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RESUMEN

En nuestro país, el modelo pedagógico musical hegemónico se consolidó sobre las premisas ontológicas

y  epistemológicas  de la  cultura  europeo-occidental  y  su voluntad imperial.  En esta  cosmovisión,  cuyo

paradigma estético está representado por la noción de Bellas Artes, la música es concebida como objeto de

contemplación externo a la subjetividad y corporalidad de los participantes, cuyos rasgos caracterizan los

del  saber  especializado  que  otorga  estatus  de  músico.  En  este  contexto,  el  docente  universitario  es

considerado el legítimo portador del conocimiento musical materializado en su capacidad para pensar la

música en términos de la teoría de la música Occidental,  y de la pedagogía derivada de ella.  Por su

naturaleza normativa,  ésta  tiende a  invisibilizar  o  menospreciar  las  experiencias  musicales  que no se

ajustan a la ontología musical en la que se basa generando tensiones que obran en perjuicio del desarrollo

musical del estudiante.

Este  trabajo  propone  pensar  una  educación  musical  universitaria  liberadora  que  bregue  por  la

construcción  creativa  y  situada  del  conocimiento  fundada  en  un  diálogo  simétrico  en  el  encuentro

intercultural-musical de nuestras aulas. En este sentido, se propone una ontología de música como dominio

cognitivo de origen corporeizada y multimodal e intrínsecamente relacionada a una función socializadora,

así como una epistemología centrada en la experiencia y la diversidad de instancias de construcción de

sentido que esta propone. En este contexto, el rol docente debería centrar su esfuerzo en propiciar un

espacio de reflexión/acción capaz de articular  esa diversidad,  con formas de pensar el  hecho musical

propia de ese encuentro.

MÚSICA Y COLONIALIDAD

La  introyección  de  la  tradición  musical  occidental,  como elemento  ordenador  y  normalizador  de  la

práctica social que denominamos música, ha sido desde la conquista hasta el presente, uno más de los

elementos constitutivos de la colonialidad del poder (Quijano, 1992) que el orden imperial instauró en su

avance colonialista para sustentar y garantizar su hegemonía. En particular nos referimos aquí al plano

ontológico y epistemológico de tal matriz de poder, la que siguiendo a Castro-Gómez (2005) y Maldonado
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Torres  (en Castro-Gómez y  Grosfoguel,  2007)  entre  otros,  llamamos colonialidad  del  ser  y  del  saber

musical.

Las nociones fundantes de qué es y cómo se piensa la música implican de manera más o menos

explícita una serie de jerarquías que contribuyen a colocar al ser imperial (blanco, cristiano, heterosexual,

burgués, culto, etc.) como modelo de ser humano ideal a la vez que niega o subalterniza cualquier otra

expresión  que  no  se  ajuste  a  este  modelo.  Específicamente,  esta  ontología  impuesta  se  caracteriza

principalmente por: 1) un conjunto de conceptos que la definen que resultan afines a la noción de Bellas

Artes a partir del siglo XVII y de los filósofos iluministas, entre los que se destacan las nociones de obra,

estética,  representación,  abstracción,  forma,  etc.;  y  2)  una  epistemología  de  matriz  cartesiana  que

caracteriza qué es  saber  música y  cómo pensarla; las nociones de estructura musical (principalmente lo

referido  a  la  estructura  tonal),  de  desarrollo  y  elaboración  motívica,  y  preparación  y  resolución  de  la

disonancia,  entre  otras,  son  ejemplos  de  dicha  matriz.  Del  mismo  modo  que  en  otros  planos  del

conocimiento, la jerarquización de esta ontología resultó clave en los procesos de dominación ya que es

ella una instancia más donde la subjetividad imperial se apoya para justificar su avance y las vejaciones a

las  que  los  oprimidos  son  sometidos,  so  pretexto  del  imperativo  moral  del  conquistador  para  con  el

conquistado: cristianizar al no cristiano, civilizar al bárbaro, desarrollar al subdesarrollado, etc., justificación

que se encuentra en el núcleo discursivo de la retórica del proyecto civilizatorio moderno (Dussel, 1994;

Dussel en Lander, 2000). Por la naturaleza misma del musicar (Small, 1999) (socioculturalmente situada,

corporeizada,  multimodal,  e  intersubjetiva),  esas  jerarquías  se  han  extendido  a  las  formas  de

involucramiento del cuerpo, de establecer los vínculos en el hacer, de articular el tiempo, de elaborar los

criterios estéticos, entre otros, conllevando un disciplinamiento del gesto y la corporalidad, una reducción

del campo perceptual aceptado como musical y de las formas sociales de construcción y comunicación del

conocimiento (Shifres y Gonnet, 2015; Shifres 2017). 

La colonialidad epistemológica  que afecta el  musicar  está directamente vinculada con la  noción de

educación musical, sistematizada gradualmente por la modernidad hasta alcanzar el modelo pedagógico

que la representa más conspicuamente en la actualidad: el modelo conservatorio. No sorprende, entonces,

que las instituciones educativas modernas en general y particularmente aquellas especializadas en el saber

musical,  haciendo  pie  en  una  pedagogía  de  la  tabula  rasa  concomitante  a  la  colonialidad  musical

mencionada,  hayan estado desde sus comienzos fuertemente identificadas con dicha tradición,  la cual

relega el rol docente al de legítimo portador del conocimiento musical y garante de su correcta transmisión,

mientras que invisibiliza las experiencias y conocimiento de los estudiantes que son vistos como sujetos

carentes de saberes y experiencias musicales legítima.
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Música como objeto-texto

La noción hegemónica construida alrededor del fenómeno musical por la Modernidad lo perfila como

objeto  separado  de  la  corporalidad  y  subjetividad  de  sus  productores,  poniendo  en  primer  plano  las

características de ese objeto en tanto artefacto cultural. Esta noción de artefacto (obra) es funcional, como

se anticipó a la noción de Bellas Artes, por la cual las formas de la racionalidad estética expresiva que

legitiman el pensamiento moderno son las que dan lugar a  representaciones  del mundo, las ideas, los

afectos construidas con el fin primordial de ser contempladas. En el caso específico de la música, esto

implicó el confinamiento de la contemplación al plano sonoro/auditivo y a la legitimación exclusiva de los

valores estéticos canónicos de la cultura imperial. Podemos encontrar la preeminencia de esta ontología de

música como presentación en las formas de producción y de relación con el objeto música en los cánones

construidos por la historiografía tradicional de la música (la música como encargo para la corte, música de

conciertos, las músicas exhibidas en los salones de las aristocracias, etc) así como aquellas propias de la

masificación  a  partir  de  la  revolución  tecnológica  del  siglo  XX  y  sobre  todo  con  las  del  XXI  y  su

globalización digital (Turino, 2008). Esta lógica tiene un correlato claro en la división de roles naturalizados

en la música: hay músicos y no-músicos, los que consumen la obra/producto (espectadores) y quienes la

realizan y por supuesto los que saben cómo se hace la música y los que no.

Un  elemento  característico  de  esta  ontología  es  la  objetualización  de  la  música  en  el  dispositivo

representacional de la cultura occidental: la partitura. Esto no es fortuito, dentro del paradigma moderno-

iluminista, las culturas alfabetizadas son vistas como superiores a las que no lo son. La partitura es índice

de esa superioridad bajo el supuesto de que la notación permite la evolución del lenguaje y las formas

musicales, una capacidad de abstracción y por ende un modo de conciencia que no poseen otras músicas

(Tomlinson, 2003).

La hegemonía de la notación en la ontología de música de la tradición occidental conlleva, lógicamente,

un importante sesgo epistemológico en tanto cómo se construye y modela el objeto de conocimiento. Esto

se debe al peso que tienen las categorías de la partitura en el metalenguaje utilizado para comunicar ideas

acerca de la música, algo que se da de hecho dentro y fuera de la academia (Shifres, 2015).  Esto per se

no constituye un problema ni mucho menos, para eso sirven los marcos categoriales: para modelar los

objetos de conocimiento, poder comunicar ideas acerca de ellos, constituir una mirada de la realidad y

operar sobre ella.  El problema radica en la colonialidad que implica la subsunción de toda experiencia

musical (en acto o en su elaboración teórica) a dichas categorías y los marcos categoriales que sobre ellas

se edifican, ya que esto en sí mismo constituye una negación y/o subalternización de otras experiencias y

sus formas de darle sentido. Un conspicuo ejemplo de esto es la incorporación de repertorio exógeno a la
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tradición occidental centroeuropea, habitualmente denominado música popular, sin respetar y rescatar el

conocimiento  que  esas  músicas  portan  en  tanto  expresiones  auténticas  y  legítimas  por  sí  mismas,

pertenecientes a sujetos y tradiciones históricamente situadas y por lo tanto diversas.

Caracterización de nuestras aulas universitarias de música

En una serie de investigaciones, hemos encontrado evidencia en alumnos ingresantes a las carreras de

música que indica un sentido común teñido de tal colonialidad musical (Castro y Shifres, 2018; Castro,

2017;  Shifres  y  Miotti,  2007;  López,  Shifres  y  Vargas,  2006).  Dicha  colonialidad  se  ve  inscripta  en

expectativas,  prejuicios,  nociones,  entre  otros  elementos,  que  expresan  la  aspiración  a  obtener  de  la

universidad los saberes que el modelo pedagógico musical entabla como legítimos, por ejemplo, aprender

lectoescritura, desarrollar el oído musical en tanto habilidad para discriminar auditivamente las categorías

que se desprenden de la partitura y/o de las teorías ad hoc (altura, duraciones, etc), entre otros.

A su vez encontramos que las prácticas que los alumnos llevan adelante en sus experiencias musicales

por fuera de la academia no necesariamente responde a las lógicas que impone la colonialidad musical. De

hecho creemos que nuestras aulas universitarias pueden caracterizarse como escenarios multiculturales-

musicales en un sentido ontológico y epistemológico, es decir, un lugar donde cohabitan diversos sentidos

y formas de expresión de ese fenómeno que llamamos música (Shifres y Castro, enviado).

La reformulación del rol docente en el aula universitaria

Ante este cuadro de situación las preguntas acerca de nuestras aulas universitarias y el  rol  que el

docente debe cumplir no son fácil respuesta: ¿cómo liberarnos de la colonialidad que en lo musical que

determina las significaciones de la experiencia musical y con ella los procesos identitarios, y en definitiva, el

libre desarrollo y plenitud de los proyectos de vida de las personas que se relacionan en nuestras aulas?

¿cómo rescatar los artefactos culturales y las categorías de la música occidental, que en cierta medida ya

constituyen  los  sentidos  que  le  damos  a  la  experiencia  sin  que  estos  se  impongan  como los  únicos

legítimos?

Creemos, en primer término, que el docente debe desprenderse del rol de “portador” del conocimiento

verdaderamente  legítimo  para  constituirse  en  el  portador  de  una  experiencia  de  construcción,

sistematización y circulación de conocimiento situada, que es la desarrollada por la teoría occidental de la

música y la pedagogía derivada de ella. Contrariamente a lo que habitualmente se asume en la educación

musical,  los instrumentos más útiles que posee no son entonces los contenidos de esa teoría, sino la

experiencia de su construcción. Esta experiencia puede ponerse al servicio del conjunto de los estudiantes,
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en la articulación del aula universitaria como un espacio para comprender las lógicas de la diversidad del

musicar.

En ese contexto, la experiencia de la Notación Musical Occidental (NMO), por poner un ejemplo, puede

ocupar  un  lugar  muy  interesante.  Capitalizar  dicha  experiencia,  implica  correr  la  NMO  del  lugar  de

disciplinamiento del pensamiento musical que ocupa en el modelo conservatorio para convertirlo en un

instrumento de pensamiento musical  libre,  al  servicio de la ontología de música que cada experiencia

construya.

En vinculación con lo anterior, el docente universitario comprometido con una perspectiva emancipadora

de la  educación debería establecer  relaciones con las  experiencias  de los estudiantes que apunten a

desprender el aula universitaria del racismo epistémico propio de la colonialidad del saber. Para ello es

necesario  un  docente  que  comprenda  que  no  puede  enseñar  sin  antes  aprender  y  comprender  las

experiencias  musicales  que confluyen en el  curso.  Por  lo  que debería estar  dispuesto  a  asumir  otras

perspectivas  de  conocimiento  musical,  no  solo  aquellas  de  las  derivadas  de  las  categorías  teóricas

occidentales, y las jerarquías que de ellas se desprende. Esto implica también la elaboración de retóricas

de valor de los proyectos alternativos (Segato, 2018) enriquecidas, a su vez, por la experiencia del docente

y las retóricas que les son propias, sean estas las de la teoría occidental o no.

Discusión

Es indudable que estas ideas generales se presentan más como objetivos de largo plazo que realidades

a encontrar a la vuelta de la esquina. Lo que sí resulta urgente, es prevenir que los intentos de puesta en

valor de experiencias y expresiones musicales diferentes de las hegemonizan los escenarios de educación

musical (principalmente la denominada música clásica, o “académica”), como los que se vienen aplicando a

través de programas de formación superior y/o universitaria en música popular, no sean colonizados por las

retóricas dominantes propias de la formación académica. Encontrar el espacio y la lógica de una educación

musical centrada en otras epistemologías, más que en otros repertorios u “otras músicas” en el marco de la

universidad, es el gran desafío al que nos enfrentamos.   

En escenario de pluralidad epistémica y ontológica como el planteado aquí, implica la imposibilidad de

una receta preconcebida, de un método único, ya que los procesos y resultados que ahí se den también

serán  diversos.  Por  otro  lado,  la  desarticulación  de  la  colonialidad  musical  constitutiva  del  modelo

pedagógico hegemónico implica no solo la reformulación de la universidad y sus lógicas de construcción y

(des)legitimación  del  conocimiento,  sino  también  la  descolonización  de  todos los  aspectos  de  la  vida

contemporánea cooptados por las lógicas cosificantes del capitalismo global actual.
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