas—, también varios capítulos de este libro les resultarán de lectura prohibida.

			Pienso demostrar que la ciencia también es un arte, como la música y las artes escénicas y plásticas. Y que, además, la ciencia y la filosofía, que también demostraré que encajan en la definición de arte, forman un tándem indisociable a través del pensamiento. La ciencia y la filosofía son parte integral de la esencia humana, como el resto de las artes, y todas en conjunto deben tener la misma consideración en nuestras vidas en general, y de manera muy especial en la educación. Demostraré que, al igual que los niños generan sonidos y ritmos de forma espontánea o son capaces de representar sus pensamientos haciendo garabatos con lápices de colores, también utilizan el método científico y hacen razonamientos filosóficos de un modo innato. Y lo hacen de una manera creativa y utilizando la capacidad de abstracción del cerebro. Desde estas perspectivas, la ciencia y la filosofía también deben considerarse expresiones artísticas innatas de nuestra humanidad más profunda.

			Ahora bien, ¿usamos estas herramientas humanas y humanizadoras, con nosotros y con los demás, con toda su potencia generadora? En el ámbito educativo, ¿sabemos sacar el máximo provecho a aquello que pueden aportarnos las artes en cuanto a posibilidades de conocimiento y crecimiento personal, así como cognitivo y académico? ¿Nos pueden ayudar a pasar de la rigidez relativa de un tallo a la adaptabilidad y capacidad de expansión de los gases? Se ha demostrado, por ejemplo, que favorecer los procesos creativos de la mente humana contribuye a mantener la salud física y mental, dado que facilita que las personas se mantengan conectadas con ellas mismas y con el entorno, equilibrando racionalidad y emocionalidad. O, como dice el poeta catalán Pons Ponç en el poemario El rastre blau de les formigues (2014): «Poesía [que en el contexto de este libro yo intercambiaría por Artes]: hacer que el entender emocione y que la emoción haga entender».

			En estas páginas pretendo analizar la importancia de las artes en nuestras vidas, de manera muy especial, pero no exclusiva, durante la infancia y la adolescencia. Estos son, desde la neuroeducación, mis campos de trabajo y estudio. ¿Para qué sirven las artes en nuestras vidas? ¿Cómo actúan dentro del cerebro? ¿Cómo lo ayudan a crecer, a desarrollarse y a madurar? ¿Por qué debemos utilizarlas en educación y cómo debemos hacerlo? En una sociedad que se ha vuelto excesivamente práctica y pragmática, a menudo tendemos a relegar las artes a un papel secundario, a tener que elegir entre ciencias y letras o entre ciencias y humanidades, como si fuesen aspectos contrapuestos. O a considerar el juego como un periodo no productivo cuando, en realidad, es todo lo contrario. Jugar, como veremos, también es un arte.

			Quiero demostrar, desde el conocimiento científico actual, el lugar crucial que ocupan las artes en el desarrollo humano. Las artes en plural, dentro de las cuales también sitúo, como ya he avanzado varias veces, la ciencia y la filosofía, así como el juego y el deporte. Aunque algunas personas quizá piensen que las ciencias son antagónicas a las artes, son absolutamente complementarias, como veremos. Los niños desarrollan el arte, la ciencia, la filosofía y el juego de una manera espontánea, como fuerzas complementarias, y todas ellas necesarias, de aprendizaje. Y así es como lo vive el cerebro.

			Mostraré la importancia de tener un cerebro capaz de hacer poesía con las palabras, la música, la pintura, la escultura, el teatro, la danza, la ciencia y la filosofía. Quiero hacer un llamamiento a trabajar también desde esta visión artística del desarrollo humano. De manera muy resumida, según un informe elaborado por The Dana Foundation, la educación a través de las artes se correlaciona con una mejora del rendimiento académico y cognitivo; incrementa la motivación y la atención; aumenta la capacidad de gestionar la información y la memoria; acrecienta la capacidad y la comprensión lectora; contribuye a armonizar los aspectos racionales y emocionales y favorece la amplitud mental y la flexibilidad cognitiva, entre otras capacidades. La amplitud mental es una característica psicológica de la personalidad que se relaciona con la imaginación, la creatividad y la perspicacia. Las personas con una mayor amplitud mental suelen preferir la variedad, buscan nuevas experiencias y son curiosas y perceptivas respecto a su entorno.

			Fijaos en que una de las palabras que he ido repitiendo en esta introducción es creatividad, junto con la importancia de las artes en la exploración y el conocimiento de los mundos interior y exterior. Precisamente cuando estaba iniciando la redacción de este libro, un equipo internacional de investigadores publicó un trabajo que me parece excepcional, y que renovó mis energías para escribir este ensayo. Permitidme una pequeña digresión que considero crucial para justificar, aún más, la necesidad de este análisis que os presento sobre el mundo de las artes, especialmente aplicado a la educación.

			Se sabe desde hace tiempo que el genoma, el conjunto de genes que guía la formación y el funcionamiento de nuestro cuerpo, incluido el cerebro, influye en la personalidad que manifestamos. Ser más o menos impulsivos, empáticos, sociables, creativos o disponer de una mayor o menor capacidad de introspección y autoanálisis y de gestionar los pensamientos propios, por citar algunos ejemplos, depende, en parte, del genoma que hayamos heredado de nuestros progenitores. No obstante, la relación entre el genoma y la personalidad no es directa, ya que se establece una interacción muy compleja con el ambiente. En todos los rasgos de personalidad, el ambiente donde hemos nacido y nos hemos educado, y también donde vivimos en un momento determinado, influye de manera importante en cómo somos, en cómo nos percibimos y en cómo nos relacionamos con el resto de las personas.

			Pues bien, en este trabajo que he mencionado más arriba, publicado en una revista de referencia, Molecular Psychiatry, se ha demostrado que existen, como mínimo, tres aspectos de la personalidad que influyen positivamente en cómo funcionan algunos de los genes de nuestro genoma. Son la creatividad que manifestamos y cultivamos, el conocimiento que tenemos de nosotros mismos, es decir, el autoconocimiento, y la llamada trascendencia (en este contexto psicobiológico debe entenderse la trascendencia como la orientación o la actitud que tenemos hacia experiencias y valores que vayan más allá del ego o del interés personal, lo cual permite que nos podamos centrar en aspectos que sobrepasen las preocupaciones individuales, como pueda ser la conexión con los demás y la naturaleza o el sentido que damos a nuestra vida).

			Y es precisamente en estos aspectos donde más inciden las artes, ¡todas las artes!

			Como colofón, se ha visto que esta influencia sobre cómo funcionan algunos de los genes de nuestro genoma favorece la sensación subjetiva de bienestar y mejora la salud física y mental en general. Las artes, bien utilizadas, pueden favorecer el bienestar personal. ¿Alguien puede dudar de la importancia de las artes en la formación de las personas? Repito, una vez más, las artes entendidas en sentido amplio.

			
PERO ¿QUÉ SON LAS ARTES?


			Para concluir esta introducción solo nos falta un pequeño detalle: definir qué es el arte. O qué son las artes. Según el diccionario, es la «habilidad o destreza al hacer ciertas cosas adquirida con el estudio, la experiencia, la observación», el «modo de hacer algo según reglas», o un «sistema de preceptos y de reglas para hacer bien algo». Sin embargo, las artes son mucho más que eso. Son una expresión creativa de sentimientos, emociones e ideas a través de formas visuales, sonoras o de otros tipos de representación, concreta y abstracta, con claras implicaciones sensoriales.

			
			La palabra arte proviene del latín ars, que se empleaba para designar un «trabajo que expresa mucha creatividad». Este es, como ya he avanzado, un punto que comparten todas las artes: la creatividad. A su vez, la palabra latina ars procede de la raíz indoeuropea ar-, que significa «hacer, ajustar y colocar». Las artes, por tanto, no solo implican la creación de novedades, sino también la capacidad de ajustarlas y colocarlas en la vida humana.

			Las artes son un medio de comunicación simbólica que puede ser interpretado de diversas maneras por diferentes personas; una manera de explorar y reflexionar sobre la naturaleza humana, la sociedad y la cultura mediante el uso de la imaginación y la creatividad; una forma de producir belleza estética y, al mismo tiempo, de generar incomodidad reflexiva y provocar experiencias emocionales y racionales; un medio para reflejar las creencias, los valores y las prácticas de una sociedad o de una época, y también pueden ser un acto de descubrimiento personal o colectivo. Como dice el artista catalán establecido en Río de Janeiro Daniel Steegmann Mangrané, «en la raíz del arte no hay un yo, sino un nosotros». Por ello en este libro extrapolo el concepto de arte a muchos aspectos vitales, desde las artes más convencionales (si es que algún arte puede ser catalogado como convencional) hasta otras expresiones como la ciencia y la filosofía, la educación e, incluso, el deporte, el juego y el descanso.

			Las artes no son —o no pueden ser— solo creativas. También implican aprendizaje y experiencia. No hay creatividad sin conocimientos previos sobre los cuales aplicarla. No puede haber abstracción sin conocer las formas concretas y sin recordarlas. Se ha demostrado que el estado de flow de los artistas, así como de los científicos y filósofos, es una combinación de creatividad basada en la experiencia y el conocimiento. Y también lo es el estado de flow de los niños cuando juegan. El flow, palabra de origen inglés que se ha puesto muy de moda entre la juventud, es la experiencia mental que notamos cuando estamos totalmente inmersos en una actividad, que hace que experimentemos un profundo sentimiento de concentración y gratificación. En el contexto de los artistas, este estado se describe con frecuencia como una sensación de fluidez e inspiración que les permite trabajar de manera eficaz y creativa, como si el tiempo se detuviese y su producción fluyese de manera natural y sin esfuerzo, aunque este se halle siempre presente. Dicho de otro modo, los conocimientos, saber cosas, recordar conceptos y procesos, utilizar la memoria es imprescindible para poder aplicar las artes.

			Permitidme que mencione una pequeña experiencia personal en relación con el flow. En el año 2018 participé en la grabación de un programa de televisión de divulgación científica, El cazador de cerebros. Hablaba de la adolescencia, y la grabación tuvo lugar en un parque de Barcelona equipado con una pista de skate, junto con un grupo de adolescentes y jóvenes aficionados. El skate es un deporte que consiste en desplazarse y realizar trucos sobre una tabla con ruedas. Me quedé absolutamente fascinado por la destreza que mostraban. En la entrevista que les hicieron mencionaron que, para que les salgan bien los trucos, tienen que estar en un estado de flow. Y también dijeron que pasan muchas horas cada día practicando. El flow no es posible sin conocimientos previos y práctica, mucha práctica.

			Las artes también implican emoción, autoconocimiento, comunicación y socialización. Además, el arte no tiene género. Generalmente, en singular la empleamos en masculino, y en plural, en femenino. Pero, de hecho, no tiene género ni tampoco obedece a clases sociales. Tan valioso es para la humanidad el arte pictórico desarrollado por los aborígenes australianos como el de Miguel Ángel o Vincent van Gogh; una sinfonía de Beethoven, una composición para gamelán (que es como se denomina el conjunto de instrumentos de percusión tradicionales de Java y Bali, en Indonesia), el ritmo de un tambor africano o una canción de heavy metal; un poema de Nezahualcóyotl, gobernante, filósofo y poeta de la civilización ahuateca que está considerado un clásico de la literatura náhuatl, uno del austríaco Peter Handke, premio Nobel de Literatura de 2019, o uno de Enric Casasses, por mencionar uno de los muchos poetas catalanes que leo con deleite.

			
			Es posible que no todo el mundo esté de acuerdo con estas afirmaciones, ni tampoco con las conclusiones que, desde una perspectiva neuroeducativa, realizaré al final del libro. Por ello, repito, en el índice he incluido la definición, poco conocida, de «catálogo de libros de lectura prohibida». Por cierto, la definición textual completa del diccionario es: «Catálogo de libros cuya lectura está prohibida por la Iglesia católica». Comencemos, pues, a situar las artes en el lugar que, considero, les corresponde en la vida humana y en la educación, con toda su complejidad y profundidad. Como escribe el filósofo y educador Efrem Gordillo en su ensayo Dalí, el gran pensador, sobre los pensamientos que el pintor y escultor de Figueres Salvador Dalí dejó en las más de ocho mil páginas que escribió, «palpita el ritmo del conocimiento científico integrado en la poesía, en nombre de la construcción de una moral llamada a hacer que el individuo disfrute de una mejor vida [...]. Esto es, sobre todo, más inteligente, más libre».
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			UN VISTAZO AL CEREBRO ARTÍSTICO

			Tanto como el corazón me has llenado el cerebro

			y con otros ojos y no estos

			te veo por siempre, te me representas, eres.

			VICENT ANDRÉS ESTELLÉS,
«Tant com el cor m’has omplert el cervell»,
Hamburg (2013)

			Una de mis grandes aficiones es el montañismo; recorrer caminos por bosques, prados y montañas, disfrutando a través de todos los sentidos del espectáculo exuberante de una naturaleza de la que formamos parte; ver los colores y las formas armónicas del paisaje; escuchar el murmullo de los arroyos, el canto coral de los pájaros y el zumbido penetrante de los insectos; notar la calidez vital del sol o el frío regenerador del invierno; oler los perfumes florales y gozar del sabor de la amistad tomando un refrigerio reconfortante con los compañeros y las compañeras; y experimentar los pensamientos y la corporalidad a través de los movimientos de mi cuerpo en mitad de una naturaleza que también invita a la introspección. Los sentidos son la vía de entrada que el exterior tiene para adentrarse en nosotros y, de algún modo, hacernos suyos. Y también son el acceso del que nosotros disponemos para poder integrarnos en el entorno y hacerlo nuestro. Sentir para percibir, percibir para pensar y pensar para hacer. Y en el centro de todos estos procesos tenemos un órgano muy especial, el cerebro.

			El cerebro genera una representación mental a través de las sensaciones que tenemos, tanto de las informaciones que nos llegan del exterior como de las que provienen de nuestro interior. Constituyen un conjunto de datos variados y dispersos que, dada su naturaleza diversa, al cerebro le es preciso integrar para que tengamos una percepción unificada del entorno en relación con nosotros mismos. Lo hace en una zona específica llamada, sencillamente, zona de integración. Las sensaciones son las impresiones que nos causan las informaciones que recibimos a través de los sentidos, un montón de simples datos sensoriales a los que, por el modo en que el cerebro los recibe, siempre o casi siempre les conferimos contenido emocional. Pero con eso no nos basta. Si solo fuese eso seríamos un simple receptáculo de datos, como la nube digital que almacena todo lo que volcamos en ella, pero actuando de manera aséptica, sin ningún otro procesamiento y sin saberlo de forma consciente. Si no tuviésemos la capacidad de seleccionar, organizar e interpretar los datos que nos proporcionan las informaciones sensoriales, esta representación mental no sería funcional. No sabríamos cómo actuar, o la actuación que hiciésemos sería completamente impulsiva. Para gestionar toda esa avalancha de inputs necesitamos establecer un orden y unas prioridades que los consideren y valoren en su conjunto.

			Es necesario que tenga lugar un segundo proceso que otorgue valor a las experiencias sensoriales. Lo llamamos percepción. La percepción es la acción de obtener conocimiento a través de las impresiones que reciben los órganos de los sentidos. Y el universo, nuestro universo personal, tiene la medida de nuestra percepción. Una persona que sea capaz de percibir más el entorno donde vive y de integrarlo mejor tendrá un universo mental mucho más amplio.

			Sin embargo, para poder hacernos una idea consciente de la situación, emocional y reflexivamente, necesitamos más ingredientes: debemos tener en cuenta las experiencias pasadas, nuestros recuerdos, y también las expectativas y los objetivos de futuro que nos hayamos planteado, incluidos los que se refieren a nuestra escala de valores. Y de todo eso también se encarga el cerebro. Solo entonces podremos tomar una decisión plenamente consciente sobre cómo actuar ante las sensaciones que nos transmiten el entorno y nuestro interior. Es menester la interacción integrada de sensaciones y percepciones, externas e internas, de la mente y el cuerpo. Una interacción que es, asimismo, dinámica y cambiante. Porque así como el entorno cambia, el cerebro que tenemos hoy no es exactamente igual al que teníamos ayer, ni tampoco mañana será el mismo.

			Tenemos un cerebro plástico y maleable, que se va construyendo y reconstruyendo constantemente a través de las sensaciones y las percepciones que experimentamos y que generamos, así como de las acciones que emprendemos y de los pensamientos que tenemos. Cualquier actividad que las estimule y que contribuya a su integración favorecerá el desarrollo y la maduración de este órgano complejo y prodigioso, y permitirá que adquiera una funcionalidad óptima. Es ahí donde intervienen las artes. Pero, para ver qué pueden hacer por nosotros —y qué podemos hacer nosotros por ellas—, primero necesitamos hablar del cerebro, echar un vistazo a cómo es, cómo funciona y cómo se construye y se reconstruye. Y también necesitamos hablar de dos aspectos que, en las personas, se hallan íntimamente ligados a las sensaciones y las percepciones, a los pensamientos y a las acciones: las capacidades creativas y de abstracción.

			No pretendo en este capítulo hacer un tratado de neurociencia. Hay muchos libros que hablan de ella, de algunos de los cuales soy autor. A lo largo del libro mencionaré diversas zonas del cerebro cuando sea necesario describir su función en relación con las artes, incluyendo las explicaciones necesarias para entenderlo. También me referiré a algunos neurotransmisores y neurohormonas, ofreciendo asimismo las aclaraciones necesarias. Pero el objetivo de este capítulo no es explicar sistemáticamente la anatomía y la fisiología del cerebro. El propósito es citar una serie de características destacadas que justifican la importancia de las artes en nuestras vidas en general y en la educación en particular. Decía al principio que una de mis grandes aficiones es el montañismo, cuya explicación me ha permitido dar un primer vistazo a la sensorialidad. Otra de mis aficiones es, como iréis descubriendo, el rock’n’roll. Por tanto, qué mejor manera de comenzar a adentrarnos en el cerebro que hacerlo a través de una muestra de este estilo musical.

			Mi cerebro es un tren de sentido único y estoy a punto de montarme en él.

			Los octanos corren por estas venas, quemando todos mis miedos.

			Hoy, sí, el ciclo se rompe, ha llegado el momento de cambiar las reglas.

			Allá voy, allá voy.

			¿Puedes notar la urgencia tomando el control de todos tus sentidos?

			¿Puedes notar la urgencia echando abajo todas tus defensas?

			Rush, del grupo de rock’n’roll The Score. En el álbum «Where Do You Run», 2015
Traducción del autor

			Como dice la letra de esta canción, «comenzamos el viaje con el cerebro, quemando todos los miedos a cambiar las reglas». Pero, a diferencia de lo que dice este texto, hagámoslo sin urgencia para ser nosotros quienes tomemos «el control de todos nuestros sentidos».

			
LA IMPORTANCIA DE LA SENSORIALIDAD PARA QUE SEAMOS QUIENES SOMOS


			Somos memoria, somos nuestros recuerdos. Pero también somos nuestras ilusiones y nuestros proyectos. Muchos filósofos se han interesado por el tema de la memoria y los recuerdos, y los han considerado como uno de los componentes fundamentales de la identidad personal. En el siglo XVII, el inglés John Locke ya propuso que la identidad personal es una cuestión de continuidad psicológica, la cual depende de la conciencia y la memoria. «Continuamos siendo nosotros mismos —dice— en la medida en que podemos recordar el pasado.» Para el francés Henri Bergson, a caballo de los siglos XIX y XX, la memoria es fundamental para la percepción del tiempo y, por tanto, para nuestra identidad. Y el escritor Marcel Proust, en su obra En busca del tiempo perdido, aborda también de manera extensa la relación entre la memoria y la identidad, describiendo cómo los recuerdos forman parte esencial de quienes somos. Si no recordamos el pasado, ¿podemos saber quiénes somos? Y si no sabemos quiénes somos, ¿podremos vislumbrar lo suficiente el futuro? Iniciamos la aproximación al cerebro hablando de cómo se estructuran los recuerdos y la memoria, para así empezar a construir el puente hacia las artes.

			La memoria humana es un proceso cognitivo complejo. Aunque con frecuencia utilicemos las palabras memoria y recuerdo casi como sinónimos, no lo son. La memoria es la capacidad mental que nos permite codificar, almacenar y recuperar información. Los recuerdos, en cambio, son las unidades de información específicas que podemos evocar conscientemente de la memoria para rememorarlas, revivirlas o utilizarlas. Son la representación que hacemos en la mente de algún acontecimiento pasado. Sin embargo, estas definiciones esconden una paradoja interesante: no somos conscientes de la mayor parte de los recuerdos que almacena el cerebro. Pero aunque no seamos capaces de evocarlos a voluntad, porque no sabemos que los tenemos, desde las profundidades de este órgano contribuyen, como cualquier recuerdo, a definir nuestra identidad, al hecho de que seamos como somos y percibamos al resto de las personas y el entorno del modo en que lo hacemos, cada cual según su carácter y su personalidad.

			Generalmente utilizamos la palabra memoria en singular. Tenemos una memoria y muchos recuerdos, pero lo cierto es que, en el plano neuronal y funcional, poseemos diversos tipos de memoria, que interactúan sinérgicamente entre ellos para formar, almacenar y recuperar los recuerdos. Una de las clasificaciones más utilizadas diferencia la memoria sensorial a corto plazo y a largo plazo. La memoria sensorial es la forma más inmediata y también más efímera de memoria. Se forma cuando alguna circunstancia, como podría ser un sonido, una imagen o un sabor, activa cualquier órgano de los sentidos. Como he dicho en los párrafos introductorios de este capítulo, los sentidos son la vía de entrada que tiene el exterior para adentrarse en nuestro cuerpo y hacernos suyos. Y, como veremos, también son el acceso del que nosotros disponemos para integrarnos en el entorno y hacerlo nuestro.

			La memoria sensorial almacena la información generada por los órganos de los sentidos durante, literalmente, un segundo, o en ocasiones menos. No obstante, es tiempo suficiente para que el cerebro procese e interprete los estímulos sensoriales antes de que desaparezcan. Considerad lo siguiente: teniendo en cuenta que constantemente recibimos estímulos sensoriales, si la memoria sensorial durase más tiempo se superpondrían demasiados datos al mismo tiempo y nos saturaríamos y colapsaríamos. Incluso siendo tan efímera, a veces nos saturamos sensorialmente, cuando, por ejemplo, recibimos simultáneamente demasiados estímulos visuales, auditivos, táctiles y olfativos.
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