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RESUMEN 

 

La presente investigación surge de la reflexión pedagógica realizada por el investigador a 

través de los últimos años como artista formador en el área de educación artística, 

específicamente en el campo de la enseñanza de las artes musicales, donde se pone de relieve 

la necesidad de revindicar el papel de la estética en la formación de seres humanos más 

sensibles, analíticos y creativos en las instituciones educativas oficiales del distrito que hacen 

parte del programa de Jornada Extendida, las cuales se caracterizan por presentar 

problemáticas de convivencia que podrían encontrar en el arte una posible alternativa de 

mejoramiento. Es así como se proponen los siguientes seis capítulos:  

En el primer capítulo, se describe la problemática identificada a través de la trayectoria 

pedagógica personal, buscando descubrir las potencialidades de la música para la formación 

integral a partir de las bondades que ofrece el arte para los niños. El segundo capítulo inicia 

con la presentación de los antecedentes investigativos rastreados a partir de las categorías 

que rigen el estudio: educación artística musical, experiencia estética, reflexión de la práctica 

pedagógica y el enfoque metodológico de la narrativa. Se analizaron investigaciones de 

pregrado y posgrado a nivel nacional e internacional. De otra parte, se sustenta el estudio a 

partir de los postulados teóricos de la educación artística musical que se han construido a 

través del tiempo; la experiencia estética desde la perspectiva de los autores Jhon Dewey y 

Maxine Greene, la reflexión de la práctica pedagógica abordada desde el enfoque de John 

Dewey, Philippe Perrenoud y Pedro Baquero, finalizando con la categoría de artista formador 

a partir de los planteamiento de Humberto Quiceno.  

En el tercer capítulo, se describe el contexto en el cual se enmarca la investigación, es decir, 

el programa de jornada extendida del distrito y su propuesta de formación artística musical, 

para así en el siguiente apartado abordar el diseño metodológico, el cual se inscribe un 

paradigma cualitativo con enfoque etnográfico, se caracteriza la población y se describen los 

instrumentos que permitieron recolectar la información del estudio.  

Finalmente, en el capítulo cinco se expone el análisis de los hallazgos que arrojan los 

instrumentos, analizados en cuatro fases que corresponden a los cuatro momentos de 

intervención en el aula: contextualización de los espacios educativos y primera observación; 
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primera reflexión pedagógica desde la mirada del observador, segunda reflexión pedagógica 

y transformación de la praxis, concluyendo en la cuarta fase con la voz de los estudiantes. En 

el último capítulo se encuentran las conclusiones y recomendaciones derivadas del estudio, 

donde se ratifica la importancia de la reflexión pedagógica y la experiencia estética para la 

trasformación continua de las prácticas.   

 

Palabras Claves: Educación artística musical, experiencia estética, reflexión de la práctica 

pedagógica, artista formador.  
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ABSTRACT 

 

This research arises from the pedagogical reflection carried out by the researcher in recent 

years as a training artist in the area of arts education, specifically in the field of musical arts 

teaching, where the need to revindicate the role of aesthetics in the formation of more 

sensitive, analytical and creative human beings in the official educational institutions of the 

district, that is part of the Extended Day program, which are characterized by presenting 

problems of coexistence that could find in art a possible alternative to improvement. This is 

how the following six chapters are proposed: 

 

In the first chapter, the problem identified through the personal pedagogical trajectory is 

described, with the intention to discover the potential of music for integral training based on 

the benefits that art offers for children. The second chapter begins with the presentation of 

the research background traced from the categories that govern the study: musical artistic 

education, aesthetic experience, and the reflection of pedagogical practice and the 

methodological approach of the narrative. Undergraduate and postgraduate research was 

analyzed nationally and internationally. On the other hand, the study is based on the 

theoretical postulates of musical artistic education that they have been built over time; the 

aesthetic experience from the perspective of the authors Jhon Dewey and Maxine Greene, 

the reflection of the pedagogical practice approached from the approach of John Dewey, 

Philippe Perrenoud, and Pedro Baquero, ending with the category of training artist based on 

the approach of Humberto Quiceno. 

 

In the third chapter, the context in which the research is framed is described, it is mean, the 

district's extended-day program and its musical artistic training the proposal, so in the next 

section to find the methodological design, which is inscribed a qualitative paradigm with an 

ethnographic approach, the population is characterized and the instruments that allowed to 

collect the study information are described. 

 

Finally, in chapter five instruments is presented the analysis of the results, analyzed in four 

phases that correspond to the four moments of intervention in the classroom: 
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contextualization of educational spaces and first observation; first pedagogical reflection 

from the observer's eye, second pedagogical reflection and transformation of the praxis, 

concluding in the fourth phase with the students ́voice. In the last chapter are the conclusions 

and recommendations derived from the study, which confirms the importance of pedagogical 

reflection and aesthetic experience for the continuous transformation of practices. 

 

Key words: Musical artistic education, aesthetic experience, reflection on pedagogical 

practice, artist training. 
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CAPITULO I: EL PROBLEMA DE INVESTIGACIÓN  

Descubrir las potencialidades de la música 

Mi experiencia como profesor de música comienza cuando estaba en el colegio, varios 

compañeros de clase querían aprender a tocar la guitarra y habían visto en mí habilidades 

interpretativas, lo que era útil para  ayudarles a montar las canciones que les gustaba. Desde 

ese tiempo vengo apoyando el trabajo musical de muchas personas. Después de estudiar 

profesionalmente las artes musicales en la ASAB (Academia Superior de Artes de Bogotá) 

hoy Facultad de Artes de la Universidad Distrital, empecé a trabajar en el proyecto de Jornada 

Extendida en diferentes colegios distritales de la capital, esta apuesta educativa tiene como 

fin ampliar la jornada escolar ofreciendo formación en el campo deportivo, del saber y del 

saber artístico, para este último el proyecto cuenta con artistas formadores en diferentes 

disciplinas para la intervención pedagógica, la mayoría de ellos son egresados de las carreras 

profesionales en artes, por lo tanto su formación se ha centrado en lo disciplinar y muy pocos 

de ellos cuentan con formación en el campo pedagógico, no obstante esta se construye por 

medio de  la experiencia docente ya que como artistas poseen los conocimientos para 

contribuir en el desarrollo de nuevas propuestas, experiencias que enriquezca el desempeño 

de la población estudiantil con nuevas metodologías. 

Bajo este contexto, fui ganando experiencia al intervenir principalmente los grados 

de básica primaria. En este oficio, me he dado cuenta que los estudiantes carecen de algo más 

que unos simples conocimientos teóricos y prácticos de la música, puesto que la 

mecanización de saberes musicales no representa transformaciones sustanciales en el ser, ni 

el sentir de cada uno de los niños, como se esperaría luego de vivenciar una experiencia 

artística, lo que se busca es una “iniciación a nuevas maneras de ver, oír, sentir y moverse. 

Significa promover una clase especial de reflexión y capacidad expresiva, una búsqueda de 

significados, un aprender a aprender” (Greene, 2001, pág. 17) una mirada introspectiva que 

origine actos conscientes, ya que ellos continúan desaprovechando los propósitos del arte y 

sus efectos sensibles. 

Además, como músico identifico algunas limitaciones en cuanto al manejo de los 

conocimientos de la labor pedagógica, y al solo tener la experiencia y algunos conceptos 

empíricos en dicho campo, decido iniciar mi cualificación a través de la Maestría en 
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Educación. Allí comienza una reflexión que busca sumergir el arte de los sonidos en  

nociones sensoriales, un campo que la academia no me brindó, debido a que se hizo énfasis 

en metodologías del lenguaje (escribir y leer la partitura), procesos de mecanización y 

reproducción bajo técnicas interpretativas de mi instrumento principal: La guitarra, y que por 

supuesto son muy válidas, ya que aportaron los conocimientos para la vida profesional, pero 

que excluyeron de forma consciente la sensibilidad inherente al arte, lo cual se configura en 

el centro de la presente investigación, es allí donde se experimentan las emociones al 

interpretar un instrumento o al cantar, marcando la diferencia entre la mecanización y los 

factores que determinan las experiencias musicales donde es implícito la imaginación y la 

creatividad en la construcción de un estilo propio. 

En el campo educativo es inusual encontrar espacios específicos de formación que 

apunten al descubrimiento de lo que hay inmerso en nuestra naturaleza, en el desarrollo del 

ser y su relación con el otro y lo otro, la problemática a la que me refiero, y la cual es evidente 

en múltiples espacios escolares, la mayoría de las dinámicas de enseñanza se centran en 

“inyectar” el conocimiento sin ningún consentimiento del neófito, elude los saberes que 

realmente necesita, donde hay una apatía frente a las dificultades que vive el estudiante de la 

escuela convencional, lo que me lleva a preguntarme ¿será que los sistemas educativos están 

sujetos a establecer convencionalismos históricos que mantengan una actividad regulada en 

la sociedad?, ¿dichas comprensiones del ser podrían derrumbar la estructura del sistema en 

que vivimos?. Si las acciones educativas se encuentran recluidas en parámetros políticos y 

económicos, entonces ¿cómo debemos transformar dicha situación para la consecución de 

una sociedad más incluyente, diversa, equitativa, con sentido de pertenencia y 

autoresignificación en el valor de la identidad propia? 

En este contexto, la narrativa de las experiencias del artista formador tiene un alto 

valor social, que considero es necesario estudiarse para aportar al currículo, al ser un espacio 

privilegiado para expresar lo que sentimos cuando interviene el arte y desde allí ver en los 

sujetos todas las manifestaciones que transforman y sensibilizan, en el escenario del 

intercambio cotidiano del lenguaje natural, donde la espontaneidad se hace evidente. 

Además, la música como una expresión estética del arte, entendida como la vía que privilegia 

la sensibilidad auditiva, la capacidad de contemplar los trabajos artísticos propios y ajenos, 
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la posibilidad de creación a partir de la imaginación  y de transitar un espacio de encuentro 

personal y colectivo, es utilizada para canalizar memorias internas, armonizar diferentes 

aspectos propios como la conciencia, la imaginación, la creatividad, comunicar el 

conocimiento construido colectivamente, lo que conduce a reflexionar como investigador en 

torno a la siguiente pregunta ¿De qué manera la música como experiencia estética desde 

la reflexión de la práctica del artista formador contribuye a la transformación de su 

quehacer en el proyecto de Jornada Extendida del Distrito? 

Así, la presente propuesta es pertinente, ya que busca resignificar las voces de los 

agentes implicados en la educación musical, permitiendo generar una mayor reflexión de las 

prácticas frente a las experiencias estéticas, como elemento fundamental para alcanzar 

niveles de conciencia y claridad en los estudiantes que bajo otras condiciones no se darían. 

Además, partiendo desde la propia experiencia del investigador, es posible afirmar 

que la mayoría de artistas formadores, no solo del campo de la música sino en otras 

disciplinas, cuentan con una vasta formación que permite cierto nivel de experticia, pero que 

en el marco del proyecto de jornada extendida, asume un nuevo rol docente generando 

tensiones entre lo disciplinar y lo práctico del quehacer como maestros que requiere ser 

narrado. 

Finalmente, se busca que el relato de las experiencias que suceden en estos ámbitos 

por parte de los artistas formadores conlleven a desarrollar procesos de transformación 

significativos con la ayuda de la reflexión y observación de la práctica pedagógica a través 

de las narrativas, las cuales a su vez mantienen las memorias de esos actos en un compendio 

de experiencias que incentiva el lenguaje oral y escrito en docentes y estudiantes, con el 

ánimo de encontrar aquellos escenarios comunes que posibilitan la formación estética de las 

artes musicales. 
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Objetivos 

Objetivo General 

Comprender la experiencia estética musical de la relación pedagógica entre el artista 

formador y el estudiante a partir de la reflexión de su práctica en el proyecto de Jornada 

Extendida del Distrito.  

Objetivos Específicos 

¶ Reconocer las experiencias estéticas en el acto pedagógico musical que se precisa en 

la narración de los artistas formadores y los estudiantes del proyecto jornada 

extendida. 

¶ Analizar las narrativas que se producen en la compilación de las experiencias 

musicales vividas en el entorno educativo. 

¶ Generar procesos reflexivos en los artistas formadores que participan en el proyecto. 
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CAPITULO II: MARCO DE REFERENCIA  

Antecedentes 

Los antecedentes investigativos recopilados han sido indagados teniendo en cuenta 

las categorías planteadas y se han dispuesto en este documento de esta manera. La primera 

categoría es la educación artística musical, encontrando la tesis de Maestría de Educación de 

la Universidad Tecnológica de Pereira realizada en el año 2011 y la tesis de Maestría en 

Educación de la Universidad Pedagógica Nacional del año 2014; en la categoría de la 

reflexión de la práctica pedagógica se encontró la tesis de la Maestría en Educación de la 

Universidad Distrital Francisco José de Caldas del año 2017. En la categoría de la estética, 

se ubicaron varios trabajos de investigación, el orden que la precede consta de la tesis de 

Pregrado en Estudios Musicales de la Universidad Pontificia Javeriana del año 2014, la tesis 

de Doctorado en Educación de la Universidad Santo Tomás (2015), la tesis de Doctorado en 

Filosofía de la Universidad Complutense de Madrid (1999), la tesis del Doctorado en 

Filosofía de la Universidad Nacional de La Plata (2015), la tesis de Maestría en Educación 

de la Universidad Distrital Francisco José de Caldas (2015), la tesis del Pregrado en 

Licenciatura en Artes Plásticas y Visuales de la Universidad Santo Tomás (2015); en la 

categoría de la narrativa, encontramos la tesis de la Maestría en Desarrollo Educativo y social 

de la Universidad Pedagógica Nacional - CINDE (2006), la tesis de la Maestría en Estudios 

Artísticos de la Universidad Distrital Francisco José de Caldas (2015) y el Estudio de 

Investigación de la Dirección General de Escuelas de Argentina (2011).   

La tesis de Maestría de Educación de la Universidad Tecnológica de Pereira por Ana 

Cristina García Gallego y Carolina García Quiroz (2011) titulada “La educación artística: un 

estado del arte para nuevos horizontes curriculares en la institución educativa Mundo Nuevo 

de la Ciudad de Pereira”, este trabajo investigativo enfocado en la Educación Artística tiene 

como base fundamental las políticas educativas del Ministerio de Educación Nacional para 

los programas académicos que pretenden trasformar sus currículos. Las necesidades de 

formación en esta área son visibles en su planteamiento del problema, por ende su objetivo 

se centra en examinar el estado del arte de las experiencias pedagógicas tanto a nivel nacional 

como internacional para entender y comprender el proceso que se ha venido desarrollando 

en el colegio Mundo Nuevo de la ciudad de Pereira, colegio que cuenta con un proyecto 
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artístico inflexible y podría ser replanteado para sacar mejor provecho, además, incluir 

procesos educativos desde las edades iniciales y preparar a los estudiantes con opción de 

continuar sus estudios profesionales en el campo de la música. Los criterios a investigar 

según las autoras se centran en seleccionar los contenidos, caracterizar a la población, 

formular los logros, seleccionar las estrategias y medios de enseñanza, evaluar el proceso y 

los resultados para readecuarlos y garantizar el mejoramiento continuo de los participantes, 

lo que se enmarca en una metodología de estado del arte. La tesis redescubre la educación 

artística en un currículo propio que se adapta y contextualiza a las condiciones planteadas 

por el Ministerio de Educación Nacional, a la vez que se nutre de los hallazgos de currículos 

nacionales e internacionales en este campo, mejorado así su planteamiento curricular en la 

institución educativa en cuestión. Los aportes conceptuales desarrollados por estas autoras le 

permiten a la presente investigación reconocer las experiencias significativas para el 

mejoramiento de una educación artística específicamente en música, dando a conocer los 

cambios propuestos en el colegio desde varios antecedentes, así, refleja las prácticas 

innovadoras que se relacionan con el currículo y los lineamientos establecidos, dando cuenta 

de sus problemáticas y hallazgos a través de la indagación y el análisis de la información 

acopiada. 

La tesis de Maestría de Educación de la Universidad Pedagógica Nacional por Sandra 

Milena Rodríguez Rojas (2014) titulada “Caracterización de los estilos de enseñanza en 

profesores de música: un estudio de casos” el trabajo tiene como propuesta desarrollar la 

interacción comunicativa en los contextos educativos en el área de las artes musicales para 

instituciones formales y no formales, se estudia la relación del profesor en su quehacer y su 

manera para conectar las didácticas en clase desde un enfoque pedagógico adecuado que 

pueda contribuir en el fortalecimiento de las propias capacidades. La metodología empleada 

toma como referencia el paradigma hermenéutico-comprensivo para la realización de un 

estudio de casos múltiple, en el que se interpretan y describen categorías en la dimensión 

interactiva-comunicativa del estilo de enseñanza. Los aportes al presente trabajo de 

investigación permiten reconocer los estilos de enseñanza en profesores de música basados 

en los referentes teóricos que se han puesto a prueba, además, establecer las categorías 

fundamentadas y emergentes en las acciones observadas. 
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En cuanto a la reflexión de la práctica pedagógica se encuentra la tesis de Maestría 

en Educación de la Universidad Distrital Francisco José de Caldas titulada “La reflexión de 

la práctica pedagógica: un camino a transitar en la construcción de saber pedagógico” por 

Yuli Paola Martínez Guzmán (2017), el trabajo de investigación desarrolla una postura 

política del docente en el compromiso a la calidad de la educación desde la realidad del 

contexto y del aula, el planteamiento del problema surge de la reflexión de la práctica 

pedagógica realizada por la autora en el marco de los aciertos y desaciertos encontrados en 

sus experiencias cotidianas como docente, lo que le permitió reconocer el papel 

transformador de la reflexión del maestro sobre su quehacer, por ende la investigación tuvo 

como propósito rescatar el rol del docente reflexivo y acceder al significado de las acciones 

que implementa en su práctica. La metodología de investigación privilegiada en este estudio 

fue Investigación Acción Participativa, donde el proceso de construcción de la práctica 

pedagógica permitió la confrontación de sus proyectos en el aula de manera crítica, esa 

situación le permitió encontrar las falencias como un ejercicio reflexivo, reconocer e 

identificar los aspectos a mejorar y preparar diversas propuestas metodológicas pensadas con 

y para los estudiantes. Como resultado de la investigación se configuran nuevas prácticas, 

una de ellas es el proyecto “Viva el Planeta” que tuvo como ejes de trabajo: la siembra, el 

agua, el reciclaje y las problemáticas ambientales potenciando el trabajo en equipo entre 

estudiantes y familias, los procesos de lectura y escritura y la reflexión en la acción para 

tomar decisiones. La investigación genera un referente importante en cuanto a la construcción 

del saber pedagógico relacionado con el proceso reflexivo, aporta al presente trabajo de 

investigación en cuanto visibiliza la necesidad de ubicar cada proceso desde su contexto 

social; propone caminos de investigación basados en la reflexión y la acción para transformar 

las prácticas; ofrece referentes teóricos que soportan las investigaciones que se enmarcan en 

la categoría de la reflexión de la práctica pedagógica desde autores como Dewey, Perrenoud, 

entre otros, y finalmente permite considerar a la reflexión del maestro como la clave para la 

transformación de metodologías que contribuyan al progreso educativo 

Por otra parte, se encuentra algunas investigaciones en la categoría de experiencia 

estética como la tesis de Pregrado en Estudios Musicales de la Pontificia Universidad 

Javeriana realizada por Lucy Lorena Rocha Gordo (2014) titulada “Experiencia, arte - música 

y educación a través del proyecto filosófico de John Dewey” es un trabajo que busca 
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visibilizar las correspondencias orgánicas o vitales que establece el ser humano con todo 

aquello que lo rodea, su cotidianidad, y sus facultades sensitivas, resaltando la gran 

importancia para la percepción y comprensión de las artes musicales, a fin de contribuir a la 

construcción de distintas herramientas o recursos pedagógicos que permitan la formación 

integral de las facultades y aptitudes del estudiante. Se expone el concepto general de la 

experiencia estética desde la cultura occidental desde los rasgos o conceptos más importantes 

que han llevado a la crítica y reflexión desde distintos teóricos que han influenciado de 

manera notable, principalmente en el pensamiento pragmático de John Dewey. Finalmente 

se enfoca en el campo educativo a fin de generar una reflexión crítica sobre los métodos que 

actualmente son utilizados para la enseñanza. Su aporte a la presente investigación se 

enmarca en el amplio abordaje de la categoría de experiencia estética en su relación con el 

arte, la filosofía y la educación desde los planteamientos del autor John Dewey. Dentro de su 

desarrollo práctico tiene como propósito evidenciar los procesos para la formación integral 

de artistas y dar cuenta de los contenidos pedagógicos para ayudar en la comprensión y 

desarrollo de las facultades del aprendiz al servicio de su propio arte.  

La tesis de Doctorado en Educación de la Universidad Santo Tomás realizada por 

Carlos Manuel Montenegro Ortiz (2015) titulada: “De la Experiencia al Arte Escolar: hacia 

una Educación Artística desde el pensamiento filosófico de John Dewey” tiene como 

propósito reflejar una propuesta teórica para el arte y la educación a partir del análisis de la 

categoría filosófica de experiencia en John Dewey, de esta forma se genera un marco teórico 

sólido a partir de la reflexión sobre el pragmatismo deweyniano. Aquí se analizan los 

conceptos de arte y educación, teniendo en cuenta cómo estos pueden ser visualizados desde 

dicha experiencia. La metodología adoptada por el autor se enmarca en un paradigma 

hermenéutico-interpretativo con enfoque cualitativo. La propuesta plantea a lo largo del 

documento, diversos elementos, como las nuevas posibilidades investigativas para concebir 

aspectos del activismo en educación, los problemas juveniles actuales y una alternativa 

contemporánea para la educación artística que permite concebir la fusión arte-educación en 

un nuevo movimiento: el Arte Escolar. El autor concluye que es importante estudiar a un 

pensador clásico en la medida en que éste, de manera contextualizada, permita abrir nuevos 

rumbos en materia de ciencia, arte y filosofía de la educación. Los aportes conceptuales 

desarrollados por el autor le permiten al presente trabajo estudiar las sugerencias teóricas 
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para el arte y la educación desde los planteamientos ideológicos que propone John Dewey, 

teniendo en cuenta que por tener una visión más contextualizada en la experiencia estética se 

pueden analizar los contrastes del pensamiento pragmático con los órdenes establecidos en 

la actualidad sobre educación artística.  

La experiencia se encuentra relacionada con los procesos cognitivos y toma como 

base, los valores y principios de la educación pragmática, teniendo en cuenta que hace parte 

de la categoría de estética podemos hallar que se encuentra implícita en otros ámbitos, es por 

ello que el análisis de la tesis del Doctorado en Filosofía de la Universidad Complutense de 

Madrid por Juan José Muñoz García (1999) titulada “Afinidad estructural de las experiencias 

estética, ética, metafísica y religiosa”, trabajo de investigación que tiene como objetivo 

mostrar la dislocación que se ha realizado entre los campos de la ética, la estética, la 

metafísica y la religión, proveniente de un deficiente análisis de lo que es la experiencia 

humana y su alcance, lo cual se logra a través del análisis teórico riguroso  de dichos campos 

en diferentes escenarios. El trabajo tiene como aporte a la presente investigación precisar 

tanto el origen como el significado y las deficiencias de estos modos de analizar la 

experiencia humana desde la realidad, permitiendo recoger la información adecuada en la 

comprensión de varios autores para encontrar la conexión que existe entre ellas sin caer en 

el objetivismo y tomando lo que pueda servir para estructurar el concepto de experiencia. 

La tesis de Doctorado en Filosofía de la Universidad Nacional de La Plata, Argentina, 

realizada por Esteban Guio Aguilar (2015) titulada “Del arte a la experiencia estética: 

Interpretación y efectos cognitivos en la función estética” tiene como objetivo, contribuir al 

esclarecimiento de los procesos interpretativos y comprender el funcionamiento estético 

vinculados al estímulo perceptivo, mostrando por otro lado, la intención de intensificar una 

línea de investigación en torno a los efectos cognitivos que este particular tipo de 

interpretación constituye en la función estética. Dicho estudio se apoya en un análisis 

histórico-crítico de la evolución del mensaje estético y las funciones extra-artísticas 

asignadas al arte, desde la antigüedad clásica hasta el presente. Los aportes conceptuales al 

presente trabajo de investigación permiten comprender que el objeto estético o la obra de arte 

transmite información que afecta a la construcción del sistema cognitivo, de otra parte, 
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permite comprender que los conceptos sobre la estética pueden reelaborarse a partir de la 

idea de John Dewey en beneficia de la educación artística actual.  

La tesis de Maestría en Educación de la Universidad Distrital Francisco José de 

Caldas titulada “La educación estética como propuesta pedagógica para fortalecer el abordaje 

en los derechos humanos y los mecanismos de protección” realizada por Diana Estefanía 

Lizarazo Gómez (2015) constituye la implementación y sistematización de propuesta 

pedagógica basada en los derechos humanos y la educación estética, se evidencia las 

relaciones entre la apropiación y conciencia de los derechos humanos y la experiencia estética 

generada a partir de lo vivenciado en las actividades de Educación Artística. La autora analiza 

una población escolar en Bogotá víctima de la violación a sus derechos y justifica la 

importancia de fortalecer la convivencia y la consciencia de las acciones defensivas a través 

de  experiencias significativas con el arte estas experiencias se ponen en contexto y son 

dialogadas a través de una educación estética permitiendo que los estudiantes desarrollen una 

actitud sensible sobre los derechos humanos estimulados por la creatividad, la imaginación 

y las construcciones simbólicas. La metodología del proyecto cruza elementos de la 

sistematización con procesos de investigación acción reflexión sobre la implementación de 

la propuesta de innovación pedagógica. La anterior investigación revela la importancia de 

hacer un estudio en cuanto a la relación que se establece entre la estética de las artes y la 

posibilidad de desarrollar la sensibilidad y la percepción en los niños a partir de una propuesta 

pedagógica específica. 

La tesis de Pregrado en Licenciatura en Artes Plásticas y Visuales de la Universidad 

Santo Tomás realizada por Ana María Velasco Loaiza (2015) titulada “La experiencia 

estética”, aborda al sujeto y la relación de sí mismo con el mundo que lo rodea en pos de la 

liberación de emociones mediante el contacto con la obra plástica, comprendiendo las facetas 

de creador y de público. Con este propósito, se tiene en cuenta tres categorías planteadas por 

Hans Robert Jauss: la Poiesis, la Aisthesis y la Catharsis, basadas en la percepción del sujeto 

frente a la experiencia sensible del mundo. La investigación concluye que desde la teoría de 

Jauss todos los sujetos, independientemente de sus características, contextos y entornos 

puede generar una experiencia estética, mediante el uso de los sentidos, teniendo en cuenta 

que todas las experiencias sensoriales configuran conocimiento y lo aportan de múltiples 
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maneras, lo que le posibilita contemplar otras perspectivas que lo llevan a asumir su realidad 

de manera crítica y liberadora. Su aporte al presente trabajo de investigación permite 

consignar otros conceptos a cerca de la experiencia estética en la relación con las artes y 

analizar los procesos perceptivos utilizados en el campo de las artes visuales como agentes 

transformadores en la formación humana.  

En cuanto a la narrativa como diseño metodológico utilizado para recolectar la 

información de experiencias, se encuentra la tesis de Maestría en Desarrollo Educativo y 

Social de la Universidad Pedagógica Nacional – CINDE por María Cristina Martínez (2006) 

titulada “Una reflexión sobre la pedagogía del arte: según los relatos de los artistas Manuel 

Hernández, Danilo Dueñas y Manuel Santana” donde se hace un estudio desde el análisis de 

los relatos, abarcando tres campos de indagación: proceso de formación, ideología y práctica 

educativa, comprendiendo así, que la experiencia pedagógica trasciende el espacio de la 

escuela. Su acercamiento define la resignificación de la práctica pedagógica desde la 

relaboración de la experiencia estética, considerando importante la recuperación de mundos 

de sentidos en sus procesos de formación. Su aporte a la investigación constituye el saber 

contextuado de los artistas y cuya memoria implica una mirada reflexiva y transformadora. 

La tesis de Maestría en Estudios Artísticos de la Universidad Distrital Francisco José 

de Caldas realizada por Raimundo Villalba Labrador (2015) titulada “Corporrelatos del yo 

docente: un inventario de experiencias contenidas en el cuerpo” nos presenta una alternativa 

muy creativa de investigación  que responde a la necesidad de autoconocimiento y reflexión 

sobre la condición corporal del docente en una institución educativa distrital, el diseño 

metodológico auto-etnográfico utilizado por el autor permite analizar sus experiencias a 

través del corporrelato (relato desde el cuerpo) y constituye el instrumento para comunicar 

sus vivencias alrededor de la corporeidad del docente. El aporte al presente trabajo de 

investigación radica en el fortalecimiento del estudio de la narrativa como metodología que 

privilegia la construcción de conocimiento permitiendo evidenciar las experiencias del rol 

docente en la escuela.  

Se tiene en cuenta el diseño metodológico del informe final del proyecto de 

investigación de la Dirección General de Escuelas de Mendoza Argentina por Lilian Andujar 

y Jésica Vulcano (2011) titulada “La educación artística en el contexto de la educación 
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especial” que está orientado a caracterizar la enseñanza de los lenguajes artísticos en las 

escuelas de educación especial en la provincia de Mendoza. Las autoras concluyen que la 

práctica de enseñanza de la educación artística en el contexto de las escuelas estudiadas, es 

un modo de actuación que se caracteriza por ser flexible, no uniforme, siempre tratando de 

que sea funcional y articulado a las características de los sujetos que aprenden, además, para 

los docentes las situaciones de enseñanza son de naturaleza variada, y requieren formas 

diversificadas de acción, de estimulación y de acompañamiento, llama la atención que 

muchos de ellos no cuentan con formación de base en el campo de la educación especial, por 

ende no encuentran relación de lo artístico con ella, recurriendo a la búsqueda de orientación 

por parte de otros docentes que si cuentan con ella. El aporte de estos autores al presente 

trabajo de investigación reposa en la recopilación de consideraciones teóricas para la 

organización y sistematización de la información obtenida desde las narrativas de los 

docentes del área artística. La información es de tipo expositiva obtenida a través de las 

entrevistas abiertas con una base de preguntas comunes, de esta forma se reconoce la 

importancia del contexto y las bases que pueden orientar este tipo de estudios.  

Teniendo en cuenta los referentes analizados se concluye que la categoría educación 

artística en primera instancia se aproxima a la mirada del estado actual de las escuelas en 

materia de artes musicales en el distrito, además las investigaciones permiten conocer 

alternativas para la transformación y el mejoramiento desde las metodologías utilizadas a 

partir del recorrido teórico sobre propuestas de currículo y planes de estudio. En cuanto a la 

categoría de la reflexión de la práctica pedagógica, los trabajos de investigación muestran 

que de allí se derivan las trasformaciones y estudios realizados, con el propósito de tener 

otras miradas sobre el quehacer en la escuela, modificando los entornos escolares y a los 

sujetos, asimismo muestra su valor en la construcción del saber pedagógico y del 

conocimiento, lo cual ratifica la necesidad de propiciar la reflexión en los artistas formadores, 

para nuestro caso.   

La categoría de la experiencia estética en los antecedentes indagados parte desde el 

estudio de los clásicos como John Dewey reiterando la importancia de acercarse a los 

postulados fundantes que cimientan el constructo de conocimiento en cuestión, la diversidad 

en las perspectivas de análisis de la categoría permite considerar su transversalidad y vigencia 
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en el campo del arte, la filosofía y por supuesto la educación lo cual invita a desarrollar a 

profundidad los conceptos de experiencia, sensibilidad, entre otros. Para terminar, las 

investigaciones que se enmarcan en la metodología de la narrativa constituyen un referente 

privilegiado que permite de manera fluida y natural hablar sobre la reflexión pedagógica del 

educador artístico, poner en evidencia su experiencia estética y la reflexión que logra sobre 

la misma en su quehacer, en sí mismo y en los estudiantes, aportando a su vez al desarrollo 

de un método que articula las experiencias de los diferentes participantes, de allí su relevancia 

para la presente investigación. Cabe destacar que en los estudios mencionados se relega el 

rol del artista formador cuya formación de base no contempla el componente pedagógico, ni 

didáctico del arte de enseñar a otros, pues este es concebido bajo las mismas condiciones del 

docente licenciado, lo que llama la atención y constituye una ruta de investigación interesante 

de abordar en lo que sigue.   

  



23 
 

Marco Teórico  

El siguiente marco teórico presenta las categorías que guían el ejercicio investigativo 

realizado. La primera corresponde a la educación artística musical partiendo desde el 

contexto histórico de la misma, la cual pone en evidencia la importancia en la adquisición de 

estos conocimientos para la formación integral del ser humano desde sus orígenes en el 

mundo occidental hasta nuestros días. Así, se destacan los planteamientos realizados en los 

lineamientos para la educación de las artes que propone el Ministerio de Educación Nacional 

en el año 2010, que rigen la enseñanza actual en este campo para las instituciones educativas 

colombianas, concluyendo con un esbozo de las propuestas didácticas que han configurado 

el ejercicio de enseñanza musical en el mundo, sus modelos y enfoques, que de uno u otro 

modo cimientan la pedagogía musical del país.  

 La segunda categoría comprende la experiencia estética, presentando en primer lugar 

una concepción de experiencia partiendo de postulados clásicos hasta aquellos realizados por 

autores como Larrosa, siguiendo bajo la misma lógica con el concepto de estética, para de 

esta manera plantear lo que se entiende en esta investigación por experiencia estética, 

concluyendo con las subcategorías que posibilitan la vivencia de una en el campo de las artes 

haciendo énfasis en aquellas que competen al campo musical, desde las primeras acciones 

que la configuran como la impulsión, la expresión y la emoción hasta las nociones sensoriales 

como la percepción, la alteridad y la imaginación.  

La tercera categoría es la reflexión de la práctica pedagógica, aquí se exponen los 

conceptos que permiten configurar este proceso a través del diálogo de tres autores desde sus 

contextos históricos, para así comprender los elementos fundamentales que constituyen dicha 

reflexión y las consecuencias e impactos que se derivan en la transformación de la praxis 

educativa. Para finalizar este apartado se encuentra la cuarta categoría sobre el artista 

formador, siendo este quien materializa las prácticas educativas objeto de estudio, donde se 

define el rol que ocupa en la educación en comparación a otras denominaciones dadas a 

quienes se encargan del oficio de la enseñanza.  
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Educación Artística Musical 

La formación educativa como generalidad tiene como propósito potenciar y 

desarrollar diferentes dimensiones en el ser humano, con el objeto de que este se cualifique, 

evolucione y aumente su calidad de vida, por ello históricamente se reflexiona acerca de 

aquellos saberes esenciales que le permiten lograrlo, los cuales dependen en gran medida de 

las situaciones políticas, económicas e históricas en las que se inscriben. La educación 

artística no es ajena a dicho fenómeno y desde tiempos remotos habita en las sociedades, en 

ocasiones con mayor o menor protagonismo, pero sin desaparecer, lo que evidencia su 

importancia, por ende a continuación se presenta un recorrido histórico sobre la educación 

de las artes denotando su relevancia en diferentes épocas del desarrollo de la  humanidad de 

donde los lineamientos curriculares planteados por el MEN (Ministerio de Educación 

Nacional, 2010) toman su base y se instauran como rectores en el país en este campo, para 

concluir con la presentación de algunas propuestas pedagógicas y didácticas, modelos y 

enfoques de enseñanza que han orientado su puesta escena. 

Contexto histórico  

Estudiando la línea histórica de la educación musical en civilizaciones como la egipcia 

y la asiática, se tiene en cuenta aquella que tuvo mayor incidencia en el mundo occidental, 

en este caso se inicia con la época de los griegos quienes desde un inicio aportaron la 

información más relevante en el campo de la educación de las artes musicales y sus contextos 

argumentales son el origen de muchos de los términos empleados hoy en día en la teoría 

musical. En esa época filósofos como Platón (427 - 347 a. C.) y Aristóteles (384 - 322 a. C.) 

a través de la teoría del Ethos indicaban que la música es capaz de modificar las conductas 

de las personas, podría incidir de manera decisiva en la transmisión de las mejores virtudes 

en el ciudadano, como el valor, la mesura y el sentido de la justicia a nivel individual y 

colectivo (Vizarretea, 2016). En este periodo histórico sin darle necesariamente la 

connotación actual de currículo, se plantean dos grandes campos de estudio, trívium y 

quadrivium, el primero comprendía la gramática, la dialéctica y la retórica, relacionado con 

la elocuencia, el segundo se basa en el estudio de la aritmética, la geometría, la astronomía y 

la música relacionado con el estudio de los números, el espacio, los astros o el espacio en 

movimiento y los cantos.  
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Dichos campos de estudio durante la Edad Media se configuraron como las siete artes 

liberales, porque diferían de los oficios mecánicos, y se fueron consolidando como currículo 

educativo. Después de la caída del imperio romano la iglesia se convirtió en el eje 

fundamental de la vida medieval y la comunidad religiosa empezó a desarrollar la formación 

musical poniéndola al servicio de la liturgia y de las clases sociales de elite. Después de la 

depresión económica y social de finales del siglo XIV el Renacimiento se instauró como una 

época de transformación cultural que buscaba, entre otras, recuperar las formas educativas 

de la antigüedad clásica incluida la música en toda Europa, pasando a ser un propósito de la 

sociedad popular.  

Más adelante durante el Barroco bajo un contexto de crisis económica, política y social, 

surgen pedagogos preocupados por la educación de los sentimientos y el cultivo de la 

sensibilidad estética encabezada por el estudio de la música. Con la llegada de la Modernidad 

se cuestiona los fines de la educación, la ilustración le da prioridad a las artes mecánicas y al 

apostar por las metodologías prácticas y empíricas, la música es relegada a un segundo plano 

en la educación, pero gracias a los movimientos de renovación pedagógica que aparecen a 

finales del siglo XIX, en América conocida como Escuela Nueva encabezada por el pedagogo 

e investigador John Dewey (1859 - 1952), la educación artística y la música en las 

instituciones educativas es reconocida como una fortaleza importante en la formación 

humana, aunque en algunos casos, la música no ha dejado de ser un instrumento educativo 

relacionado con la iglesia y el entretenimiento en nuestra sociedad occidental actual, la 

escuela se ha convertido en el mejor medio de trasmitirla a las grandes masas populares, no 

como un elemento complementario, sino contribuyendo a la creación de conocimiento 

(Jiménez, Educación artística, cultura y ciudadanía: La educación artística en Iberoamerica, 

2009).  

En la actualidad, en los países de Iberoamérica, la educación artística ha tenido un 

proceso investigativo y de experimentación en la inclusión de una educación musical dentro 

del currículo escolar, la cual ha dependido de las reformas educativas de los gobiernos y la 

formación de los propios docentes en ejercicio, cabe mencionar la Conferencia Mundial de 

la Educación Artística promovida por la Organización de las Naciones Unidas para la 

Educación, la Ciencia y la Cultura (UNESCO) realizada por primera vez en 1999,  la cual 
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busca la “cooperación entre los sectores educativo, cultural y artístico, así como con otros 

ámbitos, que permita un trabajo transversal entre educación, cultura y desarrollo con sentido 

humano, en el cual la construcción de ciudadanía y de cohesión social a través del arte resulte 

fundamental” (Jiménez, 2009, pág. 106). 

Además algunas organizaciones independientes o no gubernamentales de educación 

artística, tales como InSEA (Sociedad Internacional de Educación por el Arte) e ISME 

(Sociedad Internacional para la Educación Musical) han establecido una alianza mundial que 

reúne las diferentes expresiones artísticas, las artes y su formación en los institutos educativos 

de carácter público o privado, señala que el arte aparece como una asignatura obligatoria en 

los niveles de educación básica y media, pero que no hay una implementación generalizada 

de programas artísticos de calidad y en la mayoría de los casos, dichas asignaturas no superan 

las dos horas semanales de clase (Águila, Nuñez & Raquimán, 2010, pág. 27) y que 

asimismo, los contenidos musicales que se ha impartido están basados en la tradición de la 

educación musical, el uso de instrumentos musicales en el aula y un repertorio seleccionado, 

de acuerdo con Henstchke (2013) citado por (Abril C. & Abril J., 2017) esta situación ha 

creado una separación entre actividades musicales dentro y fuera de la escuela, lo que ha 

impactado negativamente el nivel de compromiso y motivación de los estudiantes para 

adquirir conocimientos musicales al considerarla menos interesante, importante o útil que 

otras disciplinas en el currículo, estos puntos de vista deben ser tenidos en cuenta para 

replantearse factores como el tiempo que se dedica en las escuelas y los recursos pedagógicos 

en los programas de educación musical. 

Para el caso de Colombia se tiene como referente la Reseña histórica del arte en la 

educación formal colombiana realizada por (Fandiño, 2001), quien menciona que la 

educación artística en sus inicios era considerada como una formación de tipo vocacional en 

el siglo XIX.  En el gobierno de Rafael Núñez en 1881 se funda la Escuela de Bellas Artes de 

la Universidad Nacional con el propósito de formar profesionales en el área de música. A 

partir del decreto 045 en 1904 que reglamenta la ley 39 creada el año anterior, en las escuelas 

del país, el campo de formación artística se convierte en una asignatura complementaria 

donde los estudiantes optaban por verla voluntariamente, posteriormente, el gobierno 

colombiano reformó los planes de estudio a partir del decreto extraordinario 045 de 1962 
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estableciendo en la educación media la profundización en música con la finalidad de formar 

docentes, con el decreto 363 de 1970 se establece la inclusión en el currículo de las 

asignaturas de artes plásticas y musicales en los Institutos de Educación Media Diversificada 

(INEM), a la vez se articula un programa del Ministerio Nacional de Educación iniciado en 

la Subgerencia Pedagógica del Instituto Colombiano de Constructores Escolares (ICCE) el 

cual tomó como propuestas de formación la Escuela Comprensiva por sus objetivos en la 

igualdad de oportunidades para los estudiantes teniendo como prioridad la equidad, la 

Escuela Activa que hace énfasis en los intereses de los estudiantes  y el diseño instruccional 

de Dick que busca analizar y evaluar las fases del proceso para incorporar cambios 

necesarios.  

En 1971 se incluye actividades de formación técnica artístico-cultural en el Servicio 

Nacional de Aprendizaje (SENA) para aportar en la estructuración y fortalecimiento de un 

Sistema Nacional de Educación Musical, a través del decreto reglamentario 088 de 1976 se 

inicia una renovación curricular y se organizan los Centros Experimentales Piloto (CEP) con 

la función de capacitar docentes de nivel de básica en las zonas urbanas del país enfocadas 

en la formación de la sensibilidad y valores estéticos en las artes, se estableció un programa 

de historia del arte flexible acorde a las modalidades ofrecidas por las instituciones 

educativas, los resultados no demostraron ser parte de sus objetivos, pero la mayoría de 

colegios mantuvieron una pauta que incorporaba la educación artística. Este currículo tuvo 

una fase de mejoramiento que incluyó el Programa Centros Auxiliares de Servicios Docentes 

(CASD) encargado de realizar la planeación curricular, capacitar al docente y hacer una 

evaluación de todos sus procesos con la Dirección General de Capacitación, Currículos y 

Medios Educativos del Ministerio de Educación Nacional que mediante la resolución 22610 

de 1979, indicó que los planes de estudio en bellas artes de plásticas y música fueran dirigidos 

a 180 colegios adscritos desarrollando las asignaturas de artes y contemplando una intensidad 

horaria de 13 horas semanales en donde se incluía la historia del arte. Esta modalidad tuvo 

como objetivo orientar a los estudiantes para continuar sus estudios profesionales en las artes, 

por consiguiente, estos programas se mantuvieron por un buen tiempo y consolidaron la 

asistencia de profesionales en el cargo laboral. 
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La ley 115 o Ley General de Educación, promulgada por el congreso en 1994, 

estableció la educación artística como una de la áreas fundamentales y obligatorias del 

currículo para las escuelas en niveles de básica y media de acuerdo a los intereses y 

habilidades de los estudiantes tanto en el sector oficial como el privado y así, puedan 

profundizar en un campo especifico de las artes (plásticas, danza, teatro o música) con opción 

de acceder a una carrera de educación superior, de esta forma actualmente se desarrolla el 

currículo de las artes en las instituciones educativas bajo los lineamientos de Ministerio 

Nacional de Educación del 2000 en donde cada institución debe llevar de forma correcta y 

organizada, los procesos de educación artística en los diferentes niveles de formación, 

además, tiene en cuenta los criterios pedagógicos para orientar los procesos institucionales y 

servir como referente para la creación del currículo basado en el desarrollo de competencias, 

así mismo, resaltar la importancia de una educación integral que cobije a toda la población 

para fortalecer el patrimonio cultural, de esta forma, se apoya en tres competencias que 

desarrolla la educación artística: sensibilidad, apreciación estética y comunicación, a través 

de tres procesos: recepción, creación y socialización, en donde el estudiante como resultado 

interactúe satisfactoriamente en su contexto cultural y social.  

Las competencias en la educación artística son definidas como “un conjunto de 

conocimientos, habilidades, actitudes, comprensiones y disposiciones cognitivas, socio 

afectivas y psicomotoras apropiadamente relacionadas entre sí para facilitar el desempeño 

flexible, eficaz y con sentido de una actividad en contextos relativamente nuevos y retadores” 

(Ministerio de Educación Nacional, 2010, pág. 22), este concepto tiene cercanía desde la 

psicología y la lingüística por tener un enfoque de transformación cognitivo, no cognitivo y 

del entorno, en esos contextos socioculturales se hace referencia a lo que los teóricos de la 

educación han denominado cognición situada y “remite a la noción de que el conocimiento 

se ubica como parte y como producto de una actividad, de un contexto y de una cultura” 

(Ministerio de Educación Nacional, pág. 25) de ahí, la importancia del aprendizaje llevado a 

la práctica.  

Para definir las competencias planteadas, es fundamental revisar la interacción del 

maestro y el estudiante en las artes, aquí se desarrolla la experiencia sensible que propicia el 

enriquecimiento de la experiencia estética, refuerza la relación con los objetos artísticos y la 
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naturaleza contribuyendo el pensamiento creativo y la expresión simbólica, pero esa 

sensibilidad no es solo biológica y concebida como las reacciones del organismo frente a 

variados estímulos, se habla de una más compleja, que se hace presente en la intenciones y 

las manifestaciones de la expresión artística; la percepción que no solo es sensorial, se 

desarrolla en el redescubrimiento corporal, en el análisis y la transformación de 

representaciones, esta sensibilidad formada enriquece el entorno natural o estético a nivel 

cualitativo; se hace referencia a tres manifestaciones sensibles: cenestésica, que es la 

conciencia corporal y sus tensiones; visual, refiriéndose a la luz y el ojo y la que más se 

relaciona con esta investigación que es la auditiva, la vibración y duración; la música es un 

componente esencial, afirma que “la educación de la sensibilidad auditiva le proporciona 

herramientas para adecuar y cualificar sus actitudes como receptor (atención, escucha y 

concentración), a través de procesos de percepción auditiva, así como de apreciación de la 

música” (Ministerio de Educación Nacional, pág. 33), finalmente, se habla de las 

competencias ciudadanas en la relación con los otros, fortaleciendo la inteligencia emocional 

y el manejo autónomo.  

La apreciación estética está ligada con la sensibilidad y se encarga de permitir la 

aprehensión de esa información en ideas, conceptos y reflexiones, es una facultad sensible-

racional que tiene como función la construcción conceptual para dirigir la producción 

artística, también permite que haya un lenguaje asertivo de dos maneras: la interpretación 

formal, en donde se capte el sentido de lo que acontece como el proceso de decodificación 

que componen la estructura y la identificación de la obra como un todo, por otra parte, la 

interpretación extratextual que consiste en la aproximación de los códigos artísticos, el 

análisis formal de una obra y la interpretación de estructuras complejas de significación, 

teniendo un aporte en las competencias científicas, de esta forma, contempla la proyección 

creativa y permite dar sentido a la historia personal tanto a nivel cognitivo como emocional, 

cualificando la comunicación y el fortalecimiento de la relación con un público o espectador, 

de igual forma, se desarrollan habilidades para imaginar, proyectar y concretar producciones 

artísticas. 

Para las artes musicales el Ministerio de Educación hace énfasis en la sensibilidad 

estética (Ministerio de Educación Nacional, 2010, pág. 35), como el uso consciente de los 
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sentidos, la exploración del cuerpo como instrumentos de expresión y la relación con el 

medio, por otro lado, la comprensión de la música en sus contextos culturales, entendido 

como la interacción e integración de conocimientos y experiencias, además, las habilidades 

y destrezas, destacando en música el reconocimiento y diferencias en los timbres de objetos 

sonoros, control en las variaciones del tono de la voz, la motricidad corporal: escuchando, 

imitando frases, adaptándose a los gestos y señales del director con referencia al tiempo, 

ritmo, matiz, y por último, la expresión simbólica, desarrollando la creatividad y 

comunicación a través de prácticas como medio de vivencias, sentimientos e ideas. 

Específicamente para el primer ciclo de formación escolar (grado primero y segundo de 

básica primaria) se encuentra la exploración y sensibilidades básicas centradas en el 

desarrollo del oído y la afinación vocal, el segundo ciclo (grado tercero, cuarto y quinto de 

básica primaria) fomenta la técnica en la interpretación de instrumentos musicales, en el ciclo 

tres (grado sexto y séptimo de básica secundaria) el estudiante tiene la opción de escoger una 

práctica específica para que el ciclo cuatro (grado octavo y noveno de básica secundaria) se 

fortalezca a través del montaje de repertorios que puedan ser socializados. 

Así las cosas, el recorrido histórico con respecto a la categoría de educación artística 

musical muestra que desde un comienzo dicho campo del arte fue considerado fundamental 

en la formación integral del ser humano, el cual se incluye poco a poco en la formalidad del 

currículo de las diferentes épocas, pero que paradójicamente en el caso colombiano no logra 

posicionarse como un saber esencial de manera permanente, por el contrario la formación 

artística se encuentra en constante tensión frente a la priorización de los saberes 

fundamentales de la escuela, alineándolo al campo de la vocación y la voluntad, por ende es 

posible señalar como en el país a mediados de los años setenta la educación artística estaba 

a cargo de expertos egresados de Bellas Artes en sus respectivos campos, en contraste con lo 

que ocurre hoy en las instituciones educativas de educación básica, donde dicho campo de 

formación es encargado en muchos casos a docentes que no cuentan con la preparación 

idónea en la asignatura a impartir, lo que responde a una subvaloración de los componentes 

que posibilitan la expresión artística. En palabras de Lucina Jiménez, la educación artística 

es un “círculo vicioso que nos obliga a tener que estar siempre justificando y explicando la 

importancia del arte en el ámbito educativo y sobre todo en la educación básica, donde existe 
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en condiciones de marginalidad y bajo enfoques que todavía expresan confusión” (Jiménez, 

2011, pág. 16). 

Propuestas pedagógicas y didácticas para la enseñanza musical 

La formación en artes musicales para los estudiantes de las instituciones educativas de 

los países iberoamericanos, ha tenido como base las propuestas pedagógicas que surgieron a 

comienzos del siglo XX por músicos, educadores e investigadores distinguidos del continente 

Europeo, estas pautas que rigen a los músicos profesionales han venido adaptando la teoría 

musical desde lo simple a lo complejo, pretendiendo ser adecuado para establecer los 

lineamientos curriculares, en consecuencia las reformas educativas que han tenido lugar 

analizan y estudian los contenidos teóricos generando cambios en los modelos de enseñanza, 

los cuales se centraban en la orientación al canto o la conformación de agrupaciones de 

instrumentos con un repertorio seleccionado dando énfasis al maestro como un modelo a 

imitar (Aguirre I. & Giraldez A., 2009).  

Los Métodos Activos que surgieron en torno al movimiento pedagógico conocido como 

Escuela Nueva, influyeron de manera importante en la educación musical en las décadas de 

1940 y 1950, las ideas del músico y pedagogo suizo Émile Jacques Dalcroze (1865-1950) se 

destacan por sistematizar el movimiento corporal en relación con los valores del ritmo 

musical, tres aspectos están relacionados entre sí: la Euritmia, donde el cuerpo se convierte 

en el instrumento, el Solfeo como el desarrollo del oído interno y la Improvisación, 

motivando al estudiante a expresar sus ideas musicales estimulando la capacidad de 

concentración e imaginación, posteriormente se enriquecen con las aportes de Edgar Willems 

(1890-1978, Bélgica-Suiza) y Maurice Martenot (1898-1980, Francia) estableciendo una 

educación auditiva a partir de diferentes materiales sonoros. Por esta misma época las ideas 

del norteamericano John Dewey (1859-1952) tuvieron un gran impacto en las propuestas 

educativas del ámbito de la pedagogía musical por James Mursell (1893-1963).  

En las décadas de 1950 y 1960 aparecen en la educación musical los métodos 

instrumentales, Carl Orff (1895-1982, Alemania) le dio importancia a la producción de piezas 

orientadas a la ejecución instrumental, vocal y corporal en una obra didáctica en cinco tomos 

(el "Orff Schulwerk") que integra los juegos lingüísticos y el movimiento corporal al 

conjunto vocal-instrumental; Zoltán Kodály (1882-1967, Hungría) enmarcó un importante 
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trabajo haciendo énfasis en la voz y la agrupación coral como la mejor manera para llegar a 

las aptitudes musicales desde un repertorio basado en el folclore, asimismo Shin'ichi Suzuki 

(1898-1998) focaliza un trabajo pedagógico centrado en el violín. La mayoría de estos 

métodos se fueron apropiando en el continente americano a través de diferentes modelos y 

propuestas que fueron impulsando la enseñanza musical, predominó una educación 

pragmática siendo el inicio para que los estudiantes pudieran desarrollar efectivamente la 

creatividad musical y la interpretación, entre estos cabe destacar la propuesta denominada 

Manhattanville Music Curriculum Project (MMCP) en Estados Unidos por ser un diseño 

curricular de educación básica y media para trabajar el valor estético de la música, 

considerando la educación musical como un arte en continua evolución.  

Las décadas de 1970 y 1980 constituyen los Métodos Creativos permitiendo que los 

estudiantes pudieran proponer y compartir sus experiencias en el aula, la música 

contemporánea tuvo un auge como propuesta educativa en donde las obras didácticas y todo 

tipo de sonidos eran destinados a la enseñanza musical.  

En la actualidad, la educación musical tiene numerosas tendencias (la tecnología, la 

musicoterapia, las técnicas grupales, entre otras) y un rasgo globalizante multicultural que 

permite integrar otras músicas en una formación amplia, como afirma Judith Akoshky “la 

diversidad hoy es un hecho frecuente y la educación no puede permanecer ajena a los cambios 

sociales y culturales que se generan” (Akoshky, 1998, pág. 181), en términos de cultura 

musical, se ha intentado redefinir el sentido social de la música en una educación 

“pluriestética”, que tenga en cuenta la música de diferentes épocas y tendencias sin excluir 

las actuales (Aguirre I. & Giraldez A., 2009), aunque no ha experimentado importantes 

reformas, se encuentra en un momento óptimo para reinventarse y afrontar seriamente el 

funcionamiento de la enseñanza de las artes y sus fundamentos curriculares, así, encontramos 

que “el valor principal de las artes en la educación reside en que, al proporcionar un 

conocimiento del mundo, hace una aportación única a la experiencia individual” (Eisner, 

1972, pág. 9), una experiencia humana fuera del entorno curricular como es la formación de 

la sensibilidad y la educación afectiva y emocional. 

Mirando el contexto de la educación artística en las artes musicales, podemos identificar 

que los planes de estudios y currículos han sido elaborados con el fin de mejorar su calidad 
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académica, desde la década de 1960 se ha hecho énfasis en mantener una pedagogía 

tradicional basada principalmente en el canto. Las investigaciones en las últimas décadas 

proponen promover un espacio que explore el disfrute en el aula y el comienzo para la 

construcción de conocimiento en la exploración de la creatividad, la emoción y la reflexión 

de manera individual y colectiva (Malbrán, 2010), estos contenidos en la escuela no pueden 

considerase como opcionales, ya que proporcionan los mecanicismos que movilizan a los 

estudiantes en las diversas áreas del conocimiento.  

Se ha justificado que las artes en la educación contribuyen al buen uso del tiempo libre 

y del ocio, una conciencia corporal que ayudan en las habilidades sociales como la 

convivencia, la cooperación, la comunicación verbal y no verbal, son mediadoras en la 

participación ciudadana ya que promueven la creación de proyectos en las relaciones vitales 

a nivel familiar, grupal y social e inclusive las artes aplican en el área de la salud esto 

demostrado en experiencias y estudios en la mejora del estado psíquico y físico de las 

personas para educar, reeducar o transformar (Abad, 2009). 

De otra parte, Imanol Aguirre sintetiza en tres los modelos formativos de la educación 

artística a través del tiempo y que de acuerdo a los fines que se plantean en este campo toman 

vigencia, los cuales son: el Modelo logocentrista, que centra su interés en el valor que tiene 

el objeto artístico como tal y en la instrucción de los educandos; el Modelo Expresionista, 

que a diferencia del anterior, se centra en el sujeto creador y en el  poder del arte que permite 

manifestar la expresión del ser interior; y finalmente el Modelo Filolingüista el cual centra 

su mirada en el objeto artístico fijándose en aquellos aspectos que lo hacen relevante. Dichos 

modelos ponen de relieve el énfasis que se le da al sujeto, al objeto y la instrucción, así el 

primero tiene en cuenta la acción educativa y sus productos, para el segundo es relevante la 

trasmisión de sentimientos y emociones del sujeto a través de la práctica artística y el último 

parte de la metáfora del lenguaje, es decir, se basa en la capacidad que este tiene para narrar, 

ya que este en sí es un modo de lenguaje y por ende comunica (Aguirre, Modelos formativos 

de educación artística: Imaginando nuevas presencias para las artes en educación , 2006).  

Asimismo, es posible reconocer tres enfoques contemporáneos de la educación artística 

que pretenden destacar su importancia, las bases teóricas se deben principalmente a Herbert 

Read (1893-1968) y fueron desarrolladas en su libro titulado Educación por el arte (1943). 
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El primero se denomina “Educación por el arte” donde el propósito de las artes no se centran 

en el desarrollo artístico del individuo, dado que las artes se plantean como “vehículo de la 

expresión personal, como herramienta educativa en la transmisión de valores o como recurso 

para la enseñanza de otras materias donde las artes pueden servir de mediador” (Giráldez, 

2009, pág. 69); el segundo enfoque se denomina “Educación para el arte”, centrado en el 

desarrollo técnico artístico basado en el planteamiento de Eisner (1995) quien enfatiza en “el 

carácter específico de las artes en la escuela, considerando que estas pueden realizar 

aportaciones únicas y que, por tanto, no deben subvertirse en beneficio de otros fines” 

(Giráldez, 2009, pág. 70) allí los estudiantes son motivados gracias a la satisfacción estética 

de sus creaciones; el tercer enfoque se denomina “Educación artística como disciplina”, el 

cual tiene la intención de sistematizar el campo de la educación artística para darle contenidos 

específicos necesarios para lograr su inserción en el formalismo que caracteriza la escuela, 

por ende se “organiza en cuatro materias directamente interrelacionadas: la producción 

artística, la estética, la historia del arte y la crítica del arte, que establece el conocimiento 

básico del arte” (Giráldez, 2009, pág. 71). 

 Queda claro que las propuestas pedagógicas y didácticas de la enseñanza musical están 

estrechamente relacionadas con el momento histórico en las cuales se suscriben, es decir, 

responden a los requerimientos sociales, políticos y educativos de la época, así en el mundo 

contemporáneo actual la educación artística musical encamina sus esfuerzos en la 

consecución de una mirada más inclusiva, multicultural y diversa que permita al ser humano 

comprender las virtudes que la música le ofrece no solo desde la rigurosidad de su técnica, 

en cuanto a la relación de la teoría y la práctica, principalmente en la interpretación, sino en 

la fuerza que reside en la creatividad, la emoción y la expresión no solo para la formación 

integral de la propia existencia, sino para transformar la realidad y descubrir la manera de 

entender y encaminar una vida en sociedad más armónica desde una experiencia estética.  

Finalmente, la categoría de educación artística en música para el presente proyecto se 

asume como una postura pedagógica que pretende desarrollar en el ser humano una 

dimensión cognitiva y emocional, basada en una mirada pluralista que permea las prácticas 

desde el goce mismo de la música, despertando en los estudiantes el placer, la sensibilidad, 

la creatividad en cada una de las experiencias vividas, en aras de incrementar la conciencia 
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sobre las expresiones personales y colectivas en el marco del crecimiento integral social “La 

educación artística puede contribuir a la reconstrucción social. Es la capacidad del arte para 

evocar lo contingente e imaginar nuevos léxicos lo que hace posible ampliar nuestra 

sensibilidad hacia las contingencias del otro y con ello ampliar el nosotros -en lugar de 

"comprender al otro"-, ampliando de este modo el abanico de lo que consideramos objeto de 

nuestra solidaridad” (Aguirre, 2006, pág. 17). De allí la necesidad de ubicarla en un lugar 

privilegiado en el currículo escolar colombiano.  

La Experiencia Estética 

Ahora bien, no podemos desconocer que la educación artística ocurre en la vivencia 

de una experiencia estética, por ende es imperante iniciar este apartado señalando lo que se 

considera configura una experiencia a través del diálogo de diferentes autores, para acto 

seguido abordar la estética desde su contexto histórico señalando la manera en que este 

concepto se edifica y así establecer un planteamiento más completo de lo que se considera 

una experiencia estética en el arte, enunciando a su vez las subcategorías que la componen.  

Definiendo la Experiencia 

El concepto de experiencia fue entendido en la filosofía clásica como un modo de 

conocimiento inferior y en algunos autores como un obstáculo al verdadero conocimiento, 

por ejemplo en el pensamiento platónico tiene un acercamiento al mundo sensible muy 

alejado de la ciencia, y en el aristotélico la experiencia era necesaria pero no suficiente, su 

concepción seguía conservando la idea que la separaba de la razón por ser confusa, ligada a 

la mutabilidad del tiempo y de las pasiones del hombre. No obstante, la ciencia moderna 

replantea el objetivo de la experiencia para ser convertida en experimento, pero no llega a ser 

un concepto universal de la razón y del lenguaje (Larrosa, Sobre la experiencia y sus 

lenguajes, 2006).  

Desde la lógica Deweyniana el concepto de experiencia se basa en el empirismo 

radical inglés, el cual, groso modo, sustenta que de la experiencia se deriva el conocimiento. 

La experiencia según Dewey inicia en la interacción del organismo y su entorno con un fin 

específico, resultado de esta relación se conforma lo que denominó como naturaleza, la cual 

comprende al todo, los organismos, los procesos y las mismas experiencias, así la experiencia 

inducida o accidental termina en el momento en que el individuo halla en ella sentido, en este 
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momento de consumación o finalización  se inicia inmediatamente otra que cumple el mismo 

ciclo, consolidándose así una cadena de pequeñas experiencias. Dewey ilustra dicha 

definición en el siguiente ejemplo sobre el niño que intenta tocar la vela encendida:  

“No constituye experiencia cuando un niño acerca meramente sus dedos a una llama; es 

experiencia cuando el movimiento está unido con el dolor que sufre como consecuencia. De aquí que 

el aproximar los dedos a la llama signifique una quemadura. Ser quemado constituye un mero cambio 

físico, como el quemar un trozo de madera, sino se percibe como una consecuencia de alguna otra 

acción” (Dewey J. , 1916, pág. 124). 

La función de la experiencia puede ser intelectual, práctica y estética, siendo la última 

la que más nos interesa en lo que aporta en la educación, debido a que profundiza en juicios 

críticos que provee nuevos significados, teniendo en cuenta el pensamiento conceptual del 

filósofo y pedagogo John Dewey (1949) por tener un carácter epistémico, es decir, que la 

realidad está siempre dentro y fuera de los límites del conocimiento puesto que se mantiene 

en una constante crítica a la teoría y a lo empírico (Zemelman, 2004), se diferencia de lo 

intelectual y éste sin ser descartado, se pone en un constante diálogo frente a otros campos 

como lo práctico y lo emocional, de forma que no se pierda su cualidad particular como un 

concepto de unidad; la experiencia a la que llegamos, es a una que revele una continuidad y 

unidad significativa, dando cuenta de una novedad que se cumple mediante emociones e 

ideas, de otra forma, esa experiencia no ordinaria que se involucra de forma activa es genuina 

y se ha cualificado en su máximo grado (Dewey J. , 1949), lo que significa que la experiencia 

se configura al pasar por la dimensión emocional del ser humano y se llena de carga 

semántica significativa para él.  

En este sentido, la importancia de reivindicar el término de experiencia en la sociedad 

actual es fundamental principalmente para la educación, en este ámbito es posible citar a 

Larrosa, 2006, quien en su libro titulado Sobre la experiencia, plantea que además de 

considerarse en mantener una lógica de acontecimiento desde los factores externos e internos, 

puede analizarse en la reflexión de los actos subjetivos por comprenderse en uno mismo y en 

la representación que se puede atribuir en la formación del sujeto por su carácter de 

transformación, de este modo la experiencia es algo que supone un riesgo y tiene algo de 

incertidumbre, dada su facultad impredecible, es decir, es prácticamente imposible saber 

cómo asimila la experiencia vivida cada individuo y que consecuencias traerá para sí, sin 
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embargo, el hombre no podría replantear sus acciones sin pasar por aquello que lo haga 

padecer, esa huella que ha dejado la experiencia en ese sujeto pasional es lo que constituye 

el modo de habitar este mundo (Larrosa, 2006), por ende cada experiencia es única, pese a 

que ocurra en un contexto colectivo, de allí que cada persona defina una perspectiva diferente 

sobre un mismo suceso y le dé un significado distinto.  

  Definiendo la Estética 

  Para comenzar, es pertinente aclarar que lo estético no corresponde a la idea 

generalizada como lo “artístico y lo bello” sino como afirma Mauricio Lizarralde “al hecho 

de que algo consiste en una forma percibida, aquello que se considera la percepción sensible” 

(Lizarralde, 2011, pág. 40) y que construye significado no por el simple contacto con el 

estímulo sino que es en el proceso de interacción donde este se configura, es decir, la 

concepción de lo estético va mucho más allá de una mera noción trivial de apreciación del 

arte.  

Hablar de estética contempla diversas y variadas concepciones abordadas en la 

historia, las cuales dan cuenta de la relación del sujeto sensible con el mundo exterior, estos 

estudios han profundizado en la forma como se integran los sentidos para prestar atención 

estricta y detallada en la interacción con las artes. El significado de la estética nace del 

pensamiento filosófico de Platón, la reflexión pedagógica que hace este autor alude a la 

verdadera esencia en la concepción de los objetos del mundo (Gennari, 1997, pág. 113) y 

pone en consideración la falta de un ejercicio creativo en el arte, específicamente en la pintura 

y la poesía, este argumento estudiado por Aristóteles fue replanteado involucrando las 

emociones en todo acto artístico, su concepto de la catarsis, tuvo un carácter que demostraba 

el sentimiento propio del artista (Gennari, 1997, pág. 114), aquí se enmarca el comienzo de 

una preocupación por trascender la realidad de una manera profunda y razonada a través de 

las artes.  

En la época medieval, la tradición cristiana, como la más representativa, transformó 

las interpretaciones que se tenían de la estética, autores como san Agustín (354 - 430) y Santo 

Tomás (1225 - 1274), reordenaron la concepción de la estética en la belleza, dando 

importancia a la sensación como un factor en la contemplación de los objetos y la relación 

del hombre con el mundo exterior a través de una fuerza superior, en estos planteamientos el 
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sentido de la estética forma parte de la teología y busca encontrar la conexión del hombre 

con Dios. En el siglo de las luces, el concepto de la estética tuvo un gran desarrollo teórico, 

el autor alemán Baumgarten (1714 - 1762) se refirió a la estética para hablar de un 

conocimiento sensible involucrando el arte como su campo de exploración, sus ideas 

trascendieron en el interés de autores europeos como Kant (1724 - 1804), quien desarrolló la 

idea de estética desde la sensación y los sentimientos, presentando en sus investigaciones un 

pensamiento científico que permitió que la educación estética configurara el sentido del 

“humano” desde su naturaleza racional y moral. (Gennari, 1997). 

La educación en la estética tuvo un gran despliegue temático desarrollado por 

diferentes autores posteriores a Kant, el filósofo alemán Shiller (1759-1805) fue el primer 

exponente en vincular la estética con la filosofía de la educación de Rousseau y su propia 

idea de sentimiento en las cartas escritas a partir de 1793 sobre la educación estética del 

hombre dirigidas al príncipe Federico Cristiano de Schleswig-Holstein Augustenburg, el 

cual, para el autor, es la encargada de conducir las acciones del hombre, formulando el 

paradigma de la formación integral del hombre desde su armonía interior a través de una 

pedagogía estética en las artes y así, contribuye a resignificar la estética como única vía que 

conduce a la maduración espiritual completa tanto en el campo de la razón y la moral como 

del gusto y del sentimiento natural del hombre .  

La estética contemporánea renace en el entendimiento del arte como la 

transformación cultural de la sociedad y una forma de expresión en la humanidad, el filósofo 

alemán Heidegger (1889 - 1976) menciona en 1950 que la estética es un valor en el lenguaje, 

proporciona al sujeto la comprensión de sí mismo y sus mundos, esta hipótesis tuvo 

importancia en el enfoque estético de Gadamer (1900 - 2002, Alemania) quien profundizó 

en la interpretación de un lenguaje artístico con la hermenéutica como la forma de revelar 

una experiencia estética.   

La producción de textos y de metodologías pedagógicas en la estética para el siglo 

XX, evidencia una idea ecuánime en la construcción de la personalidad del hombre integral, 

el autor inglés Hebert Read (1893 - 1968) quien dejó huella por la expresión: “educación 

para el arte”, realizó los primeros estudios para promover la educación estética del arte como 

base en la formación de una armonía racional, el equilibro físico y la integración social, 
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además, le da importancia a las actividades que involucra la imaginación, la percepción y la 

expresividad como formas naturales del aprendizaje. Otros planteamientos similares fueron 

desarrollados por John Dewey (1859 - 1952) al formular nuevas bases en la propuesta 

pedagógica de la estética, complementó dichos cuestionamientos en los conceptos como la 

acción y experimentación en las aulas, además tuvo un enfoque práctico y reflexivo en el 

currículo de formación; es por ello que la construcción ideológica de este autor es pertinente 

para el desarrollo conceptual de este trabajo de investigación, su propuesta resulta apropiada 

para analizar los procesos en la educación artística musical. 

Otras concepciones de estética nos remiten a autores como el sociólogo y filósofo 

francés Lyotard quien afirma que la experiencia estética ocurre en la realidad de manera 

directa, pero acontece en el espacio intermedio entre los objetos o fenómenos y su 

representación, así ilustra el concepto al indicar que el sentido y valor del color amarillo en 

una pintura no está dado por el grado en que representa la realidad sino por el grado en que 

este color nos afecta “despertándonos de nuestro letargo” de este modo la experiencia estética 

se concreta en la afectación o el impacto que tienen sobre el individuo despertando la 

sensibilidad que reposa en su interior no en el objeto artístico que lo provoca, Lyotard, 2006 

citado por (Samper, 2011). 

Por su parte, retomando el pensamiento de Dewey, Imanol Aguirre afirma que los 

planteamientos que sobre la estética hace Dewey empuja a los educadores a promover la 

restauración de la continuidad entre las formas refinadas e intensas de la experiencia –es 

decir, las obras de arte– y los acontecimientos que constituyen la experiencia cotidiana, rotos 

por la estética de la modernidad (Aguirre, 2007, pág. 28). Lo que sugiere que las experiencias 

de la cotidianidad pueden y deben estar atravesadas por la vivencia estética, allí reside la 

tarea del educador de las artes, en este caso la obra artística cumple una función de punto 

central vibrante, intenso, atractivo que alimenta y provoca la experiencia del estudiante. 

La estética en el contexto educativo trabajada por la autora Maxine Greene es de una 

forma práctica, tiene una perspectiva orientada en los procesos y no en los productos, en la 

forma como la didáctica de clase está ligada en la exploración de sucesos, esos 

acontecimientos de las artes que permiten construir un pensamiento y una consciencia de uno 

mismo y el acercamiento de todo aquello que nos rodea, de este modo Greene define dicha 
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categoría como “el término utilizado para diferenciar un campo particular de la filosofía, uno 

interesado en cuestiones de percepción, sensación e imaginación y la manera en que se 

relacionan con el conocer, entender y sentir acerca del mundo” (Greene, 2001, pág. 15) esta 

definición se ajusta asertivamente al campo de las artes dadas las características de las 

experiencias vividas en ellas, pues describen con mayor énfasis los aspectos que se originan 

en la acción de cada persona. 

Bajo este contexto, la estética y la experiencia “trata acerca de las reflexiones sobre 

nuestros encuentros con los trabajos artísticos” (Greene, 2001, pág. 73) siguiendo el 

pensamiento Deweyniano, la autora Maxine Greene realiza un análisis de la experiencia 

estética basada en la construcción de las prácticas artísticas en la educación, para ella, lograr 

entender la cualidad de los actos, ya sea de manera imaginaria o real, no puede quedar 

subordinada como la mera obtención de una información, ésta debe conducir a preguntas y 

cuestiones que direccionen la asimilación de hechos y acciones, donde la imaginación 

permite transformar las experiencias personales y sociales que se perciben en dimensiones 

insospechadas pues es “la capacidad de ver las cosas, de pensar en las cosas, como si fueran 

de otra manera” (Greene, 2001, pág. 81). La idea es vivir las situaciones cotidianas de la vida 

bajo una mirada estética, es poder ver de manera natural lo valioso que compone todo lo que 

nos rodea, en los objetos, las situaciones, los espacios, las personas y dentro de sí, por ello la 

experiencia estética es vehículo para la transformación social a través del trabajo que se 

desarrolla en la escuela “la obra de arte desarrolla y acentúa lo que es característicamente 

valioso en las cosas de que gozamos todos los días” (Dewey J. , 1949, pág. 12). 

El concepto de estética que se ha contextualizado hasta aquí, trasciende el arte en sí 

mismo y se ubica en el contexto educativo donde prima la formación del ser y del saber de 

los estudiantes, bajo esta mirada, las experiencias alrededor del arte como agentes 

influyentes, transformadores de todo acto convencional, argumentado desde los postulados 

de  John Dewey “deben empezar con su materia prima; en los acontecimientos y escenas que 

atraen la atención del ojo y el oído del hombre despertando su interés y proporcionándole 

goce mientras mira y escucha” (Dewey J. , 1949, pág. 6), esta postura requiere de la 

provocación de la experiencia, creando elementos analíticos en la información que se produce 

a partir de la percepción, pues la experiencia “es el resultado, el signo y la recompensa de la 
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interacción del organismo y el medio ambiente” (Dewey J. , 1949, pág. 22) lo que se refiere 

al aprestamiento que tienen los sentidos en conexión con los órganos motores para dar una 

explicación, ya sea práctica o teórica como efecto y causa de una experiencia vital, lo que 

deriva en un experiencia estética alrededor del arte en este caso que afecta al individuo y lo 

transforma.   

Con respecto a los componentes que permiten la vivencia de una experiencia estética 

encontramos que dichas acciones pueden agruparse en dos conjuntos, el primero conformado 

por la impulsión, la expresión y la emoción y el segundo por la percepción, la imaginación y 

la alteridad, que se abordan a continuación.  

La Impulsión, la Expresión y la Emoción 

Dentro del análisis que se ha construido en los procesos artísticos desde del autor John 

Dewey, los pasos para esa experiencia empieza con una impulsión, lo explica de la siguiente 

forma: “designa un movimiento hacia afuera y delante de todo organismo, del cual los 

impulsos especiales son auxiliares” (Dewey J. , 1949, pág. 53), por ser el movimiento inicial, 

la impulsión procede a una necesidad física en circunstancias con el medio ambiente, de otra 

forma, como la transformación de la energía en acción pensada que revive lo almacenado 

para encontrarse en una nueva situación, así da contexto a la expresión como una 

construcción en una prolongada interacción de algo que proviene del yo, o sea, al significado 

que se da al mismo tiempo en una acción y su resultado; la expresión puede clarificar una 

emoción, dado que la emoción que es característicamente estética, es inducida por la 

expresión a fin de evocar esas transformaciones del objeto artístico. Se podría afirmar 

entonces que sin impulsión no hay expresión ni emoción, es decir la persona no podría tener 

una experiencia estética solo por el hecho de estar en contacto o inmerso en un acto artístico 

ya que se requiere de un movimiento que viene de adentro hacia afuera.   

 Teniendo en cuenta que la experiencia es un proceso de tipo emocional cabe resaltar 

que “las emociones están unidas a los acontecimientos y objetos en movimiento” según 

(Dewey J. , 1949, pág. 40), se piensa que las emociones en el marco de las artes es algo 

simple, tratadas cada una, en sí mismas, como una identidad que entran hechas en la escena, 

que pueden durar largo o corto tiempo y cuya duración, crecimiento y desarrollo no afecta a 

su naturaleza, por el contrario las emociones son cualidades significativas y son signos de un 
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rompimiento en un hecho que induce a la reflexión de la vida cotidiana, de otra manera serían 

solo correspondidas en la escena del drama o el teatro; más allá de la significación por 

emociones, Dewey expresa que éstas son un proceso que es vivido por un impacto que 

acontece como reflejo automático y se convierte en una situación duradera, por ejemplo una 

persona que en pensamiento toma por acción una reacción desfavorable, se ruboriza cuando 

nace una emoción de vergüenza en ella, así se denota que “la acción y su consecuencia deben 

estar juntas en su percepción. Esta relación es la que da significado; captarla es el objetivo 

de toda inteligencia” (Dewey J. , 1949, pág. 42) ese desarrollo de rasgos corporales y 

mentales inherente a toda experiencia es la base segura para construir la vivencia estética. En 

consecuencia es vital eliminar la tendencia errónea a pensar que el arte por si solo contiene 

la emoción y sin más la produce en quien entra en contacto con él, todo lo contrario, la 

emoción es consecuencia de la reflexión frente a la vida cotidiana y refleja el impacto que la 

obra propicia en el ser.  

En síntesis, la cadena de acciones que comienza por el pensamiento en el individuo 

desde la impulsión o ese primer movimiento, es la base de una experiencia que se constituye 

por un interés particular por expresarse y llevar a cabo un acto de algo que surgió de sus 

cuestionamientos, esos motivos que están relacionados con las emociones y que le dan 

significado en una forma de pensar aquello que lo rodea para construir sus propias ideas. 

Cada acto se desprende de una emoción (Maturana, 1990) según el autor Humberto 

Maturana, el amor es el fundamento de esas emociones y se instala en las conductas humanas 

que permite generar lazos afectivos para propiciar la convivencia, el análisis al que se llega 

con las emociones, propone una potencialidad educativa que se trasmite en el lenguaje 

asertivo mediado por el arte, su desarrollo en los estudiantes mejora las relaciones sociales 

desde una consciencia propia. 

La Percepción, la Imaginación y la Alteridad 

En el segundo grupo encontramos a la percepción como un acto de elaboración, 

desarrolla una experiencia que es reconocida por medio de la satisfacción, aquella obra 

artística que llega a su consumación y da sentido a las cosas, se transmite a la sensibilidad en 

esa relación entre lo hecho y lo padecido; por ejemplo, en unidad de un acto de virtuosismo 

en un instrumento musical con un derroche de sentimiento se forma un todo en la percepción 
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directa, a lo cual Dewey añade que “el acto puede ser enérgico y el padecimiento puede ser 

agudo e intenso. Pero a menos que estén relacionados entre sí para formar un todo en la 

percepción, la cosa hecha no es plenamente estética” (Dewey J. , 1949, pág. 47), sin embargo, 

es de destacar que la percepción no es igual entre el productor y el espectador, esa asimilación 

de la obra ya terminada implica una receptividad activa, es un proceso de reflexión hasta 

llegar a la satisfacción, Dewey lo asocia más como el “reconocimiento” que hace el 

espectador frente al hecho artístico, estableciendo una gran diferencia entre esta idea y la 

percepción: “el reconocimiento es percepción detenida antes de que tenga oportunidad para 

desarrollarse libremente, en el reconocimiento hay el comienzo de un acto de percepción” 

(Dewey J. , 1949, pág. 49) debido que el reconocimiento no implica una conmoción interior, 

el acto artístico está impregnado emocionalmente. En un contexto escolar reconocer el acto 

artístico es el primer paso para la percepción, por ende este momento debe estar cargado de 

emoción con la intención de que el estudiante logre ver más allá de lo que sus sentidos en 

primera instancia le permiten, solo de esta manera entrará en un proceso perceptivo que lo 

ancla y conduce a la transformación deseada.   

En resumen, en palabras de Dewey “la percepción es un acto que da salida a la energía 

a fin de recibir, no una retención de energía” (Dewey J. , 1949, pág. 50), ahora bien, se puede 

analizar en las artes musicales, que la percepción desde una educación estética, provoca 

experiencias que son captadas desde el interior y exterior del cuerpo, se vuelve perceptivo el 

oído como un órgano investigativo que se auxilia por un saber fisiológico, ésta es la primera 

causa que condiciona la experiencia; cuando se percibe por medio del oído, como causas, la 

orquesta sinfónica, la voz de una persona o el ruido de la ciudad. Es cierto que otras 

cualidades distintas a las auditivas intervienen en la percepción, pero están acompañadas de 

cualidades emotivas haciendo que esta tendencia de sensibilidad de forma en virtud de su 

movimiento, ya que “cualquier cualidad sensible tiende, en virtud de sus conexiones 

orgánicas, a extenderse y fundirse” (Dewey J. , 1949, pág. 110), la percepción puede ser 

entendida de un modo particular en cualquier aspecto cotidiano de nuestra vida, la música 

rodea el mundo de todas las personas, pero con una educación estética “la manera de 

reconocer sensaciones, es una forma activa y participativa de comprometerse con lo audible; 

una manera de establecer patrones, de ordenar, de producir totalidades de un modo nunca 

antes sospechado fuera del terreno de las artes” (Greene, 2001, pág. 91), se puede inferir, que 
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establecer una enseñanza estética puede ser de tipo transpersonal, permite experimentar una 

realidad más significativa y complementar los eventos que vivimos en el mundo que nos 

rodea ayudando a comprender el sentido de nuestra existencia. 

Según la autora Maxine Greene, la percepción se enmarca en el sondeo activo de 

totalidades, las cuales se vuelven evidentes poco a poco y durante dicho proceso el sujeto 

tiene la sensación de una ausencia constante que está oculta y requiere ser encontrada, dentro 

de un proceso educativo la imaginación se concibe como la capacidad existente para ver 

nuevas opciones en las diferentes situaciones, así como percibir realidades diferentes, crear 

puentes en el presente para descubrir lo que podría ser en un posible futuro.  

La imaginación está relacionada dentro de las artes como una habilidad para 

desarrollar la creatividad y es un componente importante que estimula los procesos 

cognitivos de los estudiantes, al potenciar los recursos artísticos en una educación estética 

transformamos las experiencias de los estudiantes, “moldear la experiencia en algo nuevo, 

crear situaciones ficticias” (Greene, 2001, pág. 41) y de igual modo, por efecto de empatía 

poder desarrollar una educación que priorice la habilidad para mirar al otro en la búsqueda 

de nuevas sensaciones y nuevos mundos por explorar. 

La educación estética no siempre ocurre en una sola vía, como se ha comentado, nos 

conectamos con otros en un momento de convivencia y trabajo en grupo, así el arte se 

describe no solo a partir de lo que hemos vivido desde una posición solipsista, sino también 

desde la apreciación del otro y con el otro, un concepto que está fuera de la indiferencia, ya 

que 

“la vemos como un esfuerzo por impulsar a los individuos -trabajando juntos, investigando 

juntos- a buscar un terreno para ellos mismos, de manera que puedan romper la “lana de algodón”  de 

lo cotidiano, de la pasividad, del aburrimiento y despertar al mundo coloreado, sonoro y lleno de 

problemas por resolver” (Greene, 2001, pág. 17) 

De esta forma, así como el mundo es cambiante y transitamos en él, la relación de 

trabajo generada en el propósito del arte, permite que percibamos como nuestra y propia la 

conexión entre iguales, lo cual en el quehacer educativo se traduce en la búsqueda constante 

por lograr que nuestros estudiantes sean libres de habitar sus mundos, ya sean reales o 

imaginarios, autorreflexionen de manera crítica alcanzando la emancipación y la 
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construcción de conocimiento para tener las habilidades creativas, visualizando la apertura a 

nuevas miradas.  

En conclusión, la experiencia estética es la posibilidad de tender puentes de 

comunicación interna y externa con la visión de mundo propia y de los otros, lo que conduce 

a fortalecer el autoconocimiento y la autoconciencia generando nuevas miradas y sentires 

que coexisten en un mismo ecosistema, de este modo la intención educativa se afinca en la 

transformación del ser a partir del proceso de impulsión, expresión, emoción, percepción, 

imaginación y alteridad que ocurre en la experiencia estética según el modelo de Dewey y 

Greene, por ende esta última es la esencia misma del arte, ya que trasgrede la técnica, la 

belleza de la instalación artística de los objetos, las reglas para aproximarse al sujeto que crea 

y quien observa en aras de su afectación.  

La Reflexión de la Práctica Pedagógica  

La experiencia estética no se da siempre y únicamente en la educación artística, pero 

solo se visibiliza en el contexto escolar cuando el artista formador es consciente de cómo 

ocurren dichos procesos en el aula en cada uno de sus estudiantes, es allí donde juega un 

papel fundamental la categoría de la reflexión de la práctica pedagógica puesto que permite 

hacer un alto en el camino, analizar y evaluar la manera en que se llevan los procesos 

educativos, los propósitos y concepciones que orientan la praxis con la intención de re 

direccionarlos, continuarlos y en algunos casos cambiarlos por completo, en aras de evitar la 

instrumentalización del arte; del mismo modo, es pertinente suscitar la reflexión en el 

estudiante para lograr que este tome consciencia sobre su proceso educativo.  

Es así como la reflexión de la práctica es una categoría importante en el presente 

trabajo de investigación, el análisis y la construcción de estos conceptos permite identificar 

los procesos que se implementan en la enseñanza de las artes musicales en el Proyecto de 

Jornada Extendida teniendo en cuenta los objetivos planteados, más adelante se profundizará 

las particularidades en el contexto de la experiencia. Evaluar las vivencias que se presentan 

en el aula evidencia las necesidades que demanda la interacción entre el artista formador y 

los estudiantes a fin de transformar sus metodologías y contribuir a mejorar el desarrollo de 

las habilidades desde una educación estética consciente.  



46 
 

El concepto de la reflexión pedagógica se encuentra en varios pensadores e 

investigadores que se destacan por tener un discurso que conduce al análisis de cómo lograr 

una mejor educación, con el movimiento pedagógico, la educación tradicional tuvo 

transformaciones significativas en la trasmisión de conocimientos que abolían la 

reproducción de saberes y mantenían una actitud pasiva en el estudiante, fundada a finales 

del siglo XIX tuvo un amplio y complejo desarrollo en Estados Unidos y Europa, pedagogos 

como Adolphe Ferriere (1879 - 1960, Suiza) Edgar Claparède (1873 - 1940, Suiza), William 

Kilpatrick (1871 - 1965, Estados Unidos), Roger Cousinet (1881 - 1973, Francia), Jean Piaget 

(1896 - 1980, Suiza) u Ovide Decroly (1871 - 1932, Bélgica), entre otros, elaboraron  las 

teorías que marcarían los indicios de una educación integral conformando los ideales de 

innovación en las instituciones de vanguardia. 

El filósofo, pedagogo e investigador John Dewey (1859 - 1952, Estados Unidos) y 

del cual se ha hecho referencia anteriormente en la categoría de la experiencia estética, es 

uno de los mayores exponentes de la escuela progresista, su trabajo en la reconstrucción de 

algunos de los conceptos centrales de la pedagogía son relevantes para el presente trabajo de 

investigación por aplicar una concepción pragmática para valorar las prácticas pedagógicas 

poniendo en conflicto las ideas entre conservadores y reformistas en la educación, su 

propósito no era buscar un compromiso o tratar de reunir ideas, el objeto de constituir una 

análisis filosófico en la educación “significa la necesidad de introducir un nuevo orden de 

concepciones que lleven a nuevos modos de acción” (Dewey J. , 1939, pág. 63) así, su mayor 

interés es redefinir la práctica pedagógica en conceptos como la experiencia educativa, el 

método de aprendizaje y la función del maestro. 

Como se ha expuesto, el concepto de la experiencia es fundamental en el pensamiento 

Deweyniano, constituye la totalidad de las relaciones del individuo con su medio ambiente y 

establece una reconstrucción de la experiencia pasada para modificar la cualidad de las 

experiencias posteriores que no obstante, continuamente se van transformando; sus teorías 

proponen una forma reflexiva de valoración de estas prácticas por la observación y reflexión 

permanente del maestro, el cual permite ir modificando las condiciones objetivas “el 

problema central de una educación basada en la experiencia es seleccionar aquel género de 

experiencias presentes que vivan fructífera y creadoramente en las experiencias 
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subsiguientes” (Dewey J. , 1939, pág. 73) al preparar las actividades, el maestro incita a 

provocar experiencias futuras que sean deseables y formar una teoría de experiencia para que 

pueda dirigirse inteligentemente; en sus prácticas educativas debe fijarse en la dimensión de 

continuidad o continuidad experiencial, un principio para distinguir las experiencias que son 

valiosas de las que no lo son, en el fondo se basa en el hecho de hábito donde su característica 

básica es “que toda experiencia emprendida y sufrida modifica al que actúa y la sufre, 

afectando esta modificación, lo deseemos o no, a la cualidad de las experiencias siguientes” 

(Dewey J. , 1939, pág. 79) puede ser explicado con el estudiante que crece física, intelectual 

y moralmente en poder crear las condiciones que lo lleve a nuevas direcciones, esta 

responsabilidad del educador es saber qué ambientes físicos y sociales conducen a 

experiencias que faciliten su crecimiento en esa interacción.  

La interacción es el segundo principio esencial para interpretar una experiencia en su 

función educativa “es cualquier condición que interactúa con las necesidades, propósitos y 

capacidades personales para crear la experiencia que se tiene” (Dewey J. , 1939, pág. 86) 

estas condiciones objetivas e internas que constituye una situación, permiten una transacción 

entre el estudiante y el maestro, los otros estudiantes, el currículo y el ambiente en general, 

los principios de continuidad e interacción son inherentes y comprende una estructura social, 

en el que se halla la persona en un proceso siempre presente.  

El concepto de pensamiento reflexivo como lo denomina Dewey, es inseparable del 

concepto de experiencia por tener un carácter persistente en el desenvolvimiento de cada 

sesión de clase, esta idea que evalúa los procesos lleva a la forma de aprendizaje hacia el cual 

se debe conducir al alumno configurando unos hábitos que le permitan aprender de la forma 

más educativa “un sano instinto el que identifica la libertad con el poder para formar 

propósitos y para ejecutar o llevar a la práctica los propósitos así formados” (Dewey J. , 1939, 

pág. 105), el maestro debe seleccionar conocimientos de estudio que sean de utilidad para el 

abordaje de los problemas surgidos dentro de la experiencia actual de los estudiantes, que a 

su vez estimulen nuevas formas de indagación; el ejercicio de observación es una condición 

para la transformación de un impulso en un propósito, la prevención de las consecuencias 

dan un juicio de valor significativo en las acciones. Este proceso trasciende la planeación de 
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las clases, ya que invita a contemplar posibilidades de acción en el aula de manera 

argumentada, intencional y dinámica.  

El pensamiento reflexivo es una acción intencional en el mundo que busca generar 

consecuencias en un esfuerzo permanente por descubrir las conexiones que se puedan 

establecer entre las acciones del individuo y los efectos que estas producen, genera problemas 

en el flujo habitual de la experiencia creando desacuerdos que busca resolverse. Un maestro 

en cuanto a intelectual y experimentador con la autonomía para una ejercicio inteligente y 

contextual de la práctica pedagógica “exige que se siga la pista de las ideas, actividades y 

consecuencias observadas; el seguir la pista es un asunto de revisión y resumen reflexivo, en 

lo que hay un análisis y registro de los rasgos significativos de una experiencia en desarrollo” 

(Dewey J. , 1939, pág. 123). Se busca que el maestro pueda reflexionar sobre sus prácticas 

pedagógicas de manera ordenada, siguiendo el paso a paso de las acciones que emprende en 

el aula, para posteriormente pensarlas, analizarlas y opinar frente a ellas, registrando aquellos 

rasgos que le resultan significativos en el proceso de enseñanza para posiblemente predecir 

las modificaciones que se deban presentar.   

En el siglo XXI, la continuación del concepto de reflexión de las prácticas 

pedagógicas fue desarrolladas por autores como Philippe Perrenoud (1944, Suiza) 

profundizando en hechos fundamentales de la práctica educativa desde una posición más 

actual en las características del maestro y basándose en la experiencia que demanda asumir 

el papel de orientador cuando comenta que este  

“también reflexiona para saber cómo continuar, retomar, afrontar un problema o responder a 

una pregunta. La reflexión está dominada por la retrospección cuando se produce por el resultado de 

una actividad o de una interacción, o en un momento de calma, en cuyo caso su función principal 

consiste en ayudar a construir un balance, a comprender lo que ha funcionado o no o a preparar la 

próxima vez” (Perrenoud, 2001, pág. 35) 

El ejercicio reflexivo para Perrenoud es un camino que se direcciona en la 

construcción de sentidos autocríticos, es un reto personal que se va renovando, permitiendo 

ver las dificultades que nos cuestiona para poder entenderlas y aportar al proceso en la 

interacción con los estudiantes.  

Una característica de los artistas formadores del Proyecto de Jornada Extendida es la 

autonomía y la responsabilidad en sus acciones, dada la dinámica propia del programa, que 
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será abordada en el siguiente capítulo, aunque se ha trabajado en una planeación de clases 

para el año lectivo, poseen la libertad de manejar el espacio de las aulas para lograr que los 

estudiantes desarrollen el aprendizaje artístico, esta labor permite que los formadores puedan 

reconstruir sus actos como consecuencia de la capacidad de reflexionar, ésta capacidad está 

en el interior del desarrollo permanente, según la propia experiencia, las competencias y los 

conocimientos profesionales de cada uno. Perrenoud afirma que una verdadera práctica 

reflexiva toma una postura permanente en una relación analítica con las acciones, 

independientemente de los obstáculos que se presenten, una actitud introspectiva se 

desarrolla en ese proceso, así “una práctica reflexiva supone una postura, una forma de 

identidad o un habitus” (Perrenoud, 2001, pág. 13), el artistas formador establece su objetivo 

en las artes musicales, por ejemplo, conoce lo que es la disciplina desde lo que hace, ya sea 

vocal e instrumental y aprende desde su propia experiencia, muchos de los problemas que se 

viven en el aula no están en los libros, ni pueden resolverse desde los conocimientos teóricos, 

estos se añaden para contribuir con palabras estados de ánimo, dando forma a la experiencia 

“dichos conocimientos no resultan útiles a menos que nos entrenemos para utilizarlos, fuera 

del contexto de los cursos y los exámenes, para analizar situaciones individuales” (Perrenoud, 

2001, pág. 64) de esta forma el análisis de una planeación y la autonomía en cada sesión 

puede ser la concepción dominante de la responsabilidad y del control de cada situación. 

Para Perrenoud la noción de práctica reflexiva remite a procesos mentales teniendo 

como consecuencia la intención de estudiar las conexiones sobre la acción, pues  

“no existe acción compleja sin reflexión durante el proceso; la práctica reflexiva puede 

extenderse, en el sentido general de la palabra, como la reflexión sobre la situación, los objetivos, los 

medios, los recursos, las operaciones en marcha, los resultados provisionales, la evolución previsible 

del sistema de acción”  (Perrenoud, 2001, pág. 30) 

El primer proceso de esa acción se presenta durante la situación, permitiendo 

preguntarse en cuestión de tiempos cortos por lo que pasa o va a pasar, por lo que hay que 

hacer, encontrar la mejor estrategia, podría referenciarse a la acción de pensar antes de actuar 

e intervenir con rapidez. Por otro lado, tomar la acción como objeto de reflexión  

“En la medida en que la acción singular se cumple, reflexionar sobre ella sólo tiene sentido, 

a posteriori, si es para comprender, aprender, integrar lo que ha sucedido. Entonces, reflexionar no se 

limita a una evocación sino que pasa por una crítica, un análisis, un proceso de relacionar con reglas, 
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teorías u otras acciones, imaginadas o conducidas en una situación análoga” (Perrenoud, 2001, pág. 

31)  

De acuerdo con lo citado, el segundo proceso que surge involucra la reflexión con 

más detalle en sus acciones, de esta forma consigue ganar herramientas conceptuales y 

métodos en diferentes conocimientos para crear los propios; revisar constantemente sus 

objetivos, propuestas y evidencias 

 “entra en una espiral sin fin de perfeccionamiento, porque él mismo teoriza sobre su práctica, 

solo o dentro de un equipo pedagógico. Se plantea preguntas, intenta comprender sus fracasos, se 

proyecta en el futuro; prevé una nueva forma de actuar para la próxima vez, se concentra en objetivos 

más definidos y explícita sus expectativas y sus métodos” (Perrenoud, 2001, pág. 43). 

En síntesis, se puede inferir que los procesos que permiten la reflexión de la práctica 

pedagógica en Dewey contemplan los siguientes momentos:  

ü Seguimiento del proceso paso a paso. 

ü Observación del proceso. 

ü Revisión. 

ü Resumen reflexivo 

ü Análisis.  

ü Registro de las acciones significativas de la práctica. 

ü Establecimiento de conexiones. 

Para Perrenoud se identifican los siguientes momentos:  

ü Evocación de la práctica. 

ü Crítica. 

ü Análisis. 

ü Establecimiento de relaciones con teorías, conceptos o situaciones similares.  

ü Teorización de la práctica.  

ü Perfeccionamiento de la práctica.  

ü Espiral de acciones mejoradas.  

Entonces, al tener en cuenta dichos procedimientos al momento de reflexionar el 

quehacer pedagógico se comprende que la reflexión de la práctica pedagógica es el camino 

más seguro a la transformación constante del ser, del saber y del hacer en los contextos 

educativos, de allí la necesidad de que tenga lugar con frecuencia dentro y fuera de las aulas 

de clase.  

En el contexto educativo de Colombia, autores como Pedro Baquero (1961) han 

desarrollado estudios sobre la práctica de la docencia desde los currículos y marcos 
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organizacionales de la institución, demostrando una amplia red de problemáticas que 

vinculan a los sujetos, el poder y la política y que corresponden no solo a la evolución 

histórica sino a las intenciones que las orientan y determinan, implicaciones que se generan 

en los procesos de identidad del maestro y en la construcción social de la profesión; desde la 

perspectiva de las representaciones, aparece como una condición de imitación con la noción 

de habitus, entendido como un esquema de obrar, pensar y sentir, concepto central de la teoría 

de Pierre Bourdieu (1970), pretendiendo desplazar las comprensiones sociológicas y dando 

como prioridad la traducción de saberes instruidos, “su interés sustancialmente técnico, 

ocupada de las concepciones sobre las disciplinas y su transposición didáctica” (Baquero, 

2013, pág. 54), en este marco, se abre la perspectiva de la reflexión como un subsistema de 

las prácticas en la comprensión de experiencia y acontecimiento para construir un saber con 

los otros “el profesor como práctico, no solo se “juega” en los procesos didácticos y de 

enseñanza sino que lo atraviesan también otros órdenes discursivos que tanto involucran 

dimensiones macro sociales como aquellas de orden subjetivo y emocional, cuyas 

manifestaciones, no siempre son visibles en los procesos del aula” (Baquero, 2013, pág. 56) 

estas condiciones externas resultan determinantes en la enseñanza porque permite la 

indagación introspectiva emprendida por una participación colectiva como componente 

político, se suma como un nuevo elemento de construcción en la reflexión de las prácticas 

pedagógicas la interacción entre maestros, permitiendo que las experiencias personales no 

solo de carácter teórico sino también en el campo de los afectos sean compartidas con el 

ánimo de edificar nuevas ideas. Es decir, que se reflexiona no solo para mejorar la didáctica 

de la clase, sino para comprender las perspectivas, imaginarios y concepciones que permean 

la escuela y los discursos, ligados estos últimos de manera inherente a la política educativa 

predominante de quienes interactúan en el campo educativo.  

Las tendencias que se muestran en la normativa legal de la educación actúan como 

un potente dispositivo de regulación, se traduce a los procedimientos para la acción educativa 

que sigue los lineamientos como mecanismo de control y a su vez, quiebra los dispositivos 

pedagógicos generando tensiones que con frecuencia se presentan en la labor docente; la 

articulación de un currículo en el campo de las artes puede condicionar las prácticas de 

cualquier maestro, un punto importante a destacar es la ruptura entre lo teórico y práctico 

porque aquí se evidencia las implicaciones del error conceptual que supone “que la práctica 
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es empírica y que la teoría es una suerte de iluminismo y no una forma específica de la 

práctica” (Baquero, 2013, pág. 65) así, como una soberbia que desprecia la reflexión de la 

práctica dentro del contexto educativo, se puede evidenciar una desconexión de los 

fenómenos de la clase, lo que en parte explicaría la despreocupación por parte de muchos 

profesores, docentes y artistas formadores por habituar un ejercicio reflexivo sistematizado 

que se apoye en a teoría existente, pero que a su vez sea capaz de teorizar la práctica 

contribuyendo en la producción de conocimiento desde las realidades escolares.  

Por otro lado, la cultura institucional y las representaciones del maestro han llevado 

a que se entienda como una labor individual que trasciende de manera aislada, el aula se 

convierte en el espacio propio que no permite descubrirse entre sus pares y que resistiéndose 

a la innovación y experimentación compartida debido a las prácticas de formación basadas 

en las competencias desde los criterios de evaluación, invisibiliza el sentido colectivo y el 

trasfondo social, es un argumento que debe resolverse desde la perspectiva política “que 

vinculada con las redes como alternativas de formación “desde adentro” del movimiento 

magisterial y de los programas mismos de formación, no solo contribuya  al mejoramiento 

de la enseñanza sino al fortalecimiento de la identidad profesional” (Baquero, 2013, pág. 68) 

por lo tanto el fuerte alcance político abre perspectivas nuevas de formación para explorar en 

el mismo terreno las prácticas en el aula.  

La dinámica propia de las instituciones educativas en el país en muchas ocasiones 

limita los espacios de interacción y discusión entre los maestros, ya que se propende por el 

desarrollo de contenidos curriculares o de aquellos proyectos que permiten obtener resultados 

tangibles a corto plazo, allí no tiene lugar la reflexión de la práctica pedagógica profunda y 

sistémica, pues no hace parte de la cultura escolar, ya que no se reconoce su papel 

transformador a largo plazo. Por ejemplo, en el Proyecto objeto de estudio de la presente 

investigación los encuentros entre los artistas formadores y los docentes de las instituciones 

educativas es nulo, y de darse responde a tareas específicas relacionadas con las muestras 

artísticas que deben presentarse a la comunidad educativa como producto del trabajo 

realizado en un periodo determinado de tiempo. La reflexión de la práctica ocurre entonces 

de manera aislada en la interacción de los artistas y las fundaciones a las que pertenece como 

un ejercicio colectivo de construcción para mejorar su quehacer. Se esperaría que propuestas 
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de investigación como esta exhorten a los hacedores de la política pública educativa a la 

contemplación de la reflexión de la práctica pedagógica como eje fundamental para el 

mejoramiento de la calidad educativa integral de los estudiantes colombianos.  

El Artista F ormador 

Para lograr el desarrollo de una experiencia estética que transforme al individuo en el 

campo de la educación artística se requiere entre otras cosas, una reflexión de la práctica 

pedagógica sistemática. Es allí, donde se requiere de un rostro, de un alguien que piense y se 

piense dentro del aula de clase, examine desde adentro y desde afuera las acciones que tienen 

lugar en el escenario dispuesto para la interacción con los estudiantes y el conocimiento. En 

el proyecto de jornada extendida, objeto de esta investigación, ese sujeto aparece como “el 

artista formador”, por ello, que a continuación se presentan algunas perspectivas de quien 

ejerce este rol, qué lo caracteriza, cuál es su esencia, entre otros aspectos, estableciendo a su 

vez algunas diferencias con las denominaciones de maestro y docente.  

En primer lugar, para comprender quien es el formador, es necesario definir al 

maestro, como categoría histórica inicial. Generalmente se hace referencia de manera 

indistinta a quien se encarga de la tarea de enseñar, algunas veces se le llama maestro, 

profesor, docente y otras, formador. Al remontarse a la Grecia antigua se encuentra que el 

Maestro era ese ser sublime, especial, que en primera instancia tenía la obligación de 

educarse a sí mismo, para después educar a otra persona, de manera individual, es decir a un 

solo sujeto, llamado discípulo y no alumno. En este sentido el maestro de esta época es 

automaestro, autotransformador, autocognoscente, y autoaprendiz. Con el paso del tiempo, 

fue necesario educar a otros, a muchos, por ende se crea un espacio específico para hacerlo 

llamado Escuela, donde era necesaria la existencia de un sujeto capaz de educar a varias 

personas al mismo tiempo, es entonces con Loyola, Calasanz y la Salle que inicia la categoría 

de maestro de escuela. (Quiceno, 2010, pág. 55) 

El maestro de escuela es aquel que se educa así mismo por medio de la comunidad 

donde habita, encargándose de la educación de los niños, allí requiere del grupo para su 

transformación, es su deber y exigencia moral hacerlo, al punto de renunciar a su propia vida 

para ocuparse de la vida de otros (Quiceno, 2010, pág. 60) En el caso específico de Colombia 

es posible ubicar dicho maestro entre finales del siglo XIX y mediados del XX, quien bajo la 
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influencia directa del Estado y la iglesia se constituyó, inundando la escuela de saber, 

experiencia de la iglesia católica, leyes del Estado, la moral, la conducta y la pedagogía y sus 

contenidos. Pero quien también en un determinado momento histórico cambió, empezó a 

hacer parte del sindicato de maestros, fue a la universidad, hizo parte de la vida política 

nacional, lo que transformó su identidad dando paso a alguien nuevo, el docente.  

El docente es el resultado del momento histórico industrializado, moderno, por así 

decirlo, por ende es un producto del sistema capitalista, específicamente del sector 

económico, tomando sus modelos de la vida industrial y productiva, busca aumentar la 

producción y cualificar la mano de obra para generar ganancias, siendo este un trabajador de 

la institución abocado a la producción, por ende debe hacer progresar, desarrollar y mejorar. 

En este marco, bajo la influencia de la pedagogía activa y la escuela nueva, la escuela toma 

un carácter tecnológico, a través de la supremacía de la técnica. Lo que si bien responde a las 

necesidades de la época deja de lado la identidad y función del maestro en su sentido original. 

En este nuevo espacio cualquier persona puede educar a otros (niños, adultos, jóvenes, 

trabajadores, entre otros). (Quiceno, 2010, pág. 79) 

Y es en ese escenario que las profesiones engendran un nuevo ser que educa, el 

formador. Este nuevo educador es el resultado de muchos años de estudio, lo que le permite 

poseer un cierto nivel de experticia y especificidad con habilidades cognitivas de alto nivel 

que lo facultan para convertirse en un estratega educativo, es decir, tiene la capacidad de 

crear, resolver, organizar, conectar, evaluar, pensar, definir, construir, gestionar, entre otras 

habilidades que le ha dado el conocimiento y la experticia. Para el formador, ya no es 

necesaria la escuela, ese espacio puede ubicarse en cualquier lugar y con cualquier sujeto, 

por ejemplo en locaciones independientes como el CREA (formación y creación artística), 

donde asisten niños, jóvenes y adultos en busca de formación específica en un campo de las 

artes. En este nuevo modelo de formación ya no es imperante la técnica para el trabajo, esta 

es remplazada por los modelos cognitivos, de gestión, de planeación y evaluación (Quiceno, 

2010, pág. 79) dado que el formador es un profesional que sabe de todo y puede dirigirse a 

todo tipo de educando, además conoce y hace conocer a la población. El formador debe 

formarse porque no puede acceder al conocimiento solo estando en contacto con él para así 
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lograr el nivel de experto, entonces es un sujeto que sabe, pero también sabe hacer, que se 

conoce a sí mismo y a la población con el propósito de entenderla y conducirla.  

Lo anterior cobra sentido al pensar en el artista formador que materializa la propuesta 

del Proyecto de Jornada Extendida quien en su mayoría es un profesional de las artes con un 

alto nivel de formación específica y que además cuenta con una amplia trayectoria artística 

que le brinda reconocimiento y experticia en escenarios que trascienden el aula de clase. Así 

lo que se espera del artista formador es un individuo que se conoce a sí mismo, pero que 

también conoce a la población con la cual interactúa, una persona consciente de su contexto, 

comprometido, reflexivo y por supuesto experto.  

Para el caso colombiano la formación de los artistas se encuentra en tres tipos de 

enfoques, en las facultades de educación que ofrecen programas de licenciatura en educación 

artística, quienes poseen un perfil para desempeñarse en el campo de la pedagogía, por otro 

lado, los profesionales en las facultades de arte en diferentes universidades, quienes se han 

dedicado a estudiar un arte en específico para la creación y producción, finalmente, las 

academias, promoviendo una formación inicial con un desempeño que se ajusta a las 

habilidades del estudiante, no obstante, es posible encontrar aquellos que dominan el 

conocimiento de manera empírica, es decir, no cuentan con un título profesional formal que 

los declare expertos en su campo y que en medio de su quehacer como formadores terminan 

profesionalizando su saber. Para el caso de los profesionales egresados de las facultades de 

arte que por razones principalmente económicas y de ocupación laboral se insertan en el 

campo de la educación, al no encontrar en el país una plataforma cultural que impulse su 

desarrollo profesional, inician su trasegar en las aulas de clase desde diferentes propuestas 

formativas nacionales, locales o institucionales, donde la mayor dificultad radica en lo que 

respecta al dominio propio de la dinámica escolar, situación comprensible, ya que durante su 

formación como profesionales no se contempla este campo de aplicación laboral para los 

artistas, por ende carecen del conocimiento pedagógico y didáctico para enseñar a otros, 

limitando este espacio a su experiencia propia de aprendizaje o a su experticia como artistas. 

Las facultades de arte visualizan al artista como tal, de manera idealizada lo proyectan para 

un desarrollo individual en la generación de productos artísticos sensibles para el público, 
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donde el contexto educativo pasa a segundo plano, pues no es el objeto de formación en los 

pensum académicos.  

Es en esta fisura, donde aparecen las tensiones entre el artista y la escuela, entre la 

gestión y organización escolar y las singularidades y dinámicas propias del arte. El artista 

formador como profesional experto, conocedor del campo musical, necesita conocer su 

población, como afirma (Quiceno, 2010) relacionarse con sus estudiantes, conocer sus 

problemáticas para poder entenderla y conducirla. De este modo el artista formador en 

muchas ocasiones es visto como un sujeto extraño a la escuela que asume responsabilidades 

pedagógicas adquiridas a través de la puesta en marcha, sus experiencias y vocación como 

artista activo aporta a la calidad de la enseñanza desde otras miradas en las competencias 

propias de su formación y desde su campo de acción real con el arte en otros escenarios. 
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CAPITULO III: CONTEXTO DE LA EXPERIENCIA  

Proyecto Jornada Extendida del Distrito  

Las políticas para extender la jornada escolar de los estudiantes tienen como 

antecedente las diversas estrategias utilizadas en diferentes países para el mejoramiento de la 

calidad educativa, por otro lado, el que se haya gestionado esta idea organiza los campos de 

pensamiento curricular por ciclos “en la que se reconocen las particularidades que asisten a 

las etapas de desarrollo de los seres humanos en relación con lo cognitivo, lo socio-afectivo 

y lo físico-creativo” (Secretaría de Educación del Distrito, 2014, pág. 6), respetando las 

singularidades de los Proyectos Educativos Institucionales -PEI- y empoderando a la 

comunidades para construir sus proyectos en contextos sociales y culturales particulares, 

entendiendo sus necesidades, intereses y demandas en cada población escolar. La política 

distrital de educación de la Bogotá Humana del periodo del 2012 al 2015, le apostó a la 

relación con los otros, la construcción del ser y el saber, ampliar las capacidades ciudadanas 

y de convivencia desde las perspectivas de desarrollo humano, consolidando una educación 

transformadora que potencie una praxis que permita a los estudiantes descubriese como 

protagonistas de su realidad, con capacidad de reflexión, de diálogo, organización y 

aprendizaje a través de la construcción de saberes y de la experiencia, “en consecuencia, la  

apuesta de Educación para la Ciudadanía y la Convivencia adoptó la Reflexión-Acción-

Participación como un método inspirado en el Aprendizaje Reflexivo Experimental de Peter 

Jarvis, en la Investigación Acción Participativa, de Fals Borda y, por supuesto, en la 

Educación Popular de Paulo Freire” (Secretaría de Educación del Distrito, pág. 7).     

Como parte de los compromisos establecidos en el Plan de Desarrollo Bogotá 

Humana y en el Plan Sectorial de Educación promovido por el alcalde Gustavo Petro, se 

inició el programa de la jornada escolar extendida, conocida inicialmente como “Jornada 

40x40”, donde surgen los primeros 12 Centros Locales de Arte para la Niñez y la Juventud 

(CLAN), espacios creados para capacitar en prácticas artísticas de manera gratuita a los niños 

y jóvenes de las localidades de Bogotá, hoy estos escenarios son conocidos como CREA 

(formación y creación artística), programa liderado por el Instituto Distrital de las Artes 

IDARTES y opera en 18 localidades de la ciudad bajo tres líneas estratégicas, a saber, 

emprende crea con dos componentes, manos a la obra y súbete a la escena; laboratorio crea 
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y arte en la escuela, este último atiende estudiantes de colegios públicos de grado primero de 

básica primaria hasta grado noveno. El proyecto se trata fundamentalmente de la ampliación 

de la jornada escolar a 40 horas semanales, para así complementar, incrementar y enriquecer 

la experiencia de los estudiantes en el contexto escolar dentro de las diferentes disciplinas 

artísticas como una apuesta fundamental en el camino de la calidad educativa, la excelencia 

académica y la formación integral, el ejercicio pedagógico del artista formador en cualquier 

área, tiene una duración anual y se renueva con cada año.   

 La estructura de la propuesta esta contextualizada desde la política sectorial de 

educación que la Bogotá Humana implementó para las apuestas fundamentales por la 

educación: “una propuesta curricular de más tiempos y más aprendizajes, en pro de la 

formación integral y la excelencia académica, para la Educación Inicial, la Básica y la Media 

Fortalecida” (Secretaría de Educación del Distrito, 2014, pág. 20).  

En la educación inicial “se trata de garantizar los derechos impostergables de niños y 

niñas de 0 a 5 años: la atención en salud y nutrición, la protección contra los peligros físicos 

y la Educación Inicial” (Secretaría de Educación del Distrito, 2014, pág. 20), dentro de este 

ciclo se tiene como propósito estimular el desarrollo armónico e integral desde la creación 

de espacios bien dotados y la ampliación de tiempos para la atención, por otro lado, en la 

experiencia pedagógica se tiene en cuenta la educación inclusiva desarrollando la interacción 

y convivencia. Como referente para orientar las experiencias acoge el lineamiento 

pedagógico y curricular para la educación inicial en el distrito, las propuestas se diseñan 

mediante actividades de arte, juego, literatura y exploración del medio centrando la mirada 

en dar respuestas diversas y creativas a las potencialidades, necesidades y demandas.  

Para la educación básica “propicia una formación general mediante el acceso de 

manera crítica y creativa al conocimiento científico, tecnológico, artístico y humanístico, y 

sus relaciones con la vida social y con la naturaleza a través de los aprendizajes del Saber y 

del Ser” (Secretaría de Educación del Distrito, 2014, pág. 22) permitiendo que establezca los 

conocimientos para construir una comprensión del mundo y los niveles superiores del 

proceso educativo, también hace parte de la consolidación del desarrollo de la habilidades 

comunicativas, ampliar y profundizar en el razonamiento lógico y analítico de las áreas de la 

ciencia, la tecnología y la vida ciudadana, el desarrollo de actitudes para la práctica 
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investigativa y la formación social en valores y comprensión de la emociones, estos 

aprendizajes se configuran alrededor de los centros de interés artísticos comprometiendo el 

proyecto de vida en la acción social. 

Para la educación media se opta por la “reflexión sobre los propios pensamientos, 

sentimientos y acciones con responsabilidad tanto individual como colectiva, haciéndolos 

más conscientes de su pertenencia a una comunidad familiar, escolar, étnica, ciudadana, 

académica, social, entre otras” (Secretaría de Educación del Distrito, pág. 23), involucrando 

la voluntad y el conocimiento para aprender a ser y a conocer contribuyendo al desarrollo 

humano, además, permite que los jóvenes puedan visionar una vida profesional teniendo 

como base en la experiencia de los centros de interés que desarrolla la facultad para formar 

su pensamiento crítico y de investigación en aras de ampliar sus conocimientos hacia la 

transformación de la realidad. 

Cabe anotar que la propuesta inicial del proyecto contemplaba la atención a todos los 

niveles de escolaridad de la escuela, sin embargo con el cambio de administración distrital, 

el nuevo gobierno cambia el nombre al CLAN remplazándolo por el CREA, con dicha 

modificación no solo se vio afectada la denominación dada al espacio, sino que también se 

vio disminuida la cantidad de estudiantes de colegios públicos atendidos, ya que se limita la 

atención solamente hasta los estudiantes de la educación básica, lo que excluye a aquellos 

que se ubican en los niveles de décimo y once, es decir el ciclo de educación media, lo que 

además trajo afectaciones colaterales tales como disminución en la contratación de artistas 

formadores, cambio en las condiciones laborales de los artistas formadores que continuaron 

en el programa, y disminución de presupuesto para eventos culturales que antes se realizaban. 

 El programa ofrece formación artística en múltiples campos del arte como teatro, 

danza, artes plásticas, literatura, audiovisuales, y música, para esta última el Proyecto de 

Jornada Extendida, ha tenido en cuenta el documento de los procesos pedagógicos creado 

por los artistas formadores del CREA Bosa Naranjos en el año 2017, a partir de las 

recopilaciones de sus experiencias en los espacios de formación a formadores y en los 

encuentros permanentes de los coordinadores en el área de música liderados por este centro, 

bajo una atmósfera de prácticas colectivas e incluyentes que dio paso a los procesos de 

transformación social desde la música en dicha comunidad. Dada la riqueza de la experiencia 
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se consideró conveniente replicar los postulados de este documento para el programa de 

música desarrollado en los demás CREA de la ciudad. 

Según el documento, la aproximación educativa a las músicas propias utiliza el juego 

como movilizador de los aprendizajes, transmitiendo un conocimiento desde la oralidad, la 

experiencia y la práctica. Estos procesos pretenden dinamizar los contenidos teóricos de la 

música relacionando las particularidades de cada contexto, así, desde las necesidades y 

condiciones propias de cada territorio, el desafío sugiere “un modo de formación que permita 

el reconocimiento de músicas del contexto urbano y tradicional evidenciando la diversidad 

cultural como sociedad capital, urbana y rural expresada a través de canciones que narran la 

dimensión social de los territorios” (Tovar & Ruidiaz, 2017, pág. 2). 

 Para comprender el programa de música en el proyecto es necesario tener en cuenta 

que su construcción conceptual se basa en las prácticas pedagógicas, donde se presta especial 

atención a las necesidades creativas, artísticas y productivas, de quienes tienen el saber, la 

experiencia y quien se encarga en transmitirlo, es precisamente en el encuentro entre uno y 

otro en donde se manifiesta la acción y da lugar a la búsqueda. En segundo lugar, se 

contempla el juego “como una actividad que tiene una serie de características que permite el 

aprendizaje, la apropiación del espacio y el desarrollo del ser” (Tovar & Ruidiaz, pág. 3) por 

ello este puede incrementar una ocupación libre y voluntaria, permitiendo la expresión y 

estableciendo acuerdos técnicos y creativos. En tercer lugar se aborda la oralidad al referirse 

al reconocimiento y apropiación de las músicas y cantos de tradición oral aunque es 

consonante que se mezclen múltiples músicas foráneas de un mundo globalizado 

consolidando un repertorio. La canción como principal fuente de recurso, permite afianzar 

los procesos anteriormente enunciados; en el encuentro matutino “solo se aprende en el cantar 

cantando y solo se apropia la ejecución de un instrumento cuando se logra resolver con él 

todas la canciones” (Tovar & Ruidiaz, pág. 4) en el avance de los juegos que se planean para 

el taller y en habitar el espacio-tiempo de cada uno de ellos. 

 Aunque en la mayoría de metodologías utilizadas para la educación de las artes 

musicales se encuentra el fomento de la lectoescritura y la teoría en general, para el Proyecto 

de Jornada Extendida no es prioridad, debido a que los tiempos son cortos, lo importante es 

cantar, sonar, moverse por el universo sonoro, este va haciendo aparición como un resultante 
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de las prácticas, además, se explica que la alfabetización puede limitar el aprendizaje y 

retardar el sentido de musicalidad, es por ello que “el artista formador estará en capacidad de 

modificar, adaptar y/o crear de acuerdo a las necesidades y recursos realizando una propuesta 

creativa e innovadora” (Tovar & Ruidiaz, pág. 5). Lo que sin duda le imprime flexibilidad y 

autonomía al trabajo en aula por parte de los artistas formadores.  

 El objetivo general en la educación de las artes musicales es “incentivar procesos de 

transformación social en las comunidades beneficiarias, a partir de las prácticas de 

transmisión, formación, creación y profundización musical, generando comunidades de 

práctica, identidad territorial y productos creativos” (Tovar & Ruidiaz, pág. 5) con base en 

las iniciativas dadas desde los lineamientos del programa de formación artística, los 

estudiantes terminan sus procesos con una presentación final o exposición de sus trabajos ya 

terminados.  

 La perspectiva pedagógica del proyecto está consolidada de acuerdo a las habilidades 

inherentes de cada ciclo, en donde se desarrolla dos campos de acción: por un lado, el 

desarrollo vocal, “en búsqueda de una conciencia de lo corporal, el reconocimiento de la voz 

propia hablada y cantada y el canto como expresión de identidad corporal” (Tovar & Ruidiaz, 

pág. 6), por otro lado, el desarrollo instrumental, reforzando las destrezas con los 

instrumentos disponibles, la autonomía en el montaje grupal y en general el desarrollo motriz. 

La fundamentación metodológica se realiza a través del taller en un trabajo colectivo, 

apropiándose de un saber en el hacer y concientizándose del trabajo colaborativo en un 

ambiente de diversión y motivación. El área de música postula una “caracterización de 

necesidades propias de cada ciclo de formación que tienen en cuenta los aprendizajes por 

etapas de desarrollo, la exploración del cuerpo, la expresión corporal y la expresión de 

emociones” (Tovar & Ruidiaz, pág. 8).  

Con base en el análisis realizado al documento rector se puede afirmar que los artistas 

formadores autores del mismo parten de las condiciones propias de su contexto de enseñanza, 

considerando las particularidades de sus entornos, sus opciones y limitaciones, lo que les 

permitió plantear una propuesta de enseñanza de la música flexible y libre de los preceptos 

categóricos tradicionales de esta área,  que si bien se ajusta a los requerimientos y condiciones 

de los CREA y de las instituciones educativas participes del programa desconoce la 
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articulación que supondría un trabajo sincronizado con los planes de estudios de arte 

desarrollados en los colegios. Aunque se han realizado algunos intentos por lograr la 

armonización curricular no es una generalidad ni mucho menos una prioridad del programa, 

en consecuencia los profesores de arte de los colegios realizan un trabajo independiente al 

que hacen los artistas formadores, pero que de algún modo al ser impartido por profesionales 

expertos en el arte bien podrían contribuir en la formación del estudiante de manera 

sincrónica aunque no declarada en las instituciones escolares. La clave de este tipo de 

propuestas que llegan a las escuelas estaría en coordinar esfuerzos para la consecución de la 

formación integral de los estudiantes, lo cual es posible a través de la voluntad de todos 

aquellos encargados de la enseñanza tanto en el proyecto como en las instituciones, de un 

trabajo colegiado en la armonización de una propuesta curricular que apunte a los mismos 

objetivos, pero con metodologías flexibles y propias de cada propuesta, lo que privilegia la 

autonomía.   

 

 

  



63 
 

CAPITULO IV: DISEÑO METODOLÓGICO  

 La Etnografía Educativa y la Narrativa  

La presente investigación se estructura bajo un paradigma cualitativo desde el 

enfoque etnográfico en la educación, permitiendo que las descripciones de las prácticas 

pedagógicas y musicales que se realizan de los artistas formadores en su contexto de clase de 

música, puedan dar significados a sus acciones, por ende el investigador se inserta en la 

comunidad educativa en un proceso de observación y acompañamiento a lo largo de tres 

meses, finalmente, se presentan los resultados en la comprensión de sus procesos resaltando 

el impacto que tiene la reflexión de sus prácticas pedagógicas en su quehacer y la forma como 

incorpora las experiencias estéticas al contexto educativo.  

Inicialmente se emprende la investigación con los modelos teóricos que se proponen 

ligados al trabajo en campo, en la recolección de la información se tiene en cuenta tener una 

visión abierta y mutable que se vaya calibrando con la realidad vivida con cada uno de los 

artistas formadores, permitiendo que los instrumentos se codifiquen y ajusten según las 

necesidades que demanda la experiencia de recolección. Teniendo en cuenta que la etnografía 

educativa descubre la visión y el modo en que se desarrolla una situación a otra “desde dentro 

del grupo y desde dentro de las perspectivas de los miembros del grupo” (Woods, 1987, pág. 

18), para este trabajo de investigación se propone hacer una inmersión en las clases de los 

artistas formadores examinando las habilidades en la educación artística musical y el 

desarrollo en la aprehensión en los estudiantes a través de las didácticas planificadas que ha 

realizado el artista formador al comienzo del año lectivo. 

La estrategia de indagación tiene como propósito comprender la experiencia estética 

musical de la relación pedagógica entre el artista formador y el estudiante a partir de la 

reflexión de su práctica en el proyecto de Jornada Extendida del Distrito, por ende se 

estructura en cuatro fases (ver cronograma de intervención Anexo 1) que permiten ver el 

impacto de la intervención y el proceso de trasformación tanto en el artista como en los 

estudiantes. Cabe resaltar que antes de iniciar el proceso de inmersión directo en el aula fue 

necesario hacer un análisis a los documentos realizados por los artistas formadores en el 

marco de sus planeaciones de clase, con el ánimo de contextualizar las metodologías, 

estrategias y propósitos propuestos por el artista en sus clases. La primera tiene lugar en el 
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mes de septiembre de 2018 con un ejercicio investigativo de observación no participante, 

donde a través del instrumento de diario de campo el investigador registra su percepción 

inicial del contexto en el cual se desarrolla la práctica pedagógica, teniendo en cuenta 

elementos como la metodología, los estudiantes, las relaciones interpersonales, la disposición 

del espacio, entre otras; una vez terminado el acto educativo el investigador establece un 

diálogo tipo entrevista con el artista formador participe del estudio con el objeto de iniciar 

un proceso de reflexión frente al quehacer educativo que tuvo lugar. Además el artista 

emprende un proceso de escritura que busca reflejar a través de la narración su reflexión 

pedagógica del acto educativo en estudio.  

La segunda fase ocurre en el mes de octubre del 2018, comprende una observación 

participante donde nuevamente el Diario de Campo permite no solo registrar lo observado 

sino aquellas acciones de intervención que se dieron de manera natural en el aula, para 

continuar con una segunda entrevista con el artista formador donde la reflexión de la práctica 

pedagógica se hace más profunda alrededor de un diálogo que aborda las categorías teóricas 

que cimientan este estudio y posteriormente el investigador invita a la escritura de una 

narrativa que dé cuenta de las transformaciones que ha suscitado la intervención 

investigativa.  

La tercera fase se da en el mes de noviembre de 2018, donde a través de la observación 

participante, el investigador por medio del Diario de campo da cuenta principalmente de 

aquellos aspectos que han sufrido cambios significativos en su práctica, al igual que las fases 

precedentes, el investigador se entrevista con el artista y solicita la narrativa de su experiencia 

pedagógica. Esta fase constituye el cierre del proceso de intervención con los artistas 

formadores.  

La cuarta y última fase se enfoca en los estudiantes, de este modo utilizando como 

instrumento de indagación el grupo focal se interactúa con los actores en dos momentos, el 

primero tuvo lugar a mediados del mes de noviembre luego de una clase de música se 

selecciona una muestra de aproximadamente cinco estudiantes donde el investigador aplica 

una encuesta para orientar la discusión y el diálogo sobre la experiencia de clase. Allí la 

intención es reconocer aquellos indicios que permitan reflejar la vivencia de una experiencia 

estética en cada uno de los participantes. El segundo momento ocurre en el marco de las 
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muestras artísticas programadas por las instituciones educativas con el objeto de visibilizar 

frente a la comunidad educativa el resultado del proceso de formación en arte liderado por el 

CREA durante nueve meses aproximadamente, donde de acuerdo con la planeación de las 

clases se da cierre al proceso formativo y se evidencian los aprendizajes, siguiendo la 

metodología del grupo focal uno, se procede a realizar el segundo, recolectando la 

información necesaria para el análisis posterior.  

 En síntesis, el análisis de las acciones observadas son recopiladas desde una mirada 

personal por parte del investigador en un diario de campo (ver Protocolo de Diario de campo 

Anexo 2), con base a estas descripciones se procede a realizar un diálogo entre el artista 

formador y el investigador con la intención de reflexionar los acontecimientos en clase y 

buscar nuevas experiencias pedagógicas, el objetivo es que con cada hallazgo, sobresalgan 

aspectos metodológicos que puedan ser relacionados con la propuesta investigativa para 

generar una consciencia en la importancia de una educación estética (ver protocolo de 

Entrevista Anexo 3); asimismo, el artista es exhortado a reflexionar de manera personal a 

través de la escritura de su propia narrativa (ver anexo 4); concluyendo con la voz de los 

niños a través de dos grupos focales (ver grupo focal Anexo 5).  

La observación de las actividades en la relación entre artistas formadores y 

estudiantes tiene dos momentos durante el periodo de la recolección de la información para 

la presente investigación, al inicio se toman distancias y se asume una postura ética, se da 

prioridad, solo al comienzo, en desarrollar una información desde el aspecto contemplativo,  

sin embargo, se mantiene una mirada crítica frente a las acciones y actitudes realizadas en 

clase por parte de los participantes, como afirma Peter Woods, "cuando se observa, se 

entrevista, se toman notas de campo y se confecciona el diario de investigación, la labor del 

etnógrafo no se limita a "registrar". También hay en ello reflexión, la que a su vez informa 

la serie de datos siguiente" (Woods, 1987, pág. 135), teniendo en cuenta que este proceso es 

importante para el reconocimiento del espacio, la práctica pedagogía del artista formador, la 

receptividad y experiencias del grupo. Previamente se hace un análisis de la planificación 

que el artista formador ha propuesto y la forma como se abordan las diferentes didácticas, de 

esta forma, como resultante de una observación no participante, se evidencian características 

que conlleven a evaluar las manifestaciones y expresiones de los estudiantes principalmente, 
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dar cuenta de los acontecimientos desde una visión intuitiva y acercarse a la reflexión de una 

experiencia próxima. Por otro lado, el segundo momento, después de indagar los efectos 

causados por la presencia de un externo, se tiene en cuenta tomar la postura de observador 

participante, haciendo hincapié en una “metodología muy flexible cuyo repertorio de 

posibilidades y actitudes observacionales ha permitido el tratamiento de objetos de 

investigación muy diversos” (Delgado & Gutierrez, 1999, pág. 154) destacando la 

posibilidad de entablar relaciones de confianza que conlleven a diálogos profundos, 

propiciando la interacción del artista formador y el investigador en las clases y utilizar 

discursos apropiados desde la reflexión que se ha hecho en conjunto.  

Como parte de un ejercicio reflexivo y para llevar a estudios más amplios y razonados 

en las implicaciones de una educación estética para los espacios a indagar, se ha tenido en 

cuenta la perspectiva de la “narrativa de experiencias: lo que ellas pueden “provocar” en 

otros, en términos de pensamiento, imaginación, decisiones, creación; y en definitiva, en dar 

curso a la acción, en generar la propia narración, el guion de la propia enseñanza” (Alliaud, 

2011, pág. 67), y tener como intención el entendimiento en la sucesión de situaciones que 

abordan este proceso investigativo, acercándose de una forma personal a sus propuestas y 

permitiendo que espontáneamente los partícipes de la investigación puedan narrarnos los 

eventos desde su percepción, tanto de su vida laboral como las experiencias vividas en la 

actualidad de sus clases, en ese sentido, recopilar y analizar las narrativas como estructuras 

formales trasmiten una información como puntos de partida hacia procesos analíticos más 

minuciosos. 

Las narrativas son la secuencia de acontecimientos y contiene “un comienzo, una 

mitad y un final, así como una lógica” (Coffey & Atkinson, 2003, pág. 65), para ello, el 

trabajo metodológico será orientado a través de preguntas para enfocar el discurso desde 

diferentes instrumentos, en los artistas formadores se utiliza la entrevista semi-estructurada 

y la narración de sus experiencias y para los estudiantes el grupo focal, con el fin de que los 

participantes puedan dar sentido a sus planteamientos, ya que ellos “suelen recordar y ordenar 

sus carreras y remembranzas como una serie de crónicas narrativas” (Coffey & Atkinson, 

pág. 66), al ordenar sus pensamientos, podrán evidenciar específicamente los 

acontecimientos necesarios para la investigación. Así, la narrativa permea todo el ejercicio 
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investigativo, al ser la lógica del discurso sin importar la fase o instrumento que predomine 

en un momento específico. En este marco, se privilegia la narrativa como estrategia 

metodológica ya que provoca en el otro la reflexión interior, espontánea y profunda, 

reflejando lo propio, permitiendo ver afuera lo que yace dentro del individuo y que en muchas 

ocasiones no es consciente de que habita en él, lo cual se configura como punto de partida 

para un análisis posterior que devele las trasformaciones y procesos del artista.  

Autores como Lavov (1972), Cortazzi (1991) y Riessman (1990) consideran el 

análisis narrativo como un enfoque metodológico formal caracterizando el uso de estructuras 

que identifiquen la forma como se cuentan las historias, encontrando elementos recurrentes 

que pueden ser agrupados en unidades que facilite su análisis; los diferentes elementos 

descritos en la categoría de la estética son considerados unidades de análisis, los variados 

aspectos estéticos como la impulsión, la acción expresiva, la emoción, la percepción, la 

imaginación y la alteridad, deben ser planteadas para que la evaluación esté ligada con el 

resultado y puntualizar el desenlace de los acontecimientos desde esta perspectiva analítica, 

así, se busca la relación con el marco teórico.  

Instrumentos 

Teniendo en cuenta que la narrativa se asume tal y como surge, desde las 

interpretaciones propias y naturales de quien escribe, no es posible determinar una estructura 

rígida, asimétrica para su elaboración, es por ello que se plantearon los siguientes 

instrumentos: 

Diario de campo 

 Para la documentación de los datos, se ha tomado en cuenta el medio clásico de tomar 

notas durante y después de asistir a las clases de los participantes investigados, como 

observador participante, se notaron aspectos importantes que fueron consignados 

inmediatamente después de trascurrido el suceso puesto que no hacerlo así “puede introducir 

cierta artificialidad” (Flick, 2004, pág. 185), para ser aún más cuidadoso, se hizo contraste 

con la información obtenida en la entrevista al artista formador, condensando en palabras 

individuales, citas conversacionales, con la intención de “establecer una distinción entre lo 

que se ha observado y lo que el observador ha condensado en su interpretación o resumen de 

sus acontecimientos” (Flick, pág. 186). La producción de un texto final estuvo marcado 
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esencialmente por la percepción del investigador, complementando las notas con un diario 

amplió la selección de hechos relevantes, buscando que se conecten esencialmente con las 

experiencias estéticas y las didácticas de clase utilizadas por el artista formador, aunque se 

tomen cuestiones de menor importancia.  

Entrevistas 

Para orientar las entrevistas se formulan algunas preguntas que guían la narración, las 

cuales surgen de las unidades de análisis derivadas del marco teórico de la investigación, el 

tipo de preguntas de acuerdo con los objetivos de estudio han sido formuladas para indagar 

sobre las experiencias y comportamientos en las clases, sus opiniones en algún tema en 

particular y sus emociones y sensaciones, tratando de tener “cuidado de no presuponer 

implícitamente categorías de respuesta” (Bonilla & Rodríguez, pág. 98) y evitar las preguntas 

dicótomas, de este modo,  se facilita un proceso de comunicación para inducir a profundidad 

y detalle sus opiniones, la idea es “inspirar confianza, escuchar activamente y atender tanto 

el comportamiento verbal como el comportamiento no verbal de la persona que habla” 

(Bonilla & Rodríguez, 2013, pág. 94). Cada sesión fue preparada teniendo en cuenta la 

temática y manteniendo una posición de respeto para no reaccionar de alguna forma que 

pueda alterar el libre pensamiento, así se busca “escuchar neutralmente y prestar atención 

cuidadosa, con el fin de asegurar que el entrevistado continúe exponiendo sus ideas y 

percepciones y al mismo tiempo pueda ir focalizando la entrevista con base en los temas que 

parecen más pertinentes” (Bonilla & Rodríguez, pág. 94).  

Como se dijo inicialmente, las entrevistas tuvieron tres momentos para cada artista 

formador: el primero tuvo como intensión indagar sobre los conocimientos que reconocía 

desde sus experiencias en aspectos estéticos y contextualizar las didácticas utilizadas en clase 

haciendo una evaluación de esas prácticas, a través de su postura, poder generar una reflexión 

pedagógica para ser abordada en las próximas sesiones. La segunda intervención tuvo como 

objetivo clarificar los conocimientos sobre estética y relacionarlos con el trabajo en el aula, 

por otro lado, preguntar sobre las reflexiones que se habían llegado para lograr una 

observación de sus prácticas más detalladamente en los estudiantes. En la tercera visita el 

artista formador pudo plantear con seguridad temas referentes a la estética teniendo como 

propósito demostrar las acciones que se han realizado para la muestra de los estudiantes en 

la escena, por otra parte, comunicar los alcances de la reflexión de su práctica pedagógica y 
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evidenciar los aspectos que lo llevo a indagar sobre las particularidades fuera del contexto 

técnico de las artes musicales.  

Grupos focales 

 Para recopilar la información de los estudiantes y obtener una información que 

posibilite dar respuesta a las necesidades que se están investigando de una manera rigurosa, 

se preparó dos intervenciones en tres grupos focales para la fase cuatro, uno por cada artista 

formador. La primera intervención consiste en concentrar los grupos con un máximo de cinco 

personas escogidos al azar por el artista formador, para garantizar que la información sea 

válida y preparar los temas de forma que estuvieran contextualizados en las experiencias 

estéticas abordadas en el presente trabajo de investigación pero de una forma más sencilla, 

se crea, una vez reunidos en el grupo focal, se establece un diálogo alrededor de las preguntas 

formuladas, permitiendo que se dieran espontáneamente las respuestas comprendiendo que 

en este ejercicio se “tiende a reproducir, a nivel micro, la dinámica de pensamiento y de 

aceptación de la normatividad cultural cotidiana” (Bonilla & Rodríguez, pág. 110), teniendo 

en cuenta que la población a estudiar eran niños y adolescentes, se tuvo cuidado en el 

contenido de la información, el proceso de comunicación y las conductas no verbales, “para 

ampliar la comprensión de la información verbal reportada, sino además para entender mejor 

el comportamiento de la población sujeto, normalmente, la dinámica de discusión en grupo 

potencia el surgimiento de pautas de conducta que reflejan patrones culturales normativos” 

(Bonilla & Rodríguez, pág. 110). El segundo grupo focal reúne el mismo número de  

estudiantes en tres grupos focales, uno por cada artista formador, teniendo como contexto las 

experiencias vividas en el cierre de los procesos artísticos, en este espacio escolar se 

desarrolla una muestra de los resultados artísticos de cada uno de los procesos de los artistas 

formadores, además, de ser un momento importante para los estudiantes, es de los que más 

se destaca las experiencias estéticas trabajadas en la investigación ya que reúne los aspectos 

de expresión, sensibilidad, emoción, imaginación, alteridad. La elaboración de dichos grupos 

focales se hizo teniendo en cuenta que se diera como una reunión aparentemente informal, 

en donde fue importante escoger un buen lugar, lejos de las distracciones, permitiendo que 

haya buena recepción y atención a los temas. 
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Presentación y análisis de los resultados  

Una vez culminado el proceso de recolección de información a través de las cuatro 

fases planteadas y en el marco de la estrategia metodológica de la narrativa se procede a hacer 

la descripción de los resultados y los hallazgos encontrados a través del análisis de los 

instrumentos aplicados en tres grupos de estudiantes de tres artistas formadores que 

conformaron la experiencia de investigación. Posteriormente, se hace la triangulación de los 

mismos, teniendo en cuenta que se hicieron para cada artista formador tres observaciones, 

tres entrevistas, tres narrativas y dos grupos focales, para un total de veintinueve instrumentos 

aplicados en total, cabe señalar que uno de los artistas no realizó una de las narrativas de su 

práctica pedagógica por cuestiones de tiempo personal. El proceso de análisis así como la 

construcción de los instrumentos se enmarca en las unidades de análisis y las subcategorías 

que se derivan de estas, presentadas en el marco teórico, de este modo se buscan los indicios 

en las voces de los actores (artistas y estudiantes) en los diferentes momentos y en las 

reflexiones registradas por parte del observador para reconocer las experiencias estéticas en 

el acto pedagógico que se precisan en la narración de los artistas formadores y los estudiantes 

del proyecto jornada extendida, además se resaltan aquellos procesos reflexivos en los artistas 

formadores que participan en el proyecto. El proceso de análisis se estructura en tres 

momentos: la descripción de lo observado, las narrativas y reflexiones de práctica de los 

artistas formadores y las narrativas de los estudiantes. Finalmente se presentan las 

conclusiones a las que se llegan y se plantean algunas recomendaciones para las facultades 

de arte, las instituciones educativas, los artistas formadores y la maestría en Educación de la 

Universidad Distrital Francisco José de Caldas.  

Caracterización de los participantes 

 La selección de los artistas formadores participantes constituye una muestra 

intencional, ya que el investigador invita a sus colegas del proyecto a participar de la 

investigación, pero solamente tres manifiestan su intención de hacerlo. Dos de ellos cuentan 

con formación profesional en arte y el tercero es tecnólogo en música, más adelante se 

amplían los detalles sobre la formación de los participantes. Los tres artistas se han dedicado 

básicamente a la interpretación musical independiente y uno de ellos cuenta con algunos años 

como formador de niños y jóvenes en el campo de las artes escénicas. El programa académico 

de los que han sido parte tiene como objetivo preparar al estudiante en un instrumento 
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principal y en la profundización de conceptos teóricos propios del campo artístico. Es poco 

factible encontrar enfoques pedagógicos en los syllabus de las instituciones de educación 

superior pues el objetivo de esta formación es perfilar un profesional en arte preparado para 

eventos culturales, gestión cultural y demás escenarios propios del arte, de este modo para 

las facultades no es objeto curricular la enseñanza de habilidades relacionadas con el campo 

de la pedagogía o la didáctica. Sin embargo, como ya se ha mencionado, las débiles 

condiciones en que se ubica el arte en Colombia ofrecen un campo de desarrollo profesional 

bastante competido y limitado, puesto que esta dimensión no es prioridad en la agenda 

pública nacional, ni económica del país.  

Los tres artistas formadores hacen parte del Proyecto Jornada Extendida del Distrito 

con la Fundación Promotora Nacional de Artes (Pronartes) como entidad contratante e 

intermediaria con el Instituto Distrital de las Artes (IDARTES) quien designa los colegios 

para ser intervenidos. Los colegios a los que asisten los artistas formadores son diferentes 

pero se encuentran en la misma localidad (18, Rafael Uribe Uribe) de la ciudad de Bogotá. 

El primer artista formador tiene a cargo un grupo de grado cuarto de básica primaria en la 

institución José Félix Restrepo (IED), el segundo artista formador tiene a cargo un grupo de 

estudiantes de grado séptimo y noveno de básica secundaria del colegio República Federal 

de Alemania (IED) y el tercer artista formador tiene un grupo de grado séptimo de básica 

secundaria en el colegio Antonio Baraya (IED). Las intervenciones de cada artista formador 

depende de la asignación de un espacio físico, que bien puede ser la institución educativa 

distrital por demanda de la misma institución o directamente en el espacio que destinó el 

IDARTES en la localidad llamado CREA (formación y creación artística) donde los 

estudiantes en contra jornada escolar y organizados por cursos son transportados desde sus 

instituciones hasta dicho lugar debido a la falta de locaciones en la institución, en ambos 

casos el artista formador hace una intervención de cuatro horas en la semana distribuidas en 

dos días.   

Los Arti stas Formadores 

El primer artista formador es un joven entusiasta de 25 años de edad, egresado de la 

Universidad Incca de Colombia como maestro en artes musicales con énfasis en arreglos, 

composición, percusión de jazz y latina, es también interprete de guitarra acústica y eléctrica, 
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bajo eléctrico, piano funcional e instrumentos de vientos, dentro de su recorrido universitario 

fue participante del semillero etno-musical a cargo de la maestra María José Salgado, 

teniendo como reconocimiento la participación como ponente en el XII encuentro regionales 

de semilleros de investigación de la fundación de RedCOLSI y en el TEDx 2014, actividades 

que lo llevaron a pertenecer a Colciencias, su formación pedagógica ha sido a través del Sena 

virtual en el curso de inducción a procesos pedagógicos. Ha trabajado como profesor de 

percusión, guitarra y vientos en la escuela de música Canapro del 2011 al 2013, como 

profesor de percusión y vientos en el Liceo Cervantes de Bogotá del 2013 al 2014, como 

profesor de percusión y guitarra en la empresa de ATH de Bogotá en  el 2013, como profesor 

de música en el Oratorio Casa Juvenil Don Bosco de la obra salesiana del niño Jesús en el 

2016 y desde el 2017 como artista formador en la fundación Promotora Nacional de Artes - 

Pronartes en el proyecto Arte en la escuela CREA IDARTES. 

El segundo artista formador es egresado como maestro en artes escénicas con énfasis 

en actuación de la Academia Superior de Artes de Bogotá - ASAB hoy Facultad de Artes de 

la Universidad Distrital Francisco José de Caldas en el año 2002, además cuenta con una 

formación como pianista del programa de músicas populares de la Universidad Distrital 

Francisco José de Caldas - Academia Luis A. Calvo en el 2017, ha tenido participación en 

talleres de formación a formadores en músicas populares de la Universidad Nacional de 

Colombia y la Secretaría de Cultura, Recreación y Deporte en el 2013, sus conocimientos en 

fundamentos en técnica vocal ha sido a través del Servicio Nacional de Aprendizaje - Sena 

en el 2014, también ha tenido clases magistrales con el maestro James Slowiack en el 2000 

y ha participado en el taller de canto vibratorio tradicional a través del cuerpo y la voz por la 

maestra Marie Maud Robard, además, cuenta con estudios en artes marciales en 9 kyu de la 

Kanbushikaidojo International Martial y es cinturón negro de wushu en la Unión 

Internacional de Artistas Marciales. Su desarrollo laboral ha estado en diferentes campos 

artísticos, ha trabajado como presentador del programa TV Vital del canal de la Sabana de 

Cablecentro, fue director creativo de Creación Producciones “Entretenimiento de alto 

impacto” del 2003 al 2007 y como docente de teatro en la Universidad Distrital Francisco 

José de Caldas en el 2004, coordinó y dirigió el proyecto “La creación colectiva como 

herramienta pedagógica” dentro del programa Escuela Ciudad Escuela de la Secretaría de 

Educación de Bogotá, realizado por la Corporación de Artes Bataklán en el 2006, también 
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como docente y director de teatro en el IED Isabel II de la localidad de Kennedy bajo la 

coordinación de la Fundación Promefa y la Comisaria de Familia de Kennedy en el 2007, 

nuevamente trabajó para la organización Bataklán como tallerista de teatro en asociación con 

la Organización Mundial para las Migraciones y la Secretaría de Gobierno Distrital en el 

2009, además de ser docente de teatro, ha participado como actor en el programa Escuela 

Ciudad Escuela “llegaron los artistas” en el 2010.  

En sus variados roles laborales, también cuenta con el cargo de moderador de focus 

group y analista para Consumer & Insights en estudios de mercadeo para marcas como UNE, 

MacDonalds, Fábrica de Licores de Antioquia, Solla, Keeper Mate, Farmatodo, Fondo de 

Garantías de Antioquia entre otras, desde el 2006 hasta la actualidad. En 2008 al 2010 fue 

director del grupo de música coral del colegio José Joaquín Castro Martínez, en el 2011 

trabajó como tallerista de teatro, música y artes marciales con la Fundación para el desarrollo 

agrícola, social y tecnológico - Fundaset en el convenio con la SED Bogotá, inicio como 

artista formador en la Corporación Academia Charlot en las escuelas de formación artística 

de la localidad de Engativá en el 2011, fue tallerista de artes marciales para el consorcio 

Método-Cidemos en el 2013 y nuevamente como artista formador para la Corporación de las 

Artes Bataklán en las áreas de música, teatro y expresión corporal en el programa 40 x 40 

SED - COMPENSAR para los colegios Manuel del Socorro Rodríguez y Rafael Uribe Uribe 

del 2013 al 2014, artista formador de la organización Cidemos para el proyecto CLAN 

IDARTES en el área de teatro en el 2015, artista formador de teatro para la organización 

pastoral social Manos Unidas en el proyecto Clan IDARTES del 2015 al 2017, artista 

formador de música y teatro de la Fundación pastoral social Manos Unidas en el proyecto 

transformaciones culturales “más arte mejor ciudadanía” en convenio con la Secretaría de 

Cultura Recreación y Deporte de Bogotá en el 2017, director musical para el proyecto 

“Armonía y depende de nosotros” de la Organización Sentido Común en el 2017, artista 

formador de teatro para la Fundación cultural EOS en el proyecto “Arte en la escuela” CREA 

IDARTES del 2017 al 2018 y artista formador de música en la fundación Promotora Nacional 

de Artes - Pronartes en el proyecto “Arte en la escuela” CREA IDARTES desde el 2018. 

El tercer artista formador es técnico en ejecución musical del Servicio Nacional de 

Aprendizaje - Sena en el 2016, actualmente adelanta estudios de cuatro llanero en el 
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programa de músicas populares de la Universidad Distrital Francisco José de Caldas - 

Academia Luis A. Calvo y como tecnólogo en coordinación de escuelas de música en el 

Servicio Nacional de Aprendizaje - Sena, ha recibido talleres de lectura de gramática musical, 

entrenamiento músico vocal, introducción a la historia de la música y cuerdas pulsadas en el 

Servicio Nacional de Aprendizaje - Sena en el 2012 y 2014. En su campo laboral se ha 

desempeñado como auxiliar de biblioteca y promotor cultural en la Biblioteca Colsubsidio 

Marichuela del 2005 al 2010, como auxiliar de biblioteca y promotor cultural en la Biblioteca 

Fundación Universitaria Cafam del 2011 al 2012. Su experiencia pedagógica inicia en el 

colegio Liceo Pedagógico Enrique Pestalozzi del 2009 al 2016 como profesor de iniciación 

musical en grado preescolar y también en la Escuela de Formación Artística Integral 

Maestros del 2013 al 2014 para la etapa iniciación musical. Una faceta importante de su vida 

laboral y artística es ser cantante, animador musical y fundador del grupo de música infantil 

“Compañía Primate” desde el 2014 hasta la actualidad. Desde el 2015 hasta el 2017 trabajó 

con la Fundación Cultural Summum Draco desempeñando el rol de artista formador en el 

proyecto 40 x 40 CLAN IDARTES y desde el 2018 con la fundación Promotora Nacional de 

Artes - Pronartes en el proyecto Arte en la escuela CREA IDARTES. 

Aunque el investigador del presente estudio no fue objeto de observaciones de su 

práctica pedagógica por parte de un tercero, cumple el rol de observador analítico de la 

experiencia estética vivida en las aulas de clase y de una u otra forma, se ve transformado 

por la experiencia, por ende es pertinente destacar su formación. El observador es estudiante 

de Maestría en Educación con énfasis en Comunicación Intercultural, Etnoeducación y 

Diversidad Cultural de la Universidad Distrital Francisco José de Caldas, egresado como 

maestro en artes musicales de la Academia Superior de Artes de Bogotá - ASAB hoy Facultad 

de Artes de la Universidad Distrital Francisco José de Caldas en el año 2013, realizó un 

diplomado en guitarra popular en la Facultad de Artes - ASAB y se ha dedicado como 

intérprete del grupo de cuerdas andinas ASAB, la orquesta del maestro Gustavo Lara, el trío 

típico K-tres, el dúo Contra Viento y Madera, el trío Albatros, el dueto Ilusión, el grupo La 

Séptima y el dueto Dos Cuerdos. Su experiencia pedagógica empieza como profesor 

particular en el año 2007, desde el 2011 al 2013 trabajó con la academia “Arcos, Voces y 

Cuerdas” para la formación musical de adultos mayores, en el 2013 ingresa al proyecto 

CLAN IDARTES en el área de música para el consorcio Método-Cidemos y posteriormente 
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con la Fundación Cultural Summum Draco hasta el 2017, desde el 2018 se desempeña como 

artista formador en la fundación Promotora Nacional de Artes - Pronartes en el proyecto Arte 

en la escuela CREA IDARTES. 

Como se describe anteriormente, los artistas formadores poseen una formación 

teórica musical e interpretativa de alta calidad aunque la experiencia como docentes la han 

adquirido a través de sus prácticas, teniendo en cuenta que la innovación de sus didácticas se 

han enfocado en la mayoría a generar las destrezas en la ejecución de repertorios a través del 

canto y los instrumentos musicales. El primer participante es el único con formación 

profesional en música y además ha tenido formación técnica en pedagogía a través del Sena 

virtual, el segundo participante tiene una formación profesional en teatro y técnica en músicas 

populares, aunque además tiene un currículum variado que le ha permitido ser polifacético 

en su vida laboral, cabe resaltar que el entrenamiento en otras áreas ha construido su ámbito 

pedagógico, finalmente, el tercer participante tiene una formación técnica en músicas 

populares pero ha constituido sus conocimientos pedagógicos con la experiencia laboral 

desde la enseñanza y el proyecto musical para niños, como una iniciativa educativa que tiene 

como referencia el trabajo del escritor y músico Luis Pescetti. 

Los Estudiantes 

El primer grupo de estudiantes que viene trabajando con el primer artista formador, 

es del colegio José Félix Restrepo (IED), ubicado en la localidad 2 de San Cristóbal en la 

ciudad de Bogotá, pero asiste a las instalaciones del CREA ubicado en la localidad 18 de 

Rafael Uribe Uribe, los estudiantes pertenecen a los estratos socioeconómicos 1 y 2, sus 

edades oscilan entre los 8 y los 10 años; se encuentran en el ciclo de formación II, es un grupo 

conformado por aproximadamente 30 niños de grado tercero y cuarto. Este grupo en su gran 

mayoría ha tenido una iniciación musical. La intervención educativa se hace en el edificio 

Crea contando con un salón con instrumentos musicales y las herramientas necesarias. Desde 

la perspectiva del artista formador los niños provienen de familias donde se les da lo 

necesario para vivir dignamente, se les han inculcado el respeto, además de que están 

altamente influenciados por el valor ético, es un grupo que está dispuesto a nuevos temas en 

la música y reforzar lo que han aprendido; esto hace que se facilite la comunicación, el 
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aprendizaje y la enseñanza. Sus expectativas en la música parten del interés por conocer 

géneros urbanos como el reggaetón, el pop, tropi-pop y el vallenato. 

El segundo grupo de estudiantes corresponde al trabajo realizado por el segundo 

artista formador, es del colegio República Federal de Alemania (IED), ubicado en la localidad 

18 de Rafael Uribe Uribe de la ciudad de Bogotá, los estudiantes pertenecen a los estratos 

socioeconómicos 1, 2 y 3, se encuentran en el ciclo de formación III, hay un equilibrio entre 

la cantidad de hombres y mujeres cuya edad oscila entre los 13 y los 15 años, está conformado 

por aproximadamente 26 estudiantes de grado séptimo y noveno. La intervención educativa 

se hace en el edificio Crea contando con un salón con instrumentos musicales y las 

herramientas necesarias. Desde la óptica del artista formador, los estudiantes muestran 

interés por aprender a interpretar instrumentos musicales, y este semestre algunos de ellos 

han manifestado su interés por profundizar en el canto. La gran mayoría de los estudiantes 

han venido trabajando desde el semestre anterior con instrumentos muy específicos, la 

mayoría de las niñas estuvieron aprendiendo piano y tienen buena posición de la mano y los 

dedos para realizar los acordes. Los hombres se inclinan más por los instrumentos de cuerdas. 

También hay dos jóvenes hombres que se dedican a la percusión en batería. El grupo en 

general demuestra conocimientos teóricos de la música. Debido a que hay un grupo de 

jóvenes que llegaron nuevos este semestre, el nivel de concentración no es el mismo pues se 

genera un desbalance entre los conocimientos de los que vienen del semestre anterior con los 

que llegaron hasta ahora.  

El tercer grupo de estudiantes corresponde al trabajo realizado por el tercer artista 

formador, es del colegio Antonio Baraya (IED), ubicado en la localidad 18 de Rafael Uribe 

Uribe de la ciudad de Bogotá, los estudiantes pertenecen a los estratos socioeconómicos 1, 2 

y 3, se encuentran en el ciclo de formación III, la intervención educativa se hace en las 

instalaciones del colegio, lo que hace que el artista formador se desplace a la institución 

educativa, allí se presentan inconvenientes por la falta de espacio, al parecer el salón asignado 

es muy pequeño y no alcanza a cubrir la demanda de estudiantes generando incomodidades 

en la ubicación. Los estudiantes están en un rango de edades entre los 12 a 15 años. Está 

conformado por aproximadamente 35 estudiantes de grado séptimo. Según la perspectiva del 

artista formador es un grupo interesado por el aprendizaje musical, se sienten motivados por 
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participar de las actividades planteadas en clase y por la interpretación instrumental. Poseen 

buenas habilidades motoras y su capacidad de aprehensión de la música es significativa 

aunque como afirma el artista formador, los aspectos de convivencia en los estudiantes no 

son favorables, presentan dificultades para el seguimiento de instrucciones. 
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CAPITULO V: ANÁLISIS DE RESULTADOS  
  

Desde un aspecto cronológico y teniendo en cuenta que debido a que los instrumentos 

fueron calibrándose y las acciones de los artistas formadores mostraron mayor asertividad 

después del contacto inicial, se analiza los aspectos más relevantes de sus prácticas, de esta 

forma se hace hincapié en el objetivo propuesto, a saber, comprender la experiencia estética 

musical de la relación pedagógica entre el artista formador y el estudiante a partir de la 

reflexión de su práctica en el proyecto de Jornada Extendida del Distrito, evidenciando las 

trasformaciones que sufren los artistas formadores en sus contextos. Las categorías de 

educación artística, experiencia estética y reflexión de la práctica pedagógica, que fueron 

clasificadas para poder ser relacionadas y analizadas, dan forma a la información que pudiera 

hallar los efectos de cada causa; fundamentalmente, se busca establecer una polifonía entre 

las voces de los actores, los instrumentos y la teoría que dé cuenta a través de la narrativa de 

las experiencias vividas en la intervención de aquellas transformaciones resultado del 

proceso.  

Teniendo en cuenta la estrategia metodológica el análisis de los resultados se presenta 

a continuación en cuatro fases, la primera da un contexto de las dinámicas de aula lideradas 

por los artistas formadores, sus actividades, metodologías, comunicación con los estudiantes, 

disposición del espacio, las herramientas didácticas empleadas, desde la observación no 

participante y posteriormente a través de la primera entrevista se inicia la reflexión de la 

práctica pedagógica partiendo de los saberes previos de los artistas frente a las categorías de 

estudio de la investigación, a la vez que se hace un contexto desde el saber del investigador 

en este campo para ir profundizando en ellas; la segunda desde la observación participante 

revela los conocimientos construidos de ese primer contacto, es decir, se precisa un cambio 

en el discurso y en las acciones emprendidas en el aula por parte del artista formador, como 

consecuencia de la reflexión suscitada en el encuentro anterior, donde se evidencia la 

intención por generar una experiencia estética en los estudiantes al abordar subcategorías 

como la emoción, la percepción o la imaginación, descritas más adelante. Además el 

observador toma un rol activo dentro de la clase, lo que le permite interactuar con los 

estudiantes y sus experiencias frente a la música. En la entrevista y la narrativa elaborada por 

el artista se evidencian estos cambios; en la tercera fase el artista formador toma la palabra, 
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narrando sus propias conclusiones del proceso investigativo, dando cuenta de sus cambios y 

de aquellas experiencias que le permitieron generar trasformaciones significativas en su 

práctica pedagógica, a la vez el observador reflexiona sobre el proceso que dio lugar a la 

experiencia estética y hasta qué grado logro darse en cada grupo; finalmente, la cuarta fase 

desarrolla las narraciones desde la voz de los estudiantes quienes en sus relatos dan muestra 

de las experiencias estéticas en un momento previo a la muestra final y uno inmediatamente 

desde de la puesta en escena.  

De esta manera el proceso de análisis se estructura en tres momentos: la narrativa de 

lo observado, las narrativas y reflexiones de la práctica pedagógica de los artistas formadores 

y las narrativas de los estudiantes.  

 

Narrativa de lo observado  

Primera fase 

Observación 1 artista formador 1. La primera visita tiene como contexto el salón 

de clases en el edificio CREA con el grupo del colegio José Félix Restrepo (IED). Se observa 

que el artista formador siempre aborda los temas interpretativos de la música, su clase se 

dividió en dos segmentos, la primera que se ocupaba de la técnica vocal y la segunda en la 

interacción con los instrumentos musicales, por ser mi primera intervención se utilizó la 

postura de observador no participante, fue un aspecto que debo reconocer afectó en cierta 

medida la experiencia, debido a que no fui desapercibido por la mirada de los estudiantes que 

seguramente se preguntaban por mi presencia en su entorno y que considero influyó en las 

actitudes tanto del artista formador como en ellos. Mi percepción inicial frente al grupo fue 

muy neutral, hay que considerar que la mayoría de los estudiantes eran muy dispersos, no se 

podían concentrar frente a las acciones del profesor, quien creaba tensión para pedir atención 

y en varias oportunidades subía la voz, mostrando enojo, lo que afectaba la atmósfera de la 

clase, limitando la expresión libre de la emoción en los estudiantes. Al iniciar la clase el 

artista dispuso la organización del espacio, la cual fue alterada en el momento en que los 

estudiantes debían hacer uso de los instrumentos, ya que se volcaron hacia ellos con mucha 

emoción y ansiedad por interpretarlos de manera desordenada.  
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Observación 1 artista formador 2 La segunda visita fue realizada en el salón de 

clases del edificio CREA con el colegio República Federal de Alemania (IED), teniendo 

cierta similitud con el primer artista formador, abordó el taller priorizando el aspecto 

interpretativo y las técnicas musicales para la ejecución de instrumentos, desde el inicio 

equipó el salón con todo lo necesario para el montaje de la obra, permitiendo que los 

estudiantes tuvieran una aproximación directa con los instrumentos, puesto que se había 

organizado grupos de trabajo. Un aspecto importante en mi observación es resaltar las 

estrategias utilizadas por el segundo artista formador, quien se valió de guías, las cuales 

consistían en la presentación gráfica de los acordes dibujados en el piano, en el cuatro y la 

guitarra, además se acompañaban de la letra de la canción y la indicación precisa para ser 

interpretada en dicho instrumento, (ver anexo 8) respondiendo a las demandas teóricas 

necesarias para que fluya con disposición cada rol, dedicó buen tiempo de forma individual 

para aclarar las guías y pudieran en el transcurso de la clase ensamblar de forma grupal lo 

que habían trabajado, de esta forma, se ensayaron los aspectos rítmicos en una ejecución 

colectiva que con cada interpretación generaba unas correcciones, así, se demostraba buenos 

niveles de aprehensión y desarrollo de la obra.  

Observación 1 artista formador 3 La tercera visita fue en el salón de clase del 

colegio Antonio Baraya (IED), desde mi perspectiva, el solo hecho de que ellos no tengan el 

espacio adecuado para tomar el taller interfiere significativamente en el trabajo musical en 

general, el salón es muy reducido para el número de estudiantes y la saturación visual de 

mesas es un obstáculo para que el artista formador se visibilice y atiendan a su didáctica, no 

obstante de forma organizada y como los anteriores artistas formadores, la clase se centra en 

aspectos técnicos para la interpretación de instrumentos. Los estudiantes en esta clase son 

mucho más dispersos que los otros, el artista formador lucha más para llamar su atención, el 

trabajo colectivo está fragmentado, encontrando unos que solo quieren hablar, otros inmersos 

en sus celulares y la mitad que está en la disponibilidad de seguir las orientaciones aprovecha 

el tiempo. Diferentes a los otros artistas formadores, él comienza su clase haciendo un 

contexto histórico del ritmo y pone en participación a los estudiantes haciendo preguntas para 

conocer la cultura, género, posición geográfica y otros aspectos de la obra musical. Al igual 

que los anteriores artistas formadores, hace una distribución de instrumentos y trabaja de 

forma casi individual superando las dificultades, al final del taller ensamblan lo aprendido 
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entre todos. La clase es más corta y requiere de un tiempo para organizar todo el espacio, por 

lo cual tienen que ser más diligentes y centrarse en el montaje. 

Segunda fase  

Observación 2 artista formador 1 La cuarta visita nos devuelve al primer artista 

formador, considero que después de la primera interacción, el artista formador fue un poco 

más cuidadoso en abordar su taller, comenzó explicando los objetivos a los que quería llegar, 

esto despertó en ellos cierta motivación y disposición para asumir los temas y poder lograrlos. 

Como primera parte solo se trabajó los aspectos técnicos vocales, aunque los estudiantes 

estuvieron concentrados un tiempo, después su atención se fue dispersando, aspecto que 

obligó al artista formador a subir el volumen de la voz y gritar a los estudiantes para que 

hicieran silencio aunque esta vez no fue tan reiterativo. La segunda parte de la clase y que 

seguramente ellos esperan con gran emoción es la interacción con los instrumentos 

musicales, primero se centraron en los instrumentos de percusión, el artista formador tiende 

a ser muy estricto con el comportamiento, por lo cual puedo evidenciar que su actitud 

autoritaria no ha cambiado mucho aunque puso en práctica lo que dialogamos en la primera 

intervención en el contexto que se hizo sobre experiencia estética en la entrevista para 

destacar dentro de su discurso los momentos que pueda guiar a los estudiantes a la 

sensibilidad y el manejo de las emociones, por lo cual los estudiantes siguen manejando un 

comportamiento que denota más trabajo en el proceso.  

Observación 2 artista formador 2 La quinta visita nos remite al segundo artista 

formador, al llegar al salón puedo ver que se ha preparado el espacio y tiene lo necesario para 

abordar el montaje instrumental en algún momento de la clase, los estudiantes llegan y se 

acomodan como gustan, el profesor no tiene inconveniente con eso y más bien permite que 

se genere cierta libertad. Para empezar la clase decide hacer un calentamiento de respiración 

y hacerlo como un juego que despierta en ellos la competitividad, aspecto que los motiva, 

otros prefieren aislarse durante toda la dinámica de clase y concentrarse en sus celulares, el 

artista formador no les llama la atención, pero después de terminado el ejercicio decide hablar 

de aspectos muy íntimos, buscando que ellos razonen frente a su comportamiento, eso ayudó 

a cambiar en unos y en otros pasa por desapercibido y siguen en sus asuntos. Para empezar a 

involucrar los aspectos técnicos de la obra musical que están montando, inician un 
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calentamiento de la voz, durante este ejercicio el artista formador quiso llevar a la 

imaginación aspectos interpretativos, de alguna forma ligó aspectos emocionales con los 

técnicos y poder encontrar un mejor resultado al momento de cantar, aspecto muy positivo 

porque ellos entendieron mejor el sentido de la canción y pueden ser conscientes de su acción 

expresiva. Para finalizar la clase se fueron incorporando los instrumentos para seguir a la 

actividad donde ensayan la canción.  

Observación 2 artista formador 3 La sexta visita fue con el tercer artista formador, 

al llegar al salón de clases en el colegio me tomó por sorpresa que se habían organizado 

mejor, me encontré con un grupo mucho más atento que la vez pasada, esta vez el profesor 

había llevado unas guías para dinamizar el trabajo y llevarlos a niveles más altos, considero 

que el hecho de llevar partituras llevó a los estudiantes a tener en cuenta aspectos más 

profundos de la forma como se maneja en espacios académicos la lectura y la interpretación, 

aunque percibo que fue impulsivo su acto y bastante arriesgado, al ver que muchos se 

aburrieron con el tema lo dejó para que lo analizaran en casa, aunque las hojas se encontraron 

por todo el piso finalizada la sesión. La experiencia estética fue trabajada muy poco a 

comparación del segundo artista formador, aunque el ejercicio de la acción expresiva 

movilizó a los estudiantes a trabajar en grupo. 

Tercera fase  

Observación 3 Artista formador 1 La séptima visita y última con el primer artista 

formador presentó cambios significativos, al parecer habían repasado exhaustivamente los 

protocolos que utilizarían en su presentación final en las clases anteriores, este repaso de los 

pasos a seguir en escena ayudó a los estudiantes a empoderarse de sus actos y generó 

responsabilidad frente a los objetivos que se querían alcanzar, mi presencia no pasó 

desapercibida y el artista formador la utilizó para encausar toda la didáctica de la clase, como 

público pude apreciar que la mejor forma de acercarse a una experiencia estética era 

visibilizar los resultados y compenetrarse en las acciones en conjunto con los instrumentos 

musicales, de esta forma se manifestaron emociones de alegría y esperanza, su participación 

demostró una acción expresiva de mucha espontaneidad resaltando su libertad de comunicar 

lo aprendido y demostrando el gusto por el campo artístico.  
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Observación 3 artista formador 2 La octava visita y última con el segundo artista 

formador fue de muchos aprendizajes, la vista puesta en la presentación final permitió que se 

diera una clase proactiva, el artista formador había preparado el espacio como lo había hecho 

antes para que se lograra en el poco tiempo resultados satisfactorios, esta vez les había 

proporcionado algunos elementos extra como micrófonos y amplificadores con la intención 

de recrear la situación en escena. Al principio algunos se sentían aislados, pero durante el 

ensayo se pudieron compenetrar más, por ser una de sus últimas clases antes de la muestra, 

los estudiantes practicaron responsablemente frente al tiempo, puesto que habían llegado más 

tarde de lo habitual, asumiendo esto, aprovecharon el espacio y todos los elementos que se 

habían llevado al salón, su acción expresiva fue contundente y la colaboración mutua se vio 

aún más que en las anteriores clases, vale destacar que fue influyente la comunicación del 

profesor quien utilizó frases motivadoras y los sensibilizó con un discurso más amigable, los 

conmovió trayendo a sus mentes el recuerdo de sus familiares, pues estos estarían como 

público y este era el espacio para practicar con el objetivo de lograr una buena presentación. 

Me sorprendió cómo la canción que en un inicio no había tenido buena acogida, la 

interpretaban con gozo, observé que la obra había llegado a concientizarlos sobre la crisis 

actual ambiental por lo que se hizo un trabajo doble, por un lado en generar mejores 

ciudadanos para este país y por otro desarrollar destrezas artísticas. 

Observación 3 artista formador 3 La novena y última visita con el tercer artista 

formador presentó una visión muy diferente a las sesiones anteriores, la práctica reflexiva en 

el profesor se puso en marcha y la planeación de la clase tuvo resultados razonables, la 

organización del tiempo fue prudente para que tuviera un mejor manejo y pudiera ser 

aprovechado de la mejor forma. Al inicio se reunió a un grupo que se encargaría de la 

propuesta de stomp y posteriormente la mayoría de los estudiantes trabajaron con los 

instrumentos musicales para realizar un simulacro de la puesta en escena, una estrategia muy 

asertiva del artista formador fue proponer otros espacios del colegio, salir del pequeño salón 

de clase y explorar otros espacios, en este momento realizando mi postura de observador 

participante tuve la posibilidad de interactuar con los estudiantes, me acerqué a sus 

actividades y pude entablar un mejor contacto para indagar sobre sus interés y su forma de 

pensar sobre las artes, encontré un grupo emocionado interpretando las canciones que más 

les gustaba, ese momento fue significativo porque encontraban un gusto particular por cantar 
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y generaban una acción expresiva que no se veía en el salón, por otro lado había un grupo 

juiciosamente estudiando los repertorios de la muestra, esta libertad vista da cuenta de la 

potencialidades que tienen todos ellos y la forma de asumirlo responsablemente va más allá 

de la imposición, finalmente todos participaron en un ensayo general permitiendo visibilizar 

un trabajo en equipo donde afloraban sus emociones y se desarrollaba sus capacidades 

artísticas. 

 

Análisis de narrativas de los artistas formadores desde la reflexión pedagógica  

Primera fase  

Entrevista 1 artista formador 1. Una vez terminada la clase con los estudiantes, 

procedimos a reunirnos a dialogar sobre la misma, al preguntarle al artista sobre la percepción 

que tenía de su quehacer en el acto educativo anterior, comentó de su clase lo siguiente: “la 

clase es un poco complicada, porque, es que primero son chicos de diferentes cursos, 

entonces la comunicación entre ellos no es muy buena y esto se viene trabajando desde el 

semestre anterior, la clase de hoy exactamente, pues fue productiva porque montamos parte 

del tema o una parte esencial del tema que es la melodía, pero a la vez no fue tan buena 

porque ellos hablan mucho, son muy dispersos, uno les dice: ¡Vamos a tocar! Y tocan cuando 

quieren o por lo menos hoy traté de hacer por partes, o sea, fueran sacando la melodía y 

mientras se estaba sacando la melodía en los instrumentos iba sacando la melodía, los otros 

chicos estaban hablando y pues ya se había trabajado eso, entonces toca volver y repetirles 

y recontra repetirles la informaci·nò. Por ser una clase que reúne varios cursos del mismo 

grado, en un grupo heterogéneo, hay una dificultad de comunicación con el profesor y entre 

ellos mismos, aspecto que ha preocupado al artista formador desde el inicio del proceso, para 

esta situación según él ha tenido en cuenta estrategias que lo han llevado a mejores procesos 

pedagógicos, tales como dividir la clase en una propuesta vocal y la otra instrumental, esto 

coincide con la mirada de Dewey (1939) cuando afirma que la experiencia constituye toda 

relación del ser con su medio y esta experiencia se reconstruye para generar nuevas 

condiciones que a su vez están en continuo cambio. En ese momento, quise proponer una 

reflexión desde la experiencia estética, ser más atento a sus manifestaciones y sensibilidades, 

el artista formador no lo contempló desde el principio, expresando que: ñel proceso sigue 
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siendo el mismo porque es que no puedo montarò dando prioridad al montaje instrumental y 

pasando por encima de las soluciones frente al comportamiento en general, esta actitud 

demostró cierta apatía a nuevas experiencias de trasformación, no obstante para conocer la 

imagen del artista formador y analizar lo que piensan los estudiantes de él, está expresada 

desde sus propias palabras de la siguiente manera: ñsoy muy bravo, si no se comportan, si no 

hacen silencio, pero pues as² es la ¼nica forma en que logro que toquenò, como podemos 

darnos cuenta, la estrategia que le ha funcionado representa el autoritarismo y dentro de mi 

visión, es fundamental que estas actitudes puedan tener un cambio significativo, una 

experiencia fructífera y creadora de experiencias subsiguientes como explica Dewey (1949), 

empoderar otras formas de dirigirse a los estudiantes, una más humana, más sensible, 

finalmente el propósito de esta educación va más allá de una formación técnica. 

En medio del diálogo con el artista formador, empezamos a abordar las unidades de 

la estética, hablando de lo que sabíamos de cada una, en esta primera fase él toma en cuenta 

la forma en que se refleja la impulsión en los estudiantes, los juegos fueron una clave 

importante para iniciarlos y que empezaran a desarrollar sus destrezas ñcomo estrategias 

pedagógicas por ejemplo, jugamos stop musical, todo es relacionado con música, hicimos 

un juego de escalerita para el pentagrama musical, todos estos tipos de juegosò, las 

didácticas utilizadas en clase le permite introducir a los estudiantes en los temas referentes a 

la música, pese a la indisciplina que según el artista presenta el grupo, a través de estas 

estrategias hace una introducción a los temas de la clase sobre el ritmo del litoral pacífico 

que después ayudarán en su comunicación técnica, además, genera ese movimiento inicial 

que explica Dewey (1949) cuando hay una transformación de la energía en acción pensada 

para encontrarse en una nueva situación, o sea, salir de sus estereotipos, de una única 

aprehensión musical. Teniendo en cuenta que este es el momento inicial del proceso de 

reflexión de la práctica pedagógica, el artista formador empieza a reconocer la concatenación 

de acciones expresivas de sus estudiantes, es decir, identifica la impulsión como movimiento 

inicial en el estudiante motivado desde sus actos lo que explica al decir que los estudiantes 

empiezan a reconocer la música, primero son receptores, experimentan de una forma 

sensorial para luego procesarlo racionalmente. La guía de su profesor es importante para que 

ellos después puedan exteriorizarlo, argumenta que para explicarlo, él utilizó lo siguiente: 

ñsi de verdad quieren transmitir lo que est§n tocando pues si®ntanlo primero, porque si no, 
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àqu® es lo que expresan?ò sus palabras fueron fuente de inspiración para los estudiantes, se 

relaciona cuando Dewey (1949) considera que la expresión es una construcción de algo que 

proviene del yo, por eso debieron concebir que había algo que los afectaba física y 

mentalmente, así, ellos hacen consciente su labor expresiva permitiendo conocer sus 

potencialidades.  

Fue importante conocer cómo él reconoce la acción expresiva en sus estudiantes, 

luego de haber conversado sobre sus presaberes teóricos y los míos acerca de la experiencia 

estética y sus subcategorías, ya que lo hace por medio de la exploración musical, 

enseñándoles una canción que con el tiempo se vuelve parte de su repertorio, “cuando llega 

el momento en que se la aprenden, ya se gozan la cosa, o sea, al principio es un poquito más 

duro las cosas: que canten, pero ya después sí, ya como que lo sienten, que lo que me parece 

más importante es que lo sientan”, esta afirmación confirma que la experiencia estética tiene 

que vivir un proceso en donde el estudiante experimenta y razona sus acciones, el artista 

formador es claro cuando explica que comenzar no es fácil, una vez lo sienten, o sea, han 

desarrollado la capacidad de interactuar con su entorno, viven un proceso que también es 

intelectual como lo afirma Dewey (1949), pues se está cualificando sus manifestaciones que 

visibilizan la espontaneidad y la libertad de comunicar.  

Todo acto expresivo está conectado con las emociones, Dewey (1949) indica que 

todo movimiento físico o mental desencadena una emoción y se une con los acontecimientos. 

Para indagar un poco más sobre esto y llevarlo al contexto educativo, fue importante 

preguntar al artista formador como se había vivido esto en el aula, él considera que: ñel tocar, 

es lo que m§s les emociona a ellos, el tener un instrumento al lado y experimentar con ®lò, 

para llegar a esta hipótesis es importante aclarar que el artista formador había dedicado un 

tiempo al inicio del proceso en didácticas de exploración musical pero solo en la interacción 

con los instrumentos se evidenció con mayor entendimiento, la experiencia novedosa tuvo 

un impacto, la posibilidad de entrar en contacto con un artefacto que seguramente han visto 

en los medios de comunicación, despertó la curiosidad que conectó con una serie de 

sensaciones. El artista formador resaltó algunas emociones que intuyó cuando a mitad de año 

se presentaron frente a todos sus compañeros del colegio, él manifiesta que: ñlo podemos ver 

reflejado en el semestre pasado, me tocó tranquilizarlos muchísimo, porque estaban súper 
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acelerados y estaban nerviososò. Es evidente que las emociones son leídas por el artista 

formador a través de un lenguaje no verbal, la forma como se manifestó se vio reflejado en 

la ansiedad que produce la tarima, acontece como un reflejo automático y se convierte en una 

situación duradera como afirma Dewey (1949), esta experiencia sin duda alguna marcó sus 

vidas, conocer ese momento en contacto con un público puede ser el motivo para trabajar la 

experiencia estética en su montaje de fin de año. 

Los actos que ayudaron a desarrollar la percepción se ven reflejadas en juegos y 

didácticas, el artista formador explica lo siguiente: ñEl silencio, o sea, al trabajar el silencio 

y la comunicación entre todos, todavía no se ha logrado, se sigue logrando, pero es que 

cuando iniciamos con este grupo no se podían callar, a estos momentos logro que hagan 

silencio, antes no, duraba y peleaban entre ellos entonces me tocó trabajar el compañerismo, 

el respeto, el silencioò, como parte primordial de la música está el silencio, comenzar por 

este aspecto pedagógicamente fue asertivo para generar la percepción, un acto de elaboración 

como afirma Dewey (1949), hasta no haber reconocido la sensación del silencio que se 

produce en el salón, no puede llegarse a consolidar su iniciativa, ya que Dewey aclara que es 

un proceso reflexivo que llega a la satisfacción, puede estar regido por constantes cambios, 

el trabajo en clase estuvo mediado por un acto contemplativo y la percepción resignificó el 

hecho de habitar el salón, generar sana convivencia y respeto, actividades lúdicas que 

representan también la conexión con la alteridad que veremos más adelante. 

Aunque en la clase no vi alguna didáctica que se haya utilizado de manera explícita 

para generar un trabajo imaginativo, el artista formador hace alusión a un momento inicial 

del proceso, meses atrás, cuando rememora una actividad: ñhay un ejercicio ch®vere que hice 

una vez y es que todos vamos a cerrar los ojitos y nos vamos a imaginar todas las palabras 

que salen en la canción y entonces por ejemplo hay una que estoy montando vocalmente que 

es el manduco, por ejemplo imaginar lo que hacen las mujeres all§ en la costaò, Greene 

(2001) afirma que la imaginación promueve un acto de percibir realidades diferentes, el 

artista formador corresponde a eso cuando crea esas nuevas opciones pedagógicas para 

ayudar a los estudiantes a vivir otra cultura diferente a su entorno, potencializa su acción 

artística perfeccionando su técnica y provoca en ellos, inclusive, la curiosidad por entender 

y conocer más sobre aspectos sociales.    
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En cuanto a la alteridad y cómo sucede la convivencia en este entorno, que por lo 

visto no es fácil puesto que los estudiantes son de diferentes cursos, sumado a que el artista 

no cuenta con estrategias variadas para lograr un manejo de grupo adecuado para su clase 

como lo comenta el artista formador, fue asumida por él de la siguiente manera: “el trabajo 

en grupo fue complicado porque como te comentaba al principio, ellos son de tres cursos 

diferentes, entonces eso fue un caos. La convivencia se transformó cuando yo les decía que 

en la música nunca se toca solo, por más solista que sea un instrumento armónico, tengo que 

estar acompañando, tengo que trabajar en equipo, entonces yo les decía: si usted hace esta 

nota y usted se complementa con esta otra nota, todos generan una, entonces ahí fue cuando 

se dieron cuenta que listo, hay que dejar como esa cosa de las peleas y pues trabajemos en 

equipoò, debido a la fragmentación que se vive en este espacio artístico, la reflexión de su 

práctica pedagógica lo llevó a crear la estrategia y volver positiva esa fractura, esta acción 

tiene un factor importante en la didáctica de clase porque desarrolló la convivencia y el 

reconocimiento del otro, en ese proceso el artista formador explica que: ñpor ejemplo en la 

clase de hoy ¿que nos tocó? Pues instrumento por instrumento y después seguir uniendo los 

instrumentos, entonces comenzamos a oír la marimbas, después los pianos pero después que 

la percusión trabajo y después trabajar las uniones, así se va generando el trabajo entre 

ellosò por lo dicho, consistió en la asignación de roles, trabajar por partes permitió asumir 

responsabilidades y empezó a generarse el respeto cuando se realiza la actividad de escuchar 

al otro, esto tiene correspondencia con Greene (2001) cuando afirma que todo acto que 

desarrolle una experiencia estética debe generar un propósito en el arte que permita percibir 

la conexión entre iguales. 

Entrevista 1 artista formador 2 Aunque el grupo se acopló bien a la didáctica de 

clase, el artista formador tuvo que llamar la atención en algunos estudiantes que 

desaprovecharon el momento en la interacción con su instrumento y desconcentraban a otros 

generando dispersión, sus acciones están descritas de la siguiente forma: ñpues hay que como 

mirar varias partes ¿no? Desde el punto de vista de la actitud y la disposición de los 

estudiantes, creo que hoy estuvieron con una actitud bastante abierta hacia el trabajo, en 

general la gran mayoría de los chicos estuvieron como concentrados en desarrollar las 

habilidades que se les propuso para que desarrollaran, están como conectados, obviamente 

hay algunos que tienen m§s facilidad, me parece que la claseé pues, que no alcanz·, yo 



89 
 

tenía unos objetivos para el día de hoy, pues era que tuviéramos súper claro la parte 

armónica de dos canciones y alcanzamos solo una más o menos, esto se da porque la idea 

es que estemos desarrollando que cada estudiante pueda desarrollar una habilidad en cada 

instrumento y, como sabemos, se necesita un trabajo un poco m§s personalizadoò, la lectura 

inicial que se hace al estudiante es fundamental, es vista desde la disposición para asumir la 

clase, el artista formador es perceptivo a esto y crea la posibilidad de involucrarlo en un 

trabajo práctico que tiene como estrategia una herramienta textual, esto permite desarrollar 

un trabajo personal responsable y ayuda a ocupar los espacios que no puede llenar puesto que 

en el contexto de las artes musicales, se presentan dificultades para trabajar en un grupo de 

gran número de participantes y es imposible la omnipresencia en el salón, la estrategia que 

se utilizó demuestra una preocupación por integrarlos, corresponde a Perrenoud (2001) 

cuando la síntesis de esa idea pedagógica permite construir un balance que comprende lo que 

puede funcionar; después de esa construcción de experiencias, la clase fue abordada de la 

siguiente forma, dando por hecho que: ñes importante traer material de trabajo, porque  los 

días anteriores como que había hecho la explicación de los acordes, por ejemplo en el piano, 

pero había la necesidad de que los chicos tuvieran un material, que se apoyaran más 

claramente como para entender, pues lo que están haciendo, entonces hoy al traerles unas 

guías de trabajo como que ellos pudieron ubicarse mejor, avanzamos más, porque hay un 

porcentaje del grupo que ha captado como la cosa y ya pueden mejorar, pues ya mejoran 

mucho m§s r§pido, avanzan m§s r§pidoò, esta intención en sus prácticas evidencia una 

postura pedagógica que está un paso adelante de los problemas que puedan surgir, esto 

permite dar cuenta de la anticipación que se tiene y poder enfocar los objetivos, dar avance a 

los temas técnicos y generar un desenvolvimiento musical en cada estudiante.  

Además lo anterior evidencia el afán que tienen los artistas formadores del programa 

por cumplir con la puesta en escena de los “productos artísticos” exigidos en primer lugar 

por las instituciones educativas que generalmente al finalizar el año escolar lectivo desean 

mostrar a los padres de familia y comunidad educativa los logros alcanzados por los niños en 

la jornada extendida, con el objeto de demostrar los beneficios de la misma y que las 

instituciones cuentan con estos espacios diferenciadores, por lo que es imperante que la 

muestra destaque las destrezas interpretativas en instrumentos más que en el canto, pues 

desde el saber popular esto representa mayor conocimiento en el campo de la música; por 
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otro lado, están las fundaciones vinculadas al proyecto, que buscan mostrar resultados de sus 

procesos pedagógicos para visibilizar su calidad y posiblemente continuar en el programa en 

la siguiente contratación. En este contexto, de “muestra” la experiencia estética desde las 

intencionalidades, pierde valor, pero al mismo tiempo constituye una categoría fundamental 

para lograr los procesos de ensamble armónico significativo y sensible que los niños 

evidencian naturalmente en su acción expresiva.  

La relación que existe entre el artista formador y el estudiante ha permitido provocar 

una buena comunicación y mejor entendimiento frente las prácticas, esto hace alusión al 

papel del formador vista desde el concepto que puede llegar a convertirse en una fuerte 

influencia en la conformación de la personalidad del aprendiz que no lo ve solo como un 

maestro, sino también como un artista. Las actitudes propias y la de los estudiantes son 

descritas de la siguiente forma: “uno trata de ser tranquilo, no hablo de fresco porque en el 

fresco se puede malinterpretar, o sea como que deja que se haga cualquier cosa, trato de 

mantener una situación, un ambiente de tranquilidad donde cada uno expresa lo que tiene 

que expresar y pues como que no seamos tan tensos, decirles de una forma tranquila, no 

ordenando porque es importante considero yo, que ellos ya empiecen a entender de hacer 

las cosas cuando se las ordena, sino simplemente hacerlas cuando uno sabe que las tiene 

que hacer y hacerlas bien, pero obviamente ellos vienen como de un ambiente sobre todo los 

de séptimo que acaban de cambiar de ciclo pues llevan dos años en este ciclo tres y pues que 

vienen de un ambiente muy condicionado, muy conductista, como haga esto y obtendrá esto, 

ellos ya tienen que entrar, o sea algunos ya son adolescentes otros pre-adolescentes, ya 

tienen que entrar como en la consciencia de que tienen que hacer las cosas porque hay que 

hacerlas bien, no porque me lo digan, entonces eso que estoy tratando de inculcar, con la 

forma de como llevo la clase, o sea, como que no sea muy estricto, darles confianza, 

hablarles como un par, o sea yo ponerme en el nivel de ellos como un joven, trato de bajarme 

más al nivel de ellos como el joven, como ese guía, no como ese jefe o ese profesor, el vínculo 

que yo tengo con ellos es como de una persona que les puede ayudar a guiar, pero que 

además que está acompañado, que para mí es lo más importante, es un proceso de desarrollo 

de formación humana, entonces el enfoque de estas clases y esta formación tienen que ser, y 

es que todo lo que hagamos, les debe servir a todos pues a través de la música, yo aquí tengo 

la excusa de enseñarles música, pero lo más importante es enseñarles a ellos a formarse 
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como seres humanos y que ellos aprendan a ser felicesò, el artista formador tiene presente el 

propósito de la música como formación integral del ser, busca tener una actitud adecuada 

para que se desarrollen las actividades y finalmente ellos sean conscientes de sus gustos e 

intereses, también conoce los ciclos en que se están desenvolviendo, los cambios de 

personalidad y la construcción de su identidad, un aspecto importante de analizar porque esa 

confianza que ha depositado ha generado compromisos, mantener una postura de jerarquías 

bajo el respeto y estar en igualdad de condición potencializa el trabajo autónomo. 

Por otra parte, las unidades estéticas abordadas por el segundo artista formador, fue 

referida dentro de sus prácticas en clase, la impulsión fue entendida desde el canto por ser 

una acción que moviliza al estudiante que cuando se fortalece puede traer aspectos 

importantes de progreso, él manifiesta que: ñal principio cuando no ten²amos claro cu§l era 

la obra que íbamos a montar, siempre empiezo a hacer un trabajo de desarrollo audio-

perceptivo, obviamente eso tiene que pasar por la voz y se le da muchísima importancia, al 

principio como que no, pero cuando ellos empiezan a descubrirse que pueden cantar bien y 

encuentran el gusto de cantar, porque pues obviamente se sabe que cantar es un gusto, algo 

que eleva el espíritu de cualquier persona y cantar en grupo también, hay una gran cantidad 

de estudios que demuestra que eso, ayuda a elevar los niveles de dopamina en las personasò, 

la forma inicial en que se desarrolló la experiencia con las artes musicales fue a través de una 

exploración interna como lo referencia Dewey (1949) al ser captadas por medios sensoriales, 

esta impulsión originó el gusto por el canto ya que cualquier cualidad sensible tiende, en 

virtud de sus conexiones orgánicas, a extenderse y fundirse, permitiendo dar inicio a acciones 

expresivas contundentes, el artista formador comenta: ñel hecho de que ellos permitieran la 

posibilidad de repetir varias veces una misma cosa, eso indica que estaban como conectados 

y que la actitud frente como a esos hechos, o sea, la identifiqué en el hecho de que ellos 

quer²an seguirò, se puede evidenciar que la acción expresiva puede ser tenida en cuenta 

cuando los estudiantes se encuentran a gusto y no demuestran un signo de rechazo, esto 

corresponde a lo que Dewey (1949) define cuando se comprende un significado que se da al 

mismo tiempo en una acción y su resultado, los estudiantes estaban conectados con el ensayo 

permitiendo que se pudiera hacer lectura de una experiencia emotiva.  
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Los intereses de los estudiantes son la base para conectar con sus emociones e 

igualmente para generar responsabilidad en la búsqueda de los objetivos propuestos, la 

interacción con los instrumentos es un momento muy importante, tal como se indica: 

“digamos que hay una conexión con el género del rock, entonces el poder tocar una batería 

y como ver que si pueden hacer eso, un bajo, la guitarra eléctrica que para ellos es una cosa 

novedosa y eso tiene una conexión, pues como especial, casi que como para ellos son temas 

inalcanzables en el contexto normal, es muy difícil que puedan tener un bajo en su casa, una 

guitarra eléctrica, entonces claro, poder tener acceso a ese tipo de cosas, pues los conecta 

demasiadoò, la interacción con los instrumentos es una aspecto que despierta la emoción en 

los estudiantes como lo afirma también el anterior artista formador, algunas de las emociones 

detectadas está narrado de la siguiente forma: ñal principio como frustraciones en algunos 

casos porque no entendían, no podían ver, en otros como de orgullo de sí mismos, 

inseguridad cuando en algún momento les tocaba cantar, pero cuando lograban como 

confianza, pues es como una combinación de cosas, pero igual estamos trabajando con 

adolescentes, entonces por lo general no son tan expresivos, ellos tratan de guardar las 

emociones o cuando son emociones que los ponga en evidencia, ellos pueden demostrar 

emociones como de alegr²aò, la seguridad e inseguridad en el canto o en la interpretación de 

los instrumentos musicales, tienen un carga emocional de variadas manifestaciones, el 

acercamiento descriptivo del artista formador nos muestra como los actos repercuten en ellos 

y pone en evidencia la importancia de planear las estrategias que puedan ayudarlos, por ser 

una etapa de la vida en la que se desarrollan sus actitudes es fundamental orientarlos a vencer 

sus dificultades y mantener esa alegría de la que se comenta. 

La percepción como lo afirma Dewey (1949) es una unidad entre un acto 

interpretativo con un derroche de sentimiento, a través de procesos auditivos y expresivos, el 

artista formador describe esta experiencia de la siguiente forma: ñcuando estaban cantando, 

pues obviamente estaban cantando desafinados, pero se les indicó afinar, decirles que no 

estaban perfectos, pero cambio, o sea, ya estaban entendiendo un poco más, ya tenían un 

centro tonal más claro, porque estaban por fuera, al llamarles la atención sobre la afinación, 

se hizo la correcci·n y a partir de ah² lograron conectarò, fue importante clarificar el canto 

y darles a entender la forma correcta, cuando esto sucedió su percepción fue más aguda y 

pudieron lograr un buen resultado, esta consecuencia también ayuda a la interpretación de 



93 
 

instrumentos como lo afirma el artista formador cuando dice: ñlos que estaban llevando la 

parte armónica con los instrumentos armónicos también entendieron más, entonces una cosa 

ayuda a la otra y viceversaò, el desarrollo de la percepción permitió que los estudiantes 

pudieran entender las indicaciones que el artista formador quiso expresar, pero esta 

percepción estaba conectada con una práctica que seguramente fue reforzada a través de un 

proceso, como afirma Dewey (1949) no es igual entre el productor y el espectador, esa 

asimilación implica una receptividad activa, es un proceso de reflexión, el artista formador 

tuvo que ejemplificar varias veces hasta llegar a la satisfacción de alcanzar los resultados.   

Las acciones para desarrollar la imaginación en la clase del segundo artista formador 

se narran de la siguiente forma: “por ejemplo sobre la letra de la segunda canci·n: ñLa 

patria madrinaò de Lila Downs, pues que tienen muchas figuras o no es tan obvio lo que 

est§ diciendo. Al principio dice: ñhoy me levante con el ojo pegadoé tu eres la patria de 

toda mi ilusión quien no te respete le parto el coraz·nò, o sea, son im§genes literarias, son 

met§foras, no es tan obvio, hoy est§bamos como aclarando que dec²a que ñtodos quieren 

tajo del petr·leo bussinesò como que ellos no entend²an de que se trataba esa frase, darles 

como la posibilidad de abrir el significado para entender la canci·n (é) hacer el trabajo de 

abrir el texto, es lo más importante, o sea si a ellos les gustó una canción es porque hay que 

comunicar algo y esa comunicación necesita del insumo de la imaginación, porque si ellos 

no perciben, no ven, no tienen las im§genes claras sobre lo que est§n comunicandoò El 

artista formador toca la sensibilidad de los estudiantes con el ejercicio imaginativo, Greene 

(2001) manifiesta que la imaginación se relaciona con el conocer, entender y sentir a cerca 

del mundo, es por eso que la canción tuvo los insumos para encontrar esa relación con los 

problemas sociales y ecológicos en que vivimos y descubrir el mundo que habitamos, develar 

las metáforas tuvo como propósito crear nuevos discernimientos, perspectivas, cultivar su 

propia consciencia informada para poder transformarlo.   

La alteridad en esta clase se vive de una forma comprometida en la cooperación, el 

artista formador comenta que: ñtrabajamos como por equipos, tenemos cinco pianos y doce 

niñas que tocan piano, entonces hay de a dos y de a tres, y a diferencia de otros equipos 

donde me toca también así porque no puedo poner diez pianos, porque no los hay acá, pues 

si lo hay pero no los puedo usar todos, no hay choques, las niñas saben trabajar bien, no 
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hay ningún problema, los chicos de los cuatros también se entienden y a la hora de cantar 

no había como esa disputa, como yo quiero cantar solo, o sea hay una solidaridad, como 

que se permiten trabajar, no hay alguien que esta como aislado o medio autista y haciendo 

sus cosas y ya y no permito, normalmente pasa cuando hay varios instrumentos al mismo 

tiempo trabajando, entonces les da por hacer otra cosa, no, están trabajando en lo que hay 

que trabajar y trabajaban tanto en los equipos reducidos o sea de dos en cada piano como 

los pianos en general às²?, no hab²a como choquesò la convivencia en este grupo se 

desarrolla de forma positiva, ésta ha permitido que entre ellos se fomente valores y 

responsabilidades en construcción de un conocimiento, las diferentes manifestaciones son 

vistas por todos y aceptadas para trabajar en equipo, aspecto que estimula la seguridad y la 

personalidad de cada estudiante, Greene (2001) afirma que crear las situaciones que provocan 

el interés, lleva a las personas a extenderse más allá de ellos mismos es por eso que estas 

maneras de proceder lleva a encontrar sus propios caminos. 

Entrevista 1 artista formador 3. El artista formador describe su clase de la siguiente 

forma: ñdigamos que no estuvo pues tan exitosa en su totalidad, pero siento que el 75% 

estaban conectados con la clase, de pronto hay que implementar más instrumentos en la 

clase para que pues, todo el mundo pueda tocar y se de éxito, lo que si me pareció interesante 

en la clase de hoy, es que muchos estaban cantando la canción al mismo tiempo que hacían 

el ritmo b§sico del bomboò aunque la clase no conectó a la mayoría de estudiantes, evalúa 

las posibles estrategias para que se desarrolle mejor los diferentes aspectos técnicos 

musicales, buscando que a través de esto se genere mayor atención, por otra parte, la reflexión 

en la ausencia de otras habilidades se encuentran también presentes ñel punto es la parte del 

silencio, la parte del respeto, ellos de entender las cosas lo hacen y todos son capaces y estar 

en completa sincron²a en lo que uno explica, la cuesti·n va m§s all§ de conscienciaò lo que 

explica el artista formador es la falta de un dispositivo educativo extracurricular que se 

articule con el comportamiento, esta circunstancia es determinante para que pueda progresar 

satisfactoriamente. Otro factor es el tiempo ñlo que pasa es que no est§ teniendo tanto tiempo 

la clase y eso afecta un poco los procesosò al parecer también no le favorece el tiempo que 

interviene semanalmente, la carencia de un acompañamiento más frecuente puede ser 

decisivo para realizar un ejercicio introspectivo con más detalle, poder reflexionar los 

acontecimientos corresponde a la mirada de Perrenoud (2001), es un camino que se 
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direcciona en la construcción de sentidos autocríticos, es un reto personal que se va 

renovando, permitiendo ver las dificultades que nos cuestiona para poder entenderlas y 

aportar al proceso en la interacción con los estudiantes. 

Para conocer su perspectiva frente a los procesos estéticos, se revisó inicialmente 

como trabajaba la impulsión en ellos, el artista formador expresa que: ñb§sicamente pasar 

todos los patrones a onomatopeyas, hacer digamos melodías sencillas de la canción que no 

tengan muchas notas y pues que obviamente involucren arpegios y bueno, notas por grados 

conjuntos, pero que no sea pues como tan complicado para ellos hacerlo y pues de esta 

manera lograr un producto un poco m§s r§pidoò su visión se queda en las posibles formas 

académicas de facilitar sus prácticas desde la música, él trata de incentivar sus acciones en la 

reproducción e interpretación con la idea del stomp (producto musical a través del ritmo), 

comenta que: ñtrabajando con ritmos de batucada de Brasil, entonces por ejemplo la Samba 

llama mucho, pues porque tiene mucha fuerza y además de esto pues los chicos participan 

en el ensamble con palos, canecas y dem§s instrumentos que tenemos ac§ò, puesto que la 

impulsión según Dewey (1949) procede a una necesidad física en circunstancias con el medio 

ambiente, los pupitres, el contacto con el piso o con instrumentos como canecas, han sido 

fuente de interacción musical que se han desarrollado por falta de los requerimientos y 

condiciones necesarias.  

La acción expresiva se debe al trabajo corporal exteriorizado desde la impulsión 

como afirma Dewey (1949), reiterando los alcances obtenidos desde una perspectiva 

académica el artista formador comenta que: ñpues mucho uso del cuerpo, juegos y de pronto 

establecer patrones rítmicos en los pies, en las manos y ya con elemento sonoros de la clase 

como los son los pupitres y ya pasando todo eso pues vamos a las canecas que son donde los 

hacemos sonarò la trasmisión de esos fundamentos teóricos también se ven reflejados cuando 

narra que: ñesa acci·n expresiva b§sicamente se nota cuando un chico pues le interesa el 

trabajo que se está haciendo, de una lo toca o de pronto tratan de hacerlo hasta que lo 

logranò de la misma manera que los anteriores artistas formadores se confirma el hecho 

expresivo, el  momento en que ellos asimilan y comprenden su prácticas, denota el interés y 

se manifiesta libremente en sus acciones, esto corresponde a Dewey (1949) cuando elabora 

una experiencia novedosa que desarrolla un aprendizaje cognitivo. 
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Las emociones vistas por el artista formador una vez contemplada la acción expresiva 

fueron narradas de la siguiente forma: ñpienso que lo m§s importante es que los chicos 

puedan con su cuerpo sentir esos ritmos, así de pronto sean ajenos para ellos, para su 

cultura, siempre y cuando el profesor los guie a eso, entonces como sonaría un bambuco, 

como suena un currulao, como suenan los diferentes ritmos del folklor, obviamente es el 

profesor el que tiene los aspectos técnicos pero se encarga de no hacerlo aburrido, sino más 

bien una forma de juego para que ellos sientan la m¼sicaò La respuesta del artista formador 

se centró en el aspecto físico y la interacción del cuerpo con la música propia de una cultura, 

diferente a los anteriores participantes, él se mantiene en un enfoque rítmico que los saque 

de sus intereses habituales, en mi concepto, su apreciación no enfoca el objetivo que tiene 

como intensión dar por evidencia la sensibilidad del estudiante, su estrategia es utilizar 

repertorios actuales pero sin que pierda el concepto de patrimonio al comentar que ñla fuerza 

que tienen los ritmos, ya que como decía antes son ritmos tradicionales y pues digamos que 

trato también de buscar canciones que no sean tan tradicionales sino más bien un poco más 

comerciales que no están dentro de la tradición ni lo comercial como un punto medioò. 

La percepción fue definida dentro de las didácticas de la clase trabajadas de la 

siguiente forma: ñla parte de hacer pulso, caminar, hacer por ejemplo los patrones r²tmicos 

y cantar una canción a manera de toque y cante básico o bien sea con el mismo bombo o 

tambora, yo pienso que esto hace que uno empiece a instalar dentro de su cabeza imágenes 

internas del sonido, esto ayuda a que ellos se vayan con esa imagen para su casa y estén 

todo el tiempo como repitiendo y cantando y haciendo varias cosas a la vez, lo que llamamos 

audio-perceptivaò la percepción fue enfocada con el tema del ritmo, se está trabajando con 

el propósito de desarrollar la coordinación y la posibilidad de dar a entender el mundo que 

los rodea y su aplicación artística, esto se referencia con Dewey (1949) cuando afirma que el 

reconocimiento es percepción detenida antes de que tenga oportunidad para desarrollarse 

libremente, el artista formador crea una imagen para que se vaya procesando y cuando entran 

en la interacción con los instrumentos musicales da salida a toda energía que reciben. 

La perspectiva del artista formador frente a la imaginación y los hechos trabajados 

para estimular esta acción fueron narrados desde la práctica rítmica, muy diferente de los 

anteriores artistas formadores que lo desarrollaban con la letra de la canción, su forma de ver 
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estas experiencias puede sumarle a las variadas formas de utilizar este dispositivo 

pedagógico, el artista formador explica que: ñlos recursos imaginativos que se utilizan, por 

ejemplo, podemos hacer imaginar un bombo en donde ponemos la madera y el parche y 

entonces lo que se hace es trabajar con onomatopeyas entonces el parche seria ñpomò y 

para la madera ser²a ñtiò entonces pom-ti pom-ti y de esta manera podemos diferenciar los 

timbres que hay para no tocar siempre sobre un objeto sonoro sino también para hacerlo 

con las palmas o con las manos, en el puesto en donde no generemos tanta bulla o tanto 

sonido con ellosò este componente teórico musical desarrolla en ellos la posibilidad de 

instaurar las ideas previamente en su mente antes de ser ejecutadas por los instrumentos, a la 

misma vez reduce el ruido y permite el trabajo grupal, tiene la capacidad de ver las cosas, de 

pensar en las cosas, como si fueran de otra manera como afirma Greene (2001). Otro aspecto 

es traer otra cultura, una a la que ellos no están familiarizados, llevarlo a sus contextos, 

acercarlo y compararlo con su espacio habitual, el artista formador lo explica de la siguiente 

forma: ñes traer elementos de la cultura y establecerlos dentro de otra cultura en este caso 

estamos trabajando cultura del pacífico, música del pacífico, pues sería más o menos traer 

todos esos sonidos de los ensambles de tambores que tienen allá y en Bogotá no se conocen 

esos ritmos y digamos lo que tratamos de hacer con esos hechos irreales pues es tomar parte 

de ellos para gozárnoslo empezando por ahí y lo segundo pues para trasmitir eso a otros y 

tener un producto para mostrarlo a los dem§sò, estas didácticas son una potencialidad 

artística en la educación como lo define Greene (2001) con este trabajo se fomenta la 

comunicación e información de otros tipos de comunidades no solo en el país sino del mundo, 

conocer sus facetas musicales magnifica su interpretación desarrollando la capacidad para 

ser trasmitidos. 

La alteridad trabajada en esta clase se desarrolla desde la idea del artista formador 

por ensamblar los repertorios que se está montando, él explica que: ñtodos puedan tocar, 

hacer un ensamble es como una especie de empresa, de trabajo en equipo, en donde si uno 

falla empieza a sonar mal el ensamble, entonces digamos que a lo que vamos es un poco más 

a transformar y a establecer unos roles dentro del grupo para que tengan cada uno una 

funci·n en especialò, la explicación de las funciones que tiene el ensamble y la posibilidad 

de generar un crecimiento colectivo va orientando las responsabilidades y compromisos, el 

trabajo autónomo y grupal busca la apropiación de roles específicos correspondiendo con 
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Greene (2001) cuando afirma que la educación estética es un esfuerzo por impulsar a los 

individuos a trabajar e investigar juntos, buscando un terreno para ellos mismos.  

En cuanto a la narrativa de la reflexión personal de los artistas formadores se 

encuentra que según el primer artista formador la experiencia estética es un campo para 

analizar la música y los arreglos, desde su perspectiva se conecta con la contemplación en 

mirar lo bello, aunque a simple vista no se relacione mucho con la definición del presente 

trabajo de investigación, si da pistas de la manera en que se asume la estética del arte y de la 

manera en que el artista vive una experiencia estética, lo que simboliza la posibilidad de que 

su apreciación y vivencia pueda ser utilizada de forma educativa, analizar los arreglos puede 

derivar en trabajar la forma más sencilla para facilitar el trabajo musical de los niños y que 

puedan disfrutarlo, inclusive, como lo indica el artista formador, no llegue a frustrar sus 

procesos. Al entender la experiencia estética en la educación de la artes musicales el artista 

formador expresa un hecho precedente, se da cuenta de la necesidad de utilizar los gustos e 

intereses de los estudiantes, cambiar su forma de enseñar y ser un poco más laxo, su postura 

se centra en formar seres humanos, una reflexión de su práctica es entender que cada uno es 

diferente y aprende de forma diferente, por lo cual para el artista formador es fundamental 

conocerlos a cada uno de ellos y poder orientar su trabajo de forma asertiva, lo que se alinea 

con en constructo hecho por Quiceno (2010) acerca de lo que caracteriza a un artista 

formador.  

El segundo artista formador cuenta en la narrativa su oficio profesional como artista 

y formador, argumentando la importancia de las artes en cualquier momento de la vida y 

sobre todo desde el momento en que empezó a enseñar en los contextos sociales, allí pudo 

encontrar la razón de difundir una pedagogía con el propósito de conectar a los estudiantes 

emocionalmente y que sean conscientes de ello, la narrativa del artista formador se acerca 

muchísimo a la experiencia estética, ya que de manera reiterativa expresa su preocupación 

por fortalecer el desarrollo humano, el equilibrio y la felicidad a través del arte. Lo que 

evidentemente demuestra una apropiación teórica y sensible alrededor de aquello que 

configura la estética para sí mismo y para los otros. En la narrativa del tercer artista formador 

se expresa las habilidades de su actual grupo y la forma como él entiende la prácticas 

musicales para mejorar el trabajo colectivo, su propósito es educar la audición llevando los 
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repertorios folclóricos y apropiarse de la cultura inmaterial del país, desde su punto de vista 

la estética debe ayudar a desarrollar el perfeccionamiento para lograr buenos resultados, su 

papel como artista formador es romper los esquemas en clase aunque no consiga lo esperado 

en todas la ocasiones, se percibe el interés por generar una reflexión de sus prácticas y buscar 

los métodos apropiados que motiven a los estudiantes. 

Segunda fase 

Entrevista 2 artista formador 1 Las acciones realizadas en palabras del artista 

formador fueron expresadas de la siguiente forma: ñla verdad fue mucho mejor, la clase fluy· 

más, los chicos escucharon más, y esto se dio a una charla que tuve el día de ayer con ellos 

donde pues les dije que tocaba mejorar la escucha de todos, tanto de como ellos a mí, como 

yo a ellos y entre los compañeros porque pues no nos estábamos escuchando, entonces pues 

tratamos de mejorar eso y hoy fluyó la clase, subieron al salón más ordenados, se quedaron 

más ordenados, bajaron más ordenados que en otras ocasiones entonces fue muy productiva 

la clase de hoyò para mi concepto fue un proceso de cambio, considero que hubo 

transformaciones en su forma de abordar la clase, el diálogo y la comunicación fue relevante 

teniendo en cuenta la mirada de Perrenoud (2001) cuando afirma que no existe acción 

compleja sin reflexión durante el proceso, él se encuentra en una espiral sin fin de 

perfeccionamiento, seguramente su proceso está condicionado a cambios y los resultados 

siempre serán provisionales, lo que se destaca es su acción constante en la reflexión.  

Después de haber realizado una primera visión en las experiencias estéticas, el artista 

formador visibilizó una nueva postura al tratar de mejorar el comportamiento y preocuparse 

por construir los valores en ellos cuando comenta que: ña m² lo que m§s me interesa ense¶ar 

es que sean personas, más que sean músicos, entonces por ejemplo yo trabajo mucho es que 

no digan malas palabras, que traten de no golpearse, porque son chicos que se golpean por 

todo, a parte, también en su entorno social, pues es muy pesado, entonces por ejemplo, 

cuando empezamos como tal, el grupo era muy grosero, a veces se le sale una palabra y yo 

como ¿qué paso, que dijiste?, - no profe, discúlpame, ya por lo menos están reflexionando, 

entonces yo prefiero que sean personas y no tanto músicos, que se respeten, que no se 

empujen, que no se golpeen, me parece muy importante y pues hasta el momento yo creo que 

lo he logrado, hablan un montón, pero ya por lo menos no se insultan ni se golpeanò esta 
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postura no se había visto antes y permite demostrar que hay un trabajo reflexivo, por otro 

lado se dio cuenta que la experiencia estética puede mover sus fibras emocionales y ese es el 

paso para mejorar el comportamiento, esto corresponde a lo que afirma Dewey (1939) cuando 

están clarificando sus emociones a través de la expresión, esas acciones asertivas demuestra 

la transformación que son concebidas desde los valores. 

El artista formador está asimilando que la educación estética y su reflexión de la 

práctica pedagógica es permanente e inacabada cuando expresa que: ñyo creer²a que seguir 

haciendo reflexiones propias de cómo sería y es el trabajo y si me está funcionando la 

metodología pensaría yo primero, ya después mirar, seguir reflexionando con los chicos del 

comportamiento dentro del hacer, porque a veces llegan con ganas de no hacer nada, pero 

entonces otra vez hay que volver a motivar que hagámosle. Yo pensaría que serían esas dos 

cosas, pero importante reflexionar como artista formador si me funciona, vi que me funcionó 

el haberles hablado y seguir hablando con ellos, eso ser²a como la metodolog²aò plantearse 

estas cuestiones fue determinante para que el artista formador y el grupo de estudiantes sigan 

un proceso, el crecimiento se manifiesta en ser más reflexivos, crear una mayor posibilidad 

de reconocimiento entre ellos, crear los vínculos de solidaridad, el cuidado de lo público, un 

desempeño personal consecuentes con sus actitudes y como éstas inciden en su entorno para 

que puedan apropiarlas y tener dominio de ellas, finalmente, lograr mejores resultados 

artísticos, esto corresponde con Greene (2001) cuando reflexionan sobre sus propias 

experiencias y la importancia de las artes, descubrir un significado que antes no habían 

contemplado. 

El trabajo perceptivo pasó a ser una herramienta útil para enfocar también el respeto 

e incentivar una labor comprometida, ayudarse en grupo fortaleció la alteridad cuando 

comenta que: ñyo pensar²a que les ayuda en la escucha, me parece muy importante, el 

aspecto musical que se escuche entre ellos y el escucharse a uno mismo, pensaría que otra 

cosa es el trabajo en equipo, o sea el ensamble como tal ha funcionado, aspiro y veo que hay 

el trabajo en equipo, que no es en un 100% pero si se está cambiando y eso se ve reflejado, 

por ejemplo ya socialmente cuando bajamos los instrumentos se ve que: venga yo le ayudo 

o venga lo cargamos entre los dos para que nos pese menos, entonces he visto el cambio en 

ellos en que se colaboran másò esto favorece que los estudiantes se desenvuelvan de formas 
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más proactivas en otros espacios como sus relaciones familiares y personales, corresponde a 

Eisner (1972) cuando afirma que el valor principal de las artes en la educación reside en que, 

al proporcionar un conocimiento del mundo, hace una aportación única a la experiencia 

individual.  

Por otro lado ha reivindicado la función de la música para recrear otros mundos a 

través de la imaginación, explica que: ñsiempre he estado partiendo desde ese punto y más 

con un niño, él imagina más que un adulto, pero entonces aparte de que ayuda, yo pienso 

que la m¼sica ayuda a encaminar esa imaginaci·n para un procesoò esta nueva perspectiva 

encausa otras formas de utilizar la imaginación, un aporte valioso es dar por entendido que 

se debe articular para generar resultados satisfactorios, ese desarrollo de una capacidad crítica 

corresponde a Hargreaves (1991) porque la educación evolutiva constituye un dominio 

separado y distinto al concebir las ciencias y las artes como una unidad. 

Los cambios que se desarrollaron en su pedagogía y su actitud frente a otros 

problemas en el grupo fueron descritos por él de la siguiente forma: ñLos cambios m§s 

notorios que he tenido es en la forma de desarrollar el taller, entendiendo que cada uno de 

los niños entienden o aprenden de diferente forma, así que lo primero que hago es entender 

la personalidad de cada niño y así sé cómo llegarle al gusto, también con el paso del tiempo 

me doy cuenta que una forma más fácil de transmitirles un conocimiento es con los gustos 

de ellos, porque antes yo imponía los temas a trabajar ya que tenían algunas dificultades 

técnicas que me servían para el desarrollo del taller, pero también con los temas que les 

gusta a ellos puedo encontrar algunas dificultades a trabajarò este comentario auto-

reflexivo pretende mostrar el avance que ha tenido el artista formador y que devela de forma 

positiva la interacción con los estudiantes, esto corresponde a Perrenoud (2001) cuando 

afirma que cuando la acción singular se cumple, reflexionar sobre ella sólo tiene sentido, a 

posteriori, si es para comprender, aprender e integrar lo que ha sucedido. 

Entrevista 2 artista formador 2 para exponer su visión frente a la clase el artista 

formador explica que: ñhay unos roles mucho más definidos dentro de la clase, o sea, dentro 

de cada participante y entonces hay más claridad, hemos estado trabajando dentro de los 

últimos quince días muchísimo sobre la parte de comprender la canción desde la parte vocal, 

aunque no todos estén en la canción, aunque no todo estén cantando ya en el ensamble final, 
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pero es importante como que se apropien de la canción, del contenido de la canción, de las 

intenciones y de la afinación porque finalmente una canción tiene una letra, unos contenidos, 

una lírica que quiere transmitir, que quiere decir algo y si los niños no tienen claridad pues 

es muy difícil que el mensaje llegue, que de alguna forma también se encariñen con ella, 

porque hay un tema que a estas edades es muy complicado hacerlos cantar, es como la época 

donde surgen las emociones y viene la pena y como el que dirán y este tipo de cosas, pero el 

hecho de cantar de todas formas genera unas químicas dentro del cuerpo que llevan digamos 

por decirlo así como a la felicidad, entonces cuando ellos puedan encontrar esos momentos 

donde están cantando bien, donde sienten y entienden y su cuerpo percibe lo que es cantar 

afinado genera un ambiente de trabajo que a veces aquí se dio por destellos ese ambiente, 

un ambiente agradable, donde ellos, como que uno perciben esa atmósfera donde están 

encontrando algo en ellos, entonces hab²a momentosò lo que expresa el artista formador es 

importante porque desde su perspectiva, muestra un progreso en sus actividades y los 

estudiantes han acogido, ha sabido leer su impulsión y dar forma a la acción expresiva 

fomentada desde la seguridad para resignificar las emociones como agentes en función de la 

memoria y el autoconocimiento. La clase tuvo también un momento de diálogo, el artista 

formador como un amigo, quiso compartir con ellos consejos para su vida, aspecto muy 

importante en la educación de una experiencia estética, él comenta lo siguiente: ñhoy 

llegaron con una disposición un poquito difícil al inicio, entonces como que traté de no 

necesariamente abordar desde el principio el tema musical, inclusive estuvimos hablando 

un poco sobre los proyectos de vida, como de la consecución de objetivos y la importancia 

de estar presente de corazón en cada momento que estamos, inclusive no solo al principio 

sino ya al final de la clase hablaba con las chicas que estaban muy dispersas, muy ausentes, 

me dec²an: ñyo voy a profundizar en el piano el pr·ximo a¶o en el Senaò, pero pues t¼ no 

sabes si vas a seguir el próximo año, lo que tienes ahorita es el presente, entonces es 

importante porque no es un tema de este grupo, es un tema tanto generacional como 

sociocultural, que nuestro país no sabe, como que la cultura no han educado para vivir 

intensamente el presente, pero intensamente no es como enloquecernos sino aprovechar al 

máximo cada segundo que nos proporciona la vida y eso algo que nosotros como cultura no 

tenemos arraigado, hay otras culturas que si, como que pretenden vivir el presente 

obviamente sintiendo la carga del pasado, pero como un aprendizaje y construyendo con un 
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buen presente un buen futuro, pero eso es algo que acá no está, entonces si es necesario para 

mí, tratar de como de que los muchachos más allá de que aprendan música, que empiecen a 

dejar esas cosas, obviamente están mucho más receptivos frente a lo que estábamos 

hablando, que ni siquiera estaban, pero de alguna forma cuando se cierran a eso que 

estábamos hablando es porque si encuentran una afinidad frente a lo que están diciendo, 

por afinidad o por rechazo, porque saben que los está afectando eso, hablamos de la 

disciplina, hablábamos del hacer las cosas que uno no quiere a pesar de, digamos como de 

los deseosò la reflexión de la práctica pedagógica que mostraba Perrenoud (2001) está visible 

en los acontecimientos de esta clase, ya que dichos conocimientos no resultan útiles a menos 

que podamos utilizarlos, fuera del contexto de los cursos y los exámenes, es importante 

analizar situaciones individuales, su experiencia previa permitió elaborar un discurso 

apropiado para el momento y poder encausarlos conscientemente para aterrizar sus ideas en 

el presente y que ellos aprovechen el tiempo y los beneficios que se les brinda en su 

actualidad, la percepción frente a estos temas permitió instaurar un objetivo que se vio 

reflejado en el ensamble musical al finalizar el taller.  

Otro aspecto de su reflexión, es narrar la situación social en que viven los estudiantes, 

hay una relación textual con la mirada de Baquero (2013) cuando afirma que el profesor 

como práctico, no solo se “juega” en los procesos didácticos y de enseñanza sino que lo 

atraviesan también otros órdenes discursivos que tanto involucran dimensiones macro 

sociales como aquellas de orden subjetivo y emocional, estas manifestaciones, no siempre 

son visibles en los procesos del aula, el artista formador es consciente de las problemáticas 

políticas de la educación y expresa que: ñen los colegios públicos se maneja un poquito eso, 

es decir, no hay una competencia, pero no la competencia con el otro, aunque también en 

los colegios privados se da, sino esa competencia de mí mismo versus mi persona, entonces 

casi que si alguien sale a hacer algo o excepcional lo tildan de como el rarito, si alguien sale 

y de repente cantara con una voz prodigiosa o por lo menos con mucho entusiasmo, hay una 

facción del colegio de su entorno que va a reprobar eso porque para ellos de pronto no está 

dentro de los cánones y estándares de comportamiento, es como que seamos malos ¿sí? pues 

es algo muy típico de los adolescentes, en eso contextos, pues yo vivo cerca de ese colegio y 

es un ambiente muy pesado, en la mayoría de barrios donde ellos viven son barrios con 

muchísimos problemas sociales, entonces lograr eso, y aquí volvemos, que ellos puedan 
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cantar con emoción sin importar que los están mirando es un avance ni el verraco, digamos 

desde el nivel emocional me parece importante ese puntoò, la acción expresiva y demostrar 

las emociones en este entorno no es muy frecuente, es un trabajo que urge articular lo técnico 

con la sensibilidad, por eso la importancia de aclarar estas problemáticas sociales y que ellos 

puedan ser autónomos e independientes de sus actos, finalmente, vivir sus experiencias 

estéticas con libertad y seguridad.  

La imaginación esta vez fue desarrollada desde un ámbito social, el artista formador 

narra lo sucedido: ñfrente a la parte que est§bamos mirando de proyecto de vida, como cu§l 

es ese ese rol que ustedes tienen frente a lo que buscamos de felicidad, entonces poníamos 

ejemplos y hablando de modelos referentes de ellos como James Rodríguez o el carro que 

ustedes quisieran y uno mencionó un Lamborghini, que no concretamos tampoco hacia 

donde quería ir y es que si ellos quieren algo, tienen que saber que tienen que hacer para 

conseguirlo y hacerloò, el hecho de que los estudiantes evocaran sus anhelos e ilusiones 

puede cimentar una motivación en sus vidas, no solo el desarrollo musical, sino un 

entendimiento en las acciones para conseguir lo que quieren, traer estos aspectos a la clase 

tiene correspondencia con Baquero (2013) porque no solo contribuye  al mejoramiento de la 

enseñanza sino al fortalecimiento de la identidad profesional. 

Entrevista 2 artista formador 3 El artista formador dio su punto de vista frente a la 

clase comentando que: ñyo creería que la clase de hoy fue un poco más productiva que la 

anterior, lo chicos cada vez están un poco más interesados aunque hay dos o tres que no 

participan, pienso que el espacio es un poco complejo ya que cuando tenemos más 

instrumentos se reduce totalmente, pero digamos que vamos a crear estrategias con 

diagramas, mapas de guitarra y de los acordes en el teclado para que lo lleven a la casa y 

desde ahí practicar, puede ser, no sé, en una aplicación, hoy en día existe esas ventajas, de 

pronto aplicaciones en celulares de piano, o también pues lo que les propuse a ellos como 

dibujar parte del teclado y tratar de desarrollarlo en la casa, otra también de las estrategias 

que estamos usando es que ellos escuchen la canción que necesitamos que monten lo más 

pronto, entonces digamos que esas son como las cosas de hoy y pues pienso que de todas 

maneras est§n participando m§s, eso ya es una ventajaò, la preocupación del artista 
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formador está encaminada en la acción expresiva pero carece de más elementos estéticos 

para generar de diversas formas una impulsión que los motive. 

 Su reflexión de la práctica pedagógica busca los recursos para fomentar la 

participación colectiva aunque alude que sigue viendo en ellos un vacío que debe llenar 

cuando comenta que: ñhay que curiosear m§s, de pronto tratar de ofrecerle las cosas que 

son difíciles, volverlas más fáciles para que ellos entiendan y podamos sacar adelante un 

producto musicalò, su visión se centra exclusivamente en la reproducción musical pero para 

mi concepto debe entender que despertar su emoción puede lograr captar un mayor interés, 

la noción que tiene sobre los estudiantes tiende a ser superficial cuando comenta que: ñsiento 

que la emoción que se percibe durante la clase hoy fue alegría un poco y también como 

ganas de aprender m§s del temaò, aunque siga manteniendo el aprendizaje técnico, que es 

muy importante, debe ligarlo con su desarrollo emocional, esto permite que pueda conducir 

mejor las didácticas planteadas. 

Al ver que su postura sigue manteniendo algunas pautas académicas quise indagar 

más sobre lo que pensaba de las experiencias estéticas a lo cual el artista alude lo siguiente: 

ñyo pienso que la estética va acompañada del referente sonoro que ya existe, en este caso 

venimos trabajando ritmos de la costa pacífica y también pues depende mucho de los 

estudiantes que tanto escuchan esa música y que tanto estén dentro de esta cultura, porque 

si no nos adentramos en esa cultura y hacemos parte de ella y no conocemos, pues no nos 

va a sonar igual, porque no somos de allá, pero si la idea es tratar de hacerlo un poco por 

imitación, que los chicos y uno como profesor pueda ofrecer digamos el mejor sonido, que 

sea muy similar y digamos que el punto estético está en estos grupos nuevos que son 

comerciales que no buscan que suene igualò la idea que expone representa una configuración 

que mantiene el acto reproductivo musical, la experiencia estética se queda limitada al no 

explorar otros mecanismos que involucren la consciencia social dentro de sus prácticas de 

clase, según Baquero (23013) su interés sustancialmente técnico, ocupada de las 

concepciones sobre las disciplinas y su transposición didáctica no están correspondiendo y 

por ende, no son las más adecuadas, por lo cual es importante empoderar al estudiante 

utilizando otros recursos. 
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Para empezar a generar un pensamiento más detallado de la estética y después de 

comunicar los objetivos de esta investigación, fue importante aclarar la importancia de un 

estudio frente a las actitudes de los estudiantes dejando como reflexión lo siguiente: ñpienso 

que lo más importante en este punto de haber trabajado con Juan Pablo es encontrar ese 

valor de transformación que tiene el arte sobre los chicos y chicas que asisten a estos 

talleres, no es que ellos cambien de la noche a la mañana, pero si el concepto de la estética 

nos ayuda un poco, al profesor y al alumno a encontrar una ruta o un camino que nos va 

sugiriendo unos procesos y a través de esos procesos podemos intercambiar saberes o 

también potenciarlos de alguna manera, para no ser algo técnicamente perfecto, pero si 

tratar de llegar a unas producciones musicales que sean de buena calidad sonoraò, sin 

pretender crear sesgos al tratar explicar con mayor detenimiento la experiencia estética, fue 

importante en esta segunda visita dilucidar los temas para encontrar mejores resultados en 

una próxima sesión, contextualizando lo mencionado con las ideas de Perrenoud (2001) 

cuando afirma que reflexionar sobre ella sólo tiene sentido, a posteriori, si es para 

comprender, aprender, integrar lo que ha sucedido, entonces, reflexionar no se limita a una 

evocación sino que pasa por una crítica, un análisis, un proceso de relacionar con reglas, 

teorías u otras acciones, imaginadas o conducidas en una situación análoga.      

           En cuanto a la narrativa de la reflexión personal en el caso del primer artista 

formador se centra en los aspectos de forma y de organización de la clase, su narrativa fue 

un poco superficial y desligó el propósito por indagar el concepto de estética. Sin embargo, 

si dio muestras de un proceso intrínseco de reflexión de la práctica pedagógica que se da 

posterior a la observación de clase y de la entrevista, el cual se refleja en una constante 

preocupación por aprovechar más el trabajo con los estudiantes comentado en el proceso que 

vivió para mejorar las didácticas en clase, alcanzar transformaciones en su metodología y la 

toma de una postura reflexiva consciente en sus prácticas pedagógicas. El segundo artista 

formador narra los procesos en la clase, hace un contexto de las canciones que ayudaron a 

desarrollar las habilidades musicales y la forma como se desenvuelven los estudiantes en 

cada instrumento, cabe destacar que el artista  se ha preocupado por dialogar las experiencias 

alrededor de la puesta en escena en la muestra final, puesto que los estudiantes han 

manifestado sentir vergüenza, lo que sin duda muestra su capacidad como formador para 

identificar aquellas emociones que pueden retardar la vivencia de una experiencia estética, 
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reconociendo la acción expresiva que tiene lugar en ellos. No obstante, ha reflexionado en 

sus prácticas y trabajado en la concientización de cerrar el ciclo de formación y socializar el 

trabajo a consciencia permitiendo que los estudiantes se empoderen de sus actos y lleguen a 

mejores resultados sin predisponer la actitud. El tercer artista formador hace un comentario 

frente a la educación artística desde las prácticas folclóricas en la música, manifiesta que 

aquellos artistas que practican las músicas autóctonas nacionales desarrollan una 

transformación del ser y propician un crecimiento colectivo en la comunidad, lo cual se 

relaciona mucho con las experiencias estéticas desde la alteridad, porque les permite 

reconocer la identidad del otro y el encuentro cultural en ese espacio común donde se 

cohabita, esta apreciación resalta el patrimonio musical de Colombia como una fuente 

invaluable para reformar una cultura social. 

 Tercera fase 

Entrevista 3 artista formador 1 Para el artista formador esta última clase fue de 

progresos, su emoción de alegría por los resultados son visibles, comenta que: ñfue muy, muy 

buena, o sea, unos avances en cuestión de disciplina, a nivel musical, o sea el contenido 

estuvo muy bueno, porque pues ya logramos trabajar protocolo, entrada y salida de tarima, 

comportamiento, toda la parte vocal se trabajó con éxito porque los chicos llegaron con 

mucho ánimo y en la parte instrumental también, y a parte que nos dio tiempo como de dar 

algunos pequeños descansos para que ellos también bajaran el ritmo que venían de las 

canciones y eso ayud· tambi®n que fluyera m§s la claseò la estrategia que utilizó fue 

pertinente al emplear una acción expresiva puesto que incentivó el trabajo colectivo y 

despertó en ellos una emoción, ese ánimo que el artista formador expresa esta manifestado 

de la siguiente forma: ñen el momento que les dije: ñbueno, vamos a hacer protocoloò, de 

una armaron su fila, entramos al sal·n, protocolo, llegaron e hicieron su fila, dije: ñvamos 

a cantarò, y todos cantaron sin quejarse, cojamos los instrumentos, o sea, todas las ordenes 

las siguieron, sin necesidad de ponerme bravo o ponerme a gritar, llegaron con los ánimos 

de hacerlo, les gust· porque estaban felices, se emocionaban tocando duroò la reflexión de 

su práctica pedagógica fue asertiva al recrear un espacio irreal, en otras palabras, al 

desarrollar la imaginación con la puesta en escena; permitió que los estudiantes progresaran 

y asumirán sus responsabilidades desde el juego, en palabras del artista formador su progreso 

visibilizó otras facetas: ñpienso que ya le est§n cogiendo como amor a la m¼sica, o sea, ya 
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la están viendo con respeto, no como algo de voy hacerlo porque me obligan sino porque 

quieren, pienso yo que es lo que voy encontrando poquito a poquito con ellosò, esta 

percepción da muestra de la constancia de su reflexión, ha encontrado las estrategias para 

que los estudiantes se enamoren de la música, la miren con respeto y saquen el provecho a 

todas sus actividades, su transformación como consecuencia de la reflexión ha logrado que 

los estudiantes tengan una experiencia estética. Como la presentación final está cerca, ha sido 

un motivo para trabajar en aspectos técnicos, además su discurso se ha transformado y tiene 

en cuenta la participación, las emociones, sus gustos e intereses.  

Su reflexión de la práctica pedagógica fue fundamental para que se incorpore una 

actitud diferente a la que venía manejando, es evidente cuando comenta que: ñes que pues 

yo soy muy estricto ¿sí?, o sea, en cuestión de mi clase, entonces, pues de pronto no es que 

me haya transformado, sino lo que implementé con este grupo, es que con en este grupo no 

podía hacer de la misma forma como lo hacía con los otros, y es que yo, es molestar, reír, 

si, hacer chistes, con este grupo no podía, porque si yo lo hacía, se desordenaba en un 

principio y ya era toda la clase así, entonces lo primero que tuve que hacer fue como, no 

todos los momentos son para molestar, ni todos los momentos son para trabajar, porque yo 

entiendo que en dos horas se cansan, pero hasta que ellos no entendieran no pude 

transformar la clase en esa recocha por as² decirloò esa nueva actitud de asumir un grupo 

con mayor libertad y organizando mejor los tiempos, pudo corresponder a las demandas 

necesarias para llevar a cabo una clase con mejor disposición, veo que se incentivó el trabajo 

en grupo y la alteridad con un buen resultado del proceso, esto en línea con los postulados de 

Greene (2001) frente a dicha categoría, cuando se impulsa a los individuos a trabajar juntos 

para romper lo cotidiano, la pasividad, el aburrimiento y despertar al mundo coloreado, 

sonoro y lleno de problemas por resolver aparece la alteridad. 

Entrevista 3 artista formador 2 El artista formador describió su clase así: ñme 

parece que fue productiva, es decir, pues no se logran por completo los objetivos a nivel 

técnico, expresivo, hay fallitas todavía, pero a nivel de actitud y como termina el proceso, es 

positivo, porque pues digamos que logramos concretar el objetivo que era tener dos temas 

que tuvieran coherencia, que más o menos los chicos y las chicas entendieran, de  forma 

clara, y ya hay como un entusiasmo de cantarlo, de decirlo y ya estamos en el punto del 
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disfrute, porque ya tienen claridad mental de lo que están haciendo y están disfrutando, me 

parece interesante, inclusive dentro del disfrute a veces se desafinan, pero también hace 

parte del proceso, porque se emocionan y cuando la emoción media, ahí pues es importanteò, 

el proceso que han vivido es muy importante para la experiencia estética, las emociones que 

se manifiestan es el producto de una acción expresiva con carácter y seguridad, los aspectos 

técnicos se van presentando en esa integración de goce y placer lo cual son determinantes 

para los resultados que se pretenden mostrar. 

El trabajo en grupo fue algo de resaltar, el artista formador comenta con respecto a la 

alteridad lo siguiente: ñhoy por ejemplo se evidenciaron reclamos de algunos como: 

ñpresten atenci·n por favorò como que ya est§ esa necesidad de la responsabilidad colectiva 

o de la responsabilidad individual frente a un propósito colectivo, y lo hicieron varias veces 

diferentes personas, entonces como que ya hay una corresponsabilidad frente a ese trabajo, 

otra cosa, pues eso como ganancia a nivel de formación humana ¿sí? Como que ya no estoy 

por mi lado y eso también se evidencia en el hecho musical, porque siento que los chicos 

están sintiendo todo, es decir, sienten los pianos, la guitarra, están sintiendo los momentos, 

los cortes, las partes de la obra y es porque ya están con sus sentidos mucho más presentes 

a ese hecho y no solamente están ahí como metidos en los que tienen que hacer y no oyen 

nada más sino que están con ellos y están sintiendo lo que está pasando y eso pues 

obviamente desde la formación humana, es absolutamente esencial porque es como percibe 

el mundo desde mi punto de vista, pero también desde lo que está pasando afuera ¿sí? Que 

es básico y clave en como una persona vive frente al mundo y cómo la asume y cómo la 

entiende, si una persona simplemente está mirando su posición desde lo que oye de sí mismo, 

pero no está entendiendo ni comprendiendo lo que está pasando alrededor, entonces en la 

música, en estos procesos les aporta en ese sentido, que aunque no vayan a ser músicos 

empiecen a desarrollar en sus cerebros la capacidad de poder comprender tanto como un 

hecho interno, individual, como algo que estoy viendo, pero también algo que está pasando 

afuera y eso yo lo acoplo, lo asocio y lo integro a lo que yo estoy viviendoò, los resultados 

de una experiencia estética reflejan la responsabilidad y la sensibilidad para constituir la 

forma de obrar, ellos son más perceptivos y escuchan mejor, ya no están ensimismados en 

sus asuntos, hay una correspondencia grupal que permite el ensamble y la gestión para el 

ensayo. Su desarrollo individual y el conocimiento de un “mí mismo” también ha favorecido 
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un entendimiento del mundo que habitan: el colegio, el barrio, la ciudad, ser habitante de un 

país del mundo, esto corresponde con Greene (2001) cuando afirma que es una manera de 

reconocer sensaciones, es una forma activa y participativa de comprometerse con lo audible, 

una manera de producir totalidades de un modo nunca antes sospechado fuera del terreno de 

las artes.   

Entrevista 3 artista formador 3. El artista formador comentó a cerca de su clase de 

la siguiente forma: ñpues fue una clase bastante ocupada, puesto que ya estamos a miras de 

hacer la muestra, entonces hoy lo primordial fue el trabajo de cuerpo, postura corporal al 

principio, ejercicios de respiración y también un poquito de relajación para trabajar sobre 

los ejercicios que hicimos hoy en clase, una cosa importante es que las personas o los chicos 

que estaban, pues tratan de ubicarse en un instrumento, finalmente lo lograron, algunos 

dijeron: ya no quiero tocar guitarra, pero se comprometieron con el piano e hicieron que 

como que la cosa fluyera un poco, pero si había una gente que no participa, de pronto no les 

interesa o ya están cansados del año lectivo, pero bueno, digamos que falta un poco más de 

compromiso para que la canción suene, pues digamos que básicamente lo que hice fue 

unirlos con un compromiso de aportar por lo menos la letra de canción y tratar de cantarla, 

le puse a un chico guitarrista que más o menos toca y estuvieron cantando la canción, pero 

así mismo estuvieron por ahí en la recocha un rato, pero bueno digamos que respondieron 

y digamos los que no quisieron cantar se ubicaron en percusión y bueno hicieron algo, pero 

otros no hicieron nadaò, al principio de la clase los prepara con una serie de ejercicios que 

pueda integrarlos y sensibilizarlos para asumir los roles que se han dado para la interpretación 

musical, la alteridad en esta clase está marcada por guetos, por eso cuando salieron del salón 

estos se encontraron y dieron pie para “recochar” como dice el artista formador, aunque lo 

que puede ver fue un trabajo por equipos y momentos de esparcimiento y libertad pese a la 

presión por el alcance de unos objetivos. 

    En cuanto a la narrativa de la reflexión personal el primer artista formador en 

esta última fase, como resultado de la reflexión de su práctica pedagógica, hace alusión a los 

cambios por los que ha pasado y permite evidenciar una nueva postura, sus indagaciones han 

transformado sus actos y ha facilitado ser consecuente en dar una nueva mirada a las 

didácticas trabajadas en clase, ayudando a mejorar la comunicación, en su caso, subir el 
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volumen de la voz o gritar para dar una instrucción y la distribución del tiempo, ya que 

designó en el aula momentos para jugar y estudiar fomentando la creatividad. El segundo 

artista formador narró los procesos de la muestra final y el cierre del proceso de formación, 

expuso los acontecimientos vividos por los estudiantes, indicando que ellos experimentaron 

un momento de ansiedad y tal vez de inseguridad, que inclusive fue vivenciado por el artista 

formador también, quien sorteo los inconvenientes por los cuales atravesaron, pero 

finalmente la experiencia fue significativa y satisfactoria para los estudiantes. El tercer artista 

formador no envió su narrativa por cuestiones ajenas a su voluntad.  

Cabe resaltar que en la primera fase las narrativas de la reflexión personal se 

caracterizaban por su extensión y detalle, condición que se fue perdiendo a lo largo del 

proceso, ya que los artistas terminaron por ser mucho más generales en sus escritos, lo que 

corresponde un poco con la falta de escritura y la poca experiencia en la sistematización de 

la reflexión pedagógica por parte de los formadores, ya que dentro del quehacer cotidiano se 

destinan muy pocas horas al trabajo pedagógico de escritorio y cuando este espacio existe se 

enfoca en el diligenciamiento de formatos de planeación, de caracterización, y de valoración 

o evaluación final, donde paradójicamente reside la clave de la investigación en educación.  

 

Análisis de las narrativas desde la voz de los estudiantes  

Cuarta fase 

 La última fase permite descubrir la experiencia estética desde el proceso de formación 

en clase como primer momento hasta el acto de la presentación como segundo momento, éste 

es el resultado en los tres procesos artísticos. La logística en la preparación de la tarima tuvo 

todo lo necesario para la amplificación de los instrumentos con lo cual se contó con un equipo 

de ingeniería de sonido, esto fue importante para lograr una calidad interpretativa y 

empoderar a los estudiantes en su rol. 

Primer momento  

Grupo focal 1 Para la presente investigación es fundamental conocer la perspectiva 

que tienen los estudiantes después de vivir este proceso y notar los cambios que han 

experimentado, para comenzar, ellos comentan de su profesor lo siguiente: ñSiempre es 
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bravo porque muchos niños son desjuiciados y a veces es chévere con nosotros, nos hace 

actividadesò, esto da cuenta que su imagen como autoridad está muy marcada con los 

estudiantes que tienen mal comportamiento, pero también posee acciones asertivas que los 

moviliza positivamente; otro estudiante expresa que: ñMe gusta mucho, aunque una vez es 

muy bravo por unos ni¶os que son muy cansonesò, evidentemente la apreciación de su 

profesor da por contexto su carácter pero se sienten a gusto con las actividades que realiza.  

También es importante mostrar cuales fueron sus emociones, partiendo de que ellos 

son más conscientes de lo que está pasando, uno de ellos expresó lo siguiente: ñPues a mí 

me gusta mucho la música y cuando yo estoy tocando un instrumento, cantando, siento 

una conexión con la música, como si ella me llamara, como una chispa, me emociona 

mucho, no sé cómo explicarlo, pues me gusta cómo suena mis compañeros, a veces me 

muevo o me quedo quietoò, la respuesta del estudiante contextualiza una experiencia estética 

desde la música, la chispa que comenta puede ser interpretada por la emoción de felicidad 

que lo moviliza, que produce en él que sienta ganas inclusive de bailar; otra respuesta fue 

expresada de la siguiente forma: ñMe da mucha alegr²a cuando escucho la m¼sica, me da 

como un temblor que me gustaò, la percepción que tuvo el estudiante genero la impulsión 

que motivó la acción expresiva trayendo como efecto un placer, su experiencia estética fue 

explicada desde la sensibilidad corporal. 

La imaginación también fue desarrollada al crear en ellos mundos diferentes, anhelos 

y esperanzas, un estudiante expresó lo siguiente: ñyo me imagino un gran artista en el 

futuroò, esta respuesta tiene un significado muy importante, su fascinación contempla la 

posibilidad de seguir profesionalmente la música; otro estudiante comentó lo siguiente: 

ñestar en el cielo, en una tarimaò, con esta respuesta puede entenderse un estado de felicidad 

absoluta; finalmente, otro estudiante comentó que: ñyo me imagino estar en un r²o, porque 

a veces cantamos canciones sobre la naturalezaò, su respuesta puede explicar su mundo 

irreal, ese mundo donde habita para tener una relación más profunda con la naturaleza, todos 

estos aspectos generan un momento creativo y pueden ser el inicio de sus objetivos en la 

vida. 

Por otro lado fueron conscientes de la alteridad, un estudiante expresó lo siguiente: 

ñporque hago amistades, comparto, disfruto, pues que todos toquen bien y que a m² que me 
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vaya bien” o cuando otro estudiante comenta que: ñporque estoy con mis compa¶eros al 

lado, puedo hacer muchas amistadesò, esto evidencia el reconocimiento del otro y fomenta 

un ejercicio cooperativo, la música le permitió percibir que puede hacer nuevas relaciones 

sociales y es una forma de integrarse con la sociedad. 

Grupo focal 2  En el  diálogo con los estudiantes se les preguntó por su profesor a lo 

que respondieron: ñbien porque nos ha ense¶ado muchas cosas de las que no sab²amosò, 

esto quiere decir que el papel de artista formador fue importante para conectarlos con la 

música y provocar en ellos otra imagen de la que usualmente están familiarizados; otro 

estudiante expresó lo siguiente: ñnos ense¶a a sentirnos bien cuando cantamos para que no 

nos de penaò, su respuesta hace referencia al aprendizaje en el control de emociones, la 

pedagogía del artista formador generó la seguridad que necesitan para asumir nuevos retos, 

por otro lado, un estudiante destacó la educación técnica musical como un aspecto importante 

para generar nuevos aprendizajes, él comenta lo siguiente: ñnos ense¶a a tocar los 

instrumentos y cantarò. Cuando se indagó por lo que experimentaron en la clase para su 

desarrollo personal aludieron que: ñexperimentamos la amistadò o ñque no debemos tener 

miedo a lo que hacemosò o ñenfrentarnos al miedo que tengamos y esforzarnosò, estas 

respuestas son evidencia de experiencias estéticas, ellos reconocen estas facetas 

intuitivamente y son desarrolladas para un entendimiento integral de todos los 

acontecimientos en su vida; de esta forma cuando se les preguntó por las emociones que 

habían vivido y que eran conscientes, expresaron lo siguiente: ñfelicidad porque hicimos 

muchas cosas ch®veres que nos hicieron felicesò o ñnervios, porque me da pena cantarò, la 

forma en que se manifestaron esas respuestas demostró que tenían algo por expresar en clase 

y al conocerlas y ganar la seguridad, se convirtieron en personas dueñas de sus mundos. Las 

situaciones que más los movilizó en clase fueron compartidas de la siguiente forma: ñcuando 

uno sabe hacer las cosasò o ñexpresarse, porque uno sabe que ya puede y ya sabe y entonces 

se puede expresar hacia las personas” o ñla confianzaò, es interesante el alcance de los 

estudiantes y el papel desarrollado por el artista formador ya que encontraron un sentido en 

la música y supieron exteriorizar todo eso que sentían. 

Grupo focal 3  La experiencia vivida en el aula vista desde los estudiantes fue 

positiva encontrando en sus respuestas aciertos en la práctica, cuando se les indagó por su 
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profesor los estudiantes expresaron que: ñél nos comprende más que otros profesores, 

cuando hablamos mucho nos regañan y nos gritan mientras que este profesor nos 

comprende, como que nos aclara las ideas, nos explica, porque hay otros profesores que 

dejan que nos enteremos por nosotros mismos, mientras que él nos explica y vino a 

enseñarnos una canción s¼per bonita, que todos estamos aprendiendoò, esta respuesta 

permite visibilizar un artista formador preocupado por su acción pedagógica, por explicar los 

temas lo más claro posible, además tuvo en cuenta los intereses de los estudiantes desde el 

principio; otro estudiante comenta que: ñes divertida, muy interesante, nos ense¶a muy 

bienò, la forma en que es referenciado el artista formador se debe a una mirada en 

comparación con sus profesores, visibiliza al ser humano que responde a sus expectativas y 

que los escucha. Cuando se les pregunta por las emociones vividas, las respuestas son las 

siguientes: ñpor ejemplo con la canci·n que ®l nos explica, que nos est§ ense¶ando, hay 

partes bonitas, que a uno le da como el sentimiento de tristeza, ganas de llorarò o ñalegr²aò 

o ñfelicidadò o ñA veces nos da nervios por si vamos a tener una presentaci·n como ahorita 

en noviembre y tenemos que tener todo preparado y listo para no hacerlo malò, las palabras 

con que se expresan fueron mediadas por el acto artístico, el hecho de sentir felicidad y 

alegría es síntoma del goce que se está produciendo o al tener nervios por la presentación. 

Cuando se les preguntó por la forma en que lo sentían en su cuerpo comentan que: 

ñescalofr²osò y reforzando a un más esta sensación uno de los estudiantes expresa que: ñpor 

recordar algo que nos ha pasado con la canción, con las palabras de la canción o con las 

palabras del profesor cuando nos explica algo como la zumba y eso, pues sentimos 

escalofríos por recordar algún sentimiento que hab²amos sentido antesò, este hecho hizo 

alusión a momentos de su vida pasada, los llevó a un momento de suma trascendencia y 

configuró aspectos de su presente. Un aspecto importante a indagar es cómo la música 

transformó su vida, los estudiantes respondieron de la siguiente forma: ñLa forma de ver el 

arte, la música, porque pues uno la escucha y es como: ¡sí! Pero uno no se da cuenta de lo 

que hay detr§s de una canci·n, todo el trabajo, los ensayosò, esta respuesta evidencia la 

consciencia de un trabajo artístico, que todo tiene sus dificultades pero con empeño se pueden 

lograr; otro estudiante comenta: ñComo un cari¶oò, esta respuesta fue una experiencia 

sensible y da cuenta como la música lo conmovió; otro estudiante comparte su opinión 

cuando dice: ñLa expresión, porque él nos hace hacer presentaciones frente a todo el 
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colegio, nos explica cómo hacerloò, cuando el estudiante alude por la expresión es porque 

sabe que es eso y seguramente lo ha manifestado en sus prácticas del aula, de aquí se puede 

plantear la importancia de la presentación final y la orientación técnica para generar la 

seguridad y confianza; otro estudiante expresa lo siguiente: ñLa actitud, si porque yo antes 

era muy cansón, demasiado cansón y pues sí, he podido llegar a cambiar muchísimo, he 

dejado de hablar en la clase de m¼sicaò, cuando el artista formador conectó con este 

estudiante tuvo un elemento importante para el grupo, en estas expresiones de sinceridad y 

espontaneidad los estudiantes comparten diferentes puntos de vista, la consciencia del 

esfuerzo que se requiere para la interpretación, por otro lado, permite que encuentren su 

agrado y finalmente se encariñen con la música, otro aspecto es el hecho de poder 

desenvolverse en un escenario y manifestar sus acciones con libertad trabajando la seguridad 

de hacerlo como debe ser, finalmente, desde el comportamiento, la forma en que atrapó la 

atención del estudiante le permitió estar más alerta y aprovechar el tiempo proactivamente. 

Segundo momento 

Grupo focal 1. Comenzaremos con el grupo focal de estudiantes del primer artista 

formador una vez fueron abordados después de su presentación final. Lo que manifestaron 

en cuanto a lo que sintieron una vez estaban en la tarima fue lo siguiente: ñemoción y 

felicidadò o ñSent² muchos nervios y alegr²a, pasi·n por la m¼sicaò o ñestuve nervioso, 

ten²a miedo de que nos saliera todo mal porque hab²a mucha genteò, evidentemente este 

espacio permite que ellos vivan un experiencia única y novedosa, asumen sus dificultades y 

desarrollan una consciencia en la emoción. A la pregunta en cuanto a lo que sentían en su 

cuerpo recibí respuestas como: ñuna chispaò o ñcomo un escalofr²oò, estas sensaciones 

hacen parte de una experiencia corporal que ellos asimilan, esto que pasa en sus cuerpos los 

hace más conscientes, los prepara para cuando vuelva ocurrir. Cuando indagué sobre los 

acontecimientos que pasaban por sus mentes y el uso de la imaginación, sus respuestas 

reflejaron hechos como: ñpues, yo me imagin® que eso era un sue¶o para m², eso era muy 

bonito y estaba muy ch®vereò o ñyo sent² como que eso fuera una orquesta de ligas mayoresò 

o ñyo pens® que iba a salir tal vez mejorò, la primera respuesta da cuenta de un momento 

esperado, seguramente ya había tenido una experiencia evocativa en su imaginación y en este 

día pudo vivirlo para contarlo, también pensar que se está en una orquesta es una experiencia 
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que lo motiva para participar con proactividad, en la última respuesta muestra una 

preocupación por hacerlo mejor, su satisfacción no fue plena cuando argumenta que: ñpues 

si nos sali· bien, pero creer²a que nos pudo haber salido mejorò, esto demuestra que hay 

unos conocimientos de la música que permite dar a conocer desde un punto crítico las 

falencias técnicas; finalmente, cuando recordamos todo lo que ocurrió allí y preguntarles si 

les había gustado tener esta experiencia, aludieron con respuestas como: ñs² se¶or, porque 

ten²amos instrumentos, cant§bamos, era muy ch®vere todoò o ña m², porque est§bamos 

tocando instrumentos, porque hacemos parte de la músicaò. Respondiendo a lo que más les 

había gustado, ellos expresan lo siguiente: ñtocar, ver a la gente aplaudi®ndonos, chiflandoò 

o ñtocar, estar all§ y hacer parte de una familia de la músicaò, estas respuestas 

corresponden a una experiencia estética contundente, la forma como ellos reciben el elogio 

del público es su ganancia por tanto esfuerzo y dedicación en un trabajo grupal. 

Grupo focal 2.  En el segundo grupo focal de estudiantes del segundo artista 

formador. Las respuestas que se dieron a la pregunta de cómo se sintieron en el escenario 

fueron las siguientes: “alegría, porque uno comparte, se relaja con el instrumento y todo eso, 

porque tambi®n uno comparte con la familia, lo est§n viendo la familia de unoò o ñamistad, 

unión, porque estamos todos en equipo, tranquilos, relajados, entonces pues sí, trabajo en 

equipoò o ñmiedo, porque uno est§ al frente y tocando, que tal que uno la embarrara y lo 

rega¶aran, entonces por eso es que uno estaba nervioso, pero lo sacamos bienò, estas 

respuestas tienen varios puntos en común con el anterior grupo focal, en donde hay una 

reflexión para tres experiencias: la alegría, el trabajo en equipo y el miedo escénico. A la 

pregunta de que percibieron estando en frente del público, sus respuestas se dieron de esta 

manera: ñque disfrutaba eso que uno hacía, me gustó porque nos unimos ahí, los 

instrumentos el®ctricosò o ñpues alegría porque nos estaban viendoò, hay que destacar un 

factor importante y es la presencia del público, esto los moviliza y los emociona mucho. A 

la pregunta de qué fue lo importante de esta presentación para sus vidas, responden que: 

ñporque uno demuestra lo que sabe en el instrumento, lo que ensay· y todo eso, lo que uno 

practicó durante el año y de una vez uno se liberaò, cuando el estudiante expresa que hay 

una liberación, reafirma su experiencia estética, ñla emoci·n, yo antes no sab²a tocar piano 

y vea, ahora ya s®é como aprender a tocar instrumentos que yo no sab²a tocarò. Cuando 

recordamos las prácticas en clase y el aprovechamiento de ese tiempo, los estudiantes fueron 
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conscientes de esto comentando que: ñno aprovechamos el tiempo en el que el profesor nos 

dec²a que hici®ramos y ahora estoy agradecido con el profesor por ense¶arme a tocarò o 

ñs², eso nos ayud·, el profesor nos ayud· mucho, aunque la mayoría del salón, contándonos 

a nosotros, pues, algunas veces no nos importaba tanto a la clase, pero, ya le vimos la 

importancia a la músicaò, esta reflexión es muy importante porque transformó sus vidas y 

seguramente no va a ser igual en un próximo proceso artístico. En cuanto a lo que cada uno 

expresó en el escenario, sus respuestas fueron las siguientes: ñalegr²a y sentimientoò, alegría 

porque: ñes que es muy ch®vere tocar y que todo el mundo lo est® viendo y que lo aplaudan 

cuando uno terminaò o ñalegría, amor, emoción y entusiasmoò, entusiasmo porque: ñse 

siente divertido que la gente lo aplauda de lo que uno hace” o ñpues, las ganas que uno tiene 

de hacer las cosas que tiene, pues que le ponen a hacerò o ñinspiraciónò esta última 

respuesta tiene un significado más profundo cuando el estudiante afirma que: ñpues, porque 

uno le demuestra a la gente lo que ensayó y todo eso, y uno le está demostrando a la gente 

lo que uno sabe y lo que es capaz de hacerò, el hecho de que otros lo vean fue fuente de su 

inspiración para expresarse en el escenario. 

Grupo focal 3.  En el tercer grupo focal de estudiantes del tercer artista formador se 

recogieron respuestas que expresan un trabajo estético marcado por diversos estados de 

ánimo y posturas que fueron aterrizadas y analizadas para buscar la claridad de sus 

pensamientos. A la pregunta de cómo se sintieron en el escenario se dieron las siguientes 

respuestas: ñbien, sino que me dieron como nervios al principio, despu®s como que ásali·!ò 

o ñme sent² muy bien, al principio cuando entr® me dio un poquito de pena, porque de pronto 

pensé que se me iba a olvidar alguna parte de la canción, pero al final me gustó, me pareció 

muy linda la canci·n, muy ch®vere todoò o ñbueno, yo estoy muy feliz de tocar al frente del 

público y sí, todos tienen razón, uno entra con nervios pero como que al rato uno se calma, 

pero me sentí muy feliz, muy contentaò o ñpues, al inicio entr® con pena, con nervios, que 

no me fuera a salir del ritmo, pero después empecé como a coger más confianza y pues ya 

sali· mejorò, las respuestas muestran un grado de consciencia frente a sus emociones, 

persiste la alegría y los nervios o miedo escénico.  A la pregunta de qué emociones habían 

vivido, los estudiantes expresaron lo siguiente: ñno s®, orgullosa, por lo que hab²amos 

logrado este a¶o, pues yaò o ñal principio me dieron como ganas de llorar, me dio como 

tristeza, porque yo pensaba que de pronto no me iba a salir nada, iba a hacer algo mal, 
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después empezaron a tocar, al final con todo esos aplausos me emocioné, me sentí 

importanteò o ñpues s², as² como dicen, al principio pensé que iba a perder todo, que iba a 

perder el a¶o, pero gracias a Dios, me ayud·ò, al ser más específico a esas emociones se 

dieron otros puntos de vista que hace alusión al orgullo, la tristeza y el pesimismo. A la 

pregunta de qué forma había ayudado esta presentación en sus vidas, ellos respondieron: 

ñdigamos, yo me sent² libre, me sentí liberada, también me sentí muy contenta, saque unas 

cosas que tenía por dentro al cantarle así al públicoò cuando le pregunté con respecto a eso 

que había sacado respondió lo siguiente: ñmiedo, mucho miedo, cuando empec® a cantar 

pues me liber®ò, otro estudiante comentó que: ñpues me liber®, s², porque es una manera de 

expresarse, pues entré con miedo, con nervios, pero pues empecé a expresar mis sentimientos 

y sí, me empecé a liberar y ya me calmé y cuando vi que todo estaba saliendo bien, pues, ahí 

segu²ò.  

Para realizar una reflexión que comunique la importancia de estos espacios, ellos 

comentan que: ñs², porque con esta presentaci·n me pude identificar m§s, me enseñó a no 

tener m§s pena, a ser como m§s valiente, para m² si fue muy importanteò o ñpara m² fue 

importante porque me dejó expresarme como soy y como me siento por dentro y expresar 

todas mis emociones frente al p¼blicoò, estas respuestas corresponden a Greene (2001) 

cuando comenta que la experiencia estética provoca que se encuentren a ellos mismo libres 

por un tiempo para poseer los propios mundos que habitan, cuando habla de expresar todas 

sus emociones se entiende por un acto de consumación, está creando las bases de sus 

personalidad. Tuve la posibilidad de entrevistar a un estudiante muy entusiasta, durante el 

proceso pude observar su motivación y gusto por el trabajo en clase, la experiencia de este 

espacio trascendió su vida y la transformó, cuando pregunté por la experiencia que había 

vivido con la clase de música su respuesta fue la siguiente: ñla música es algo que me gusta, 

lo llevo por dentro, una pasión, es un ejemplo para no estar en malos caminosò, cuando se 

refiere a malos caminos se puede entender que involucrarse con la música le ha permitido 

tener una proyección en la vida, lo apasiona y siente que la música siempre ha sido lo suyo. 

Indagar un poco sobre la importancia de la presentación reflejó una preocupación por difundir 

el aprendizaje por las artes musicales cuando expresa que: ñpara que demostr§ramos a los 

padres de familia que era la m¼sica, que se interesaran en la m¼sicaò; la interacción que 

tuvo con los temas en el aula y la presentación lo llevo a reivindicar el comportamiento 
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cuando comenta que: ñporque hubo m§s coordinaci·n, no hubo tanto desorden como hab²a 

en las clases de m¼sicaò. Sus emociones fueron expresadas de la siguiente forma: ñuna 

pasión, sentí algo por dentroò, cuando quise preguntar por eso que había adentro él 

respondió: ñporque me sent² libre, tocando me sent² otra persona diferenteò queriendo 

indagar más a profundidad él comenta que: ñporque yo tocando me sent²a que estaba en otro 

lado, que no estaba aquí sino en otro ladoò, esa experiencia estética de la imaginación fue 

expresada de esta forma: ñla verdad no tengo como describirlo, mi mente estaba por all§, 

concentrado tambi®n un poco en lo que escuchaba, gui§ndome con mis compa¶erosò para 

mí no hay mejores palabras con las que pudo describir su experiencia estética, finalmente no 

estaba ni acá ni allá, estaba conectado con la vivencia de la experiencia.   

Triangulación de resultados  

La fase uno del proceso de investigación se considera la etapa inicial de observación 

de contacto con los artistas formadores y sus concepciones frente al arte, la enseñanza y la 

reflexión, las acciones observadas al igual que sus narrativas permiten dar cuenta de la 

génesis de una transformación en las prácticas pedagógicas, que si bien no ocurre para los 

tres artistas de forma homogénea ni alcanza los mismos niveles de profundidad, reflejan 

trasformaciones significativas en su ser como formadores y en la intención de su práctica, 

evidenciada en las percepciones de los estudiantes.  

En esta primera fase, se cuenta con las consideraciones que poseen los tres artistas 

formadores para desarrollar la estética dentro de sus aulas, además se constituye el inicio 

frente a la generación de consciencia sobre sus prácticas pedagógicas a través de la reflexión. 

Varias son las actitudes con las que los artistas interactúan con los estudiantes en el proceso 

educativo, desde posturas radicales, autoritarias, estrictas y en ocasiones desbordadas en 

situaciones de organización y dominio de grupo hasta aquellas más flexibles que generan 

atmósferas de aula más amables y dinámicas. En cuanto a los propósitos de enseñanza de los 

artistas se observa una preocupación transversal por la apuesta al ensamble vocal e 

instrumental, trabajando bajo la presión de mostrar un resultado al final del proceso, donde 

en un primer momento no se hace mucho énfasis a la vivencia del proceso estético propio del 

arte sino en las estrategias que permitan el alcance del objetivo de la clase. Los artistas dan 

muestras de experiencias pedagógicas previas que seguramente les han funcionado y que en 
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primera instancia no estarían tan dispuestos a cambiar, dada su funcionalidad. Aquí vale la 

pena acotar que el proceso de esta investigación no pretende cambiar su perspectiva sino 

complementarla, desde la mirada Dewenyana es poder contemplar la necesidad de introducir 

un nuevo orden de concepciones que lleven a nuevos modos de acción, incorporar un 

pensamiento más consciente sobre las problemáticas del ser.  

Los aspectos comunes entre ellos son las actividades que se desarrollan con el 

instrumento musical y el canto, estos han tenido un papel importante en la apropiación de las 

emociones porque han generado expectativa, esa exploración ha permitido el reconocimiento 

de poder expresarse sin palabras y tener un acceso a lo novedoso buscando que ellos se 

sientan bien, esto corresponde con Dewey (1939) ya que están unidos a los acontecimientos 

y objetos en movimiento. Un aspecto importante es que la imaginación vista desde los artistas 

formadores es similar al sumergir a los estudiantes en la capacidad de ver las cosas, de pensar 

en las cosas, como si fueran de otra manera como lo define Greene (2001) y la posibilidad 

de recrear aspectos culturales no habituales en sus mundos.  

De esta manera, es claro que los artistas viven su propia experiencia estética y aunque 

en sus narrativas no se expresa de manera tácita la intención de suscitarlas a través de sus 

prácticas, son conscientes de su importancia en aquellos que aprenden, practican y viven el 

arte, lo que es indicio de que se esté dando en los encuentros con los estudiantes. El primer 

contacto privilegió el intercambio de saberes y experiencias alrededor de la reflexión de la 

práctica pedagógica y las unidades de análisis a indagar lo que ofrece una apertura a posibles 

cuestionamientos, confirmaciones y trasformaciones.  

La segunda fase de inmersión se realiza a un mes de la primera, donde se espera que 

las primeras reflexiones generen eco en las acciones pedagógicas establecidas en el aula. El 

segundo encuentro permitió percibir una primera apropiación de las categorías de la estética 

abordadas anteriormente, los artistas tuvieron presente varios aspectos trabajados desde el 

comienzo de la intervención, siendo cuidadosos al abordar la clase y haciendo notar que se 

tomaron el tiempo para prepararla, parte de esa reflexión de sus prácticas evidenció en esta 

oportunidad una comunicación asertiva con los estudiantes dando a conocer las instrucciones 

y el desarrollo que se daría en las didácticas, como medio para buscar orden en la clase, sin 

embargo uno de ellos aún no encuentra una estrategia que le permita guiar al grupo sin 
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necesidad de recurrir a los gritos, dicha presión de movilización coarta la acción expresiva 

de los estudiantes.  

 El momento de clase que más emociona a los estudiantes es poder utilizar los 

instrumentos, es allí donde se expresan las emociones que genera en ellos la música y los 

artistas toman partido de esta situación para motivar el montaje de los ensambles que serán 

presentados en la muestra final. Los artistas formadores en esta ocasión trataron de incorporar 

una metodología diferente, fruto de una reflexión de su práctica pedagógica aunque esto no 

necesariamente representara para ellos los mejores resultados, si da muestras de una reflexión 

provocada por el investigador en el marco de un seguimiento de su proceso de enseñanza, a 

través de la revisión de sus planeaciones y objetivos de clase,  de los comentarios derivados 

de  la observación de la clase, de una revisión personal del quehacer, del análisis de las 

acciones que tienen lugar en la práctica, del registro de las narrativas, el establecimiento de 

conexiones con la teoría u otras experiencias, el perfeccionamiento de la práctica que 

desembocan en un espiral de acciones mejoradas, en síntesis del seguimiento del proceso que 

permite la reflexión pedagógica según Dewey (1939) y Perrenoud (2001).  

Estas experiencias son muy productivas para generar cambios, pues como afirma 

Perrenoud, dichos conocimientos no resultan útiles a menos que nos entrenemos para 

utilizarlos y analizar situaciones individuales, se esperaría que después de estos 

acontecimientos sigan considerando mantener una postura reflexiva que permita encontrar 

alternativas innovadoras alrededor de la experiencia estética. La comunicación entre el artista 

formador y los estudiantes fue estructurada en esta ocasión, en sintonía con Baquero, lo 

atraviesan también otros órdenes discursivos que tanto involucran dimensiones macro 

sociales como aquellas de orden subjetivo y emocional, esta vez demostraron un interés en 

mejorar su comunicación y expresaron en palabras una preocupación por generar esos 

cambios necesarios para un óptimo desempeño. 

En la tercera fase de intervención y última con los artistas formadores tuvo una 

importancia dentro de las didácticas de la clase para trabajar la presentación final y desde allí 

evidenciar las experiencias estéticas, las emociones que se viven ese momento son latentes y 

el trabajo imaginativo se desarrolló mucho más, los estudiantes pudieron habitar ese 

momento en el escenario y mejorar aspectos del miedo y el pánico, estar más preparados para 
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no equivocarse y expresar con espontaneidad y gozo lo que habían aprendido en clase, al 

parecer el hecho de que lo hicieran varias veces no pareció afectarles, al contrario estaban 

muy motivados por hacerlo mejor con cada repetición, esta nueva apuesta pedagógica tuvo 

bastante acogida y las experiencias estéticas fueron evidentes, un aspecto importante de 

mencionar, es la forma como la imaginación se hizo presente en este simulacro, la 

preparación previa para recrear el espacio de presentación fue un momento importante para 

encausar a todos los estudiantes en una labor responsable y comprometida, se pudo 

evidenciar la emoción para interpretar lo que habían aprendido en clase, y mayor  consciencia 

para expresar lo que sienten a través del canto y la interpretación de instrumentos musicales, 

las narrativas reflejan una reflexión pedagógica por parte de los artistas formadores que 

transforma su interacción con los estudiantes y refleja nuevas intenciones pedagógicas en el 

aula.  

El resultante de un trabajo de indagación en los tres artistas formadores participes de 

la presente investigación pudo demostrar cambios significativos en sus prácticas 

pedagógicas, la preparación de las didácticas y la construcción de una relación con la 

experiencia estética fue evidente en este proceso, los artistas formadores conocieron y 

afianzaron el concepto desde los diálogos con el investigador y en la práctica con los 

estudiantes, por último, los actores implicados, es decir, los estudiantes, transformaron sus 

actitudes y se mostraron más dispuestos, algunos aspectos que sobresalen es la comunicación 

asertiva y el discurso del artista formador que condujo a la sensibilidad y el compromiso. 

La última fase enfocada a la narrativa desde las voces de los estudiantes en los grupos 

focales, la cual está dividida en dos momentos, el primero es la última clase “formal” con el 

artista formador y se enmarca en el ensayo final previo a la muestra artística que da cierre al 

proceso y la segunda tiene lugar luego de la puesta en escena frente a la comunidad educativa. 

El primer momento nos da contexto a la mirada que tiene el estudiante frente a la actitud del 

artista formador en las clases y las experiencias estéticas que se vivieron en el proceso de 

formación artística. La imagen que ellos expresaron de su artista formador permite responder 

de forma respetuosa como una gran influencia en el aprendizaje de la música y provocar en 

ellos una conexión más estrecha a otras formas que desconocían o simplemente no eran de 

sus gustos, se refieren a una persona exigente, sin embargo justifican esa actitud como 
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necesaria para el control del comportamiento en algunos estudiantes, además tenían la 

capacidad para entenderlos y brindar confianza, con ellos podían ser libres de pensar y actuar, 

inclusive de experimentar la amistad.  

La experiencia estética fue indagada desde las emociones, era difícil para ellos 

describirla, pero la relacionaron con los sentimientos y con las manifestaciones corporales 

como temblores o escalofríos, desde la expresión, cuando ellos pueden compartir con un 

público lo que han aprendido, la imaginación que se manifestó por los anhelos y esperanzas 

o la creación de mundos irreales y la alteridad que fue entendida en la música como un medio 

para generar relaciones de amistad.  

El segundo momento describe las experiencias estéticas vividas en la tarima, en la 

puesta escénica, en la presentación final de sus procesos, donde ellos tienen la posibilidad de 

estar en contacto con un público y expresar lo aprendido, el espacio para recibir el elogio de 

sus compañeros, familiares y profesores, donde se hace presente la emoción, la felicidad, el 

disfrute y también los nervios, a través de este trabajo ellos pudieron agudizar su percepción, 

sentir que son libres e imaginar que habitan otros espacios y darle significado y valor a las 

artes musicales, lo que sin duda es muestra de una experiencia estética.  
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CAPITULO VI: CONCLUSIONES 

 

La música como experiencia estética demostró tener un efecto que contribuye a la 

necesidad de introducir un nuevo orden de concepciones y desarrollar nuevos modos de 

acción, los artistas formadores construyeron un pensamiento más reflexivo sobre las 

problemáticas sociales y políticas, dejando notar que había una tensión frente a los resultados 

que se exigen por parte del proyecto, la realidad en el aula y la esencia misma de la enseñanza 

musical, su preocupación frente a estas circunstancias permitió trascender la reflexión a 

través del planteamiento de posibles alternativas de solución con la intención de que los 

espacios que intervienen sean mucho más flexibles, buscando abordar dentro de sus prácticas 

orientaciones que ayuden a los estudiantes a definir su posición en el mundo, aprovechando 

los encuentros como espacios que mejoran la convivencia para formar así personas más 

sensibles. Lo anterior muestra a artistas formadores capaces de potencializar la música como 

un campo de significados para la vida y de materializar los ideales de una formación diferente 

en una apuesta de calidad.      

Encontramos que para los estudiantes es importante acercarse a la música desde las 

nociones estéticas para comprender sus experiencias de una forma susceptible y desarrollar 

una atención más rigurosa en su percepción, en un conceso colectivo definieron las 

potencialidades de la música y como había afectado en sus sensaciones físicas y mentales 

para determinar sus actitudes, sentimientos y emociones, como se muestra en las respuestas 

obtenidas a través de los grupos focales, luego de la presentación de la muestra artística y el 

cierre del proceso formativo del año en música. Su disposición a estos cambios en las 

didácticas conectó con sus apreciaciones frente a las personas que los rodea, su entorno 

familiar y académico, los espacios que habitan y las actividades que desarrollan en su vida, 

se puede entender que su recepción frente a los acontecimientos contribuye en la formación 

de un pensamiento crítico, lo que les permitió valorar sus actos, ser conscientes de ellos, 

pensarlos y reflexionarlos como experiencias significativas, asimismo, generaron mayor 

consciencia acerca del aprovechamiento del tiempo que dedican a sus labores diarias a partir 

de la idea del goce y del aprendizaje.    

Las transformaciones que se evidenciaron en las didácticas de los artistas formadores 

permitió que empoderaran un discurso sensible, situado y crítico para lograr un aprestamiento 
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en los estudiantes no solo en lo que concierne al saber disciplinar de la música sino frente a 

las problemáticas culturales que viven fuera del contexto académico, ya que la música no se 

detuvo únicamente en la formación teórica y en la interpretación de los instrumentos, la 

introducción de una educación estética en los participantes fue comprendida a través de sus 

prácticas y procesos artísticos, los estudiantes en su gran mayoría, se comprometieron y 

asumieron una postura responsable en un trabajo colectivo y personal, permitiendo que sus 

trabajos artísticos estuvieran impregnados con una carga emocional y de alta calidad musical 

desarrollando la libre expresión, lo que generó un impacto positivo en la comunidad 

educativa. Dicha situación permite resignificar el arte en el contexto social de las 

comunidades. 

La reflexión de la práctica pedagógica mostró un progreso mediante el proceso que 

recopiló la información, al principio los artistas formadores desarrollaban sus didácticas 

desde los aspectos técnicos primordiales en el estudio de las artes musicales, con la 

intervención que se realizó a sus clases y los encuentros de reflexión en torno a la experiencia 

estética, se lograron cambios significativos en su quehacer, como lo es una transformación 

en la concepción de la música que alteró su visión como formador y como persona, logrando 

que sus acciones se pensaran responsablemente en cuanto al compromiso que tienen como 

educadores y como seres humanos, desarrollando las capacidades para comunicarse no solo 

en el ámbito escolar si no en un apuesta razonada, crítica frente a las políticas que se 

establecen por parte de los organismos gubernamentales.  Por ende, es posible afirmar que la 

reflexión de la práctica debe ser un ejercicio de pensamiento constante, inherente a la 

enseñanza, solo de esta manera es posible autoevaluarse e implementar procesos de 

innovación y mejoramiento escolar.  

La forma como se fueron interiorizando estos conocimientos en su vida personal 

permitió que complementaran sus didácticas, encontrando las estrategias que permitieran 

encausar a los estudiantes en estas experiencias y fueran relevantes para que ellos encontraran 

otros campos pedagógicos, tuvieran un insumo de nociones subjetivas que ayudara a 

transformar las percepciones que tenían los estudiantes sobre la clase de música, en cada 

sesión se hizo cada vez más notaria la preocupación por ocupar ese vacío relativo a las 

problemáticas de sus contextos sociales y fueron un hecho fundamental al final del proceso 
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para que pudieran acercarse a los estudiantes de una forma asertiva en el desenvolvimiento 

de sus acciones para tal fin, al punto que algunos de ellos reconocen la música como posible 

campo de desarrollo personal y profesional, ampliando sus posibilidades en el marco de su 

proyecto de vida. 

La experiencia estética producto de la reflexión de la práctica pedagógica,  reconocida 

a través de las narrativas y entendida desde las unidades de análisis denota que la impulsión 

había sido trabajada en los inicios de sus talleres desde los juegos musicales, creando una 

idea diferente en este arte y profundizando en temas teóricos y prácticos como el canto; este 

primer contacto objetivo en la exteriorización de sus capacidades, creó nuevas pautas en su 

acción expresiva, la entonación fue creando las bases para desarrollar la confianza y fomentar 

un hecho creativo en el que los estudiantes pudieran experimentar con aquellas 

manifestaciones que provenían desde sus cuerpos, dando sentido a sus acciones y todo 

aquello que nacía de sí mismos para interactuar con el medio que los rodea, el proceso de 

entonación fue el medio que dio inicio a sus acciones físicas y cognitivas, estas sensaciones 

permitieron desarrollar sus actitudes y su acción expresiva se volvió en un recurso para ganar 

el interés y comprender los temas que se desarrollarían para emprender un trabajo con los 

instrumentos musicales.  

Las emociones fueron evidenciadas desde un punto de vista similar, los tres artistas 

formadores exponen que una vez comprendido los temas teóricos, gracias a los intercambios 

de ideas en las conversaciones ocurridas en cada una de las fases del proceso, en relación con 

los contextos de la cultura, la comprensión de las letras, sus mensajes y finalmente, solo 

cuando los estudiantes habían alcanzado las destrezas musicales, pudieron vivir 

conscientemente sus sentimientos y las emociones que despertaba poder interpretar las 

canciones que se habían trabajado, por un lado reconocerlas en el ámbito del aula y por otro 

lado, culminar en la experiencia producida por la interacción que se dio con el público, ya 

que este último espacio reunía otras cargas emocionales puesto que se comprendía un nuevo 

escenario en donde se encontraban como espectadores a sus familiares, profesores y demás 

estudiantes del colegio. Los instrumentos musicales fueron un factor determinante en esa 

experiencia emocional porque pudieron considerar que no era tan sencillo como lo ven ellos 

en medios como la televisión o la radio, la seguridad que ganaron en la interpretación fue un 
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momento crucial para conectarlos emocionalmente, por último, se concluye que las 

emociones permiten fomentar actitudes positivas en los estudiantes y artistas formadores que 

favorecen el aprendizaje.   

La percepción fue trabajada en sintonía con las didácticas en el aula, el artista 

formador tuvo un papel fundamental en su reconocimiento y a través de la comunicación 

asertiva pudieron comenzar a desarrollar su atención, una de las didácticas más importantes 

en este proceso y que ayudó a reconocer los efectos del sonido sensorialmente, fue la 

insistencia por el silencio, siendo el inicio principal para mejorar su capacidad auditiva, acá 

se puede desatacar que ellos empezaron a responder mejor en cuanto a la voz afinada y las 

destrezas requeridas para la interpretación de los instrumentos tanto melódicos como de 

percusión. Por ende, es vital el manejo perceptivo que provoca el artista formador en el aula 

para activar el aprendizaje en el aula.  

La imaginación está relacionada con la expresividad y la percepción, varios hechos 

marcaron los precedentes a una calidad interpretativa, los artistas formadores trabajaron de 

forma similar al incorporar en sus canciones un espacio que permitiera a los estudiantes 

involucrarse con otros mundos nunca antes explorados, llevarlos a la práctica permitió 

desarrollar la creatividad, generar una personalidad y experiencias únicas, por otro lado, 

posibilitó entrar en contacto con una realidad social y visibilizar las problemáticas vividas en 

sus contextos, finalmente propiciar una consciencia en el estudiante para emprender nuevos 

cambios para su vida y su entorno. De allí que incluir la imaginación en la práctica 

pedagógica posibilita el conocimiento de los contextos de los estudiantes, sus gustos, sueños, 

su capacidad para crear otras posibilidades, potenciando habilidades que en muchas 

ocasiones pasan desapercibidas en el trabajo en aula de otras disciplinas.  

La alteridad se hizo presente cuando los estudiantes comprendieron los objetivos de 

la educación artística musical en la preparación de su repertorio, cada estudiante al tener un 

rol específico en el ensamble musical, desarrolló un interés por dar buenos resultados que dio 

hincapié a la buena convivencia y armonía grupal, los esfuerzos del artista formador por 

llevar una clase debidamente planeada en los protocolos de la presentación, fueron 

retribuidos en estudiantes dispuestos para aprovechar los espacios y generar una buena 

impresión frente al público al que se enfrentarían. Aquí está la clave para mejorar la 
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convivencia en las instituciones educativas del país, dado que el trabajo colaborativo, en 

busca del alcance de un objetivo consensuado establece vínculos emocionales que se 

convierten en el motor de las interacciones cotidianas, donde cada uno se siente parte del 

equipo, asume un rol y cumple con unas responsabilidades de manera voluntaria.  

El papel del artista formador fue determinante en la posibilidad de configurar una 

experiencia estética en los estudiantes, ya que sin su decisión de reflexionar la práctica 

pedagógica de manera sistemática y de asumir el proceso de transformación como vía de 

crecimiento, dicha experiencia no hubiera trascendido en la vivencia musical. Los estudiantes 

manifestaron que apreciaban los esfuerzos que se habían logrado en su formación artística y 

humana; debido a que la comprensión que tenían ellos de la música antes del proceso era 

muy diferente, sus perspectivas sufrieron cambios positivos, a través de lo trabajado 

surgieron nuevos propósitos para seguir desarrollándola de una forma más lógica y 

consciente. Lo que evidencia que una transformación personal, cognitiva, pedagógica, 

actitudinal y emocional por parte de quien se encarga de la enseñanza trasciende e impacta 

de alguna manera la vida de sus estudiantes.  

Desde mi rol como artista formador e investigador, cabe señalar que la investigación 

desarrollada no solo trajo resultados a los actores partícipes, indiscutiblemente contribuyó en 

la reflexión de mis prácticas pedagógicas, que, aunque no son objeto de este estudio, 

visibilizan la trascendencia de estrategias metodológicas como la narrativa. Las 

implicaciones que llevaron a cuestionar las prácticas de los actores directos de la 

investigación son alusivas para todos aquellos que hacen parte de esta labor educativa y se 

constituye en un referente para futuras investigaciones que versen sobre categorías similares. 

En mi caso particular consolida un sumario de experiencias que a medida que el proceso 

avanzó me sugirieron diseñar una proyección mucho más consciente enfocada en la 

concreción de una experiencia estética en las clases, así los encuentros con los niños no se 

quedan exclusivamente en los procesos de manejo técnico, como por ejemplo, la lectura de 

partituras, el análisis armónico de una coral, entre otras, pues se comprende que el objetivo 

para la transformación de los estudiantes parte desde una perspectiva integral que articula las 

bases necesarias para la aprehensión del mundo que los rodea, partiendo desde aquello que 

moviliza su ser, sus emociones y pensamientos, de este modo las artes, en cierta medida, se 
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convierten en excusa para atrapar la atención e invitarlos a imaginar, crear y cambiar el 

panorama de su realidad a través de la construcción de mundos posibles. Por otro lado, como 

maestro adquiero los fundamentos para seguir desarrollándome en este campo de 

investigación, con la convicción de que los resultados obtenidos pueden ser utilizados en 

otros espacios académicos y de formación contribuyendo a la solución de problemáticas 

sociales y de convivencia que aquejan a nuestra sociedad.  

Finalmente, se concluye que los hallazgos y las reflexiones generadas en el marco del 

proceso de investigación pueden ser extrapolados a otros campos del arte al concebir la 

experiencia estética como el inicio de todo acto, el cual puede desencadenar momentos 

únicos, creativos, y beneficiosos que contribuyan a la construcción de seres humanos 

sensibles e integrales. Asimismo, privilegia un pensamiento crítico-reflexivo constante en 

otros actores de la educación, permite que los maestros, docentes, profesores, artistas 

formadores y todos aquellos que están involucrados en el ejercicio pedagógico, puedan 

desarrollar en sus clases una práctica perceptiva bajo una atmósfera de confianza y buena 

convivencia a través de la comunicación asertiva, posibilitando una conexión emocional con 

las enseñanzas, los procesos y las situaciones particulares que componen el entorno propio 

de cada estudiante dentro y fuera de la escuela lo que favorece el aprendizaje y el crecimiento 

personal.  
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CAPITULO VII: RECOMENDACIONES  

 

En el ámbito de formación profesional se sugiere fortalecer el espacio pedagógico en 

las carreras profesionales en artes, de esta forma, se puede contribuir en el desarrollo de la 

enseñanza y el aprendizaje del egresado para asumir una planificación estratégica en espacios 

sociales de educación y aplicar mecanismos acordes a las problemáticas de estos sectores. La 

difusión de una educación estética en los currículos universitarios puede generar los 

conocimientos previos para trasmitir la idea de una identidad consiente en los estudiantes y 

descubrir que las artes puedan ser aprovechadas de forma integral en la formación de 

cualquier población. 

En el ámbito laboral se propone dar mayor importancia a la reflexión de las prácticas 

pedagógicas como un aspecto fundamental en la enseñanza de cualquier formación, la 

perspectiva teórica que se desarrolla a través de textos, es esencial tenerse en cuenta para 

obtener la información necesaria que construya las didácticas de clase, su capacidad lógica 

puede transformar las acciones y prosperar en desempeños proactivos y consecuentes dentro 

de los procesos educativos. Por último, integrar la experiencia estética de forma trasversal en 

los lenguajes artísticos generando nuevos instrumentos cognitivos y sensitivos en el entorno 

escolar, indagar en el estudiante formas diferentes de apreciar y entender un hecho artístico 

pude ser una de las formas prácticas para complementar procesos académicos y de desarrollo 

humano. 

A los artistas formadores y artistas en general, invitarlos a continuar sus estudios para 

la cualificación teórica, llevando a la práctica los conceptos de estética, permitiendo que la 

inmersión en estos conocimientos pueda profundizar espacios para el desarrollo integral del 

ser humano. Teniendo en cuenta que hay un vacío en la mayoría de artistas en el campo 

pedagógico y didáctico, es su responsabilidad implementar estrategias de formación 

autónoma en dichos saberes para así alcanzar un buen desempeño laboral en cualquier 

institución educativa de carácter formal o informal, complementándose en desarrollar la 

escritura como la forma privilegiada para sistematizar las reflexiones en sus prácticas 

pedagógicas. Por último, se exhorta a tomar una postura crítica para asumir el rol de formador 

de seres humanos integrales, mitigando la posibilidad de ser influenciado por factores 
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externos que lo desvían de su razón de ser como artista, como, por ejemplo, la enseñanza 

centrada en el producto artístico. Además, a romper esquemas instalados en los imaginarios 

de la escuela, con el ánimo de evitar la reproducción de los discursos y las prácticas que 

tienen lugar habitualmente en ella, contribuyendo en la materialización de la política pública 

nacional y aquellas directrices instituciones sin perder la identidad y la razón de ser de la 

educación principalmente en el campo de las artes.  

Al Proyecto de Jornada Extendida y la fundación Pronartes adscrita al IDARTES se 

le recomienda resignificar los procesos artísticos y darle mayor importancia a los procesos 

educativos, el ejercicio pedagógico no debe quedar solo en mostrar los resultados en la 

muestra escénica, que si bien, son importantes para evidenciar lo trabajado en clase, debe 

hacerse hincapié en estructurar sus objetivos desde una mirada estética y proponer mejores 

mecanismos en la formación que se imparte desde los artistas formadores para que sus 

prácticas sean más flexibles y reflexivas, así, puedan empezar a reconstruir el espacio 

otorgado para las artes a los estudiantes de instituciones educativas que se intervienen desde 

el placer, la sensibilidad, el reconocimiento y la posibilidad de tener una experiencia de 

aprendizaje diferente y altamente significativa. 

Finalmente se recomienda a la Maestría en Educación de la Universidad Distrital 

Francisco José de Caldas, dar mayor importancia al enfoque de la educación artística en algún 

espacio de los seminarios. Además, es vital incluir un espacio académico al inicio de la 

maestría que propenda por la potenciación de las habilidades propias de la lectura y la 

escritura académica, lo anterior debido a las dificultades que suelen presentarse en la 

elaboración de los trabajos investigativos, por asumir que todos los profesionales que 

ingresan a los estudios de posgrado ya poseen dichas habilidades.   
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ANEXOS 

Anexo 1. Cronograma de intervención    

 

Primer artista formador y su grupo de estudiantes 

 INSTRUMENTO  FECHA RESPONSABLES 

Encuentro 1 

 

Diario de campo y 

entrevista 

semiestructurada 

12-09-2018 Artista formador e 

investigador 

Encuentro 2 Diario de campo y 

entrevista 

semiestructurada 

26-09-2018 Artista formador e 

investigador 

Encuentro 3 Diario de campo y 

entrevista 

semiestructurada 

16-10-2018 Artista formador e 

investigador 

Encuentro 4 Grupo focal 16-10-2018 Estudiantes e 

investigador 

Encuentro 5 

 

Grupo focal 07-11-2018 Estudiantes e 

investigador 

 

 

Segundo artista formador y su grupo de estudiantes 

 INSTRUMENTO  FECHA RESPONSABLES 

Encuentro 1 

 

Diario de campo y 

entrevista 

semiestructurada 

18-09-2018 Artista formador e 

investigador 

Encuentro 2 Diario de campo y 

entrevista 

semiestructurada 

02-10-2018 Artista formador e 

investigador 

Encuentro 3 Diario de campo y 

entrevista 

semiestructurada 

30-10-2018 Artista formador e 

investigador 

Encuentro 4 Grupo focal 30-10-2018 Estudiantes e 

investigador 

Encuentro 5 

 

Grupo focal 22-11-2018 Estudiantes e 

investigador 
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Tercer artista formador y su grupo de estudiantes 

 INSTRUMENTO  FECHA RESPONSABLES 

Encuentro 1 

 

Diario de campo y 

entrevista 

semiestructurada 

19-09-2018 Artista formador e 

investigador 

Encuentro 2 Diario de campo y 

entrevista 

semiestructurada 

03-10-2018 Artista formador e 

investigador 

Encuentro 3 Diario de campo y 

entrevista 

semiestructurada 

24-10-2018 Artista formador e 

investigador 

Encuentro 4 Grupo focal 24-10-2018 Estudiantes e 

investigador 

Encuentro 5 

 

Grupo focal 15-11-2018 Estudiantes e 

investigador 

 

 

Anexo 2. Protocolo diario de campo 

 

Encuentro: _______________________________________ 

Lugar: __________________________________________ 

Fecha: __________________________________________ 

Artista formador: _________________________________ 

Grupo: _________________________________________ 

 

Momentos de la clase 

Inicio  Desarrollo Cierre 

 

 

 

  

 

 

SUBCATEGORIAS DE ANÁLISIS  

Emocionalidad: 
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Percepción: 

 

Sensación: 

 

Imaginación: 

 

Acción expresiva: 

 

Reflexión: 

 

Tensiones: 

 

 

 

Anexo 3. Protocolo entrevista 
 

Reflexión 

- ¿Cómo considera que fue su clase de hoy? ¿Por qué? 
- ¿Qué reflexiones se pueden hacer después de lo visto en clase? 
- ¿Qué información, situación, proceso, estrategia, juego, acción cambiaría para la 

próxima sesión? 
- ¿Qué le provocó el niño en su experiencia de enseñanza? 
- ¿Cuál es la imagen que cree tienen los estudiantes sobre usted? 

- ¿Cómo es el vínculo o relación entre los estudiantes y usted? 

Emocionalidad: 

- ¿Qué relación encuentra entre la emoción y la experiencia de la música en el niño?  
- ¿Qué de tu clase de música emociona al niño?  
- ¿Qué estrategias pedagógicas y didácticas utilizó en clase para observar la 

disposición emocional de los niños? Especifique el hecho de la actividad. 
- ¿Qué tipos de emociones se vivieron en la sesión frente a los temas vistos?  
- ¿Qué le interesa, sorprende o/y moviliza al niño? 
- ¿Cómo se manejó esas emociones una vez fueron contempladas por el artista 

formador?  
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Percepción: 

- ¿De qué manera observó que los niños tenían un aprestamiento perceptivo en la 

música? 
- ¿Qué actividades ayudaron en la experiencia de la percepción? 
- ¿Observó alguna manifestación de satisfacción en los niños? 
 

Sensación: 

- ¿Qué tipo de sensación observó en el manejo corporal? 
- ¿Qué sensaciones fueron positivas frente a las dinámicas de clase? 

- ¿Qué sensaciones fueron negativas frente a las dinámicas de clase? 
 

Imaginación: 

 
- ¿Qué situaciones, procesos, acontecimientos, utilizó para recrear hechos 

imaginativos? 
- ¿Cuál fue el impacto en la actitud del niño frente a hechos irreales contemplados en 

clase? 
 

Acción expresiva 

- ¿Cuáles fueron las situaciones utilizadas para generar una acción expresiva?  
- ¿Cómo identificó la acción expresiva en los niños?  
- ¿Cómo fue el trabajo en grupo y qué impactos genera en la convivencia? 

 

 

Anexo 4. Protocolo narrativas 

 

Fecha: __________________________________________ 

Artista formador: _________________________________ 

 

¿Cómo ha sido su experiencia estética alrededor del arte?  

 

 

 

¿Cómo ha sido su experiencia estética como artista formador? 
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¿Qué cambio ha tenido a través de su práctica como artista formador? 

 

 

 

 

Anexo 5. Protocolo encuesta ï grupos focales 

 

1. ¿Cómo considera que es su clase de música? 

a) Muy buena 

b) Buena 

c) Regular 

d) Mala 

2. ¿Cómo considera que es su profesor? 

a) Excelente 

b) Bueno 

c) Regular 

d) Malo 

3. ¿Qué tipo de emociones experimentó en la clase de música? 

a) Felicidad  

b) Sorpresa 

c) Tristeza 

d) Miedo 

4. ¿Cuál de estas actividades lo emocionó? 

a) Cantar 

b) Tocar un instrumento 

c) Cantar y tocar un instrumento 

d) Ninguna 

5. ¿El profesor hace actividades donde se imaginan los lugares, personajes, o cualquier 

otro aspecto? 

a) Si 

b) No 

¿Cómo lo 

hizo?____________________________________________________________

________________________________________________________________ 

6. ¿Sientes que la clase de música ha cambiado tus comportamientos, pensamientos, 

sentimientos? 

a) Si 

b) No 
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c) ¿Qué cambios has 

tenido?_______________________________________________________

_____________________________________________________________ 

7. Con cuál de las siguientes expresiones te sientes más identificado: (marcar varias) 

a) Cuando canto o toco un instrumento puedo expresar mis emociones 

libremente 

b) Soy consciente de que la música está moviendo algo en mi 

c) Al escuchar el trabajo musical de mis compañeros siento algo 

d) Trabajar en grupo en la clase me permite conectarme mejor con la música 

8. Mi actitud frente a la música después de las clases es: 

a) Más critica 

b) Menos critica  

c) Igual que antes 

9. ¿Qué cosas ha cambiado su profesor desde el inicio de clases hasta ahora? (Actitud, 

actividades de clase, comunicación, entre otras) 

___________________________________________________________________

___________________________________________________________________ 

10. ¿Para ti la música es? 

___________________________________________________________________

___________________________________________________________________ 
 
 

Anexo 6. Diarios de campo 

 

Encuentro 1: Primer artista formador  

12 de septiembre / 2018 

Al inicio de la clase los niños llegaron al salón, saludaron al artista formador y este pidió que 

acomodaran las sillas alrededor del piano para entonar varias veces la canción que están 

montando para las muestras finales como enfoque de la planeación que se realizó en el 

comienzo de este semestre, la dinámica de clase tiene como objetivo dividir en dos 

segmentos: la sección vocal e instrumental. Como parte de mi proceso de observación no es 

difícil pasar desapercibido por las miradas curiosas de estos niños que se preguntarían el 

porqué de mi presencia y que tal vez tuvo algún tipo de afectación que considero pudo haber 

transformado sus actitudes incluyendo la del artista formador. Mi percepción inicial frente al 

grupo fue muy neutral, hay que considerar que la mayoría eran muy dispersos, no se podían 

concentrar por un tiempo prudente en las situaciones que planteaba el profesor, situaciones 

que crean tensión entre ellos y lo pone mal humor que en algunas ocasiones tuvo que subir 

el tono de su voz para ser atendido. 

El desarrollo de clase una vez terminado el repaso de la canción prosigue a la interacción con 

instrumentos musicales, cada grupo que había sido asignado para los instrumentos se 

volcaron desesperadamente a cogerlos, sacarlos de sus estuches, conectarlos en algunos casos 

y distribuirse por el salón, se podía ver la emoción que esto les produce y ver además como 

se ensimismaban tocando al azar, imitando talvez lo que ven en los medios, acciones  que 
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pasaban por alto toda instrucción del profesor, algunos niños del área de guitarras hacían 

alusión a las estrellas de rock que destruyen las guitarras y que finalmente el profesor 

concentrado por hacer que suene mejor el ensamble descuidaba estos hechos y muchos más. 

Al comienzo se dedicaron a estructurar la introducción de la canción pero al ver que después 

de repetir muchas veces una instrucción básica de repetición, el profesor decidió hacerlo por 

grupo de instrumentos, en esta situación llamó repetidamente el favor de hacer silencio y 

concentrarse en un aspecto casi individual, después de pasar por pianos, marimbas, 

percusión, guitarras, pudieron establecer un resultado más o menos satisfactorio para su 

proceso o quizás el inicio para establecer lo que considera debe tocarse mejor, a este punto 

pienso que no se hizo un trabajo más detallado de la acción expresiva, creo que lo importante 

para el artista formador consistió en la calidad interpretativa desde lo técnico, debido a los 

resultados que debe tener la muestra final y seguir lo planeado como meta de este semestre, 

al considerar que todavía les quedaba tiempo, hicieron un repaso de los temas que habían 

realizado el semestre anterior obligándolos a reunirse nuevamente frente al piano y cantar, 

esta situación permitió que se evidenciara la sensibilidad de estos niños que al parecer se han 

identificado aún más con estas obras puesto que al parecer les trae buenos recuerdos de su 

proceso anterior. 

Al finalizar la clase el profesor había desgastado su voz pidiendo orden y silencio, su 

deterioro no represento una transformación significativa en la actitud de los estudiantes para 

cambiar esta situación, pienso que el profesor genera una relación de autoridad y no de 

camaradería que viene más con mi propuesta de la identidad que representa el artista 

formador desde mi experiencia; los estudiantes en un desorden organiza medianamente los 

instrumentos dejándolos donde lo encontraron, una vez terminado esto llega una profesora 

monitora de su traslado para llevarlos nuevamente al bus que los transporta, su afán por salir 

es evidente tanto así que terminan por empujarse y salir corriendo. 

 

Encuentro 1: Segundo artista formador 

18 de septiembre / 2018 

Al inicio de clase el artista formador llevo una buena cantidad de instrumentos musicales: 

pianos, guitarras, cuatros e instrumentos de percusión, me comenta que lo que más los 

moviliza es la interacción con ellos y para hacer fácil el aprendizaje reflexionó su práctica 

pedagógica experimentando con una guía que había elaborado con los parámetros visuales 

permitiendo que afiance su aprehensión. Los adolescentes llegaron a su respectivo salón, el 

profesor me contó que este grupo lo recibió este semestre y para él ha sido un reto después 

de que tuvieron a una profesora que había alcanzado tener una buena relación y confianza, 

no obstante ha alcanzado resultados satisfactorios en el poco tiempo que los ha intervenido, 

los jóvenes al llegar al salón se acomodaron en grupos buscaron hacerse lo más cerca posible 

a la ventana, me dio curiosidad este acto, posiblemente lo hicieron porque buscaban mayor 

iluminación ya que el aula carece de esta. 

El profesor repartió las guías que había elaborado, las cuales tenían dibujos de los acordes 

que se harían en el piano, la guitarra y el cuatro, esperó que todos las analizaran y prestaran 

atención, después de un tiempo el profesor dio una explicación de cómo abordarla desde sus 

instrumentos, una vez que termino, dio la directriz de tomar los instrumentos y hacerse por 
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grupos, en esa acción duraron buen tiempo pese a las dificultades que presentaron porque por 

ejemplo no todos los pianos servían y tuvo que ausentarse para conseguir otros adaptadores, 

una vez pudo arreglar todos los inconvenientes unos niños trabajaron con gusto, otros que 

tenían las guías superadas empezaron a hablar entre ellos, otros simplemente empezaron a 

afectar a otros estudiantes, el artista formador se encargó casi de forma individual con cada 

grupo de instrumentos por un buen rato, trató de encausar a los adolescentes explicando la 

forma correctamente técnica para que ellos tuvieran su tiempo de acercarse al instrumento y 

empezaran a desarrollar la canción planteada basándose en los que les había explicado y a 

través de la guía que había elaborado, pasado el tiempo y al ver que muchos se habían parado 

de su puesto para socializar con otros estudiantes y que tal vez estaban acrecentando el 

desorden, el artista formador utilizo los minutos que le restaban de clase para ensamblar la 

canción “Lamento Boliviano”, una y otra vez repitieron teniendo en cuenta las observaciones 

que les hacía para mejorar la calidad interpretativa, en varias oportunidades tuvo que llamar 

la atención para que aquellos estudiantes que se dispersaban volvieran a centrarse, tomar 

atención y hacer silencio si era necesario para dar nuevamente riendas a la interpretación 

grupal, finalmente llegaron a un momento satisfacción en el consenso entre el profesor y los 

estudiantes reafirmando que debía trabajarse más aspectos técnicos y que era importante que 

asumieran su rol receptivo para consolidar los resultados a los que se quería llegar el día de 

la presentación o muestra final, basándose en el hecho que este era un gran día y que muchas 

personas iban a estar presentes. 

Al terminar la clase los estudiantes medianamente ayudaron a dejar el salón en orden dejando 

al profesor encargado de terminar de organizar los elementos que se utilizaron. 

 

Encuentro 1: Tercer artista formador  

19 de septiembre / 2018 

Este grupo de ciclo III tiene la intervención dentro del colegio Antonio Baraya directamente 

y no como en mis otros investigados que laboran en el edificio Crea, desde aquí hay que tener 

en cuenta que las dimensiones espaciales son muy diferentes debido a que el salón en que se 

realiza la actividad pedagógica es estrecha e interfiere una gran cantidad de mesas que ocupa 

el espacio, sumado a esto se le ha dado la directriz desde los cargos administrativos del 

colegio de no moverlos, por otra parte hay una carencia significativa de elementos a utilizar 

y los que son utilizados se encuentran algunos en mal estado, por ejemplo las liras en que 

interpretan un trabajo rítmico-melódico presentan algunas placas insonoras por falta de 

mantenimiento.   

La clase comenzó con una explicación musical de la forma rítmica de una canción que están 

montando: “Quiero cantarte” del grupo Herencia de Timbiquí y que los estudiantes 

propusieron para trabajar en clase debido a que según el currículo solo habría stomp y ellos 

estaban aburridos de que la clase solo fuera centrado en este tema, mi percepción fue 

desalentadora porque vi en ellos una actitud desmotivada y muchos de los estudiantes allí 

presentes buscaban distraerse con sus celulares o hablando entre ellos aunque el profesor 

tenía la intención de trabajar activamente, se mostró en algunas ocasiones exigente con el 

comportamiento en clase, varias veces los estudiantes sabotearon su clase. Por ejemplo, 
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hacían bromas en voz alta buscando la aprobación de todo el grupo generando distracción y 

fuertes risas. 

El profesor comenzó dando una explicación rítmica involucrando a todos los estudiantes para 

generar una sincronía, explico aspectos históricos del ritmo (aspectos de la cultura del 

pacifico de Colombia) y recordando algunos patrones rítmicos que habían aprendido en sus 

clases pasadas, posteriormente en un acto de imitación y reproducción aprendieron la letra 

(la canción fue abordada por primera vez) primero lo hicieron ritmizando la letra y luego 

entonando, el profesor la cantaba primero y luego ellos, en esos momentos algunos 

estudiantes como un acto de rebeldía lo hacían gritando y otros simplemente no lo hacían, 

creo que no hubo una conexión y se debe a la misma actitud de los estudiantes que se 

mostraban aburridos y dispersos, una vez pudo consolidar algunas de estas formas expresivas 

y después de algunas explicaciones y correcciones llevadas a la práctica grupal pese al 

desorden que se evidenció, pasaron a un momento de distribución de instrumentos y 

organización de roles para que a partir de unas guías que el profesor había llevado pudieran 

conectarse más, creo que este momento fue emocionante para ellos, porque la mayoría se 

movilizó a tomar su espacio y apropiarse de lo aprendido, el profesor pasaba constantemente 

de un lado a otro para dar explicación sobre lo que se debía mecanizar hasta terminar la clase, 

la duración de esta fue de una hora y media, al finalizar desacomedidamente los estudiantes 

organizaron el salón y los elementos utilizados dejando la responsabilidad al profesor de una 

buena parte del orden, me comentó el artista formador que le habían llamado la atención por 

el desorden que quedaba por lo cual se tomó el tiempo de dejarlo en buenos términos.  

 

Encuentro 2: Primer artista formador  

26 de septiembre / 2018 

Al comenzar esta clase el artista formador se refirió a los temas que se abordarían para la 

clase, estos propósitos de la clase tenían que ver con el resultado que se esperaría para la 

muestra final por el cual dio inicio a la parte vocal, acá trabajaron un buen tiempo en 

ensamblar lo que habían trabajado en sus últimas clases, el profesor se centró en aspectos 

técnicos única y exclusivamente, se repitió una y otra vez mecanizando las canciones en 

donde se tomaba en cuenta detalles en la entonación y corrección de la afinación, el profesor 

paso por alto el calentamiento, se concentró en acompañarlos con el piano y varias veces 

llamó la atención para que los niños dejaran de hablar e interrumpieran la clase, nuevamente 

cuando las observaciones no eran acatadas se referiría a ellos con un grito que 

automáticamente los silenciaba, mi percepción fue ver un poco de miedo en ellos y 

movilizarse bajo la presión de su profesor. 

Cuando finalmente habían llegado a resolver esos problemas técnicos antes mencionados, el 

profesor decidió dar el espacio al ensamble de las obras con los instrumentos, realmente este 

es el momento que seguramente todos habían esperado, con gran emoción y sabiendo ya muy 

bien sus roles cada uno se dirigió a tomar su instrumento que viene desarrollando en el 

transcurso del proceso, después de un buen tiempo de organización y en un ruidoso momento, 

el profesor empezó a incorporar las canciones utilizando primero los instrumentos de 

percusión, al darme cuenta que una de las niñas se encontraba triste evidenciado en su 

aislamiento, me acerque para preguntarle porque se encontraba allí, ella me manifestó que el 
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profesor no le había dado la oportunidad de tocar la tambora con el compañero y que lo que 

más quería era poder tocar la tambora, aspecto que inevitablemente no deje pasar y al 

preguntarle al profesor por este hecho el me respondió afirmando que ella no había cantado 

y que si no hacia esto tampoco podría interpretar el instrumento, por lo que sin confrontar 

esta decisión me dirigí a la niña para motivar sus acciones en el canto y afrontar su 

comportamiento para que sea tenida en cuenta en una próxima ocasión, aquí pude observar 

una cambio de actitud y su comportamiento en adelante se transformó participando 

activamente, aspecto que me confortó, después de superar algunos desfases fue incorporando 

los demás instrumentos, me causa curiosidad que esta vez no intervino en aquel grupo que 

toca las guitarras y que da por hecho la falta de atención de parte del profesor, considero les 

falta más orientación así estén tocando las guitarras eléctricas no amplificadas.  

Cuando en el ensamble total del grupo no evidenció un resultado favorable para el artista 

formador, éste decidió suspender el trabajo instrumental y dedicarse nuevamente a la parte 

vocal dando como argumento que no le habían prestado la suficiente atención para proseguir 

con el trabajo y que al contrario su comportamiento había empeorado, la conmoción de estos 

niños fue evidente, se podía ver en sus caras el desgano y la aburrición, en ese momento me 

pidió el favor de acompañarlos en la guitarra para que él pudiera dirigir mejor la parte vocal, 

así llegó a culminar la clase y para terminar pidió que le colaboraran en guardar los 

instrumentos y bajar a la entrada para que los recogiera la persona responsable para 

trasladarlos al colegio. 

 

Encuentro 2: Segundo artista formador 

3 de octubre / 2018 

Al llegar al salón veo que los estudiantes como la vez pasada se organiza según sus gustos 

por todo el salón, el profesor es muy libre con eso, allí dentro él tiene todos los elementos 

que utilizará durante la clase y tras esperar un rato a que se organicen y presten atención, el 

profesor da una breve explicación de los resultados que aspira para el día, después de esto el 

toma uno de los teclados que trajo y empieza a hacer un trabajo de calentamiento comenzando 

por un juego de respiración donde los estudiantes retienen por lapsos y va aumentando 

progresivamente, terminando esta parte prosigue con un juego que suman varias oraciones y 

en las que hay que controlar la inhalación para que puedan ejecutarla hasta el final, esta 

dinámica los motiva y genera cierta competencia entre ellos, particularmente hay algunos 

que se frustran al no poder realizarlos en medida que progresa su dificultad y hay otro grupo 

que se aíslan de la dinámica y prefieren ver sus celulares durante todo este momento, a lo 

cual el profesor prefirió seguir con la actividad sin llamarles la atención, como motivación el 

profesor hace una intervención comentando los estudios de la felicidad y refiere a que esto 

es diferente a la diversión dando énfasis a la importancia de saber lo que se quiere, compartir 

con los demás y servir para los demás como fundamento de esta investigación de la 

universidad de Harvard hace setenta años, algunos estudiantes evidencia su interés por 

aprender estos temas y otros simplemente siguen viendo sus celulares, también da 

importancia al momento que están viviendo, ese presente de la clase como un espacio único 

e incentiva el trabajo que están haciendo partiendo de lo que se entiende como disciplina y 

descifrando bien su significado, posteriormente inician un trabajo de calentamiento vocal que 

se incorpora con la entonación detallada de las notas de la canción “Lamento Boliviano”, es 
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importante destacar que desde las reflexiones de la anterior intervención él quiso llevar a la 

imaginación aspectos interpretativos para que concientizaran una frase de esta canción y 

evocaran el lamento que se evidencia, aspectos que nosotros no habíamos notado desde esa 

apreciación estética de la canción, al tener claro esos conceptos tanto técnicos como 

emocionales, se fueron incorporando algunos instrumentos generando un orden para el 

ensamble grupal, a los que se fueron sumando todos los instrumentos, los estudiantes 

encargados de la percusión trasladaron la batería que se encontraba en otro salón y dedicaron 

un buen tiempo al trabajo en conjunto por lo cual me sorprendió de su avance, estuve 

participando y también ayudando a el estudiante que tocaba el bajo para mejorar su 

interpretación en el cual pude notar un gran interés por mis actos, una vez habían consolidado 

el trabajo y hubo una conexión frente al tema el profesor abordo la otra canción propuesta 

por ellos “La patria madrina” Lila Downs, que al parecer no tenía buena acogida por algunos 

estudiantes a los que tuve la oportunidad de indagar por el cual se mostraban desanimados y 

su respuesta fue simplemente porque no les gusta, pero al tratar de llevar palabras que el 

profesor ya había utilizado cambiaron en algo su percepción y trabajaron un poco, no sé si al 

tratar de darme gusto o porque si realmente sirvió lo que les dije, en todo caso se involucraron 

y trataron de cantar, la clase termino con el repaso grupal de esta canción y muchos 

colaboraron en guardar los instrumentos utilizados y trasladar la batería a su salón. 

 

Encuentro 2: Tercer artista formador 

3 de octubre / 2018 

Hoy al llegar al colegio me acerque cuidadosamente para evidenciar el trabajo del investigado 

y toparme con una clase menos ruidosa y desorganizada, también noté que no estaban algunos 

estudiantes en mi primera intervención y deduje que este sería tal vez el factor de cambio. El 

profesor había llevado una propuesta más teórica en comparación a la de la vez pasada, donde 

hizo entrega de una partitura donde se pretendía trabajar desde una cantata clásica a dos voces 

para que ellos interpretaran desde el código musical, mi percepción fue que los estudiantes 

al ver esto no prestaron mucho su atención tal vez porque lo vieron difícil y para mi concepto 

fue algo muy avanzado para ellos, le dieron un tiempo corto a esto y el profesor decidió 

dejarlo como tarea para que lo vieran con más detenimiento en sus casas aunque al finalizar 

la clase las hojas estaban por todo el piso; siento que el artista formador tuvo una buena 

intención de conectarlos hacia los conceptos académicos pero el grupo no estaba preparado 

aun para esto. 

Posteriormente empezaron a trabajar el aspecto vocal de la canción planteada por ellos, este 

acto los movilizó y genero su atención, varias veces repasaron la entonación y su debida 

afinación, una vez terminado eso el artista formador trató de incorporar por pasos el ensamble 

instrumental por medio de las guitarras, de esta forma los encargados de estas tomaron su rol 

y acompañaron en medida de sus capacidades a incorporarse al trabajo coral, al ver que el 

grupo se vio atento y dispuesto a agenciar otra dinámica, se dio a la repartición de todos los 

instrumentos, en este clase tuve un acercamiento más estrecho con los estudiantes para 

indagar sus intereses y teniendo como excusa la enseñanza técnica de los instrumentos puede 

conectarme con algunos de ellos, pude notar la falta de un profesor que se dedicara 

exclusivamente en un grupo de instrumentos y agenciar aspectos de su vida para darles 

motivos para trabajar, una vez me concentraba con algunos era difícil seguir encausando a 
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los otros pero creo que esta ayuda sirvió muchísimo para generar un lazo con su ejercicio 

personal con el instrumento, la clase se tornó algo ruidosa porque todos tocaban al mismo 

tiempo y era complicado hacerme entender aunque finalmente con las guía pude validar el 

esfuerzo del profesor y detenerme un poco en los adolescentes que habían pasado por alto 

aspectos que ya se habían enseñado, ya casi al terminar la clase el artista formador los reunió 

a todos para interpretar la canción y consolidar el ensamble, de esta forma vi su acción 

expresiva y cada uno había mejorado considerablemente su participación para generar un 

resultado satisfactorio que les permita activar sus intereses y darle forma a sus emociones 

que no obstante se encontraban reprimidas y soslayadas por su medio en general. 

Al finalizar la clase pude dar cuenta que había una colaboración más activa al dejar el salón 

más ordenado, algunos estudiantes se quedaron y en forma de indagar aspectos de la clase 

me confesaron que habían tenido un profesor el semestre pasado con el cual simpatizaron y 

que su idea era mostrarse en una actitud incómoda para que lo trajeran de vuelta, asuntos que 

se desconocía inclusive para el profesor actual quien ha tratado de involucrarse más desde lo 

pedagógico pero no tanto desde lo estético. 

 

Encuentro 3: Primer artista formador  

17 de octubre / 2018 

Hoy encontré a un grupo con una energía diferente y que respiraba otro ambiente, podía ver 

en sus caras la seguridad y emoción que les causó dar inicio a su clase y bueno, era de 

esperarse que se habían comprometido a darle recta final a sus procesos con el protocolo que 

están montando para la muestra final, su clase pasada practicaron de forma repetida los 

parámetros que los organiza en el escenario, de forma que al comenzar la clase hicieron una 

fila antes de entrar al salón y con mucho entusiasmo al verme como público de sus avances 

decidieron dar lo mejor de sí, no obstante hubo algunos estudiantes que no controlaron sus 

emociones y se mostraban orgullosos e inquietos a la misma vez, actitudes que dieron para 

repasar varias veces lo planeado, una vez consolidaron su actividad dispusieron el tiempo 

para hacer un repaso de las obras utilizando únicamente sus voces, acá pude apreciar que su 

acción expresiva se intensifico en colectivo donde absolutamente todos como un coro 

sincronizado cantaron el popurrí de canciones que presentarían, algunas breve correcciones 

en la afinación se hicieron a partir de esta dinámica y pasando varias veces como refuerzo el 

profesor pidió que se localizaran en sus puestos asignados para interpretar el repertorio con 

los instrumentos. 

En esta fase de la clase observe como cada niño y niña, autónomos y seguros de sus acciones, 

se dirigía afanadamente a sacar sus instrumentos, con la emoción de alegría que los 

caracteriza y evidenciando una camaradería y trabajo en conjunto que pasaba a un bullicio y 

donde se comentaba la falta que les hace poder tocar estos instrumentos, la niña que había 

visto en la clase pasada aislada por el profesor estaba muy contenta de tener en sus manos las 

baquetas con que tocaría junto a sus compañero la tambora, ver como los estudiantes más 

conflictivos que había comentado el profesor estaban empoderados de sus roles 

respetivamente y como frenesí y seguramente en esa actitud particular de cualquier niño 

emplea sin control alguno cuando toca los instrumentos, acciones que el profesor por buscar 

mejor control por recuperar el orden en clase, tuvo como reflexión de su práctica crear 



149 
 

símbolos corporales para que los estudiantes pudieran acatar, levantar la mano con el puño 

cerrado era signo que debían hacer silencio, acción que había venido implementando para 

dirigir a este banda musical y que aunque no bastaba, se utilizaba un chiflido que volcaba sus 

miradas hacia él. 

Una vez organizados todos en sus respectivos lugares y con sus instrumentos en manos 

empezaron a tocar la canción que se había preparado durante este proceso, varias veces se 

dieron a la tarea de repasar la introducción debido a que fallaban con el ritmo, en cada espacio 

ellos comentaban y comunicaban sus inseguridades entre ellos, acciones donde el profesor 

repetidamente con un tono menos tosco que en pasadas ocasiones se evidenciaron, pudo 

manejar sus impulsos consiguiendo centrar su atención en las fallas para que no vuelvan a 

repetirse al mismo tiempo tratando de que no se desconecten y permitan vivir sus emociones 

de satisfacción cuando se lograba tener un buen resultado mejor que le anterior, finalmente 

después de pasar varias veces la canción donde interpretarían junto con los instrumentos, 

hicieron nuevamente un repaso del protocolo de la muestra final, mostrando un gran avance 

y donde pude observar la responsabilidad asumida por cada uno, quien preocupados por tener 

éxito en sus clase, eran partidarios de ayudar a sus compañeros que mostraban una actitud 

inusual a la que se requería en este trabajo escenográfico y poder pasar el repertorio del inicio 

hasta el final, como descanso de esto presente mi instrumento de intervención y tome los 

estudiantes para el grupo focal antes de que llegara la acompañante y se los llevara al bus que 

los transporta al colegio. 

 

Encuentro 3: Segundo artista formador  

30 de octubre / 2018 

Hoy la clase fue un espacio que contempló la participación de los estudiantes y se evidenciara 

la acción expresiva teniendo como objetivo abordar la presentación final, para comenzar la 

clase el profesor hizo un calentamiento bastante rápido, es de considerar que los estudiantes 

llegaron media hora después de lo esperado y eso fue un factor determinante para la ejecución 

de actividades planteadas para hoy, lo que trajo como consecuencia tener que diligenciar con 

prontitud aspectos de la puesta en escena, el profesor muy juiciosamente había adecuado todo 

lo necesario para abordar el montaje, cabe rescatar que dentro de estos requerimientos había 

llevado los medios para amplificar los instrumentos incluyendo cinco micrófonos para la voz 

y que ellos tengan una experiencia más cercana y vivir el proceso tal cual como se pretendía 

establecer, esto permitió tener una visión más real y no obstante recrear desde su imaginación 

las posibles acciones expresivas, de esta forma se tomaron en cuenta escoger los diferentes 

roles y escoger aquellos estudiantes responsables. 

Algunos estudiantes como todas las veces se muestran dispersos y están más preocupados de 

los asuntos del celular que de la clase, aspectos que no dejaron de aparecer pero una vez 

comenzada la dinámica como simulacro de la presentación fueron muy atentos para encausar 

sus obligaciones y pasar por alto situaciones personales, el momento se detuvo para los 

estudiantes y reflejaron su interés por participar de lleno, varias veces se pasaron los temas y 

reflejó mucha emoción por repetir y hacerlo lo mejor posible, posterior a cada ensayo el 

artista formador enumeraba cada error para ser entendido y tenerlo en cuenta en el próximo 

simulacro, los estudiantes que había demostrado apatía frente al montaje en clases anteriores 
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se empoderado de la situación y reflejaron una nueva mirada, aquella que se demuestra 

cuando hay un gusto. El hecho de que imaginaran que estaban en frente de sus familiares, 

palabras que trajo en ese momento a los estudiantes por parte del profesor, fue fuente de 

motivos para cumplir metas y destacarse, por otro lado, la obra que no le había gustado mucho 

terminó siendo de mucho agrado para ellos, pudieron manifestar que el hecho de interpretarla 

los llevo a ser más conscientes de la situación social actual del mundo, de esta forma me dio 

cuenta de la construcción transformadora de pensamiento a través del arte y todas sus 

posibilidades en esta población. 

Al finalizar la clase, la mayoría de estudiantes comunico los aciertos que habían tenido 

durante todo el proceso y pudieron expresar los cambios que habían sufrido para llegar a estar 

de acuerdo con el profesor, puedo comprobar que fue de suma importancia que se 

sensibilizara su forma de pensar con discursos poco frecuentes en estos espacios de educación 

y que llevo a los estudiantes a proyectarse como seres integrales y útiles en la sociedad, la 

despreocupación por sacar futuros artistas indirectamente afectó en la calidad y seguramente 

influirá en sus pasos por la vida. 

Todos en colaboración al profesor ayudaron a dejar en orden los instrumentos y los elementos 

de amplificación de sonido.         

 

Encuentro 3: Tercer artista formador 

24 de octubre / 2018 

No me esperaba que hayan comenzado antes de llegar, al parecer el artista formador fue 

citado antes, aun así, tuve la oportunidad de presenciar el proceso de montaje que se estaba 

haciendo para la muestra final donde trabajan con los cotidiáfonos para la propuesta de 

stomp, soy testigo del avance que han tenido desde mi última visita y observo que los 

estudiantes se sienten más comprometidos por generar resultados de mayor calidad, su acción 

expresiva se da de forma muy natural y al parecer han incorporado los elementos técnicos 

que genera seguridad en ellos, mientras que este grupo se concentra en hacer bien las cosas 

veo que por la falta de instrumentos los otros estudiantes se encontraban dispersos o tal vez 

conversando sobre sus asuntos personales, no eran testigos de las formas interpretativas de 

sus propios compañeros. 

Para crear otra dinámica de la clase después de consolidar el trabajo de la batucada y 

aprovechando que tuvo una visita de otro artista formador para apoyar el trabajo con las liras, 

llega un momento esperado para algunos, aquí se repartieron los instrumentos para empezar 

los ensayos de la canción que ellos escogieron, de esta forma se distribuyen los instrumentos 

según los roles que se ha venido gestionando para el montaje, me llamó la atención que uno 

de ellos se había empoderado de la guitarra, evidentemente tiene unas habilidades que 

seguramente ha venido desarrollando en espacios extracurriculares o a través de una 

formación musical en su familia, este estudiante tiene una fuerza de movilización en sus 

compañeros y se posiciona de forma positiva para gestionar repertorios populares, aquellos 

que más gusta en su ámbito cultural, salió del salón con un grupo de compañeras para 

practicar la canción que habían escogido para la muestra, pero cuando me acerque pude 

observar que se encontraban emocionados cantando de una forma muy espontánea y 

expresando sus particular gusto por lo que se estaba haciendo, por un momento pude darme 
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cuenta que su percepción por estos aspectos de su vida cotidiana se vuelven en un gran 

potencial para dirigir sus atención a las artes; otros estudiantes también se encuentran muy 

emocionados por tocar el piano, rápidamente montaron e instalaron los pianos y se dedicaron 

a seguir practicando los tres acordes que le ha enseñado el profesor, aunque después de 

pasado el tiempo tienden a aburrirse y terminan por hablar entre ellos hasta que el profesor 

se acerca hacia ellos para emprender nuevamente los ejercicios; otros estudiantes que 

prefieren salir del salón, se dedican a tocar y darse el tiempo de tomarlo un poco más relajado, 

aquí permiten convivir en sus experiencias y dejar el trabajo de un lado por momentos o hasta 

que el profesor se acerque a ellos para supervisar los avances y corregir las falencias. 

Una vez se dieron las pautas por los diferentes roles, se volvió a reunir todo el grupo en el 

salón para hacer el ensamble de la canción, pude observar cómo se encontraban muy 

dispuestos algunos estudiantes que se sentían conectados, se evidencia que los emociona y 

trabajan juiciosamente comprendiendo precisamente ese trabajo en grupo, siendo 

comprensivos con los compañeros que se equivocan y permitiendo corregir los desajustes 

que se presentan, por otro lado los que no se han sentido muy acogidos con las dinámicas de 

clase simplemente se aíslan en ver sus celulares, aspectos que seguramente el profesor se ha 

cansado de aclarar y llamar la atención, finalmente llega el tiempo de terminar la clase y 

deciden concluir con su ensayo, esto sin antes dejar dicho por parte del docente que muy 

pronto se realizara la muestra final y que es importante que vayan consolidando esta puesta 

en escena, puesto que están presentes los docentes del colegio y sus familiares, de esta forma 

muchos salen apresuradamente del salón y algunos se quedan para colaborar en guardar los 

instrumentos. 

 

Anexo 7. Entrevistas 

 

Encuentro 1: Primer artista formador  

12 de septiembre de 2018 

Juan: ¿Cómo considera que fue su clase de hoy? ¿Por qué? 

Artista formador: Pues, la clase es un poco complicada, porque, es que primero son chicos 

de diferentes cursos, entonces la comunicación entre ellos no es muy buena y esto se viene 

trabajando desde el semestre anterior, la clase de hoy exactamente, pues fue productiva 

porque montamos parte del tema o una parte esencial del tema que es la melodía, pero a la 

vez no fue tan buena porque ellos hablan mucho, son muy dispersos, uno les dice: ¡Vamos a 

tocar! Y tocan cuando quieren o por lo menos hoy traté de hacer por partes, o sea, fueran 

sacando la melodía y mientras se estaba sacando la melodía en los instrumentos iba sacando 

la melodía, los otros chicos estaban hablando y pues ya se había trabajado eso, entonces toca 

volver y repetirles y recontra repetirles la información.  

Juan: ¿Qué reflexiones se pueden hacer después de lo visto en clase? 

Artista formador: ¿Que reflexiones?  Pues no se mano (risas), pues que te digo… 

Juan: hay algunos hechos en los que tú digas: tiene que pasar algo para que este grupo mejore. 
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Artista formador: Si, o sea suena un poquito excluyente pero son tres niños que están 

llevándose todo el grupo por delante, que es el señor Kevin, Jackson y Santiago, ellos hablan 

y se llevan a todo el grupo por delante y ya me ha pasado en clases que los chicos se cansan 

de ellos, ya se cansan de que estén hablando, de que estén molestando, entonces yo pensaría 

que hay que hacer un trabajo a parte del trabajo que se está haciendo para que la clase fluya 

mejor. 

Juan: ¿Qué información, situación, proceso, estrategia, juego, acción cambiaría para la 

próxima sesión? 

Artista formador: ¿Acción? pues que vamos a cantar (risas) la otra parte de la canción que 

nos hace falta y tratar de completar eso, esa es la acción que se va hacer, no recuerdo lo otro, 

(leyendo la pregunta) la información del tema nuevo, cierto, el proceso sigue siendo el mismo 

porque es que no puedo montar… son casi 25 chicos en instrumentos diferentes, entonces si 

me toca por partes, por uno y así, o sea, no puedo hacer un ensamble completo así de 

primeras. 

Juan: ¿Qué le provocó el niño en su experiencia de enseñanza? 

Artista formador: Mal genio (risas) no mentiras, que me provoca: no, pues ganas a veces de 

salir corriendo ¡de verdad! pero pues a la vez no, porque son pelaos que quieren entonces me 

provoca, me dan más ganas de seguirles enseñando, lo que pasa es que es difícil, pero se 

puede hacer eso. 

Juan: ¿Cuál es la imagen que cree tienen los estudiantes sobre usted? 

Artista formador: ¡ah pues que soy muy bravo!, si no se comportan, si no hacen silencio, pero 

pues así es la única forma en que logro que toquen, entonces creo que esa es la imagen. 

Juan: ¿Cómo es el vínculo o relación entre los estudiantes y usted? 

Artista formador: Pues bien, cuando están, cuando el grupo se puede trabajar es bien, porque 

a mí me gusta hacer chistes, reírme y pues todo, pero cuando ellos no se comportan, no vienen 

dispuestos a la clase es un poco chocante porque es como jalarlos a que hagan las cosas y 

ellos a no hacerlas, entonces son dos situaciones que se ven claras. 

Juan: Tratando de llevar al tema de mi investigación, que tiene que ver con la parte estética, 

voy a hacer una serie de preguntas. ¿Qué relación encuentra entre la emoción y la experiencia 

de la música en el niño? 

Artista formador: Pues que el niño se desahoga, ¿sí? Sobre todo cuando tocan percusión, pero 

tampoco hay que dejar que se desahogue de una forma mal, sino que hay que guiar ese 

proceso, cuando ellos hacen un proceso chévere pues ya se desahogan más fácil, porque es 

que ellos piensan que al desahogarse es pegarle durísimo a las cosas, y no todo es así, 

entonces, primero llevando el proceso, se desahogan y tranquilizan más rápido. 

Juan: ¿Qué de tu clase de música emociona al niño? 

Artista formador: El tocar, es lo que más les emociona a ellos, el tener un instrumento al lado 

y experimentar con él. 
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Juan: ¿Qué estrategias pedagógicas y didácticas utilizó en clase para observar la disposición 

emocional de los niños?  

Artista formador: No, la verdad no hice… 

Juan: ¿No has pensado en esas didácticas pedagógicas? 

Artista formador: Pues claro, pero es que no ahorita, es que el grupo no es de ir y cogerlo 

ahorita, el grupo lo cogí ya hace… entonces como estrategias pedagógicas por ejemplo, 

jugamos stop musical, todo es relacionado con música, hicimos un juego de escalerita para 

el pentagrama musical, todos estos tipos de juegos lo que pasa es que en este momento no, o 

sea, ya no es todo juego si no ya todo es más centrado. 

Juan: ¿Ya pasaste el momento de exploración? 

Artista formador: ¡Exacto! De montaje, entonces pues ya, en este momento ya no estoy en 

esas didácticas si no ya el proceso pedagógico es paso a paso en la música ¿sí? Entonces 

vamos haciendo dos o tres notas. 

Juan: Te refieres al momento que estas llevando en tu planeación. Bueno, ¿Qué tipos de 

emociones se vivieron en la sesión frente a los temas vistos?  

Artista formador: Bueno ahí es diferente, porque es que a ellos no les interesa, no les gusta 

el tipo de música que tocan, solo tengo un chico que se emociona cuando cantamos: “las 

diabluras” de Jorge Velosa, pero porque él viene de esa región, los demás son un poquito 

reacios, nos les gusta hacer caso pero después se dan cuenta, o sea, cuando llega el momento 

en que se la aprenden, ya se gozan la cosa, o sea, al principio es un poquito más duro las 

cosas: que canten, pero ya después si, ya como que lo sienten, que lo que me parece más 

importante es que lo sientan. 

Juan: ¿Qué de esto le interesa, sorprende o/y moviliza al niño? Ya nos habías hablado que 

eso que le interesaba al niño era porque estaba inmerso en su cultura boyacense, pero que de 

estas otras cosas que se ven a parte de tocar, los moviliza, o sea, hace que ellos vengan acá y 

no sea como algo de obligación. 

Artista formador: Pues es que en gran parte es eso ¿sí? En gran parte es la obligación, pero 

¿qué les moviliza harto? El día de la presentación, o sea, uno les habla chicos hay que hacer 

esto para la presentación y ellos se vuelven nerviosos, se vuelven más ansiosos pero a hacer 

las cosas, no negativamente, eso los mueve harto, les llega harto, hay que saber que el papá 

los va a ver y que si por más que yo llegue les exija, riamos, o sea, ellos están demostrando 

lo que se hace acá, eso los moviliza harto al hacer las cosas. 

Juan: ¿Cómo se manejó esas emociones una vez fueron contempladas por el artista formador? 

Artista formador: Eso lo podemos ver reflejado en el semestre pasado, me tocó tranquilizarlos 

muchísimo (risas) porque están súper acelerados y estaban nerviosos y a parte porque como 

siete personas del grupo no vinieron a la muestra, entonces, uno de los chicos que está 

tocando xilófono estaba… tenía tocando a cuatro chicos y terminó tocando solo uno, estaba 

súper híper mega nervioso, entonces me toco tranquilizarlos, decirles que no importa si la 

embarran, si se equivocan, lo importante ya en una muestra es que se la gocen, porque eso 

mismo van a transmitir a las personas, entonces cuando yo les dije que se tranquilizaran un 
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poquito y que ya no importaba si se equivocaran fue como quitarles un peso de encima, 

porque ellos piensan que si uno les exige para esa muestra, pero sin llegar a decirles que ¡no, 

no importa que si se equivocan! sino gócensela entonces es como: “huy ya, entonces me voy 

a tranquilizar y voy a hacer mejor las cosas”, entonces eso fue lo que más los tranquilizó en 

eso. 

Juan: ¿De qué manera observó que los niños tenían un aprestamiento perceptivo en la 

música? 

Artista formador: ¿De qué manera? Cuando están desarrollando las actividades que se ponen, 

por ejemplo si son en las percusiones, me di cuenta que les gusta y que si son buenos es 

porque se esmeran al hacerlo, ¿sí?, lo mismo pasa en el xilófono, de pronto hay unos chicos 

que no se les facilita, pero se esmeran por hacer las cosas y eso pasa en todos los instrumentos, 

hay chicos que por ejemplo en la primera clase no encuentran el instrumento que quieren 

entonces se aburren, entonces cuando cambian de instrumentos ahí se dan cuenta que es lo 

que quieran y les gusta, por eso digo que cuando se esmeran en hacer las cosas es cuando 

pasa este evento. 

Juan: ¿Qué actividades ayudaron en la experiencia de la percepción? 

Artista formador: El silencio, o sea, al trabajar el silencio y la comunicación entre todos, 

todavía no se ha logrado, se sigue logrando, pero es que cuando iniciamos con este grupo no 

se podían callar, a estos momento logro que hagan silencio, antes no, duraba y peleaban entre 

ellos entonces me tocó trabajar el compañerismo, el respeto, el silencio, eso. 

Juan: ¿Observó alguna manifestación de satisfacción en los niños? 

Artista formador: Si claro, el día de la muestra estaban súper contentos y me decían: “profe 

muchas gracias por la presentación, gracias, gracias.” Todo es eso, como un premio hacia 

eso, la meta es llegar allá, entonces es una satisfacción completa en ese momento. 

Juan: ¿Qué tipo de sensación observó en el manejo corporal? 

Artista formador: ¿Sensación? Pues me di cuenta que la motricidad de ellos mejoró, sobre 

todo los que tocan percusión, mejoró muchísimo. 

Juan: ¿Qué sensaciones fueron positivas frente a las dinámicas de clase? 

Artista formador: Yo no sé, que le puedo decir, como felicidad, porque los pelaos les motiva 

mucho el instrumento, o sea, se les nota mucho la felicidad cuando están tocando un 

instrumento. 

Juan: ¿Qué sensaciones fueron negativas frente a las dinámicas de clase? 

Artista formador: Pues, tengo unos pelaos, no son todos, no sé, dos exactamente que sus 

sensaciones son negativas, ello son muy negativos, rechazan todo, uno los pone a cantar y no 

les gusta o tocar y no quieren, son muy dispersos en la clase. 

Juan: ¿Qué situaciones, procesos, acontecimientos, utilizó para recrear hechos imaginativos? 

Artista formador: Hay un ejercicio chévere que hice una vez y es que todos vamos a cerrar 

los ojitos y nos vamos a imaginar todas las palabras que salen en la canción y entonces por 

ejemplo hay una que estoy montando vocalmente que es “el manduco” que es sobre... Por 
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ejemplo imaginar lo que hacen las mujeres allá en la costa y los hombres les responden y 

entonces cerramos los ojitos e imagínese todo ¿cierto? Ahora por ejemplo en las diabluras 

como ya le estaba comentando que teníamos, imagínense ¿qué paso? Cuando el diablo se 

cayó al agua, cuando se paró cuando por qué se cayó y le dijo y le echo la culpa a la mujer y 

se pone brava, entonces ellos mismos ya cuando están cantando la canción, hasta a veces 

expresan con el cuerpo lo que se imaginaron en ese taller que hicimos de cerrar los ojitos. 

Juan: ¿Cuál fue el impacto en la actitud del niño frente a hechos irreales contemplados en 

clase? 

Artista formador: No entendí la pregunta (risas) 

Juan: O sea, ¿cómo fue que ellos demostraron esos hechos irreales que contemplaron?  

Artista formador: El impacto más grande que tuve es que como a ellos les gusta tocar, en un 

día totalmente insoportable, no se podía hablar y ellos solo querían tocar y tocar, entonces lo 

que yo hice fue: ¡no tocamos! Entonces como que eso los impacto, lo que más les impacto 

fue ver todos los instrumentos en el salón y todos los instrumentos guardados, porque yo les 

decía, si van a llegar con ese acelere y con esas emociones pues me va a dañar un instrumento, 

pues es premiarlo, porque yo sé que a ellos les gusta y cuando les gusta, uno tiene que 

esforzarse por lo que le gusta ¿cierto? A la siguiente clase que fue hoy, no llegaron súper 

calmados porque son niños, pero llegaron con la actitud: ¡a trabajar!, entonces yo pienso que 

fue lo que les impactó en esforzarse para hacer las cosas. 

Juan: ¿Cuáles fueron las situaciones utilizadas para generar una acción expresiva? 

Artista formador: Pues yo siempre lo que utilizo es que sientan lo que están haciendo, más 

como soy percusionista, pues me voy como por ese lio, si yo les digo: si de verdad quieren 

transmitir lo que están tocando pues siéntanlo primero porque si no que es lo que expresan, 

no si eso es a lo que me refiero, si no se expresa lo que, perdón, si no sentimos lo que tocamos 

no lo vamos a expresar hacia las demás personas, eso fue chévere y eso también me ayudó la 

vez que cerraran los ojos que sientan primero para después. 

Juan: ¿Cómo identificó la acción expresiva en los niños? 

Artista formador: ¿Como la identifique? Eso fue chistoso, en una clase estábamos tan 

centrados en lo que estábamos haciendo que todos estaban juiciosos y esa fue una clase muy 

chévere, eso fue el semestre pasado porque todos estaban juiciosos y aparte era como si 

alguien hacia ruido: “Oiga, ¡no! que estamos tocando” ellos mismos empezaron como a 

corregirse ¿sí? Entonces yo pienso que fue cuando ellos empezaron a sentir y a expresar lo 

que estaban haciendo en el momento. 

Juan: ¿Cómo fue el trabajo en grupo y qué impactos genera en la convivencia? 

Artista formador: El trabajo en grupo fue complicado, fue súper complicado porque como te 

comentaba al principio ellos son de tres cursos diferentes y en la convivencia al principio fue 

muy, muy difícil porque pues los terceros chocaban con los de cuarto, pero entonces el otro 

tercero también chocaba con el otro tercero y a la vez chocaban con los de cuarto (risas), 

entonces eso fue un caos y en la convivencia se transformó, es que yo les decía que en la 

música nunca se toca solo, por más solista que sea un instrumento armónico, tengo que estar 

acompañando tengo que trabajar en equipo, entonces yo les decía; si usted hace esta nota y 



156 
 

usted se complementa con esta otra nota y todos generan una – entonces ahí fue cuando se 

dieron cuenta que listo hay que dejar como esa cosa de las peleas y pues trabajemos en equipo 

entonces se logra que si un pelao… por ejemplo en la clase de hoy ¿que nos tocó? Pues 

instrumento por instrumento y después seguir uniendo los instrumentos, entonces 

comenzamos oír la marimbas, después los pianos pero después, que la percusión trabajo – y 

después trabajar las uniones y así se va generando el trabajo entre ellos, fue la única forma 

que se encontró para que ellos lleven y trabajen así. 

 

Encuentro 1: Segundo artista formador 

18 de septiembre de 2018 

Juan: ¿Cómo considera que fue su clase de hoy? 

Artista formador: Pues hay que como mirar varias partes ¿no? Desde el punto de vista de la 

actitud y la disposición de los estudiantes, creo que hoy estuvieron con una actitud bastante 

abierta hacia el trabajo, en general la gran mayoría de los chicos estuvieron como 

concentrados en desarrollar las habilidades que se les propuso para que desarrollaran, están 

como conectados, obviamente hay algunos que tienen más facilidad, me parece que la clase… 

pues, que no alcanzó, yo tenía unos objetivos para el día hoy, yo tenía, pues era que 

tuviéramos súper claro la parte armónica de dos canciones, alcanzamos solo una, y más o 

menos y esto se da porque la idea es que estemos desarrollando que cada estudiante pueda 

desarrollar una habilidad en cada instrumento y como sabemos se necesita un trabajo un poco 

más personalizado, tenemos acá veinticinco estudiantes, cada uno necesita una atención 

especial para poderles ayudar en cuanto a la postura de las manos, como que entendieran, 

pero, viendo como todas esas circunstancias creo que hoy fue una buena clase, ¿sí? 

Juan: ¿Qué reflexiones se pueden hacer después de lo visto en clase? 

Artista formador: ¿Cómo reflexiones? bueno, digamos, es importante traer material de 

trabajo, porque  los días anteriores como que había hecho la explicación de los acordes, por 

ejemplo en el piano, pero había la necesidad de que los chicos tuvieran un material, que se 

apoyaran más claramente como para entender, pues lo que están haciendo, entonces hoy al 

traerles unas guías de trabajo como que ellos pudieron ubicarse mejor, avanzamos más, 

porque hay un porcentaje del grupo que ha captado como la cosa y ya pueden mejorar, pues 

ya mejoran mucho más rápido, avanzan más rápido, pero otros de pronto les queda como 

complicado y hoy por ejemplo, todos los pianos ya entendieron, ya saben cuáles son todos 

los acordes basados en el material que se les trajo, entonces es importante como traer ese tipo 

de ayudas, la disposición también, porque a veces estaban como muy dispersos, entonces hoy 

ubiqué todos los pianos en un solo lugar, y es un tema técnico, es que antes no tuvimos una 

extensión, entonces me tocaba distribuirlos por todo el salón donde estaban todas las tomas 

y eso no ayudaba a que se concentraran tan fácil, hay unos chicos, sobre todo los de cuerdas  

que están un poquito como todavía dispersos entonces, hay que darles más la atención, pues 

obviamente no soy especialista en cuerdas, entonces también parte de eso, que como 

reflexión uno también debe reforzarse más a sí mismo para poder mejorar, encuentro que el 

grupo en general está encontrando más gusto por el canto, en este ciclo es difícil que los niños 

y los jóvenes canten, no les gusta cantar, pero la mayoría están encontrando gusto por el canto 

y aún más me parece como un logro que sean los hombres los que quieran cantar, por lo 
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general si quieren algunos de estos niños, estamos hablando de adolescentes entre 12 y 16 

años, porque aquí hay niños de séptimo y noveno, que logren tener ese gusto por el canto, 

pues hay gente que lo hace muy bien y le gusta, por lo general en este ciclo y en esta 

generación ¿sí? yo puedo decir, es un tema social no una cosa discriminatoria pero los niños 

y jóvenes de estratos más altos si encuentran gusto por el canto, porque seguramente ellos 

han tenido la oportunidad de participar en los coros de los colegios o han tenido clases 

particulares, personalizadas, tienen un acceso como más abierto a la música que ellos, 

entonces pues hay un tema como proyección de sí mismos, el canto obviamente los pone en 

evidencia a ellos, el músico: un instrumentista se puede poner detrás de su instrumento, pero 

acá se muestran ellos, y ellos quieren ¡cantar! la mayoría quiere cantar, los hombres están 

muy interesados en “lamento Boliviano” de Enanitos Verdes y las niñas sienten una conexión 

especial con la otra canción de Lila Downs, sí, entonces eso me parece importante, porque 

es un logro, porque en principio solo había un niño que cantaba: que es David (el morenito) 

pero ya después se fueron pegando, y de hecho me doy cuenta que David  no es el más 

afinado, hay otros que son de hecho mucho más afinados. 

Juan: ¿Qué hiciste para que esos niños los movilizara el canto? 

Artista formador: Lo que pasa es que dentro de las dinámicas de trabajo que yo tengo, como 

al principio cuando no teníamos claro cuál era la obra que íbamos a montar, nada, nada, 

siempre yo empiezo a hacer un trabajo de desarrollo audio-perceptivo, obviamente eso tiene 

que ver, tiene que pasar por la voz y se le da muchísima importancia, al principio como que 

no, pero cuando ellos empiezan a descubrirse que pueden cantar bien y encuentran el gusto 

de cantar, porque pues obviamente se sabe que cantar es un gusto, algo que eleva el espíritu 

de cualquier persona y cantar en grupo también, cuando se hace bien o sea cantar en coro es 

algo, hay una gran cantidad de estudios que demuestra que eso ayuda a elevar los niveles de 

dopamina en las personas, el poder cantar y cantar bien, entonces cuando ellos lograron hacer 

una escala, una frase o un motivo melódico y sintieron que lo podían hacer bien, que sonó 

diferente, o sea, claro cuando uno está desafinado, se está cantando desafinado, que las voces 

van por un lado y la armonía por otro, pues no es desagradable, por eso la gente se desmotiva, 

pero como con frases pequeñitas, con ejercicios de escalas sencillas, como que van 

conectando su cerebro con su oído, descubren que lo pueden hacer, porque todo mundo lo 

puede hacer, todo el mundo puede cantar bien, pues obviamente hay que aprender a llevarlos 

y entonces cuando lo logran empiezan a encontrar el gusto.  

Juan: ¿Qué información, situación, proceso, estrategia, juego, acción cambiaría para la 

próxima sesión? 

Artista formador: Yo creo, no, pues digamos es que ahorita estamos como te estaba 

comentando antes de la grabación, estamos como yendo de compras, o sea como yendo al 

supermercado y consiguiendo los ingredientes, entonces tengo una percusión que está 

trabajando al lado como que tenga clarito lo que tiene que hacer, de hecho necesitarías como 

ya empezar a poner un poquito más de dificultades, esos sobre los que ya tienen cosas 

definidas, digamos ahorita como viste, estábamos no solamente marcamos los acordes súper 

cuadrados, pero las canciones tienen una rítmica poco diferente, poco más compleja, es como 

ya tratarnos de meternos con la rítmica, había considerado para hoy inclusive hacer un trabajo 

solo rítmico a partir de la letra de la canción para que entendieran como son las células 

rítmicas, pues de lo que estamos trabajando, el jueves que tenemos la próxima sesión, vamos 
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a mirar con que salón contamos porque eso también depende mucho, yo tengo dos chicos 

que son muy pilos para la batería, pero en el momento en que no tenemos batería, pues 

quedamos bloqueados, porque ellos no quieren hacer nada más, pero sí, necesito que la parte 

rítmica este muy clara o sea cómo empezar ya a armar el esqueleto de la canción desde la 

rítmica, ¿sí? como mirar las partes, los cortes, cada momento, eso es lo que pensaría hacer y 

después las siguientes sesiones ya, pues es que realmente el tiempo es muy corto, o sea  

realmente el proceso musical fue lo que alcanzamos a hacer al inicio como que todas la bases 

rítmicas que estábamos haciendo, inclusive ya a ellos se les había enseñado la base rítmica 

en el bongó y en las congas de la base del son, de la salsa que en algún momento lo vamos a 

meter, la cumbia, eso ya más o menos lo teníamos, pero pues ahorita no está como tan 

logrado, entonces creo que las próximas sesiones es como armar los esqueletos rítmicos de 

las canciones y empezar a montar ahí de a pedacito a pedacito a ver si logramos tener en un 

mes pues como una muestra. 

Juan: ¿Qué le provocó el niño en su experiencia de enseñanza? 

Artista formador: Pues, digamos, como en primer plano dentro de ese rol docente o bueno, 

artista formador/estudiante, lo primero que hay que hacer es como la responsabilidad de 

cualquier oportunidad que uno tiene para formar, en eso que llamamos felicidad, formar en 

integridad humana, pues, siempre estoy como con ese propósito con ellos, me explico, 

entonces hablábamos: es importante que los chicos sepan que necesitamos ponernos de 

acuerdo en algo y que todos estemos oyendo, es una cosa sencilla y básica, pero es algo que 

en estas poblaciones, o sea no sabemos hoy entender hacia dónde vamos todos, qué y cuáles 

son los objetivos y nos reunimos aquí como ¿para qué? ¿A hacer que cosa? Si esas cosas no 

son claras al principio, entonces de repente los chicos no saben qué hacer y sacan su celular 

y empiezan a jugar o a chatear, los otros a rascar la guitarra de cualquier forma y no, ¿sí? 

Entonces con este grupo como tengo la necesidad de decir, como decirles bueno muchachos: 

¿cómo vamos a ponernos de acuerdo? Y eso fue lo que hicimos, hoy vamos a hacer esto, la 

primera hora vamos a trabajar esto y esto, que por favor necesito que cada uno se apersone 

de esto y entonces digamos eso como en primer plano, hay otras oportunidades como te venía 

comentando que el niño decía: “no, yo no tengo deseo de trabajar esa canción porque no me 

gusta”, entonces hay una oportunidad para decir, bueno, en la vida no todo lo que uno hace 

es lo que le gusta, casi nunca es lo que le gusta, pero hay que disfrutar y bueno, ese tipo de 

cosa que hace parte de la formación humana, integral, eso en primer plano, entonces eso que 

me provocó, esa responsabilidad. Por otro lado, hay chicos que le genera a uno admiración 

porque tienen una facilidad como de aprender las cosas y esa admiración está acompañada 

de una frustración, que como que uno ¡ah! Quisiera dedicarle más tiempo para que pudieran 

avanzar más, pero tengo a veinticinco a los cuales tengo que darles como de a minutico ¿sí? 

Entonces admiración y frustración. 

Juan: ¿Cuál es la imagen que cree tienen los estudiantes sobre usted? 

Artista formador: Pues creo que hay una cierta confianza, al principio cuando yo ingrese con 

este grupo, ellos habían tenido un proceso exitoso con la artista formadora anterior pero pues 

ella se fue, está viajando, habían logrado dos canciones, me parece que el trabajo que ella 

había… como la dinámica de clase había sido muy acertada, todos estaban como muy 

conectados con lo que se iba a hacer, cuando yo llego, pues obviamente pueden tener como 

expectativas o desilusión o como a ver que nos va a dar o como que no, como que yo quería 
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con la profe, ellos tienden a encariñarse rápido con las personas que tienen al frente como 

liderando los procesos ¿sí? Por lo menos en el tema de artes, no sé realmente como es el 

comportamiento con los profesores ya en las aulas regulares, entonces tratamos de ganarnos 

la confianza, ellos tratan, yo lo que he percibido es eso: que a veces aunque tienen la 

oportunidad de ir más allá para romper ciertas reglas también es como por ejemplo meterse 

a otros salones o tomar cosas que no son de ellos pero han mantenido como códigos de 

comportamiento básicos y eso es de pronto porque como que tienen confianza, respeto o… 

no digo admiración, pero si como que “ huy! embarrada de tirarnos al cuchoò porque ellos 

hablan así, al principio por ejemplo las niñas del piano como que “no quiero estar ac§ò, 

como que “me quiero cambiarò pero después cuando se dieron cuenta que podían avanzar 

más allá de lo que ya habían aprendido el semestre pasado como que ñno, yo ya me quiero 

quedarò y ya, si, ya están más interesadas, entonces como que vieron también en mí, toda 

una oportunidad de avanzar más de lo que lo habían hecho, pues obviamente con el avance 

que les habían dado la profesora anterior, porque para mí también ha sido fácil, enseñarles a 

algunas niñas posturas del piano, bueno, cosas así, porque ya tenían  un avance importante, 

en lo de los cuatro, o sea, tu viste que los chinos en una parte, no habían trabajado en el 

momento en el que se les pidió el favor de que lo trabajaran individualmente, pero cuando se 

les llamó la atención en el momento, lo habían agarrado, resolvieron lo que se les había 

pedido y casi sobre la marcha, entonces pues sí, eso es como lo que percibo de lo que ellos 

perciben hacía en mí, pero pues, pueda que eso no sea así. 

Juan: ¿Cómo es el vínculo o relación entre los estudiantes y usted? 

Artista formador: pues, digamos, uno trata de ser tranquilo, no hablo de fresco porque en el 

fresco se puede malinterpretar, o sea como que, ese profesor fresco: entonces deja que se 

haga cualquier cosa, trato de mantener una situación, un ambiente de tranquilidad donde cada 

uno expresa lo que tiene que expresar y pues como que no seamos tan tensos, decirles de una 

forma tranquila, no ordenando porque es importante considero yo, que ellos ya empiecen a 

entender de hacer las cosas cuando se las ordena, sino simplemente hacerlas cuando uno sabe 

que las tiene que hacer y hacerlas bien, pero obviamente ellos vienen como de un ambiente 

sobre todo los de séptimo que acaban de cambiar de ciclo pues llevan dos años en este ciclo 

tres y pues que vienen de un ambiente muy condicionado, muy conductista, como haga esto 

y obtendrá esto, ellos ya tienen que entrar, o sea algunos ya son adolescentes otros pre-

adolescentes, ya tienen que entrar como en la consciencia de que tienen que hacer las cosas 

porque hay que hacerlas bien, no porque me lo digan, entonces eso que estoy tratando de 

inculcar, con la forma de como llevo la clase o sea como que no sea muy estricto, darles 

confianza, hablarles como un par, o sea yo ponerme en el nivel de ellos como un joven, no 

quedarme en mi nivel como: a ver ¡siéntese! ¿Sí? Que si por ejemplo pasaría en un contexto 

universitario, a veces como que es el maestro que está dando la cátedra y acá están los 

estudiantes que están recibiendo, y ¡no!, yo trato de bajarme más al nivel de ellos como el 

joven como: que hubo que más, muestre a ver… pero como ese guía, no como ese jefe o ese 

profesor, el vínculo que yo tengo con ellos es como de una persona que les puede ayudar a 

guiar, muy específica que estamos trabajando que es un proceso de formación musical, pero 

que además que está acompañado, que para mí es lo más importante, es un proceso de 

desarrollo de formación humana, sí, porque no sé realmente cuantos niños van a ser músicos 

y entonces ¿qué hacemos? Se va a perder el tiempo, eso es como una pregunta, entonces para 

el que alguna vez hizo algo para su vida con la música entonces a ese le sirvió y ¿los otros 
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qué? Entonces el enfoque de estas clases y esta formación tienen que ser, y es que todo lo 

que hagamos, les debe servir a todos pues a través de la música, yo aquí tengo la excusa de 

enseñarles música, pero lo más importante es enseñarles a ellos a formarse como seres 

humanos y que ellos aprendan a ser felices y con lo que implica ser feliz, hay una cátedra por 

ejemplo en Harvard que es la cátedra más antigua y es la cátedra de la felicidad, lleva setenta 

años estudiando que es la felicidad y entre esa felicidad encontraron que se le suman otras 

cosas, claridad de propósitos, el poder compartir con los demás los momentos que pueden 

ser agradables y el poder ayudar, el servir, esas tres cosas dentro de las grandes conclusiones 

que han sacado en setenta años de estudio es que esos son como los pilares que uno tiene y 

la felicidad no tiene que ver con los placeres y está ligado, o sea, hace parte de eso pero el 

placer por ejemplo es bueno cuando yo lo puedo compartir, yo no sé si le ha pasado, como 

que yo me voy a pasear, tan chévere el paseo, viajo, pero si yo estoy solo eso no es lo mismo, 

si yo puedo llevarme a la esposa o a la familia o si yo me puedo ir a pasear con todos estos 

chinos a que por primera vez se monten en un avión o vayan al mar, esa felicidad es 

muchísimo más grande, pero sobretodo el tema de claridad de propósitos, o sea cuando yo sé 

que voy a hacer con mi vida, entonces puedo encontrar como un propósito, yo sé lo que puedo 

hacer y no lo hago, pues viene la frustración, y entonces unas de las frases que encontraron 

ahí en ese estudio es felicidad es hacer lo que tengo que hacer cuando… o sea hacer las cosas 

que sé qué debo hacer, eso es felicidad, ¿sí? Entonces yo sé que tengo el apartamento vuelto 

nada, lo organizo y me siento bien, bueno son ejemplos pendejos, pero digamos que son las 

grandes conclusiones, pero para que me fui y dije todas esas vainas, que la relación para mí 

con ellos tiene que ver con todo eso, como ayudarles a construir esa felicidad, obviamente 

desde que ellos perciban que yo tengo que hacer las cosas bien independiente, eso ya lo he 

dicho, pero lo reitero, independiente de que me lo obliguen si no que lo tengo que hacer 

porque lo tengo que hacer, ¿sí? Porque eso hace parte como del desempeño de desarrollo 

humano. 

Juan: ¿Qué relación encuentra entre la emoción y la experiencia de la música en el niño? 

Artista formador: Hablando desde el punto de vista estético, pues obviamente aquí en este 

ciclo estamos trabajando desde los intereses de ellos, o sea, estamos trabajando canciones 

que ellos mismos propusieron, entonces hay una conexión emocional, son los ritmos que 

ellos quieren, el hecho de que ellos sientan que algo que les gusta, que lo han oído toda su 

vida y ahora lo pueden hacer, pues obviamente genera en ellos una conexión, una 

responsabilidad, o sea, como que me comprometo a hacer las cosas cuando sienta que ahora 

puede ajustarse pues hay un mejor compromiso, digamos que ahí desde ese punto la emoción 

ayuda como a empujar ese objetivo ¿sí? 

Juan: ¿Qué de tu clase de música emociona al niño? 

Artista formador: Lo mismo, a ellos los emociona, pues digamos que hay una conexión con 

el género del rock, entonces el poder tocar una batería y como ver que si pueden hacer eso, 

un bajo, la guitarra eléctrica que para ellos es una cosa novedosa y eso tiene una conexión, 

pues como especial, casi que como para ellos son temas inalcanzables en el contexto normal, 

es muy difícil que puedan tener un bajo en su casa, una guitarra eléctrica, entonces claro, 

poder tener acceso a ese tipo de cosas, pues los conecta demasiado. 

Juan: ¿Qué estrategias pedagógicas y didácticas utilizó en clase para observar la disposición 

emocional de los niños? Especifique el hecho de la actividad. 
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Artista formador: El momento donde logramos captar la atención de todos y como que todos 

estamos trabajando en lo mismo, digamos que les decía: “¡listo! cada uno va a desarrollar 

sus cosas pero en algún momento nos vamos a encontrar todosò y se conectaron todos y ¡yo 

quiero cantar, yo quiero cantar! Ahí se evidencia que si hay un compromiso de intereses, de 

intenciones y de emociones, es que la emoción básicamente es un driver, o sea, algo que me 

motiva, que me mueve o una barrera, entonces ya desde el punto de vista de cómo se mueve 

el desarrollo, la gestión de la emoción, entonces aquí obviamente, cuando hay conexión 

emocional pues me ayuda a impulsar lo que estoy tratando de gestionar desde la parte 

intelectual, en el caso de ellos. 

Juan: ¿Qué tipos de emociones se vivieron en la sesión frente a los temas vistos?, ¿Qué le 

interesa, sorprende o/y moviliza al niño? 

Artista formador: Emociones que haya detectado, pues obviamente al principio como 

frustraciones en algunos casos porque no entendían, no podían ver, en otros como de orgullo 

de sí mismos, inseguridad cuando en algún momento les tocaba cantar, pero cuando lograban 

como confianza, pues es como una combinación de cosas, pero igual estamos trabajando con 

adolescentes, entonces por lo general no son tan expresivos, ellos tratan de guardar las 

emociones o cuando son emociones que los ponga en evidencia, ellos pueden demostrar 

emociones como de alegría, eso es muy típico, pero otras emociones que ya los ponga como 

más en evidencia como seres humanos, como invulnerabilidad, como impotencia, como 

tristeza ellos no las muestran tanto, es que casi tendríamos que hablar de veinticinco cambios 

emocionales que habíamos visto, o sea, por cada chico, veinticinco ¿no?, por cada chico 

habían cinco o seis momentos emocionales y teníamos veinticinco ¿sí? Al principio no 

miedo, pero si como inquietud, como ¿será que si puedo hacer esto? Después un poco de 

frustración y en algunos casos orgullo y alegría. 

Juan: ¿Cómo se manejó esas emociones una vez fueron contempladas por el artista formador?     

Artista formador: Lo que pasa es que si yo tuviera la posibilidad de trabajar de una forma 

más personalizada, yo pudiese  hacer un acompañamiento más a eso, se hace cuando uno está 

dando clases personalizadas de instrumento, cuando una persona se enfrenta al trabajo de 

instrumento o a la actuación, pues va a pasar por muchas encrucijadas emocionales y eso se 

puede ayudar a gestionar, cuando son tantos pues es difícil como ayudar a gestionar eso, hay 

emociones grupales que ya eso estamos hablando de la atmósfera del trabajo del grupo y ahí 

si podemos como entrar a hacerlo, entonces digamos, ¿hoy qué pasó? En algún momento 

como que si se conectaron, sonó en un momento y eso les gustó y había que aprovechar y 

como seguir el impulso, pues ya casi estábamos por terminar la clase y entonces como que 

no se pudo, pero digamos en el caso particular de un trabajo así, casi que lo que uno tendría 

que hacer cuando quiera gestionar emociones es sentir, ver la emoción colectiva, la 

atmósfera, o sea, hablar de atmósfera como el sentimiento colectivo, a veces no coincide la 

emoción de uno con la del otro y ahí si ya es un tema más complejo, que obviamente si hay 

expresiones emotivas que puedan alterar el orden o el manejo del grupo, pues ya uno tiene 

que entrar a mediar y gestionar eso, pero hoy específicamente en esta clase no se generó algo 

así, como que se evidenciara tanto, no.  

Juan: ¿De qué manera observó que los niños tenían un aprestamiento perceptivo en la 

música?  
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Artista formador: Cuando estaban cantando, pues que obviamente estaban cantando 

desafinados, pero se les indicó afinar, decirles que no estaban perfectos, pero cambio, o sea 

ya estaban entendiendo un poco más, ya tenían un centro tonal más claro, porque estaban por 

fuera, al llamarles la atención sobre la afinación, se les hizo, se hizo la corrección y a partir 

de ahí lograron conectar ¿sí? Quiere decir que ya tienen un desarrollo de aprestamiento audio-

perceptivo, pero que obviamente nos estamos viendo dos veces a la semana y a veces no nos 

vemos porque esto es un trabajo de todos los días, una persona que ya entre a un 

conservatorio, a una academia de música donde está todos los días, pues le queda mucho más 

fácil después que su cerebro conecte más rápido, con ellos quiere decir que ya está 

conectando, que su cerebro está conectado, que no lo estaban haciendo… se les ajustó, se les 

llamó la atención, no al llamado de atención como que ¡oiga!, si no que mire: ¡está pasando 

estoé corrijamos! Y después ya se sentía, porque como que no se sentía al principio la base 

armónica porque los cantantes iban por otro lado, pero cuando lograron medio afinar 

entonces ya se entendía más el discurso musical. 

Juan: ¿Qué actividades ayudaron en la experiencia de la percepción?, ¿A parte del canto que 

otras actividades ayudaron en esa experiencia de la percepción? 

Artista formador: Digamos que en este caso básicamente fue eso, obviamente pues el hecho 

de que el canto fuera más claro, los que estaban llevando la parte armónica con los 

instrumentos armónicos también entendieron más, entonces una cosa ayuda a la otra y 

viceversa, esto es un bucle, en este caso si el instrumentista no entiende tampoco lo que está 

acompañando, entonces no sabe específicamente donde hay el cambio, pero cuando el que 

está llevando el canto tiene un buen centro tonal, pero al mismo tiempo si el que está 

acompañando está claro pues el que está cantando tiene un buen centro tonal, es un bucle. 

Juan: ¿Observó alguna manifestación de satisfacción en los niños? 

Artista formador: En el caso de ellos, que son adolescentes, yo entiendo la satisfacción en el 

solo hecho de que estén trabajando, porque el adolescente por lo general lo que hace es 

cerrarse al trabajo, como que no le interesa, pero ver a todo un grupo de adolescentes 

cantando, uno entiende claramente que ellos están satisfechos, activos y presentes en el 

trabajo, claro si yo estuviera con niños de ciclo uno, ellos manifiestan la satisfacción de una 

forma diferente, ellos son más expresivos, los adolescentes en el solo hecho que estén 

trabajando yo sé que están trabajando de una forma con satisfacción, con la emoción dirigida 

a querer hacer las cosas y todo eso. 

Juan: ¿Qué tipo de sensación observó en el manejo corporal? 

Artista formador: Eso es algo que todavía no le he metido el diente con este grupo, yo sé que 

eso toca hacerlo en algún momento, pero por ejemplo; porque es que yo los conozco como 

son adolescentes, entonces tienden a ubicarse de una forma muy periférica en el espacio, 

entonces si viste en algún momento yo les dije: por favor centrémonos -¡ay profe! acá lo 

vemos, -sí pero yo no, o sea, realmente lo que yo quería es concentrar la energía y esa es una 

actitud tanto espacial como corporal, lo que, cuando todos están dispersos, unos pegados a la 

ventana, otros recostados contra la pared, eso ayuda a dispersar o no deja que la energía se 

concentre, entonces desde la gestión del cuerpo, no se les dijo a ellos es para esto, pero si 

trato de concentrarlos a ellos, cuando estuvimos cantando que también se les dijo que ahí si 

no todos estuvieron como en eso de llegar y reunirnos en un espacio donde estuviéramos 
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todos juntos con la energía concentrada, eso es como con respecto al tema cuerpo, pero 

todavía no se ha trabajado mucho sobre la gestión de la corporalidad con ellos. 

Juan: ¿Qué sensaciones fueron positivas frente a las dinámicas de clase? 

Artista formador: Reitero, la sensación es que hoy tuvimos a unos chicos trabajando durante 

como hora y cuarto, ellos trabajando sobre sus habilidades que tienen que desarrollar, no 

tuvimos que estar ahí pegados como esperando que hicieran las cosas. 

Juan: ¿Qué sensaciones fueron negativas frente a las dinámicas de clase? 

Artista formador: Pues, llegó un estudiante que se había como volado entre comillas y estaba 

en otro centro de interés, pero como se hizo un filtro de la parte administrativa de aquí del 

CREA entonces lo volvieron a traer, pero entonces estaba como desubicado y eso pues no 

ayuda a la dinámica de la clase, lo que yo te estaba diciendo, que cuando los chicos de batería 

no tienen el instrumento pues quedan ahí como… y ayuda a dispersar la energía, entonces la 

sensación es: yo lo quise involucrar, si te diste cuenta, como que venga, ayúdeme aquí con 

la conga, pero como que no, yo no, y eso pues, no ayuda a la clase, pero hoy creo, entendiendo 

las dificultades, que hoy fue una clase como bien, pues obviamente (risas) sensación negativa 

cuando estaban cruzados todos haciendo una armonía diferente, pues no es agradable, pero 

hace parte del proceso. 

Juan: ¿Qué situaciones, procesos, acontecimientos, utilizó para recrear hechos imaginativos? 

Artista formador: Pues hoy no hubo como la oportunidad, pues no necesariamente se hizo 

tanto hoy, la vez pasada trabajamos, que es por ejemplo sobre la letra de la segunda canción: 

“La patria madrina” de Lila Downs, pues que tienen muchas figuras o no es tan obvio lo que 

está diciendo ¿sí? Al principio dice: “hoy me levante con el ojo pegado… tu eres la patria de 

toda mi ilusión quien no te respete le parto el corazón”, o sea, son imágenes literarias, son 

metáforas, no es tan obvio, hoy estábamos como aclarando que decía que “todos quieren tajo 

del petróleo bussines” como que ellos no entendían de que se trataba esa frase, darles como 

la posibilidad de abrir el significado para entender la canción, pero como hoy era un trabajo 

mucho más técnico, que eso si lo tenemos que hacer más adelante, o sea cuando ya se esté 

trabajando que tengamos como el ensamble, eso tiene que ser rápido, que tengamos el 

ensamble, pues hacer el trabajo de abrir el texto, es lo más importante, o sea si a ellos les 

gustó una canción es porque hay que comunicar algo y esa comunicación necesita del insumo 

de la imaginación, porque si ellos no perciben, no ven, no tienen las imágenes claras sobre 

lo que están comunicando pues si no es llegar al espectador, entonces eso se va a hacer pero 

hoy no se trabajó específicamente porque el tiempo fue cortico. 

Juan: ¿Cuál fue el impacto en la actitud del niño frente a hechos irreales contemplados en 

clase? Por ejemplo cuando hablaste sobre el petróleo bussines. 

Artista formador: Fue simplemente como que ¡ah, ya! o sea, como contextualizarlos, ¡si, el 

petróleo! Pero pues como que no, el trabajo de hoy no fue ese, pero si vamos a hacer un 

trabajo muy detenido en cuanto a lo que quiere decir la canción, entonces es una canción que 

hace un reclamo frente al manejo que se le está dando a la tierra, como que ya estoy cansado 

de todo porque veo la noticia y los único que da es de muertos… pero aun así todo amaneció 

mejor, porque hay un compromiso de quien escribe la canción con la tierra, con la patria se 

llama la patria madrina, pero está hablando de toda la tierra, pero digamos que hoy no fue 
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ese momento, y el impacto cuando fue a ser, ¡ah! quieren aprender algo nuevo o entender esa 

frase que no tenían ni idea, llevan quince días cantándola y no tenían ni idea que era lo que 

realmente quería decir esa frase. 

Juan: ¿Cuáles fueron las situaciones utilizadas para generar una acción expresiva? 

Artista formador: Por ejemplo… no sé, cuando dices acción expresiva a ¿qué te refieres? 

Juan: Me refiero a la forma como ellos exteriorizaron eso que sentían o eso que percibían  

Artista formador: Entonces como que volvemos a… como estamos hablando específicamente 

de la clase ¿cierto? El momento en que como que sonó la armonía y las voces estaban 

relativamente bien, por lo menos entendía el discurso y (palmada) logramos, sigamos, 

sigamos, o sea, pasemos de largo, les había planteado, hagamos primero y segundo acorde 

pero sonó y lograron hacer el tercero sin haberles dicho, entonces terminemos la frase y como 

que ¡Ah! ¿Sí? Y hay un momento en el que estaba trabajando con el chico del bajo y entonces 

venía cantando y él iba acompañando y como que ya entiende lo que está haciendo ¿sí?  

Juan: ¿Cómo identificó la acción expresiva en los niños?  

Artista formador: Reitero, o sea, es lo mismo, cuando ellos quieren seguir trabajando, lo que 

pasa es que es muy difícil en estos ciclos, o sea en adolescentes, que ellos entiendan la 

importancia del hábito de repetir para lograr, pues como incorporar una habilidad y evitar 

que no se vaya como por otro lado lo que uno quiere hacer, que en el momento de la 

presentación salga evidentemente lo que uno ensayó porque ahí se juega mucho con el azar 

sobre todo con los jóvenes cuando se enfrentan al escenario, ellos, ahí si como se diría, lo 

dejan a uno botado, pero el hecho de que ellos permitieran la posibilidad de repetir varias 

veces una misma cosa, eso indica que estaban como conectados y que la actitud frente como 

a esos hechos, o sea la identifique en el hecho de que ellos querían seguir.  

Juan: ¿Cómo fue el trabajo en grupo y qué impactos genera en la convivencia? 

Artista formador: Pues trabajamos como por equipos, tenemos cinco pianos y doce niñas que 

tocan piano, entonces hay de a dos y de a tres, y a diferencia de otros equipos donde me toca 

también así porque no puedo poner diez pianos, porque no los hay acá, pues si lo hay pero 

no los puedo usar todos, no hay choques, las niñas saben trabajar bien, no hay ningún 

problema, los chicos de los cuatros también se entienden y a la hora de cantar no había como 

esa disputa, como yo quiero cantar solo, o sea hay una solidaridad, como que se permiten 

trabajar, no hay alguien que esta como aislado o medio autista y haciendo sus cosas y ya y 

no permito, normalmente pasa cuando hay varios instrumentos al mismo trabajando, 

entonces les da por hacer otra cosa, no, están trabajando en lo que hay que trabajar y 

trabajaban tanto en los equipos reducidos o sea de dos en cada piano como los pianos en 

general ¿sí?, no había como choques. 

 

Encuentro 1: Tercer artista formador  

19 de septiembre de 2018 

Juan: ¿Cómo considera que fue su clase de hoy? 
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Artista formador: A continuación voy a explicar los eventos sucedidos en la clase de hoy, 

bueno, estamos trabajando material de stomp son básicamente canecas, baquetas, hechas con 

palos de escoba y adicional a eso estamos trabajando instrumentos armónicos y melódicos, 

en este caso tenemos guitarras, pianos y estamos haciendo liras en melodía, ¿Cómo considero 

que fue mi clase de hoy?, pues digamos que no estuvo pues tan exitosa en su totalidad, pero 

siento que el 75% estaban conectados con la clase, de pronto hay que implementar más 

instrumentos en la clase para que pues, todo el mundo pueda tocar y se de éxito, lo que si me 

pareció interesante en la clase de hoy, es que muchos estaban cantando la canción al mismo 

tiempo que hacían el ritmo básico del bombo, en este caso estábamos trabajando un porro 

chocoano y los demás estaban haciendo la parte armónica y cantando, entonces digamos pues 

es de destacar ese punto que estaban haciendo toque y canto cuando pues hasta ahora 

empezábamos con el tema. 

Juan: ¿Qué reflexiones se pueden hacer después de lo visto en clase? 

Artista formador: Pienso que los chicos han avanzado, pero pues de todas maneras la cuestión 

del silencio, la cuestión del respeto todavía cuesta, siento que de pronto más adelante con 

más presentaciones, de pronto en el colegio ante los papás o de pronto trayendo videos que 

incentiven a que sí lo pueden hacer, lo van a entender, porque pues digamos que el punto es 

la parte del silencio, la parte del respeto, ellos de entender las cosas lo hacen y todos son 

capaces y estar en completa sincronía en lo que uno explica, la cuestión va más allá de 

consciencia. 

Juan: ¿Qué información, situación, proceso, estrategia, juego, acción cambiaría para la 

próxima sesión? 

Artista formador: Pienso que la acción que se debe hacer es tener más instrumentos para 

todos y pues nada, trabajar por cuerdas, en realidad hay que trabajar por cuerdas y ya pienso 

que esa es como la reflexión de esta clase y de igual manera pues trabajar juegos, lo que pasa 

es que no está teniendo tanto tiempo la clase y eso afecta un poco los procesos.  

Juan: ¿Qué le provocó el niño en su experiencia de enseñanza? 

Artista formador: Pues digamos que el punto central ahí es ser un poco más pedagógico, no 

tanto quedarse en lo académico, sino más bien volver a las onomatopeyas, a juegos de palmas 

a de pronto que ellos traten de imitar lo que ven y lo puedan reproducir, porque pues digamos 

en estos casos de que tenemos encima una muestra, una presentación, pues ¡claro! hay que 

dar la parte académica, pero no nos podemos centrar solo en eso, hay que ir a lo práctico, 

entonces digamos que es un poco volver a esos temas que se ven difícil, simplificarlos y 

ponerlos un poco más fáciles. 

Juan: ¿Cuál es la imagen que cree tienen los estudiantes sobre usted? 

Artista formador: Pues yo pienso que me ven como un profesor serio, pues estoy todo el 

tiempo llamando la atención por aquello del silencio, pero la mayoría de los estudiantes me 

ven como alguien buena persona, no tan dictador de clase sino más bien, alguien como con 

quien pueden contar. 

Juan: ¿Cómo es el vínculo o relación entre los estudiantes y usted? 
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Artista formador: Pues con la mayoría buena, pero igual hay uno que otro que no le interesa 

la clase, entonces no esta tan conectado con la clase, pero en general es buena, lo que pasa es 

que de pronto no los ha tocado el como digo yo: el bicho de la música, cuando los toque van 

a empezar a interesarse poco a poco 

Juan: ¿Qué relación encuentra entre la emoción y la experiencia de la música en el niño? 

Artista formador: Pues yo pienso que la razón principal digamos del estar acá en procesos 

como los que son el CREA y lo que son digamos las músicas populares colombianas 

tradicionales, de pronto va más allá de escribirla y ver como se toca académicamente, pienso 

que lo más importante es que los chicos puedan con su cuerpo sentir esos ritmos, así de pronto 

sean ajenos para ellos, para su cultura, siempre y cuando el profesor los guie a eso, entonces 

como sonaría un bambuco, como suena un currulao, como suenan los diferentes ritmos del 

folklor, obviamente es el profesor el que tiene los aspectos técnicos pero se encarga de no 

hacerlo aburrido, sino más bien una forma de juego para que ellos sientan la música 

Juan: ¿Que de tu clase de música emociona al niño? 

Artista formador: Pues yo pienso que un poco la fuerza que tienen los ritmos, ya que como 

decía antes son ritmos tradicionales y pues digamos que trato también de buscar canciones 

que no sean tan tradicionales sino más bien un poco más comerciales que no están dentro de 

la tradición ni lo comercial como un punto medio y no... Los juegos y de pronto lo que 

hacemos en clase, como se dice, los ensambles y los patrones rítmicos o los juegos de palmas 

y de voz que se hacen 

Juan: ¿Qué estrategias pedagógicas y didácticas utilizó en clase para observar la disposición 

emocional de los niños? 

Artista formador: Básicamente pasar todos los patrones a onomatopeyas, hacer digamos 

melodías sencillas de la canción que no tengan muchas notas y pues que obviamente 

involucren arpegios y bueno, notas por grados conjuntos, pero que no sea pues como tan 

complicado para ellos hacerlo y pues de esta manera lograr un producto un poco más rápido. 

Juan: ¿Qué tipos de emociones se vivieron en la sesión frente a los temas vistos? 

Artista formador: Pues yo pienso que alegría, está un poco también como la curiosidad por 

aprender y muy curioso las clases de este tipo de músicas tradicionales, porque a pesar de 

que esto está en la tradición, a pesar de que en canales de YouTube y en radio de pronto 

nacional se escucha música como la que hicimos hoy de Herencia de Timbiquí, ellos no 

conocen la mayoría de estas canciones, entonces pues, me parece curioso que ellos no tengan 

esa, pues como ese referente, pero sin embargo se lo gozan y lo aprenden y no es ajeno para 

ellos ya cuando lo hacemos en la práctica. 

Juan: ¿Qué le interesa, sorprende o/y moviliza al niño? 

Artista formador: Pues en esta clase lo que más sorprende es el ensamble stomp, stomp pues 

es música básicamente batucada del Brasil, pues es similar, no estamos hablando de que sea 

exactamente lo mismo, pero digamos que aquí lo estamos trabajando con ritmos de batucada 

de Brasil, entonces por ejemplo la Samba llama mucho, pues porque tiene mucha fuerza y 

además de esto pues los chicos participan en el ensamble con palos, canecas y demás 

instrumentos que tenemos acá. 
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Juan: ¿Cómo se manejó esas emociones una vez fueron contempladas por el artista formador? 

Artista formador: Pues yo pienso que cuando a alguien le gusta la música y empieza como a 

conectarse con ella lo más importante es dar más de eso, que ellos estén más a gusto con eso 

que están tocando y puedan por supuesto subir su nivel entre más lo puedan aprender y 

practicar. 

Juan: ¿De qué manera observó que los niños tenían un aprestamiento perceptivo en la 

música? 

Artista formador: Pues digamos que al principio de las clases se hace un diagnóstico rítmico 

y también de actitud musical para diferenciar este tipo de habilidades y destrezas, la gran 

mayoría de nosotros como seres humanos tenemos musicalidad en nuestro cuerpo y partir 

del pulso y bueno, ya de la subdivisión de figuras rítmicas y la combinación de las mismas; 

podemos pues darnos cuenta que este grupo en especial tiene bastantes habilidades para la 

percusión ya que por esta razón he estado implementando otros instrumentos, ya que la idea 

es que ellos toquen y sientan armonías y melodías. 

Juan: ¿Qué actividades ayudaron en la experiencia de la percepción?  

Artista formador: Yo pienso que mucho la parte de hacer pulso, caminar, hacer por ejemplo 

los patrones rítmicos y cantar una canción a manera de toque y cante básico o bien sea con 

el mismo bombo o tambora, yo pienso que esto hace que uno empiece a instalar dentro de su 

cabeza imágenes internas del sonido, esto ayuda a que ellos se vayan con esa imagen para su 

casa y estén todo el tiempo como repitiendo y cantando y haciendo varias cosas a la vez, lo 

que llamamos audio-perceptiva, lo que se llama toda esta cuestión de ritmos planos, a tres 

planos, sirve mucho para este tipo de cosas. 

Juan: ¿Observó alguna manifestación de satisfacción en los niños? 

Artista formador: Si, ellos, algunos ya están pues tocando su instrumento ya que, digamos de 

alguna manera rítmicamente lo pudieron manejar, luego ya están tocando armónicamente 

pues se les facilita más tocar y cantar, aunque pues de todas maneras uno lucha con los que 

todavía no, uno los ve que están como ahí pero no participan, entonces pues la tarea de aquí 

para arriba es involucrarlos más en el proceso. 

Juan: ¿Qué tipo de sensación observó en el manejo corporal? 

Artista formador: Básicamente se trabaja el esquema corporal, yo creería que casi todo, lo 

que pasa es que no muchos pueden de pronto hacer pulso y llevar ritmos a la vez, pero si es 

la idea, hacer de pronto un pulso, caminar y poder hacer los diferentes ritmos mientras está 

tocando. 

Juan: ¿Qué sensaciones fueron positivas frente a las dinámicas de clase? 

Artista formador: Yo pienso que la emoción de compartir una nueva canción, un nuevo tema 

con los demás y pues también en el repaso de los temas anteriores se les nota que de todas 

maneras la música los mueve y la música es una fuerza inexplicable que cuando se convierte 

en sonido es algo muy poderoso para transformar inclusive pensamientos. 

Juan: ¿Qué sensaciones fueron negativas frente a las dinámicas de clase? 
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Artista formador: No pues, básicamente lo que había dicho con anterioridad es simplemente 

de pronto la falta de interés de algunos, que bueno, ya con el tiempo vamos descubriendo que 

rol pueden usar dentro del ensamble. 

Juan: ¿Qué situaciones, procesos, acontecimientos, utilizó para recrear hechos imaginativos? 

Artista formador: Pues básicamente los recursos imaginativos que se utilizan, por ejemplo, 

podemos hacer imaginar un bombo en donde ponemos la madera y el parche y entonces lo 

que se hace es trabajar con onomatopeyas entonces el parche seria “pom” y para la madera 

sería “ti” entonces pom-ti pom-ti y de esta manera podemos diferenciar los timbres que hay 

para no tocar siempre sobre un objeto sonoro sino también para hacerlo con las palmas o con 

las manos, en el puesto en donde no generemos tanta bulla o tanto sonido con ellos. 

Juan: O sea, te refieres a la ritmización a través del lenguaje, pero como tal no hay un hecho 

imaginario todavía. 

Artista formador: Yo pienso que si lo hay, lo que pasa es que sin sonido sería un poco 

complicado a menos que pues en la cabeza vaya rodando la canción que supongo que va a 

ser así, durante, hoy por lo menos, toda esta tarde. 

Juan: ¿Cuál fue el impacto en la actitud del niño frente a hechos irreales contemplados en 

clase?  

Artista formador: Pues yo pienso que es una ubicación tempo-espacial de su cuerpo con el 

sonido, básicamente es eso, prácticamente es traer elementos de la cultura y establecerlos 

dentro de otra cultura en este caso estamos trabajando cultura del pacífico, música del 

pacífico, pues sería más o menos traer todos esos sonidos de los ensambles de tambores que 

tienen allá y en Bogotá no se conocen esos ritmos y digamos lo que tratamos de hacer con 

esos hechos irreales pues es tomar parte de ellos para gozárnoslo empezando por ahí y lo 

segundo pues para trasmitir eso a otros y tener un producto para mostrarlo a los demás, en 

este caso estamos trabajando porro chocoano, abozao y bunde de la costa pacífica, que son 

pues digamos ritmos del pacífico sur que tienen que ver con el formato marimba: conunos, 

bombo arrullador, bombo golpeador, guasa y marimba, eso es básicamente. 

Juan: ¿Cuáles fueron las situaciones utilizadas para generar una acción expresiva? 

Artista formador: Pues mucho uso del cuerpo, juegos y de pronto establecer patrones rítmicos 

en los pies, en las manos y ya con elemento sonoros de la clase como los son los pupitres y 

ya pasando todo eso pues vamos a las canecas que son donde los hacemos sonar. 

Juan: ¿Cómo identificó la acción expresiva en los niños? 

Artista formador: Esa acción expresiva básicamente se nota cuando un chico pues le interesa 

el trabajo que se está haciendo, de una lo toca o de pronto tratan de hacerlo hasta que lo 

logran.  

Juan: ¿Cómo fue el trabajo en grupo y qué impactos genera en la convivencia? 

Artista formador: Pues digamos que la música colaborativa, comunitaria tiene digamos esa 

misión ¿no? De qué todos puedan tocar, hacer un ensamble es como una especie de empresa, 

de trabajo en equipo, en donde si uno falla empieza a sonar mal el ensamble, entonces 
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digamos que a lo que vamos es un poco más a transformar y a establecer unos roles dentro 

del grupo para que tengan cada uno una función en especial. 

 

Encuentro 2: Primer artista formador  

29 de septiembre de 2018 

Juan: ¿Cómo viste tu clase hoy? 

Artista formador: Pues la verdad fue mucho mejor, la clase fluyó más, los chicos escucharon 

más, y esto se dio a una charla que tuve el día de ayer con ellos donde pues les dije que no, 

que tocaba mejorar la escucha de todos, tanto de como ellos a mí, como yo a ellos y entre los 

compañeros ¿no? Porque pues no nos estábamos escuchando, entonces pues tratamos de 

mejorar eso y hoy fluyó la clase, subieron al salón más ordenados, se quedaron más 

ordenados, bajaron más ordenados que en otras ocasiones entonces fue muy productiva la 

clase de hoy. 

Juan: ¿A qué reflexiones llegaste para que hubiera esos cambios? 

Artista formador: Lo más importante fue hablar con ellos y decirles pues que más que el 

trabajo para mí es un trabajo para ellos ¿sí? Y que ellos como tal deberían aprovechar las 

oportunidades que otros no tienen. Ellos a veces también se cansan de que uno ande... y yo 

les decía: ¿ustedes no se cansan de que siempre mi voz este arriba, gritando prácticamente? 

Y que hubiese la forma de comunicarnos y ellos: si profe, entonces yo les decía: “si ustedes 

no hacen tanto ruido pues a mí no me toca alzar tanto la voz y nos vamos a entender mejor.” 

Entonces esa fue como la reflexión y que aprovecharan más las cosas, de que hay otros chicos 

que no tienen esa oportunidad que ellos tienen de venir hasta acá, tocar los instrumentos y 

como tal en la clase me funcionó fue que el día martes estaban cantando y el día miércoles 

estaban con los instrumentos, entonces el día martes los chicos tienen la forma de expresarse 

un poquito más en cambio el día miércoles llegamos a trabajar directo en las canciones, 

entonces es más un poquito como una clase más relajada y otra clase más estricta, una clase 

más relajada y otra clase más estricta para equilibrar un poquito las dos cosas. 

Juan: ¿Tomaste desde tus reflexiones que la clase no podía siempre ser la misma los dos días, 

sino que tenía que variar eso para empezar a colocar un estímulo o una meta diaria? 

Artista formador: Si, fue totalmente diferente, o sea, nos planteamos como meta: en un día 

nos aprendemos, hacemos la vocalización ¿sí? Expresamos un poquito más porque ellos se 

expresan de pronto gritando o se emocionan, entonces empiezan a gritar la canción, pero pues 

eso es chévere que así ellos van sintiendo las cosas ¿sí? Y ya el día miércoles les dije que va 

a ser un poquito más psicorrígida por así decir la clase, en la cual ya tenemos que mirar y 

hacer el montaje, que el ensamble sea congruente, que todos los chicos suenen bien 

engranados o bien ensamblados literalmente, entonces esas fueron como las dos reflexiones 

que llegué a hacer la clase y las conclusiones que llegamos en la clase. 

Juan: ¿Qué parámetros estas utilizando para mirar en ellos las emociones que pueden 

transformar su vida como tal? 
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Artista formador: Pues más que parámetros, no sé si serán parámetros, pero por ejemplo en 

la clase, los martes, ellos se expresan un poquito más las emociones, entonces ellos expresan 

que hacen, como viven en la casa ¿sí? Por ejemplo sé que un chico que se llama Santiago, él 

tiene problemas con la mamita, que la mamita es muy problemática, entonces él expresa esas 

cosas, como muy problemático, entonces yo grito, yo hablo, yo expreso, yo me… ¿sí? A 

veces es un poquito brusco. O sea, no son como parámetros, cosas que uno va viendo en la 

clase, sobre todo en la clase de canto, que es cuando él más se expresa o grita, dice, habla 

¿sí? Porque lo que yo pienso que lo que no puede hacer en la casa viene y lo hace acá, 

entonces por eso me funcionó también esa clase ¿sí? En la cual vamos a expresar lo que 

sentimos, vamos a escuchar, ayer trabajamos un poquito, bueno, cerremos los ojos, 

escuchémonos nosotros mismos, escuchemos lo que suena al lado y él se bajó un poquito, 

hoy ya llegó fue dispuesto a trabajar, entonces sobre todo con esas cositas con ellos, hay 

algunos chicos que son muy reservados ¿sí? Entonces vamos, como metamos la ficha, 

hagámosle, sonemos o cantemos para que suene bonito, porque ellos son muy reservados, 

entonces eso fue lo que más… no sé si serán parámetros.  

Juan: O sea, los parámetros que tomaste en cuenta, no frente a ellos, sino los parámetro que 

tuviste en cuenta para empezar a cambiar y transformar un poco esa dinámica, fue que tu 

empezaras a concientizar en la charla. 

Artista formador: Sí, a través de la charla, como que venga, ya estamos grandes ¿sí? Ya 

entendemos, miremos que pasa; una de las cosas que a ellos más los mueve son las muestras, 

entonces yo les digo: bueno, ¿ustedes quieren salir así a las muestras? En un desorden, ahí 

si les decía que los papás digan: no, que pena mi hijo allá haciendo desorden y fue como 

esas cosas que más me ayudaron a aplacar el grupo, como hacerlos reflexionar de que no 

todo es gritar, no todo es golpear, no todo es, pues, hay cierto tiempo para ciertas cosas, fue 

como eso. 

Juan: Más allá de lo teórico y lo práctico que es de tu clase, ¿qué más estas enseñando? 

Artista formador: Pues a mí lo que más me interesa enseñar es que sean personas ¿sí? O sea, 

más que sean músicos, entonces por ejemplo yo trabajo mucho es que no digan malas 

palabras, que traten de no golpearse, porque son chicos que se golpean por todo, a parte 

también pues en su entorno social pues es muy pesado, entonces por ejemplo, cuando 

empezamos como tal, el grupo era muy grosero, entonces a veces se le sale una palabra y yo 

como ¿qué paso, que dijiste?, - no profe, discúlpame, ya por lo menos están reflexionando, 

entonces yo prefiero que sean personas y no tanto músicos ¿sí? Entonces que se respeten, 

que no se empujen, que no se golpeen, me parece muy importante y pues hasta el momento 

yo creo que lo he logrado, hablan un montón, pero ya por lo menos no se insultan ni se 

golpean. 

Juan: ¿Cómo estas manejando o cómo estás viendo en ellos esas percepciones del mundo que 

los rodea? 

Artista formador: Yo lo veo por la forma como ellos se expresan, pero hay niños que son 

muy consentidos entonces viven en la burbuja de los papás ¿sí? Hay otros que ya son muy 

independientes entonces uno habla con ellos y no, es que no viven con el papá o no viven 

con la mamá o viven con la abuela y les toca llegar a hacer ciertas cosas entonces es más 



171 
 

como en la actitud de ellos que se ha reflejado cosas, no es en la actitud sino en el 

comportamiento, en ciertas cosas que hay. 

Juan: ¿Cuál sería esas reflexiones que quedan para empezar a transformar tu práctica 

pedagógica? 

Artista formador: Pues, yo creería que seguir haciendo reflexiones propias de cómo sería y 

es el trabajo y si me está funcionando la metodología pensaría yo primero, ya después mirar, 

seguir reflexionando con los chicos del comportamiento dentro del hacer, porque a veces 

llegan con ganas de no hacer nada ¿sí? Pero entonces otra vez hay que volver a motivar que 

hagámosle ¿sí? Yo pensaría que serían esas dos cosas, pero importante reflexionar como 

artista formador si me funciona, vi que me funcionó el haberles hablado y seguir hablando 

con ellos, eso sería como la metodología, no sé. 

Juan: ¿Qué temas a parte del comportamiento evidenciarías en la clase?      

Artista formador: Bueno, temas que han mejorado mucho, pues aparte del comportamiento 

es la motricidad de los chicos, se ha visto a destacar, o sea, ya la motricidad de hacer un 

ritmo, a la hora de interpretar una melodía, la hora de cantar a mejorado mucho y se evidencia 

clarísimo, o sea, desde que los cogí hasta este momento es el cambio brutal ¿sí? O sea, ellos 

no hacían ni un pulso, no hacían un contratiempo, no seguían el ritmo en la melodía y ya 

ahorita lo hacen, entonces se ha visto un cambio así. 

Juan: ¿Estos aspectos musicales que les está ayudando a los niños? 

Artista formador: Pues yo pensaría que les ayuda en la escucha, o sea, yo siempre trabajo la 

escucha, me parece muy importante, el aspecto musical que se escuche entre ellos y el 

escucharse a uno mismo, porque uno a veces no se escucha (risas) si entonces por eso pasa 

eso, pensaría que otra cosa es el trabajo en equipo ¿sí? O sea el ensamble como tal ha 

funcionado, aspiro y veo que hay el trabajo en equipo, que no es en un 100% pero si se está 

cambiando trabajando en equipo y eso se ve reflejado, por ejemplo ya socialmente cuando 

bajamos los instrumentos, lo que pasa es que el día martes no bajamos tantos instrumentos, 

pero entonces se ve que: venga yo le ayudo o venga lo cargamos entre los dos para que nos 

pese menos ¿sí? Entonces he visto el cambio en ellos en que se colaboran más. 

Juan: ¿Creerías que las artes musicales y su educación estén incentivando también a la 

imaginación?  

Artista formador: Si claro, ¡total! O sea siempre he estado partiendo desde ese punto y más 

con un niño ¿no? El niño imagina más que un adulto, pero entonces a parte que ayuda yo 

pienso que la música ayuda a encaminar esa imaginación para un proceso, pensaría yo. 

 

Encuentro 2: Segundo artista formador 

2 de octubre de 2018 

Juan: ¿Cómo consideras tu clase de hoy? 

Artista formador: Pues es una clase donde ya hay unos roles mucho más definidos dentro de 

la clase, o sea, dentro de cada participante y entonces hay más claridad, trabajamos y hemos 
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estado trabajando dentro de los últimos quince días muchísimo sobre la parte de comprender 

la canción desde la parte vocal, aunque no todos estén en la canción, aunque no todo estén 

cantando ya en el ensamble final, pero es importante como que se apropien de la canción, del 

contenido de la canción, de las intenciones y de la afinación porque finalmente una canción 

tiene una letra, unos contenidos, una lírica que quiere transmitir, que quiere decir algo y si 

los niños no tienen claridad pues es muy difícil que el mensaje llegue, que de alguna forma 

también se encariñen con ella, porque hay un tema que a estas edades es muy complicado 

hacerlos cantar, es como la época donde surgen las emociones y viene la pena y como el que 

dirán y este tipo de cosas, pero el hecho de cantar de todas formas genera unas químicas 

dentro del cuerpo que llevan digamos por decirlo así como a la felicidad, entonces cuando 

ellos puedan encontrar esos momentos donde están cantando bien, donde sienten y entienden 

y su cuerpo percibe lo que es cantar afinado genera un ambiente de trabajo que a veces aquí 

se dio por destellos ese ambiente, un ambiente agradable ¿sí? Donde ellos, como que uno 

perciben esa atmósfera donde están encontrando algo en ellos, entonces había momentos. 

Hoy llegaron con una disposición un poquito difícil al inicio, entonces como que traté de no 

necesariamente abordar desde el principio el tema musical, inclusive estuvimos hablando un 

poco sobre los proyectos de vida, como de la consecución de objetivos y la importancia de 

estar presente de corazón en cada momento que estamos, inclusive no solo al principio sino 

ya al final de la clase hablaba con las chicas que estaban muy dispersas, muy ausentes, me 

decían: “yo voy a profundizar en el piano el próximo año en el Sena”, pero pues tú no sabes 

si vas a seguir el próximo año, lo que tienes ahorita es el presente, entonces es importante 

porque no es un tema de este grupo, es un tema tanto generacional como sociocultural, que 

nuestro país no sabe, como que la cultura no han educado para vivir intensamente el presente, 

pero intensamente no es como enloquecernos sino aprovechar al máximo cada segundo que 

nos proporciona la vida y eso algo que nosotros como cultura no tenemos arraigado, hay otras 

culturas que si, como que pretenden vivir el presente obviamente sintiendo la carga del 

pasado, pero como un aprendizaje y construyendo con un buen presente un buen futuro, pero 

eso es algo que acá no está, entonces si es necesario para mi tratar de como de que los 

muchachos más allá de que aprendan música, que empiecen a dejar esas cosas, obviamente 

están mucho más receptivos frente a lo que estábamos hablando, que ni siquiera estaban, pero 

de alguna forma cuando se cierran a eso que estábamos hablando es porque si encuentran una 

afinidad frente a lo que están diciendo, por afinidad o por rechazo, porque saben que los está 

afectando eso, hablamos de la disciplina, hablábamos del hacer las cosas que uno no quiere 

a pesar de, digamos como de los deseos, pero ya entrando como al tema práctico, siempre 

hacemos en un momento de la clase como ir de compras y entonces resolviendo temas 

individuales trabajamos hoy con un chico para que tuviera clara la forma rítmica de una de 

las canciones y aunque el muchacho es un poquito disperso y a veces medio displicente por 

lo menos creo que la entendió y que pudimos por lo menos tener esa estructura y al final de 

la clase pues como reunimos todo, nos dimos cuenta que ya hay una canción que 

prácticamente la tenemos más recta, entonces hoy fue una buena sesión a pesar de la actitud 

difícil de los muchachos al inicio. 

Juan: ¿Que reflexiones pudiste incorporar después de mi última intervención? 

Artista formador: Pues, presté atención a una cosa que me dijiste de un estudiante morenito, 

David, que mientras que digamos “yo estaba dándole la espalda al público porque estaba 

trabajando con algunos” él era un elemento distractor, es un elemento muy fuerte en el grupo 
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¿sí? Hacia lo bueno o positivo del trabajo o a lo negativo generando pues como dispersión, 

entonces le presté mucha atención durante estos días al trabajo con él para que se conectara, 

porque si yo conecto a Anderson con la clase, los conecto a todos ¿sí? Pues digamos el tema 

de la rítmica y la armonía trabajamos bastante para que tuvieran diferencia o sea como no 

solamente asumir que ya ellos sabían, sino verificar que por sobre todo los pianos, que 

tuvieran claro y verificar que lo hicieran y corregir para que pues sonara bien y no sonara 

cruzado porque la semana pasada, la sesión anterior es que hay algunas niñas que lo tenían 

muy bien, pero había otras que a veces no tenían claro, entonces estaban cruzando las 

armonías y se estaba oyendo muy extraño, muy raro, pues si básicamente como ese tipo de 

cosas. 

Juan: En cuanto a las emociones que viste en los niños, ¿cuál fue las que más te llamó la 

atención? 

Artista formador: Habían dos niñas de noveno, es que este grupo es especial porque tiene 

variedad de ciclos, o sea, hay niños de séptimo que están en un momento de su desarrollo 

humano pues diferente a las de noveno, las de noveno pues ya se sienten como en otro mundo, 

pues pensarán que son un fastidio, entonces a nivel de emociones un poquito desde mi punto 

de vista la impotencia de porque unas niñas de estas de noveno que tienen tantas capacidades 

como que no asumen una actitud diferente frente a su trabajo, frente a su vida, casi como que 

humanamente diría: ¿cómo para que vienen? Si vienen es a tirarse el ambiente, es una actitud 

normal de los adolescentes, pero eso no deja de producir en uno ese tipo de emociones de 

frustración, hay momentos, lo que pasa es que yo a veces como que lo percibo, puede ser un 

segundo pero me parece valioso, cuando todos se conectan ¿sí? Y empezaron a cantar y como 

que medio displicentes, tu viste que al principio estábamos en un ejercicio de respiración y 

como que nada y nada, después hicimos un ejercicio medio conectaron y ya entramos a las 

canciones y no sonaba bien pero, después en algún momento sonó bien porque un niño entonó 

y entendieron y conectaron y cuando en un momento se sintió el espíritu de la canción, yo 

supongo haber sido un segundo o puede haber sido en mi imaginario, pero me parece que 

hubo un momento de luz, o sea, como cuando en el hecho artístico uno como que conecta de 

verdad, abre el texto, hablando del teatro, de la música, como que siente el espíritu y hubo 

un momento así cuando estuvieron cantando, eso me parece importante porque lo hablamos 

la vez pasada cantar es un acto de, una expresión del alma que conecta a las personas y se 

canta en grupo mucho mejor, eso tiene una función social muy importante y que esos niños 

que son jóvenes, pre-adolescentes, algunos ya adolescentes, logren hacerlo, es grande, eso 

también lo hablábamos la vez pasada, en este contexto, seguramente en niños de estratos 

cinco o seis, si hay como un mayor hábito porque tienen contacto con conciertos, coros y 

muchos de estos niños han estado en el coro de la iglesia, en el coro del colegio o coros 

particulares que tienen una calidad muy alta, pero acá no, acá eso ni se piensa porque también 

está el ambiente y digamos el sentimiento de que como estoy, y esto no es ser ofensivo sino 

por interpretarlo así, en un ambiente de mediocridad, ¿sí? En los colegios públicos se maneja 

un poquito eso, es decir, no hay una competencia, pero no la competencia con el otro aunque 

si también en los colegios privados se da, sino esa competencia de mí mismo versus mi 

persona, entonces casi que si alguien sale a hacer algo o excepcional lo tildan de como el 

rarito o “no pues entonces que hacemos” ¿sí? Si alguien sale y de repente cantara con una 

voz prodigiosa o por lo menos con mucho entusiasmo, eso seguramente hay una facción del 

colegio de su entorno que va a reprobar eso porque eso para ellos de pronto no está dentro de 
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los cánones y estándares de comportamiento para ellos, es como que seamos malos ¿sí? pues 

es algo muy típico de los adolescentes, pero en eso contextos, pues yo vivo cerca de ese 

colegio y es un ambiente muy pesado, en la mayoría de barrios donde ellos viven son barrios 

con muchísimos problemas sociales, entonces lograr eso, y aquí volvemos, y que ellos 

puedan cantar con emoción sin importar que los están mirando es un avance ni el verraco, 

digamos desde el nivel emocional me parece importante ese punto. 

Juan: ¿Qué tipos de sensaciones viste en ellos? 

Artista formador: Pues las sensaciones de cansancio, pereza al principio ¿sí? De porque yo 

estoy aquí o estoy aquí porque me toca no porque quiero es como una parte del grupo, de 

cansancio frente a la repetición, porque ellos no están acostumbrados tampoco a esos hábitos, 

ya lo cantamos una vez, dos veces, cinco veces y vamos a seguir cantando, aun así lo lograron 

o sea lo hicimos, repetimos más veces de cuando en algún momento lo hicimos otra vez, esas 

sensaciones nuevas para ellos que a pesar de que no querían y encontraron que si hubo una 

mejoría y poco a poco van fijando, ya no entran tan desafinados cuando no tienen la ayuda 

del piano, digamos que lo viste cuando ya estábamos con todo el ensamble, batería, cuerdas, 

pianos y entraron a cantar algunos niños y ya se sentía por lo menos un centro tonal, entonces 

esas sensaciones que desarrollaron al principio como de centro tonal, como de ubicarme en 

una armonía, pues de pronto no lo hacen conscientemente todavía, pero ya la tienen ya su 

cuerpo empieza a desarrollar eso, empieza a desarrollar esa capacidad y pues más adelante 

seguramente harán más consciencia y será mucho más fácil. 

Juan: ¿Que situaciones recreaste para que se desarrollara la imaginación? 

Artista formador: Pues estuvimos trabajando un poco, no mucho, no con el detalle que 

quisiera, es el tema de la letra, fue un momento fugaz pero no estaban cantando un poquito 

lánguida la canción, una canción que es un reclamo, que es un lamento y como que quería 

provocar ciertas imágenes frente a lo que estaban cantando, no trabajamos tanto eso frente a 

la “Patria Madrina” pero si con el “Lamento Boliviano”, también frente a la parte que 

estábamos mirando de proyecto de vida, como cuál es ese ese rol que ustedes tienen frente a 

lo que buscamos de felicidad, entonces poníamos ejemplos y hablando de modelos referentes 

de ellos como James Rodríguez o el carro que ustedes quisieran y uno mencionó un 

Lamborghini, que no concretamos tampoco hacia donde quería ir y es que si ellos quieren 

algo, tienen que saber que tienen que hacer para conseguirlo y hacerlo, pero pues no 

alcanzamos a cerrar esa idea general pero eso fue como lo que se usó, es que a este punto del 

proceso, que es como tal de desarrollo técnico, no se trabaja tanto con la imaginación, si, si 

se hace, se trabaja mucho con la imaginación cuando se trabaja la voz, por ejemplo, porque 

uno trabaja sobre imágenes, pero ya cuando tenemos el ensamble, ya ahí se empieza a trabajar 

sobre la imaginación, sobre sensaciones, sobre imágenes, sobre recuerdos que puede ayudar 

a reforzar como lo que se quiere mostrar, pero yo creo que todavía no estamos frente a ese 

punto, como para trabajar sobre eso. 

Juan: ¿Cuáles fueron esas situaciones en donde se generó una acción expresiva? 

Artista formador: Pues cuando ya ellos tienen dominio sobre alguna habilidad, sobre un reto 

técnico y ya lo manejan y lo entienden y lo ponen digamos en el contexto de una ensamble, 

ahí digamos como que muestran eso de la acción expresiva, como que ya se sienten más 

libres para jugar dentro de eso que ya saben ¿sí? Se ve mucho en el muchacho de la batería, 
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se le dieron nos patrones, unas cosas pero él ya está jugando solo, a partir de algunas cosas: 

tres o cuatro formas, el corte, cambios ritmos y está jugando, lo está sintiendo a partir de lo 

que percibe de lo que está pasando, porque no es tan exacto como está en la canción y me 

parece bien que ellos ya tienen como su propia versión. 

 

Encuentro 2: Tercer artista formador 

3 de octubre de 2018 

Juan: ¿Cómo considera que fue su clase de hoy? 

Artista formador: Bueno yo creería que la clase de hoy fue un poco más productiva que la 

anterior, lo chicos cada vez están un poco más interesados aunque hay dos o tres que no 

participan, pienso que el espacio es un poco complejo ya que cuando tenemos más 

instrumentos se reduce totalmente, pero digamos que vamos a crear estrategias, digamos con 

diagramas, mapas de guitarra y diagramas de los acordes en el teclado para que lo lleven a la 

casa y desde ahí como practicar, puede ser, no sé, en una aplicación, hoy en día existe esas 

ventajas, de pronto aplicaciones en celulares de piano, o también pues lo que les propuse a 

ellos como dibujar parte del teclado y tratar de desarrollarlo en la casa, otra también de las 

estrategias que estamos usando es que ellos escuchen la canción que necesitamos que monten 

lo más pronto, que es la canción que estamos viendo ahorita, entonces digamos que esas son 

como las cosas de hoy y pues pienso que de todas maneras están participando más, eso ya es 

una ventaja. 

Juan: ¿Qué de estas situaciones provoca al niño desde tu experiencia de enseñanza?   

Artista formador: Pues yo pienso que lo que provoca en ellos es un poco de curiosidad, ellos, 

sin duda alguna, los jóvenes y niños que atendemos en este programa de educación, el 

profesor debe tener en un completo pensamiento, ya que si uno se duerme o se queda como 

pensando que ya todo está resuelto, no, pues creo que no, no es así, hay que curiosear más, 

de pronto tratar de ofrecerle las cosas que son difíciles, volverlas más fáciles para que ellos 

entiendan y podamos sacar adelante un producto musical. 

Juan: ¿Qué de estas situaciones de clase viste emocionalmente en los niños? 

Artista formador: Pues sin duda alguna esa palabra que dice emoción, es como una emoción 

inexplicable que es lo que hace la música, es como que, vibra en el cuerpo y hace que uno se 

mueva y baile y cante y de pronto como que el sonido lo llena a uno de cosas chéveres, siento 

que la emoción que se percibe durante la clase hoy fue alegría un poco y también como ganas 

de aprender más del tema. 

Juan: ¿Cómo manejaste esas emociones una vez las contemplaste? 

Artista formador: Pues básicamente dándoles más para tocar, entonces por ejemplo las liras 

hoy estaban muy entusiasmadas, querían tocar más, y pues digamos que, trate de darles lo 

que viene de la siguiente clase que son los fragmentos de la melodía que estamos viendo, por 

ese lado, por la parte de la percusión pues los vi muy interesados, estaban ahí, pues tocando 

en grupo, teniendo su experiencia de batucada-stomp y no, como en comunidad. 

Juan: ¿Esta vez sentiste que hay una percepción musical en estos niños? 
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Artista formador: Si claro, cada vez que van pasando los días de clase a pesar de que pues 

llevamos pocas clases trabajando el tema, uno siente que sí, uno si está haciendo algo con los 

temas que le ponen, ¿no? de pronto muchas veces uno se equivoca en hacer ejercicios que no 

vienen al caso, pero creo que todo sirve, independientemente ejecutar ritmo en una caneca, 

también uno lo puede leer, independientemente de que solo sea intuitivo, pues tiene que ver 

esa parte académica que lo soporte, y digamos que hoy fue una evidencia de muchos 

elementos que ya están en ellos, muchas imágenes internas en su cabeza ya empiezan a hacer 

parte de lo que es lo musical, ya hay un ambiente más sonoro. 

Juan: ¿Qué tipo de sensaciones viste, fueron positivas o negativas? 

Artista formador: En la mayoría de los estudiantes ya empieza a verse como lo decía antes, 

una actitud y una disposición mucho mayor a la que se veía desde las primeras clases, tal vez 

no todos los estudiantes les interese la música o el arte pero, es algo extraño, es como si el 

bicho lo picara a uno y de repente empezara a sentir cosas, pues a pesar de que hay dos, tres, 

cuatro por ahí que de pronto no están  tan interesados, pues también se trata de buscarles un 

rol, básicamente poner a cantar a todo el mundo que no estaba haciendo nada, porque no se 

trata de que se desconecten, sino que se conecten con la clase y el tema. 

Juan: ¿Hubo algunos acontecimientos que recrearan o llevaran a la imaginación? 

Artista formador: Pues yo pienso que cuando uno tiene elementos sonoros, sobre todo cuando 

hay cosas de cotidiáfono, y bueno, canecas y toda esta cuestión que usamos, siento que lo 

más importante es que ellos tengan la referencia de los ritmos en su cabeza, digamos que hoy 

se puede decir así en un término coloquial, se ve más amarrada la percusión, se siente un 

poco con fuerza y no esta como caída de tiempo sino que más bien tiene buen tiempo, un 

tiempo estable, se escucha con buena profundidad. 

Juan: ¿Qué es lo que esperas que ellos tengan como acción expresiva? 

Artista formador: Básicamente que el cuerpo se mueva, porque pues digamos que a lo que le 

apuntamos no solamente con el estudio del instrumento es que suene el instrumento, no, sino 

desde nosotros mismos como cuerpos sonoros que somos, porque también tenemos la 

posibilidad de imitar sonidos, de hacer diferentes sonidos con nuestras palabras, chasquidos 

con nuestra boca, la idea es que todo esto que se enseña en el aula sea como una especie de 

extensión que recae sobre el instrumento, es decir, la extensión sonora de nuestro cuerpo es 

lo que finalmente se refleja en el instrumento, es pasar todo lo intangible a algo obviamente 

que no se ve, pero que se siente, que se escucha y que de alguna forma nos pone a vibrar, a 

bailar y a estar en una armonía diferente con las personas, no solo por el hecho que se tiene 

que ser técnico, que tiene que ser así, con una técnica o unas especificaciones ya propias del 

instrumento, sino que sea un goce, un disfrute de lo que uno toca y de lo que uno canta, eso 

es más lo que me interesa a mi ver en los estudiantes, ver un reflejo de una muestra donde de 

pronto no sea lo más técnico, pero sí que el sonido tenga fuerza y donde ellos estén tranquilos 

y estén alegres con lo que hacen en su rol de cada instrumento y en su rol de estar en el 

ensamble. 

Juan: ¿Cómo crees que la estética y estos temas que hemos visto han influenciado en tu 

reflexión pedagógica? 
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Artista formador: Pues yo pienso que la estética va acompañada del referente sonoro que ya 

existe, en este caso venimos trabajando ritmos de la costa pacífica y también pues depende 

mucho de los estudiantes que tanto escuchan esa música y que tanto estén dentro de esta 

cultura, porque si no nos adentramos en esa cultura y hacemos parte de ella y no conocemos, 

pues no nos va a sonar igual y pues obvio no nos va a sonar igual, porque no somos de allá, 

pero si la idea es tratar de hacerlo un poco por imitación, que los chicos y uno como profesor 

pueda ofrecer digamos el mejor sonido, que sea muy similar y digamos que el punto estético 

está en estos grupos nuevos que son comerciales y había hablado de esto antes, que es 

Herencia de Timbiquí, que son las fusiones de la mojarra eléctrica y otros grupos que ahorita 

se me escapan como los son Curupira y todos estos grupos, empezar a digamos no buscar 

que suene igual, pero sí que tengan una cosa similar en el sonido y que de alguna forma no 

olvidemos que de allá venimos y esas son nuestras raíces culturales, es básicamente 

mostrarles a los chicos que nosotros no solamente somos vallenatos, reguetón y ranchera, 

sino que tenemos en la sangre y en la genética, músicas que están presentes, que son del 

pacífico de la costa o también puede ser de interior como una guabina, un torbellino, un 

pasillo o un bambuco, pues eso es lo que le apostamos desde aquí, desde las aulas, que los 

chicos conozcan más del repertorio nacional de los ritmos, ya que son variados y diversos y 

no olvidemos que las músicas del indio y del campesino son realmente las que tenemos en 

las manos para que nunca mueran.      

Juan: Teniendo en cuenta que la pregunta anterior no fue entendida, ¿Cuál sería la 

importancia de este trabajo de investigación de la estética para la transformación de tu 

práctica pedagógica? 

Artista formador: Pues pienso que lo más importante en este punto de haber trabajado con 

Juan Pablo es encontrar ese valor de trasformación que tiene el arte sobre los chicos y chicas 

que asisten a estos talleres, básicamente hemos encontrado, no es que ellos cambien de la 

noche a la mañana, pero si el concepto de la estética nos ayuda un poco, al profesor y al 

alumno a encontrar una ruta o un camino que nos va sugiriendo unos procesos y a través de 

esos procesos podemos intercambiar saberes o también potenciarlos de alguna manera, para 

no ser algo técnicamente perfecto, pero si tratar de llegar a unas producciones musicales que 

sean de buena calidad sonora, ya por el lado de la pedagogía siento que a pesar de que hay 

muchas teorías, Vygotsky, bueno en fin, mucha gente, el mismo Kodaly, Dal Croze, han 

hecho muchas cosas, inclusive aquí Alejandro Zuleta con el cuento de Kodaly a la 

colombiana, siguen faltando cosas, herramientas que nos permita a los profesores digamos 

como no enfrascarnos en unos solos temas, sino ir más allá para potenciar las habilidades y 

potencialidades en los niños que al final termina transformando su entorno y transformando 

también su forma de pensar y dándose cuenta que no solamente existe el vallenato y el 

reguetón sino que también existen muchas músicas colombianas que nos permiten ser parte 

de una gran cultura que por fortuna estamos rescatando y de alguna manera estamos 

practicando en las diferentes aulas de clase. 

 

Encuentro 3: Primer artista formador  

16 de octubre de 2018 

 

Juan: ¿Cómo fue tu clase de hoy? 
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Artista formador: Huy pues fue muy, muy buena, o sea unos avances en cuestión de 

disciplina, a nivel musical, o sea el contenido estuvo muy bueno, porque pues ya logramos 

trabajar protocolo, entrada y salida de tarima, comportamiento, toda la parte vocal se trabajó 

con éxito porque los chicos llegaron con mucho ánimo y en la parte instrumental también, y 

a parte que nos dio tiempo como de dar algunos pequeños descansos para que ellos también 

bajaran el ritmo que venían de las canciones y eso ayudó también que fluyera más la clase. 

Juan: en eso que hablas de que venían con ánimo, ¿Cómo lo evidenciaste? 

Artista formador: En cuestión de que ellos quieren hacer las cosas, porque cuando llegan sin 

los ánimos, no quieren hacer nada, así les ponga instrumentos, así cantemos, ellos solo 

quieren es molestar, en cambio ayer antes de entrar al salón, en el momento que les dije: 

ñbueno, vamos a hacer protocolo”, de una armaron su fila, entramos al salón, protocolo, 

llegaron e hicieron su fila, dije: “vamos a cantar”, y todos cantaron sin quejarse, cojamos los 

instrumentos, o sea, todas las ordenes las siguieron, sin necesidad de ponerme bravo o 

ponerme a gritar, sino lo que le dije llegaron con los ánimos de hacerlo, les gustó porque 

estaban felices, algunos estaban felices, se emocionaban tocando duro, entonces yo les decía: 

bajémosle el volumen, “listo profeò, le bajaban el volumen o sea no se negaron a nada 

prácticamente, eso fue lo que yo noté. 

Juan: A parte de la felicidad, ¿qué otras emociones encontraste en esta clase? 

Artista formador: ¡Uy!, no sé, espérate pienso eso, pues pienso que ya le están cogiendo como 

amor a la música, o sea, ya la están viendo con respeto, no como algo de voy hacerlo porque 

me obligan sino porque quieren, pienso yo que es lo que voy encontrando poquito a poquito 

con ellos; además que no solo se dio hoy en esta clase sino en la anterior clase, que llegaron 

de la misma actitud, o sea, como ya con respeto pienso yo. 

Juan: De esos niños que me hablabas como Jackson y otros, ¿cómo has transformado tus 

clases en ellos? 

Artista formador: Pues ya se comunican mejor, por lo menos, ya no son tan groseros, 

entonces yo pienso que fue como exitoso esa parte, que ya por lo menos nos comunicamos 

mejor con los demás y pues en estos días he notado que ya no son groseros entre ellos y la 

comunicación entre nosotros, entre profesores con estudiantes, también ha mejorado 

muchísimo eso. 

Juan: ¿Qué hiciste para que eso cambiara? 

Artista formador: Pues, no, ponerme ya, o sea, ponerme como pautas, como que bueno si hay 

pautas para molestar, pautas para tocar, pautas para todo tipos de cosas, además aparte 

considero que soy muy cansón, a nivel de, o sea, yo los molesto harto, los hago reír, los hago, 

o sea, comenzar a interactuar un poquito con ellos, entonces pues me toca así. 

Juan: En esa reflexión de tu práctica pedagógica, ¿Qué ha transformado en ti para agenciar 

todas estas nuevas dinámicas? 

Artista formador: Pues, es que pues yo soy muy estricto ¿sí?, o sea, en cuestión de mi clase, 

entonces, pues no, de pronto que me haya transformado, sino lo implementé con este grupo, 

es que con en este grupo no podía hacer de la misma forma como lo hacía con los otros, y es 

que yo, es molestar, reír, si, hacer chistes, con este grupo no podía, porque si yo lo hacía, se 
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desordenaba en un principio y ya era toda la clase así, entonces lo primero que tuve que hacer 

fue como, no todos los momentos son para molestar, ni todos los momentos son para trabajar, 

porque yo entiendo que en dos horas se cansan ¿sí? Pero hasta que ellos no entendieran no 

pude transformar la clase en esa recocha por así decirlo. 

Juan: ¿Cómo se ha transformado la acción expresiva en ellos?  

Artista formador: A la hora de querer hacer las cosas, pienso yo, o sea, ya no las hacen con 

pereza, o porque les toque, sino porque ya lo hacen porque quieren, pienso yo. 

Juan: ¿Hay algún momento desde nuestra primera intervención donde hayas aplicado algo 

donde se utilice la imaginación?  

Artista formador: Pues cuando se canta, pues que piensen en eso que están cantando y se 

imaginen, sobretodo la canción de los “trenes” que se imaginen los trenecitos andando y lo 

que hacen, pero se hizo la clase anterior que es cuando cantamos. 

 

Encuentro 3: Segundo artista formador 

30 de octubre de 2018 

Juan: ¿Cómo consideras tu clase de hoy? 

Artista formador: Me parece que fue productiva, es decir, pues no se logran por completo los 

objetivos a nivel técnico, expresivo, hay fallitas todavía, pero a nivel de actitud y como 

termina el proceso, es positivo, porque pues digamos que logramos concretar el objetivo que 

era tener dos temas que tuvieran coherencia, que más o menos los chicos y las chicas 

entendieran, de  forma clara, y ya hay como un entusiasmo de cantarlo, de decirlo y ya 

estamos en el punto del disfrute, porque ya tienen claridad mental de lo que están haciendo 

y están disfrutando, me parece interesante, inclusive dentro del disfrute a veces se desafinan, 

pero también hace parte del proceso, porque se emocionan y cuando la emoción media, ahí 

pues es importante. 

Juan: ¿Cómo te imaginas que va a ser el día de la presentación? 

Artista formador: Pues a veces prefiero no imaginarlo porque cuando uno trabaja con 

adolescentes son un poquito impredecibles frente a eso, pasa que pueden crecer y que el 

público los ayude a estar más concentrados, que la adrenalina les ayude, pues si, a que la cosa 

suene mejor, pero por lo general los adolescentes tienden a enconcharse como ¡qué 

vergüenza, qué oso!, entonces creo que me toca hacer un trabajo previo a la presentación. 

Juan: ¿Cómo es ese trabajo previo? 

Artista formador: No, pues digamos, me parece que es importante, ojala se nos dé el espacio 

de que hagamos un ensayo de sonido y que se paren en la tarima y sientan lo que es estar 

parados ahí, la disposición en escena que eso no lo pudimos trabajar y pues normalmente 

acostumbramos como a manejar protocolos que quienes entran primero y el cambio y todo 

ese tipo de cosas, pero creo igual que es un grupo más o menos relativamente pequeño, 

entonces creo que va a ser fácil manejar, entonces pues esa concientización como una charla 

previa, como motivarlos también que el proceso ha sido exitoso, que hemos logrado todos 
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aprender cosas nuevas y que ese el punto por el que trabajamos, o sea, si no logramos cerrar 

el ciclo con una presentación ante un público, socializando lo que se hizo, queda incompleto 

el proceso de formación artística, porque definitivamente el arte se hace es para entregárselo 

a los demás, entonces eso es importante; también hacer un buen calentamiento ¿sí? Y un 

calentamiento también de la concentración, de la atención, o sea, que podamos estar 

tranquilos, así sea un minuto, que estemos ahí concentrados, pues tocaría mirar también las 

circunstancias que hay también, pero uno tiene como varias estrategias para eso. 

Juan: ¿Cómo crees que va a resultar esa acción expresiva en los estudiantes? 

Artista formador: Pues, de todas formas lo que vaya a pasar va a ser una ganancia y ellos van 

a crecer, porque este grupo no tuvo la posibilidad de presentarse frente a ese espacio que para 

los adolescentes muchas veces es un monstruo, hay una como satanización entre ellos de 

presentarse ante los compañeros, o sea, como que ¡no! Pero los que lo logran y saben y 

después se dan cuenta y como que… por eso digo que es una ganancia porque ellos van a 

decir: “huy si, o sea, que rico y quisiera volverlo a repetir”, se siente chévere y ya sentirse 

acompañados de una, grupo o sea apoyo técnico, micrófonos, eso va a ser interesante, espero 

que sí. 

Juan: ¿Qué aspectos cambiaron con el hecho de haber manejado este grupo, que aportó en 

ti? 

Artista formador: Pues digamos que acercarme a géneros que no estoy acostumbrado, ¿sí? 

porque no, o sea, mi formación es más de músicas populares tradicionales de Colombia, tengo 

más filin con eso y de todas formas fue como interesante empezar a explorar eso, aprender a 

manejar esta población donde todo y aunque eran más o menos iguales, habían muchos muy 

diferentes ¿sí? o sea, en apariencia era como todos del mismo curso, pero habían muchas 

diferencias en ellos ¿sí? Lograr enganchar por ejemplo, Juana, la niña del piano, que después 

se pasó a la tambora, pues esa niña tiene una facilidad increíble para aprender, yo le expliqué 

una vez lo de la tambora y ya!, lo cogió, y lo mismo lo del piano, la otra niña del piano 

también, entonces aprender a manejar esos caracteres tan diferentes porque ya están definidos 

o indecisos, pues están en la época que no saben quiénes son y pueden ser cualquier cosa y 

todo les da mamera, ¿sí? porque están exactamente entrado a la adolescencia y en esa 

efervescencia hormonal y es complejo, tu evidenciaste que hay a veces que les daba la 

mamera y la enchonchés y ya no quiero hacer nada, pero finalmente se logra conectar, 

digamos como que hoy en el calentamiento todos cantando y en algunos momentos 

afinaditos, eso me parece como chévere, aprender a trabajar con este tipo de población ¿sí?, 

normalmente he estado trabajando con primaria con los grados primero y segundo, aunque 

este año tengo, pero normalmente trabajo con los cuartos, quintos y en teatro si había 

trabajado con población así grande, pero no en música, entonces pues es diferente y chévere, 

pues a veces es más exigente, toca estudiar mucho más. 

Juan: ¿Cómo fue ese trabajo en grupo, o sea, la música en ellos aportó en la colaboración, la 

disposición para encontrarse frente al otro y resignificar su identidad? 

Artista formador: Hoy por ejemplo se evidenciaron reclamos de algunos como: “presten 

atención por favor” como que ya está esa necesidad de la responsabilidad colectiva o de la 

responsabilidad individual frente a un propósito colectivo, y lo hicieron varias veces 

diferentes personas, entonces como que ya hay una corresponsabilidad frente a ese trabajo, 
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otra cosa, pues eso como ganancia a nivel de formación humana ¿sí? Como que ya no estoy 

por mi lado y eso también se evidencia en el hecho musical, porque siento que los chicos 

están sintiendo todo, es decir, sienten los pianos, la guitarra, están sintiendo los momentos, 

los cortes, las partes de la obra y es porque ya están con sus sentidos mucho más presentes a 

ese hecho y no solamente están ahí como metidos en los que tienen que hacer y no oyen nada 

más sino que están con ellos y están sintiendo lo que está pasando y eso pues obviamente 

desde la formación humana, es absolutamente esencial porque es como percibe el mundo 

desde mi punto de vista, pero también desde lo que está pasando afuera ¿sí? Que es básico y 

clave en como una persona vive frente al mundo y cómo la asume y cómo la entiende, si una 

persona simplemente está mirando su posición desde lo que oye de sí mismo, pero no está 

entendiendo ni comprendiendo lo que está pasando al rededor, entonces en la música, en 

estos procesos les aporta en ese sentido, que aunque no vayan a ser músicos empiecen a 

desarrollar en sus cerebros la capacidad de poder comprender tanto como un hecho interno, 

individual, como algo que estoy viendo, pero también algo que está pasando afuera y eso yo 

lo acoplo, lo asocio y lo integro a lo que yo estoy viviendo. 

 

Encuentro 3: Tercer artista formador 

24 de octubre de 2018 

Juan: ¿Cómo considera que fue su clase de hoy? 

Artista formador: Pues fue una clase bastante ocupada, puesto que ya estamos a miras de 

hacer la muestra, entonces hoy lo primordial fue el trabajo de cuerpo, postura corporal al 

principio, ejercicios de respiración y también un poquito de relajación para trabajar sobre los 

ejercicios que hicimos hoy en clase, una cosa importante es que las personas o los chicos que 

estaban, pues tratan de ubicarse en un instrumento, finalmente lo lograron, algunos dijeron: 

ya no quiero tocar guitarra, pero se comprometieron con el piano e hicieron que como que la 

cosa fluyera un poco, pero si había una gente que no participa, de pronto no les interesa o ya 

están cansados del año lectivo, pero bueno, ahí va la cosa, digamos que falta un poco más de 

compromiso para que la canción suene y para que el tema suene, pero bueno ahí va. 

Juan: ¿Qué estrategias utilizaste para movilizar esos estudiantes que se aíslan de tu clase? 

Artista formador: Pues digamos que básicamente lo que hice fue unirlos con un compromiso 

de aportar por lo menos la letra de canción y tratar de cantarla, le puse a un chico guitarrista 

que más o menos toca y estuvieron cantando la canción, pero así mismo estuvieron por ahí 

en la recocha un rato, pero bueno digamos que respondieron y digamos los que no quisieron 

cantar se ubicaron en percusión y bueno hicieron algo, pero otros no hicieron nada. 

Juan: ¿Qué cosas se transformaron en ti a través de lo que has venido experimentando?  

Artista formador: Yo pienso un poco que es como el trabajo de digamos, encontrar puntos de 

encuentro para estructurar la clase, como para pensar, bueno, qué estoy haciendo, para dónde 

voy, también midiendo el grupo, porque pues este grupo fue distinto, tratando como de 

modificar cosas en mí y también viendo la posibilidad de generar nuevas pedagogías, 

digamos hoy, no funciona con mapas, no funciona con notas, pongámosle colorcitos al 

teclado porque no hay de otra, entonces digamos que uno entra como, no diríamos que sea la 
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idea, pero digamos que uno empieza a rebuscar otras cosas que me parecen súper 

interesantes, pero pues igual los acordes se llaman por su nombre y no con colores,  debido 

ya a la edad que ellos tienen ¿no? Pero digamos que esa es una estrategia como de 

contingencia, porque ya estamos terminando el proceso.  

Juan: ¿Qué tipo de emociones aparecieron en esos momentos de las clases que resignificaron 

esa reflexión?  

Artista formador: Pues yo pienso que es como la emoción, como el interés, como las ganas 

de aprender de algunos, porque digamos hoy les preguntaba, bueno, vamos a hacer una 

reflexión de clase, muchos escribieron como “me gusta porque antes no sabía nada y ahora 

por lo menos se tocar tres notasò, digamos que es una cosa como interesante de parte de los 

chicos y es como las ganas de aprender, hay algo de motivación ahí, de pronto en la canción 

o de pronto en los ritmos que le he enseñado como volverse parte de la clase, aunque algunos 

no participan por diferentes aspectos, bien sea, que es que me cae mal o la edad, la pubertad, 

la adolescencia, todo eso, pero sin embargo, le dice a uno como: “profe, yo si me sé la 

canci·nò, tratan de participar. 

Juan: ¿Trabajaste en la clase dinámicas que tuvieran un propósito estético, la imaginación, el 

sentir? 

Artista formador: Pues al principio hicimos algo que tuviera que ver con eso, la relajación 

muscular, la idea del calentamiento del cuerpo, va encaminado hacia la concentración, a la 

tensión y la coordinación, y entonces yo les decía: vamos a hacer el ritmo básico del Bunde 

y del porro chocoano y digamos que hicimos ejercicios con el cuerpo, muslos, palmas, pies, 

como tratando de hacer cosas a dos planos, preparando precisamente ya la llegada del 

instrumento y para tener un manejo más del cuerpo y del espacio. 

Juan: Saber de estos temas subjetivos, como las emociones, las percepciones, ¿ha traído algo 

positivo para tu forma de enseñar?   

Artista formador: Sí, yo pienso que cuando toca uno no solamente está enseñando algo, sino 

que está trasmitiendo lo que uno tiene adentro, de alguna manera, entonces digamos que ver 

a los chicos animados con una canción que finalmente en otras ocasiones había dicho que era 

como ajeno a ellos, pues finalmente no lo es, porque es algo que contagia y vive desde el 

momento que uno empieza a ejecutar y cuando ellos lo tocan y lo interpretan también sienten 

esa fuerza que siento que ahí hay en otra cultura, que no parecía de aquí, que como dije antes 

parece ajena, pero uno se apropia y ahí eso empieza a tener esa fuerza, y es como una emoción 

que llena los sentidos de alguna forma.  

Juan: ¿Qué aspectos positivos concluyes frente a las experiencias obtenidas en toda la 

intervención? 

Artista formador: Me parece que el hecho de ser observador digamos que también significa 

para ellos un poco de respeto, ya que en las clases anteriores se ponían demasiado cansones, 

igual pienso que es como una visión distinta de la clase y es también como un pensamiento 

para que ellos puedan compartir con el investigador, ya que ellos también se abren un poco 

como a esa persona y le cuenten cosas, como que “el profesor anterior hacia esto, pero este 

hace esto” y también es chévere conocer los procesos de aprendizajes que los chicos tienen, 

me parece una muy buena opción, también de retroalimentación, porque pues en algunas 
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ocasiones en que reflexionamos sobre lo que no sirvió o y lo que funcionó, de lo que me 

puede proponer, entonces es chévere porque puede que a uno se le pasen cosas y se le olviden, 

de pronto permisivo y dejarlas pasar también, entonces chévere también por el hecho de 

estructurar la clase y mirarse uno como docente y también tener una visión desde afuera pues 

como para mejorar sobretodo y para no quedarse haciendo lo mismo, sino tratando de utilizar 

nuevas formas de mirar el arte y sobretodo de profundizar la pedagogía que es el punto de 

quiebre de todo esto, porque uno sin didácticas, sin maromas, digámoslo así, es complicado, 

enseñar algo que es muy complejo y volverlo muy pequeño es un poco complicado pero 

podemos llegar a esos puntos.  

 

Anexo 8. Narrativas 

 

Encuentro 1: Primer artista formador  

En mi experiencia estética veo un gran cambio en la forma de ver la música y los arreglos 

musicales, ya que se pueden implementar formas más sencillas en el montaje de las canciones 

dando mejores resultados para los niños, así los niños no se sienten frustrados por la dificultad 

técnica que tenga cada canción, su interés y emoción por la interpretación del tema va a ser 

mucho mejor. 

Como artista formador también hubo un gran cambio, ya que muchas veces cometo el error 

de ser muy estricto con el montaje de los temas, muchas veces no pensaba en lo que los 

estudiantes les gusta, mucho menos en incentivar a los niños en la música, viéndolo de esta 

forma sé que teniendo en cuenta este detalle sé que se puede lograr mejores resultados y que 

los niños se interesen más por lo que está sucediendo en el taller; por ultimo me doy cuenta 

que no se están formando músicos sino personas de bien, que por medio de la música puedo 

entender un poco los sentimientos de cada uno de los niños. 

Los cambios más notorios que he tenido es en la forma de desarrollar el taller, entendiendo 

que cada uno de los niños entienden o aprenden de diferente forma, así que lo primero que 

hago es entender la personalidad de cada niño y así se cómo llegarle al gusto, también con el 

paso del tiempo me doy cuenta que una forma más fácil de transmitirles un conocimiento es 

con los gustos de ellos, porque antes yo imponía los temas a trabajar ya que tenían algunas 

dificultades técnicas que me servían para el desarrollo del taller, pero también con los temas 

que les gusta a ellos puedo encontrar algunas dificultades a trabajar. 

 

Encuentro 1: Segundo artista formador 

Desde hace más de 15 años que estoy desarrollando mi oficio profesional como artista (actor, 

director, músico, creativo y artista formador). He comprendido que el arte más allá de ser un 

medio de exaltación y satisfacción personal, resulta ser un mecanismo y herramienta muy 

poderosa para el desarrollo humano, no solo en el contexto de la creación artística para 

“artistas” sino en muchos ámbitos de la vida cotidiana que pueden ser ajenos al arte.  

Pudiese decirse que en un momento de mi vida profesional me cansé de hacer arte para los 

artistas. Hace unos años incursioné en el campo de las acciones formativas a través del arte, 
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que son experiencias artísticas para gente “profana” que no ha tenido contacto directo con la 

práctica artística pero que redimensionan el sentido de lo que hacen, de sus propósitos y de 

su rol frente a la vida a partir de la puesta en práctica de varias de las técnicas que los artistas 

utilizamos para dar sentido a nuestro discurso estético.  

La búsqueda de comunicar a través de la belleza es la misma búsqueda que cualquier ser 

humano debe tener en cuenta para todo lo que hace en su vida. La vida de cualquier persona 

debe ser una constante búsqueda de la belleza y cada cosa que haga, sienta y piense debe ser 

un acto consciente, coherente, poderoso y duradero como lo es un discurso artístico bien 

construido. El lenguaje del arte y en especial de la música es un lenguaje abstracto y por lo 

tanto conecta emocionalmente con el alma y cuando hablamos de conexión de las emociones 

estamos hablando de poder gestionarlas pues si logramos tener un control o por lo menos una 

consciencia de las mismas.  

Mi propósito de vida como artista se ha enfocado por tanto en ayudar a fortalecer los aspectos 

de desarrollo humano en diferentes edades y contextos sociales y económicos dando 

herramientas de búsqueda del equilibrio y felicidad a través del arte. Pablo Heinse plantea 

que es necesario desarrollar tres metas competencias para afrontar los retos del nuevo 

milenio. Estas metas competencias son: gestión de la corporeidad, gestión de la racionalidad, 

gestión de las emociones. Esto tiene coherencia y sentido frente a lo que plantea Peter Druke, 

el Gurú de la administración moderna,  cuando dice que para los seres humanos del mundo 

de hoy consideran que su cuerpo es solo el transporte de la cabeza  y que preferirían ser un 

busto en vez de tener que gestionar todo lo que implica administrar conscientemente un 

cuerpo. 

El cuerpo no solo expresa lo que le pasa al cerebro y a las emociones sino que también afecta 

y condiciona al cerebro y las emociones y por ello mi trabajo artístico y estético se ha 

centrado en desarrollar en las personas la consciencia de sus emociones y gestión de su 

cuerpo para tener una visión más amplia de las situaciones que enfrentan a diario. 

 

Encuentro 1: Tercer artista formador 

Durante el proceso musical de clase se han evidenciado habilidades y destrezas para 

interpretar ritmos básicos de batucada, stomp basado en ritmos tradicionales de las costas de 

Colombia (cumbia- costa caribe y porro chocoano). Desde la práctica musical de los ritmos 

tradicionales que se imparten en las aulas de clase, podemos entender el trabajo colectivo 

hace que los estudiantes y el profesor se sienta a gusto con lo que escucha, ya que la audición 

es quien determina y evalúa un producto musical. Cuando existe una experiencia personal 

desde lo estético somos parte del arte y estos conocimientos pasan de lo teórico a lo práctico 

y de esta manera apropiarse de toda cultura que hace parte del patrimonio cultural inmaterial 

del país. 

La estética juega un papel muy importante en la música, casi todos los músicos suelen ser 

perfeccionistas. Sin embargo sucede que quienes aprenden son estudiantes de colegio con 

contextos y planes diferentes, por esta razón no todos quieren ser músicos, es ahí donde 

pienso que la estética está dada para ser moldeada en las clases siguientes en el ejercicio 

constante de llegar a la perfección pero si lograr buenos resultados. 
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Como artista formador creo que la pedagogía es el medio por el cual se pueden romper 

esquemas dentro de la clase, no siempre sucede que lo  ha planeado salga como uno piensa, 

no todos los grupos son iguales y también varían según su contexto social y sus intereses, es 

ahí donde el artista formador juega un papel importante en la explicación de temas que se 

ven aparentemente complejos utilizando métodos para poner en práctica dichos 

conocimientos de una forma fácil y rápida en donde quede claro cómo debe sonar buscando 

la mejor calidad en la producción sonora. Cuando uno se enfrenta ante un grupo complejo, 

siento que hay que motivarlos e involucrarlos estableciendo un rol para cada uno de los y las 

participantes. Finalmente a través del tiempo y de los errores uno aprende a no ser un dictador 

de clase, sino más bien un guía que trabaja en pro de lograr una meta a corto plazo. 

 

Encuentro 2: Primer artista formador  

En esta clase las cosas mejoraron mucho, ya que se logra llegar a un trato con los estudiantes 

para mejorar el comportamiento, el cual trata de que el día martes que es la primera sesión 

de clase en la semana, trabajaremos la parte vocal en la cual repasaremos las letras de las 

canciones a trabajar, también veremos postura, y el día miércoles trabajaremos con el 

instrumento, esto nos ayuda a no saturarnos de información y concéntranos en una cosa por 

día, así que gracias a esto en esta sesión se pudo trabajar mejor. 

Al llegar al salón, los estudiantes se organizaron donde se les había indicado con los 

instrumentos que ellos mismos escogieron para trabajar, a continuación trabajamos cada uno 

de los instrumentos de forma individual y luego comenzamos a realizar el ensamble de la 

canción los trenes. 

En esta sesión el grupo mejoró su comportamiento de forma positiva pero aún hay que seguir 

trabajando en esto, ya que aún hay niños que no lo han logrado 

 

Encuentro 2: Segundo artista formador 

En esta sesión, teniendo en cuenta la proximidad con el cierre del proceso y la muestra final, 

nos enfocamos en hacer un repaso del repertorio basado en las dos canciones que el grupo 

eligió como pretexto pedagógico para desarrollar habilidades musicales.  

Dimos un espacio para resolver las dudas de los instrumentistas y aclarar definitivamente la 

forma de la canción Lamento Boliviano de enanitos verdes. Definimos introducción, la 

cantidad de repeticiones de las estrofas y el coro y la melodía y acompañamiento de la coda. 

Esta canción quedó completamente clara y se evidencia que los estudiantes que han trabajado 

a conciencia como son las dos niñas que acompañan armónicamente en el piano la canción 

lamento Boliviano así como los dos jóvenes que acompañan con guitarra eléctrica, el bajista, 

y el baterista.  

En el grupo ha surgido un especial deseo de algunos estudiantes que no tienen la parte 

instrumental tan incorporada de poder cantar las canciones, especialmente lamento boliviano.  

Por ello le hemos dado una especial importancia al trabajo vocal de las dos canciones tratando 

de desarrollar en los estudiantes la capacidad de sentir el centro tonal de la canción y dejar 

que la voz sea guiada por el acompañamiento armónico de pianos, guitarras y bajo.  
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Se hizo este trabajo con la canción lamento Boliviano como con la canción La patria Madrina 

en la que de igual forma definimos la forma de repeticiones y células rítmicas de 

acompañamiento en la percusión.  

En este punto del proceso se empieza a generar una cierta tensión entre los estudiantes puesto 

que consideran que presentarse ante sus compañeros puede llegar a ser vergonzoso, y como 

es natural en este tipo de edades, tienen mucho miedo a enfrentar el ridículo. Sin embargo se 

les ha hecho un trabajo de concientización de que es necesario cerrar este ciclo de formación 

con una socialización del trabajo y que si se ha trabajado a conciencia, el público, conformado 

por sus compañeros, en vez de burlarse de ellos, lo que va a hacer es demostrar admiración 

frente a los logros conseguidos por este grupo.  

 

Encuentro 2: Tercer artista formador 

En el contexto de las músicas tradicionales podemos evidenciar que es un ejercicio colectivo 

en el que hay una transformación del ser y de un crecimiento en comunidad tanto musical 

como en la vida de quienes lo practican, este ejercicio se aproxima a la estética en el campo 

social ya que el arte transforma y de esta manera se tejen diferentes redes para lograr cambios 

sociales como por ejemplo dejar de lado las cosas malas y focalizar toda la energía en tocar 

un instrumento, bailar, pintar o actuar 

Pienso que la estética juega un papel muy importante en la música, ya que desde los 

contenidos de clase, se imparten conocimientos que vienen de las tradiciones, esto hace que 

los estudiantes conozcan la música de las regiones del país de una forma divertida con 

canciones sencillas que buscan transformar la idea en ellos de mostrarles que existe un 

patrimonio musical en Colombia invaluable que no suena en la radio. 

Teniendo en cuenta que la práctica es la reunión de conceptos aplicados a la acción pienso 

que cada día que lo hacemos estamos más cerca este hacer sin necesidad de ser expertos en 

el contexto social cada artista formador juega un papel importante ya que es un ente favorable 

para esa transformación social que no la hace de la noche a la mañana, sino más bien cada 

día desde las aulas enseñando las practicas musicales que hacían el indio y el campesino.   

 

Encuentro 3: Primer artista formador  

El cambio en mi practica pedagógica con el grupo ha sido muy buena, ya no he tenido la 

necesidad de alzar la voz o de gritar para comunicarme con los estudiantes, he incorporado 

con el grupo el jugar y molestar con los estudiantes para una mejor comunicación, eso sin 

perder que para cada acción hay un momento y que hay un momento para jugar y el otro para 

estudiar y que estos momentos se pueden realizar en el mismo espacio. 

Entendiendo esto la comunicación con los estudiantes ha sido muy buena desde que comencé 

a utilizar este método, ya que los niños dejan de verme como alguien que solo les enseña algo 

sino me ven como alguien que los escucha, les enseña y los divierte, además de que cambian 

de ambiente porque ya no están en una aula de clase normal si no en un espacio de creación 

artística. 
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Encuentro 3: Segundo artista formador 

El día de la presentación final de este grupo en la que se cierra el proceso de formación de 

este semestre, todos los estudiantes que estuvieron trabajando con regularidad durante este 

semestre, llegaron desde tempranas horas de la mañana.  

Yo tenía cierto temor  porque se dentro de las posibilidades de las cosas que pueden pasar 

estaba el que de pronto los chicos no fueran porque sus miedos y prevenciones de 

adolescentes les ganaran por encima de la responsabilidad individual en el propósito 

colectivo de encontrarnos para dar a conocer a la comunidad el resultado de nuestro trabajo. 

¡Llegaron todos! Había cierta ansiedad y deseo de repasar los temas. El baterista se me 

acercaba constantemente para expresarme sus dudas y miedos a que se le fuera a olvidar o se 

fuera a equivocar.  

Afortunadamente estos jóvenes lograron ver la presentación de los grupos de la jornada de la 

mañana y pudieron visualizar lo que sería su presentación. Pensábamos ensayar, probar los 

instrumentos, probar sonido pero el tiempo nos atropelló y nos encontramos ya de frente al 

público sin haber podido hacer un solo ensayo. Solo hubo tiempo para acomodarnos y 

empezar.  

Di la indicación de atención 3, 4… ¡y arrancó la muestra! Pude evidenciar que todo lo que 

trabajamos, el tiempo que repetimos una y otra vez una parte, los ejercicios de afinación, las 

veces que parábamos para corregir una imprecisión, etc., dieron por fin sus frutos. Logramos 

hacer la canción de principio a fin sin ningún error evidente. El grupo incorporó la forma 

enseñada sin problema y el público vio una versión de lamento boliviano creada por este 

grupo con una fluidez y coherencia aceptables. Lo mismo sucedió con la Patria Madrina. 

Había cierto temor porque este tema no se había trabajado lo suficiente pero se presentó y no 

se evidenciaron dudas por parte del grupo.  

Terminamos la muestra y los miedos y temores a tener que pasar por un ridículo se 

transformaron en la satisfacción de haber por fin logrado una muestra que resultó ser 

agradable para el público y para ellos mismos. Al final del evento cruzamos algunas palabras 

de agradecimiento y se cerró de esta forma este proceso que aunque corto llegó a ser fructífero 

para ellos como para mí.  

 

Anexo 9. Grupos focales 

 

Encuentro 1: Estudiantes del primer artista formador 

16 de octubre de 2018 

Juan: ¿Cómo es la clase de su profesor de música? 

Niño(a): Pues la clase es chévere, algunas veces los niños le sacan la rabia pero él no los trata 

mal, ni nada de eso, les dice que los deja parados o a veces en una esquina. 
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Niño(a): Siempre es bravo porque muchos niños son desjuiciados y a veces es chévere con 

nosotros, nos hace actividades. 

Niño(a): Me gusta mucho, aunque una vez es muy bravo por unos niños que son muy 

cansones. 

Juan: ¿Qué emociones han sentido en la clase? 

Niño(a): Felicidad, porque me gusta la música. 

Niño(a): A veces felicidad y a veces tristeza, felicidad porque cantamos y hacemos cosas 

chéveres y triste porque a veces el profesor nos regaña mucho. 

Niño(a): Pues a mí me gusta mucho la música y cuando yo estoy tocando un instrumento, 

cantando, siento una conexión con la música, como si ella me llamara, como una chispa, me 

emociona mucho, no sé cómo explicarlo, pues me gusta cómo suena mis compañeros, a veces 

me muevo o me quedo quieto. 

Niño(a): A mí me da felicidad porque me gustan muchas cosas de la música, como tocar, 

cantar. 

Niño(a): A mí me da felicidad porque me encanta la música y me da como un temblor cuando 

la escucho. 

Juan: ¿Cuándo sientes todas esas emocionas qué pasa en tu cuerpo, en tu mente? 

Niño(a): Se siente mucha emoción, ganas de tocar los instrumentos y ganas de aprender cosas 

nuevas. 

Niño(a): Me da mucha alegría cuando escucho la música y como lo había dicho, me da como 

un temblor que me gusta. 

Juan: ¿Cómo se manifiesta esas emociones con los otros compañeros? 

Niño(a): Excelente, porque hago amistades, comparto, disfruto, pues que todos toquen bien 

y que a mí que me vaya bien. 

Niño(a): Alegría porque estoy con mis compañeros al lado, puedo hacer muchas amistades 

Niño(a): Que puedo estar con muchas personas, que escuchan, apoyan y todas esas cosas  

Juan: ¿Qué cosas no nos causa alegría? 

Niño(a): Que a veces el profe nos regaña. 

Niño(a): Que a veces por la culpa de algunos indisciplinados nos pone a hacer planas en vez 

de tocar instrumentos, cantar o algo así. 

Niño(a): Porque cuando nos regaña por culpa de otros niños que se portan mal nos pone a 

hacer dictados, planas y otras cosas. 

Niño(a): A mí a veces no me gusta, porque ahora todos los martes, sólo cantamos, a veces el 

profesor se pone muy bravo. 

Juan: ¿Qué les produce cantar? 
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Niño(a): Me da mucha felicidad porque se siente como esa expresión para tener más energía 

y seguir en la música. 

Niño(a): A mí me gusta mucho cantar porque siempre he soñado ser una cantante cuando 

grande. 

Niño(a): A mí me gusta cantar porque primero, aprenderme la letra y que me quede bien y 

que me la aprenda de memoria, segundo, que la pueda cantar sin enredarme y tercero, que la 

demás gente le guste. 

Niño(a): A mi gustaría ser cantante cuando grande y expresar los sentimientos. 

Niño(a): Porque me aprendo las canciones muy bien y ¡ya! 

Juan: ¿Qué imagino cuando estoy cantando o tocando un instrumento? 

Niño(a): Yo me imagino un gran artista en el futuro. 

Niño(a): Estar en el cielo, en una tarima. 

Niño(a): Yo me imagino estar sola y que pueda tocar lo que quiera. 

Niño(a): Yo me imagino estar en un río, porque a veces cantamos canciones sobre la 

naturaleza. 

Juan: ¿Qué es lo que más nos gusta de la clase de música? 

Niño(a): Poder tocar instrumentos, cantar y que el profesor le diga: “¡eso!, le quedo bien” o 

“siga practicando” o cosas así. 

Niño(a): Animarnos y tocar, cantar, tener algunas veces tiempo libre y que el profesor nos 

anime para seguir adelante. 

Niño(a): Me gusta cantar, tocar instrumentos, que el profesor nos haga actividades y cosas 

así. 

Niño(a): A me gusta que el profesor nos haga actividades sobre la música, tocar instrumentos 

y cantar junto a todos mis amigos.  

 

Encuentro 1: Estudiantes del segundo artista formador 

30 de octubre de 2018 

Juan: ¿Cómo les parece su profesor?  

Niño(a): Bien porque nos ha enseñado muchas cosas de las que no sabíamos. 

Niño(a): Nos enseña a sentirnos bien cuando cantamos para que no nos de pena.  

Niño(a): No enseña a tocar los instrumentos y cantar. 

Juan: ¿Qué experimentaron en esta clase de música?  

Niño(a): experimentamos la amistad. 
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Niño(a): Que no debemos tener miedo a lo que hacemos. 

Niño(a): Enfrentarnos al miedo que tengamos y esforzarnos. 

Juan: ¿Cuál es ese miedo? 

Niño(a): No sabíamos cómo hacer las cosas. 

Juan: ¿Qué emociones vivieron en esta clase? 

Niño(a): Felicidad porque hicimos muchas cosas chéveres que nos hicieron felices. 

Juan: ¿Qué cosas sintieron en su cuerpo? 

Niño(a): Nervios, porque me da pena cantar. 

Juan: ¿Qué trasformó en ti la clase de música? 

Niño(a): Que no volvemos a tener pena, que ya podemos enfrentarnos a otras personas, 

presentarnos, yo antes no sabía tocar piano y el profesor me enseñó. 

Niño(a): Que ya no me da tanta pena como antes. 

Niño(a): Que aprendimos tocar los instrumentos. 

Juan: ¿Qué es lo que más les gusta de la clase de música? 

Niño(a): Cuando uno sabe hacer las cosas. 

Niño(a): Expresarse, porque uno sabe que ya puede y ya sabe y entonces se puede expresar 

hacia las personas. 

Niño(a): La confianza.  

 

Encuentro 1: Estudiantes del tercer artista formador 

24 de octubre de 2018 

Juan: ¿Cómo es la clase del profesor? 

Niño (a): Es divertida, muy interesante, nos enseña muy bien 

Niño(a): Él nos comprende más que otros profesores, cuando hablamos mucho nos regañan 

y nos gritan mientras que este profesor nos comprende, como que nos aclara las ideas, nos 

explica, porque hay otros profesores que dejan que nos enteremos por nosotros mismos, 

mientras que él nos explica y vino a enseñarnos una canción súper bonita, que todos estamos 

aprendiendo 

Juan: ¿Qué emociones vivimos en la clase? 

Niño(a): Alegría 

Niño(a): Felicidad 

Niño(a): Sentimiento 
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Juan: ¿Cuál sentimiento? 

Niño(a): No sé, me parece como emoción. 

Niño(a): Por ejemplo con la canción que él nos explica, que nos está enseñando, hay partes 

bonitas, que a uno le da como el sentimiento de tristeza, ganas de llorar. 

Juan: ¿Qué sentimos en nuestro cuerpo? 

Niño(a): Escalofríos 

Juan: ¿Por qué? 

Niño(a): por recordar algo que nos ha pasado con la canción, con las palabras de la canción 

o con las palabras del profesor cuando nos explica algo como la zumba y eso, pues sentimos 

escalofríos por recordar algún sentimiento que habíamos sentido antes. 

Niño(a): Por el momento en el que tocamos un instrumento, o sea, como esas ganas y también 

los nervios si nos va a quedar bien, cómo nos vaya a ir y cosas así. 

Niño(a): A veces nos da nervios por si vamos a tener una presentación como ahorita en 

noviembre y tenemos que tener todo preparado y listo para no hacerlo mal.  

Juan: ¿Hay algunos momentos en que usamos la imaginación? 

Niño(a): Si, porque el profesor nos hace reflexiones, a veces nos portamos mal y él nos dice 

“oiga, portase bien” y todo eso. 

Niño(a): si nos portamos mal, no necesariamente a cantar o a tocar algún instrumento, 

tenemos que primero ponerle atención, para no hacerlo mal, intentarlo e intentarlo para no 

hacerlo mal. 

Niño(a): Cuando él dice que nosotros podemos, que hay que meterle ganas para poder 

aprender a tocar bien los instrumentos y cosas así. 

Juan: ¿Qué es lo que más nos emociona de esta clase? 

Niño(a): A mí, cantar 

Niño(a): También cantar 

Niño(a): el arte, o sea, tocar un instrumento, sentir, como hacerlo bien. 

Juan: ¿Qué sientes? 

Niño(a): No sé, como inspiración 

Niño(a): Pues, que me siento libre, me expreso, me relajo, que más... 

Juan: ¿Hay un momento negativo en la clase? 

Niño(a): Si, los compañeros, es que… 

Niño(a): A veces están heridos (risas) se ponen a llorar, a dormir, a hablar.  

Niño(a): Las actitudes, sí. 
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Niño(a): Porque, o sea, hay algunos compañeros que si queremos escuchar al profesor y 

entenderlo, pero hay otros que les vale la clase, o sea, toman la clase de música como un 

relajo, porque ya estamos acostumbrados a que vienen algunos profesores y ¡no! Y les vale 

si lloramos, reímos; jugamos en toda la clase cuando el profesor está tratando de explicar. 

Juan: ¿Qué aspectos han transformado en ustedes la clase de música? 

Niño(a): La forma de ver el arte, la música, porque pues uno la escucha y es como: ¡sí! Pero 

uno no se da cuenta de lo que hay detrás de una canción, todo el trabajo, los ensayos. 

Niño(a): La forma de entenderlo, de entender bien el significado de la música. 

Niño(a): Como un cariño. 

Niño(a): La expresión, porque él nos hace hacer presentaciones frente a todo el colegio, nos 

explica cómo hacerlo. 

Niño(a): La actitud, si porque yo antes era muy cansón, demasiado cansón y pues sí, he 

podido llegar a cambiar muchísimo, he dejado de hablar en la clase de música. 

 

Encuentro 2: Estudiantes del primer artista formador 

7 de noviembre de 2018 

Juan: ¿Qué sintieron cuando estaban en el escenario? 

Niño(a): Pues sentimos mucha emoción. 

Niño(a): Emoción y felicidad. 

Juan: ¿Cuándo dices “emoción”, a qué te refieres? 

Niño(a): Sentí muchos nervios y alegría, pasión por la música. 

Juan: ¿y tú? 

Niño(a): Estuve nervioso, tenía miedo de que nos saliera todo mal porque había mucha gente. 

Niño(a): Yo estaba nervioso porque había mucha gente y esta vez era mi segunda vez de 

presentarme. 

Juan: ¿Sintieron algo en sus cuerpo? 

Niño(a): Una chispa. 

Niño(a): Como un escalofrío. 

Niño(a): Mucha emoción, escalofríos y mucho calor. 

Juan: ¿Qué imaginaron cuando estaban en el escenario? 

Niño(a): Pues, yo me imaginé que eso era un sueño para mí, eso era muy bonito y estaba muy 

chévere. 

Niño(a): Yo sentí como que eso fuera una orquesta de ligas mayores. 
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Niño(a): Yo pensé que iba a salir tal vez mejor. 

Juan: ¿Crees que no salió bien? 

Niño(a): Pues si nos salió bien, pero creería que nos pudo haber salido mejor.  

Juan: ¿Les gustó la experiencia vivida en el escenario? 

Niño(a): Si señor, porque teníamos instrumentos, cantábamos, era muy chévere todo. 

Niño(a): A mí, porque estábamos tocando instrumentos, porque hacemos parte de la música. 

Juan: ¿Qué fue lo que más les gustó? 

Niño(a): Tocar, ver a la gente aplaudiéndonos, chiflando. 

Niño(a): Tocar, estar allá y hacer parte de una familia de la música. 

 

Encuentro 2: Estudiantes del segundo artista formador 

22 de noviembre de 2018 

Juan: ¿Qué sintieron cuando estaban en el escenario? 

Niño(a): Alegría, porque uno comparte, se relaja con el instrumento y todo eso, porque 

también uno comparte con la familia, lo están viendo la familia de uno. 

Niño(a): Amistad, unión, porque estamos todos en equipo, tranquilos, relajados, entonces 

pues sí, trabajo en equipo. 

Niño(a): Miedo, porque uno está al frente y tocando, que tal que uno la embarrara y lo 

regañaran, entonces por eso es que uno estaba nervioso, pero lo sacamos bien. 

Juan: ¿Qué percibieron en eso que están mostrando al público? 

Niño(a): Que disfrutaba eso que uno hacía, me gustó porque nos unimos ahí, los instrumentos 

eléctricos.  

Niño(a): Pues alegría porque nos estaban viendo. 

Juan: ¿Por qué fue importante ésta presentación? 

Niño(a): Porque uno demuestra lo que sabe en el instrumento, lo que ensayó y todo eso, lo 

que uno practicó durante el año y de una vez uno se libera. 

Juan: ¿Qué liberó? 

Niño(a): La emoción, yo antes no sabía tocar piano y vea, ahora ya sé… como aprender a 

tocar instrumentos que yo no sabía tocar. 

Juan: ¿Sienten que aprovecharon el tiempo en clase? 

Niño(a): No aprovechamos el tiempo en el que el profesor nos decía que hiciéramos y ahora 

estoy agradecido con el profesor por enseñarme a tocar. 
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Niño(a): Sí, eso nos ayudó, el profesor nos ayudó mucho, aunque la mayoría del salón, 

contándonos a nosotros, pues, algunas veces no nos importaba tanto a la clase, pero, ya le 

vimos la importancia a la música. 

Juan: Cada uno me va a contar ¿qué expresó cuando estaban en el escenario? 

Niño(a): Alegría y sentimiento. 

Niño(a): Alegría, amor, emoción y entusiasmo. 

Niño(a): Emoción y entusiasmo también. 

Niño(a): Pues, las ganas que uno tiene de hacer las cosas que tiene, pues que le ponen a hacer, 

¿no? 

Niño(a): Inspiración. 

Juan: ¿Por qué alegría? 

Niño(a): Es que es muy chévere tocar y que todo el mundo lo esté viendo y que lo aplaudan 

cuando uno termina. 

Juan: ¿Por qué inspiración? 

Niño(a): Pues, porque uno le demuestra a la gente lo que ensayó y todo eso, y uno le está 

demostrando a la gente lo que uno sabe y lo que es capaz de hacer. 

Juan: ¿Por qué entusiasmo? 

Niño(a): Porque se siente divertido que la gente lo aplauda de lo que uno hace. 

 

Encuentro 2: Estudiantes del tercer artista formador 

15 de noviembre de 2018 

Juan: ¿Cómo se sintieron tocando en el escenario? 

Niño(a): Bien, si no que me dieron como nervios al principio, después como que ¡salió! 

Niño(a): Me sentí muy bien, al principio cuando entré me dio un poquito de pena, porque de 

pronto pensé que se me iba a olvidar alguna parte de la canción, pero al final me gustó, me 

pareció muy linda la canción, muy chévere todo. 

Niño(a): Bueno, yo estoy muy feliz de tocar al frente del público y sí, todos tienen razón, uno 

entra con nervios pero como que al rato uno se calma, pero me sentí muy feliz, muy contenta. 

Niño(a): Pues, al inicio entré con pena, con nervios, que no me fuera a salir del ritmo, pero 

después empecé como a coger más confianza y pues ya salió mejor 

Juan: ¿Qué tipo de emociones a parte de la felicidad sintieron? 

Niño(a): No sé, orgullosa, por lo que habíamos logrado este año, pues ya. 



195 
 

Niño(a): Al principio me dieron como ganas de llorar, me dio como tristeza, porque yo 

pensaba que de pronto no me iba a salir nada, iba a hacer algo mal, después empezaron a 

tocar, al final con todo esos aplausos me emocioné, me sentí importante. 

Niño(a): pues sí, así como dicen, al principio pensé que iba a perder todo, que iba a perder el 

año, pero gracias a Dios, me ayudó. 

Juan: O sea que esta presentación, ¿también trajo a tu emoción otras cosas que estaban 

pasando?  

Niño(a): Sí 

Juan; ¿Y en que ayudó esta presentación? 

Niño(a): A cambiar la tristeza y llenarnos de felicidad. 

Juan; ¿Cuéntanos que sentiste? 

Niño(a): Felicidad, alegría cuando todos empezaron a aplaudir, porque yo pensé que nos iba 

a salir mal, entré con miedo, con angustia y pues ya cuando salí, salí contenta porque nos 

había salido todo muy bien. 

Juan: ¿Qué sintieron cuando se expresaron y cantaron? 

Niño(a): Digamos, yo me sentí libre, me sentí liberada, también me sentí muy contenta, saque 

unas cosas que tenía por dentro al cantarle así al público. 

Juan: ¿Qué tenías adentro?, ¿qué tenías que sacar? 

Niño(a): Miedo, mucho miedo, cuando empecé a cantar pues me liberé (risas). 

Juan: y ¿tú? 

Niño(a): Pues me liberé, sí, porque es una manera de expresarse, pues entré con miedo, con 

nervios, pero pues empecé a expresar mis sentimientos y sí, me empecé a liberar y ya me 

calmé y cuando vi que todo estaba saliendo bien, pues, ahí seguí.  

Juan: ¿Fue importante esta presentación? 

Niño(a): Sí, porque con esta presentación me pude identificar más, me enseñó a no tener más 

pena, a ser como más valiente, para mí si fue muy importante. 

Niño(a): Para mí fue importante porque me dejó expresarme como soy y como me siento por 

dentro y expresar todas mis emociones frente al público. 

 

Entrevista a un estudiante del tercer artista formador 

15 de noviembre de 2018 

Juan: Kevin es un estudiante entusiasta, durante el proceso pude observar su motivación y 

gusto por el trabajo en clase, la experiencia de este espacio trascendió su vida, la transformó. 

¿Cuéntanos un poco por qué la experiencia de este espacio trascendió tu vida? 
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Kevin: Pues, no sé, la música es algo que me gusta, lo llevo por dentro, una pasión, es un 

ejemplo para no estar en malos caminos. 

Juan: ¿Por qué consideras que fue importante la presentación de hoy? 

Kevin: No sé, para que demostráramos a los padres de familia que era la música, que se 

interesaran en la música. 

Juan: ¿El hecho de presentarse reivindicó aspectos en tu comportamiento durante este 

proceso? 

Kevin: Si señor, porque hubo más coordinación, no hubo tanto desorden como había en las 

clases de música. 

Juan: ¿Qué sentiste cuando estabas en el escenario? 

Kevin: No sé, una pasión, sentí algo por dentro. 

Juan: ¿En tu cuerpo?  

Kevin: Nada, normal. 

Juan: ¿Qué expresaste? 

Kevin: Bien, porque me sentí libre, tocando me sentí otra persona diferente. 

Juan: Explícame eso. 

Kevin: Porque yo tocando me sentía que estaba en otro lado, que no estaba aquí sino en otro 

lado. 

Juan: ¿En un mundo imaginario? Cuéntame más. 

Kevin: La verdad no tengo como describirlo, mi mente estaba por allá, concentrado también 

un poco en lo que escuchaba, guiándome con mis compañeros. 

 

Anexo 10. Guía - Artista formador 2   

 

Lamento boliviano ς Enanitos Verdes 

MI menor                      guitarra   cuatro      piano 

Me quieren agitar 

Me incitan a gritar 
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SI menor 

Soy como una roca 
Palabras no me tocan 
 
 
 

 
LA menor  
Adentro hay un volcán 

Que pronto va a estallar 

MI menor  

 

Yo quiero estar tranquilo 

                                   SI 7 

                                                                                  
II 

Es mi situación, una desolación 
Soy como un lamento, lamento boliviano 
Que un día empezó y no va a terminar 
Y a nadie hace daño   
 
Uoh, oh oh oh, eh, yeah 

CORO 

Y yo estoy aquí, borracho y loco 
Y mi corazón idiota, siempre brillará (siempre brillará) 
Y yo te amaré, te amaré por siempre 
Nena no te peines en la cama 
Que los viajantes se van a atrasar 

Uoh, oh oh oh, eh, yeah 

Y yo estoy aquí, borracho y loco 
Y mi corazón idiota, siempre brillará (siempre brillará) 
Y yoé 
 

La patria madrina ς Lila Downs 
 
 
 
Rem                                           GUITARA      CUATRO         
PIANO 
Hoy me levanté con el ojo pegado  
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Rem  
ya miré el infierno, ya miré las noticias  
 
 
 
 
 
 
 
 
 
 
Solm  
fosas, muertos, daño a madre naturaleza  
 
 
 
 
 

Rem  
ambición, poder y a mí me agarró la depre  

 
II  
 
Rem  
Todos quieren tajo del petróleo bussiness  

Rem  
y a quemar la madre tierra con urgencia  
Solm  
para hacer más carros, para gastar más dinero  

Rem  
como si pudieras comprarte la felicidad  

 

 
  Solm              Rem  
Y todo amaneció, mejor, mejor   
   
 
  SOL MAYOR            
y todo amaneció  
  
 
      LA MAYOR       
mejor, mejor   
  
 
 
 
 
 
  Solm                   Rem   
y todo amaneció, mejor, mejor  
  SOL MAyor               LA MAYOR 
y todo amaneció, mejor, mejor  

 

 


