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			El currículum es un espacio de lucha


			Silvia Carabetta y Darío Duarte Núñez me han pedido que dedique unas líneas introductorias a Escuchar la diversidad. Y no he podido negarme después de leer su contenido, pues este libro nos propone un camino tan novedoso como promisorio para la enseñanza musical. Si bien la pedagogía trabaja desde hace mucho tiempo aprovechando las capacidades del alumnado, no ha sido este el caso en la pedagogía musical, la cual sigue orientándose por una tradición que reduce la música a una de sus muchas expresiones. Formados en la teoría musical occidental, los docentes de música suelen entender su labor como una cruzada correctiva que encamine el gusto por la senda adecuada. En la etnomusicología, que es la disciplina a la cual me suscribo, pensamos que no hay un gusto musical natural, que este es siempre consecuencia de coordenadas históricas, culturales y sociales. Por consiguiente, la labor del docente no puede ser la de enmendar el gusto musical de los alumnos, sino otorgarles herramientas conceptuales adecuadas para poder valorar la música con la mayor amplitud posible. Digo con la mayor amplitud posible, pues lo primero que salta a la vista cuando se observa el mundo es la enorme diversidad con que los humanos entienden y viven aquello que llamamos música.


			El gran mérito de este libro es el de asumir el reto de pensar la diferencia como punto de partida para el saber musical. Como reconocen los autores, las políticas curriculares incluyen ciertos saberes y excluyen otros, lo cual conlleva siempre a una jerarquización de las expresiones musicales. Problemático resulta que esa valoración subjetiva vaya en desmedro de las prácticas musicales en las que participa el alumnado en su vida cotidiana, pues al ser consideradas como universales, las tradiciones decimonónicas desplazan a las otras a un plano deficitario. Es por eso que, como bien anotan los autores, el currículum es siempre un espacio de lucha.


			Lo que proponen los autores es precisamente lo contrario: una pedagogía que parta de aceptar y vivir la diferencia. Por eso, construir una pedagogía musical conforme a nuestra época implica para ellos estar atentos a la lógica de producción que se encuentra operando en las diferentes músicas del mundo, tomando en cuenta la realidad de interculturalidad que viven muchas escuelas en el mundo urbano actual. Efectivamente, frente a la visión monocultural de la educación, el mundo actual nos exige una pedagogía musical que articule los conocimientos y valores de los diversos grupos culturales y sociales que conforman la sociedad en que vivimos. Sí, eso es lo que nos propone este libro, una pedagogía musical que parta de la diversidad como fuente de riqueza y amplitud y no como un problema.


			Se suele argumentar contra este alegato a favor de la diversidad que la educación demanda certidumbres, que es imposible formar a alguien musicalmente si no se le indica qué está bien y qué no. Pero la música, a diferencia de las matemáticas o la química, es un producto cultural, de manera que la valoración cualitativa de un fenómeno sonoro dependerá de las experiencias que el sujeto social haya tenido con él, ya sea como productor, consumidor o prosumidor. En ese sentido, creo que Escuchar la diversidad es un libro valiente, que a partir de un posicionamiento teórico muy sólido, plantea alternativas viables para la enseñanza de la música en un ambiente democrático de respeto y tolerancia frente a lo ajeno.


			Como Silvia Carabetta ha escrito anteriormente, existe una suerte de contradicción entre los discursos pedagógicos críticos y los discursos epistemológicos musicales, dado que mientras los primeros abogan por la inclusión y por el respeto a la diversidad, los segundos siguen nociones jerarquizadas de las culturas musicales, deviniendo así en normativos. El presente libro es un intento de dar un paso adelante y encarar la pedagogía musical como un campo de acción en el cual puedan incluirse saberes musicales alternativos. En efecto, no necesitamos una pedagogía musical que nos muestre “las mejores obras musicales de todos los tiempos”, pues estas varían dependiendo de quien las elige y dónde. De lo que precisamos es de una visión humanista, integradora y tolerante, es decir, de una pedagogía musical como la que nos proponen Carabetta y Duarte Núñez en las páginas que siguen.


			Doctor Julio Mendívil


			Viena, octubre de 2017
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			Abriendo el juego


			Lo que siguió fue algo que debería haber sido El himno a la alegría, pero era el himno a la lágrima, sonaba a marcha fúnebre; la tocaban lento y machacando cada nota. Negrito se asustó de las flautas o de cómo tocaban, paró las orejas, se agachó como si estuviera al acecho y los ladraba mientras retrocedía. (...)


			Alma se reía, feliz, con una sonrisa de la que el sol sacaba fotocopias. El himno continuaba taladrando, las notas chiflaban desinfladas o demasiado fuertes; ahí donde debería haber música, había esa tarea escolar.


			Luis María Pescetti1


			Donde debería haber música, había esa tarea escolar, dice Frin, un niño de 11 años, personaje principal de la bella novela infantil, Lejos de Frin, de Luis María Pescetti. ¿Por qué un niño, enamorado de Alma y de la vida, lleno de amigos con los que comparte sueños, miedos y alegrías marca esa frontera entre la música y lo otro, la música escolarizada?


			¿Sabremos los educadores musicales que hay niños, niñas y jóvenes que aseguran que la asignatura Música no tiene nada que ver con su vínculo con la música fuera de la escuela? ¿Será que los educadores musicales pensamos lo mismo y silenciosamente nos resignamos a cumplir con nuestro trabajo? ¿Habremos pensado en ello como educadores musicales? ¿Sentiremos que es así y así será siempre, que no nos queda otra alternativa? ¿Será que también podemos pensarnos como educadores musicales inquietos, que hemos pasado por esta sensación como estudiantes, y que ahora, como docentes, buscamos cómo hacer que la música en la escuela sea un verdadero espacio de crecimiento?


			En este trabajo, buscamos promover algunas reflexiones que inviten a ese educador musical, solitario quizás, que se encuentra con el currículum formal en la mano decidiendo qué toma y qué desecha de ese texto, que trabaja frente a un grupo determinado de estudiantes en una institución particular y en un momento histórico determinado, a pensar que lo que él o ella hace es mucho más que enseñar música “simplemente”. Como toda acción docente, su praxis es parte de la compleja trama educativa que con su direccionamiento determinado forma sujetos sociales, culturales y políticos.


			Es claro que vivimos tiempos complejos, donde los viejos modelos de enseñanza no alcanzan para dar respuesta a una educación inclusiva que contemple sustancialmente la diversidad. Por ello, buscamos instar a la pregunta acerca de qué proyecto cultural y político se sostiene en una sociedad determinada, qué concepción de conocimiento subyace, cómo se construye la alteridad en dicho proyecto, cómo se define la calidad educativa, qué concepciones sostienen la enseñanza de la música en la educación obligatoria, como paso obligado para comenzar a repensar una educación musical con mayores cuotas de significación.


			En la reflexión sobre el magisterio de música y en la necesidad de sentar las bases para una pedagogía crítica del arte y de la música, que obliga al educador musical a hacer visible los posicionamientos éticos, estéticos, epistemológicos, políticos y antropológicos que subyacen en su tarea, aunque no sea consciente de ellos, el filósofo y músico argentino Pablo Vicari (2016), a partir de la noción de territorialidad de Deleuze y Guattari (1997), se pregunta por los territorios por donde el docente de música transita en ese “estar estando” –decimos nosotros parafraseando el título del bailecito del Cuchi Leguizamón– estar como educadores musicales, estando en Latinoamérica. Al decir territorios no estamos pensando en límites fijos, por el contrario, pensamos en espacios con sus lógicas propias, que se acoplan, se articulan, se entrecruzan, desembocando en el devenir de la praxis docente.


			Dice Vicari (2016) que el territorio de enseñar, aquella dimensión que recorre las intervenciones pedagógicas, las metodologías, las estrategias y los contenidos, en tanto nos reconocemos como docentes, nos resulta cómodo, familiar, propio. Pero también, y en tanto se enseña en un campo disciplinar específico –la música–, en forma directa o indirecta el territorio de la creación está presente de manera dialéctica, porque en él enseñar y crear se potencian (o debieran hacerlo). Por último, en un profesional crítico y reflexivo, el territorio del pensar completa esta tríada entrecruzándose con los espacios del enseñar y la creación, preguntándose, buscando y dando sentido a la profesión, para que el enseñar música no se convierta en un mero aplicar de forma tecnicista ejercicios, actividades o juegos musicales encontrados por aquí y por allá, ni en una tarea devaluada de aquel artista que no supo ser y cuyo último recurso fue la docencia.


			En este libro, queremos concentrarnos fundamentalmente en dos aspectos: el pensar y el enseñar, aunque sin olvidar (sería imposible hacerlo, desde luego), la creación como motor de la pasión por las distintas formas de organización sonora. Desde este lugar, organizamos Escuchar la diversidad en dos partes. La primera pensada con la intención de facilitar a los lectores elementos para deconstruir las matrices con las que se piensa la música y su enseñanza. Es decir, para desmontar los elementos de esta configuración cultural particular, capa por capa, donde confluyen lenguajes compartidos, códigos, prácticas posibles, formas de interrelación entre los actores involucrados, lógicas sedimentadas entre las tradiciones con las que se enseña música. Así, la primera parte se compone de tópicos y preguntas que entendemos que son necesarias hacerse en la complejidad del aula de música de hoy y elementos que desde distintos campos teóricos permiten ir construyendo una práctica crítica y reflexiva que permita consolidar una educación musical intercultural.


			Pensamos también una segunda parte de carácter más propositivo, que recupere las reflexiones de la primera y que actúe como disparador de ideas enriquecidas por los lectores, a través de propuestas de intervenciones pedagógicas, actividades, secuencias didácticas o proyectos para los distintos niveles de la educación obligatoria. En esta sección, el lector percibirá que la balanza está más inclinada hacia el nivel de educación media. El hecho es intencional y responde a dos motivos. El primero es que para los niveles de educación inicial y primaria hay bibliografía actual muy interesante, con propuestas que pueden enmarcarse dentro de las ideas que nos guían. Pero justamente, y es la segunda razón, no sucede lo mismo con las propuestas para la educación media, que se convierte hoy en un gran desafío, tanto por la propia crisis que viene sufriendo el nivel, tratando de repensar lo que significa una educación inclusiva y de calidad, como por la aparición, no hace muchos años en nuestro país, de bachilleratos orientados en música o en los otros lenguajes artísticos, con fuerte presencia de la asignatura Música.


			Estamos convencidos de que los cambios en educación (o en cualquier otra área) no son fruto de acciones individuales, sino que requieren de un colectivo trabajando bajo un proyecto común. En ese sentido, no es contradictorio nuestro objetivo expresado anteriormente, sino que lo que buscamos es interpelar al educador musical, que podemos imaginarlo solitario, como dijimos, de manera que perciba su pertenencia, consciente o no, a un hacer que supera su individualidad y lo hace parte de una trama mayor; en su hacer individual, ese educador expresa lo colectivo y viceversa. Muchas veces, la necesidad de repensar la educación en cualquiera de sus áreas y niveles, ha llevado a propuestas teoricistas, donde la traducción a acciones concretas en el aula quedaba librada a la voluntad y trayectos formativos particulares del lector; o, por el contrario, a propuestas didactistas, donde la posibilidad de dar un fundamento a lo que se hacía en el aula y no tomarlo como receta de garantía de éxito pedagógico, también quedaba librada a la voluntad y formación del lector. En este trabajo, asumimos la tarea docente como praxis, esto es: un hacer pensado en comunión con un pensar el hacer, para volver a cargarse de preguntas y comenzar nuevamente la búsqueda de respuestas. Desde allí, imaginamos que ese educador, con el aporte de este libro, podrá contar con mayores herramientas para pensarse, para pensar su práctica y decidir si era desde allí donde quería formar a sus estudiantes.


			Escuchar la diversidad, de eso se trata. De escuchar, de escucharse, de escuchar al otro para poder generar un diálogo pedagógico atento a las lógicas de producción, recepción e interacción que se encuentran operando en las diferentes músicas.


			Finalizando, Escuchar la diversidad fue un trabajo escrito a cuatro manos. En algunos apartados, uno lleva la melodía y el otro acompaña, o pone un bajo, o realiza un contrapunto y en otros, se invierte, pero en todos sonamos juntos, articulando nuestras diferencias. Ambos provenimos de formaciones distintas, hemos hecho recorridos formativos distintos, nos hemos involucrado con el arte, con la música, de manera muy distinta, tenemos experiencias laborales distintas, tenemos recorridos académicos distintos; los dos pertenecemos, incluso, a generaciones distintas, pero nos unen las preguntas y el camino que hemos elegido para acercarnos a algunas respuestas. La búsqueda nos ha unido y animado a este desafío, que esperamos dispare junto a los lectores, nuevas preguntas y nuevas búsquedas.


			Por último, le pedimos al doctor Julio Mendívil2 que prologara nuestro libro. En sus aportes teóricos, hemos encontrado la manera de tender puentes entre lo disciplinar, lo pedagógico y lo cultural, de pensar lo particular latinoamericano dentro del contexto global, de manera que sus pensamientos han tenido una fuerte presencia tanto al momento de diagramar este trabajo, como durante su escritura. Pero además, encontramos en Mendívil un ser humano cuya calidez y generosidad animan aún más a seguir pensando en la necesidad de cruzar fronteras disciplinarias para pensar colectivamente en una educación musical nuestroamericana. Vaya, entonces, nuestro profundo agradecimiento al doctor Julio Mendívil por las admirables palabras que nos regalara para iniciar este trabajo.


			El currículum como herramienta analítica


			Antes de comenzar nuestro desarrollo, cabe hacer una breve explicación de por qué utilizaremos la noción de currículo como herramienta teórico-metodológica para abordar la problemática.


			Nuestra experiencia como docentes de los distintos niveles educativos y muy especialmente, formando profesores de música y educadores musicales, nos permite inferir que para muchos educadores, el currículum es apenas un lugar donde se encuentra el listado de contenidos a enseñar en cada nivel de la educación y no mucho más. Un documento escrito que pocas veces se lee de manera completa y muchas menos veces, de manera reflexiva. El currículum, en la cotidianeidad de las escuelas, suele ser “lo que bajan” las autoridades educativas. Un territorio que pareciera que solo los especialistas en ciencias de la educación comprenden y decodifican y que, por lo tanto, parecería que solo está elaborado para disfrute de dichos especialistas y para cierta tortura de los demás.


			Es cierto que en el currículum se puede encontrar la selección arbitraria de contenidos prevista por las autoridades educativas para cada nivel de la enseñanza obligatoria en un momento histórico determinado, pero eso sería entender al currículum solo en su aspecto formal y en una de sus dimensiones. El currículum es mucho más que eso.


			Tomando la conceptualización desarrollada por Alicia de Alba (1995, 2012, 2015), entenderemos al currículum como la síntesis de elementos culturales (conocimientos, valores, costumbres, creencias, hábitos) que conforman una propuesta político-educativa pensada e impulsada por diversos grupos y sectores sociales cuyos intereses son diferentes y aún contradictorios. Esto significa que dentro de un país, por ejemplo –pero podríamos pensar tanto en una provincia, como en una región– hay distintos sectores y grupos que luchan por imponer, negociar o resistir sus intereses, en función del proyecto de país que los motiva a generar ese proyecto político-educativo. De hecho, le resultará fácil al lector pensar la cantidad de veces que se ha quejado de que a ese listado de contenidos a partir de los cuales debe preparar su proyecto áulico, le falta o le sobran cosas. Seguramente, el lector tiene argumentos para justificar por qué piensa que sobran o faltan contenidos, y bromea diciendo que cuando sea ministro de Educación… Exactamente de eso se trata: defiende una idea de qué es la música –o cuándo hay música y para quiénes–, quién tiene derecho a aprenderla y quién tiene derecho a enseñarla, y cómo debería hacerse eso. No es la única idea, no todos los sectores tienen las mismas concepciones e invitamos a complementar este pensamiento con la lectura del segundo capítulo de Arte, poética y educación de Daniel Belinche (2011), donde el autor recorre históricamente los derroteros de la educación artística en nuestro país, dando cuenta de cómo esta iba asumiendo distintos formatos y concepciones según el modelo de sociedad que se estuviera persiguiendo.


			El currículum así entendido, es un espacio de lucha, un dispositivo de poder-saber en un sentido foucaultiano, en tanto se configura como un terreno dinámico e histórico en el que los distintos sectores buscan definir una propuesta político educativa, direccionada en relación con sus intereses. ¿Es lo mismo enseñar música que inglés? ¿Es lo mismo enseñar música en el nivel inicial, que en la educación secundaria técnica, o en un conservatorio? ¿Cuáles son los desafíos exclusivos a atender en cada una de estas particularidades y cuáles son comunes al resto de las disciplinas? Y todo ello, ¿cómo se conjuga con los tiempos políticos, sociales, culturales y económicos de un país? Finalmente, como resultado, ese proceso de lucha queda expresado en esa síntesis cultural y político-educativa compleja que entendemos, siguiendo a De Alba, como currículum.


			Desde esta conceptualización, es claro que el currículum no se reduce a elementos estructurales-formales, como lo son los planes y programas, la legislación que organiza la vida de las escuelas, la organización jerárquica de las mismas, por ejemplo. Según De Alba (1995), esta compleja trama a la que denominamos currículum, involucra además aspectos procesales-prácticos, es decir, las relaciones sociales en la institución, en el aula, entre la institución escolar y las autoridades, la práctica concreta, en definitiva, todo el devenir que envuelve también a aquellos aspectos estructurales formales, pero que es mucho más que ellos.


			Visto desde este lugar, la idea de currículum como síntesis compleja, nos es sumamente útil en tanto vía de entrada para una articulación conceptual que arroje luz sobre nuestra problemática. Entendemos que el pensar en términos de currículum, en su complejidad, nos permite, justamente, no perder de vista que todas esas perspectivas tienen que confluir en el objeto de conocimiento música.


			Si luego de más de 100 años enseñando música en la escolaridad obligatoria, seguimos pensando en su significatividad, quizás sea oportuno dejarse guiar por el bello tema del músico argentino Juan Quintero, quizás sea oportuno ir A pique, que no quede nada bajo nuestros pies, para repensar todo el andamiaje con el que cada educador musical entra al aula. No se trata de denostar tradiciones, sino de repensarlas, de ponerlas en tensión con lo nuevo, con otros discursos y otras lógicas y, así, salir a flote con argumentos más sólidos que aquellos que indican que algo “siempre fue así” y no merece ser cuestionado. Seguramente más que respuestas, provoquemos más preguntas, pero de eso se trata la formación de un educador crítico, la capacidad de hacer una práctica reflexiva continua.


			

				

					1	Pescetti, LM. (2013) Lejos de Frin, Buenos Aires: Alfaguara, pp. 265.


				


				

					2	El doctor Julio Mendívil es músico, etnomusicólogo y escritor nacido en Perú y radicado actualmente en Austria, donde ejerce la docencia como profesor de Etnomusicología en la Universidad de Viena. Ha ejercido como docente, investigador y director de proyectos en varias universidades alemanas como la Universidad de Hannover, la de Colonia y la de Hildesheim. Recientemente, ha sido designado presidente de la International Association for the Study of Popular Music (IASPM), organismo del cual ha sido secretario y presidente de su rama latinoamericana.


				


			


		




		

			1. La música en las aulas del siglo XXI


			Aunque seguramente se ha repetido una y otra vez, no está de más comenzar recordando que la música como disciplina a enseñar en las escuelas y en otros espacios con distinto grado de formalidad, existe desde los orígenes del sistema educativo en Argentina. Allá por 1884, ya la Ley de Educación Común N° 1420 en su artículo 6° proponía la enseñanza de nociones de música vocal dentro de la instrucción obligatoria. Sin embargo, a pesar de su larga data en la educación, no es ninguna novedad pensar que la enseñanza de la música no termina de ocupar un lugar valioso, que exceda lo que parecería ser apenas un entretenimiento o un elemento decorativo en la escolaridad (Carabetta, 2008, 2014b; Chapato, Dimatteo, 2014; Akoschky y otros, 1998).


			De todas formas, no puede negarse que desde hace muchas décadas hay profesionales vinculados a la educación musical preocupados por comprender y revertir esta situación, que, provenientes de distintas áreas del conocimiento, investigan, experimentan, producen y capacitan, generando espacios institucionales y extrainstitucionales que funcionan como usina de ideas para mejorar las prácticas y las producciones musicales. Seguramente, desde 1884 a la fecha, nuestras escuelas han cambiado notablemente y, sin duda, la enseñanza de la música también. Podemos pensar que desde aquel entonces se ha mejorado y mucho, y el hecho de que la legislación educativa nacional vigente en Argentina dedique un acápite a la educación artística, no es un dato menor. Sin embargo, pareciera que aún no alcanza, que todavía queda un largo trecho por recorrer para que todos nuestros estudiantes sientan que en la hora de música se hace algo y es valioso. Probablemente, habremos escuchado que Música no es una asignatura importante, al menos no como Matemática o Lengua; o que es hora libre, o que no se aprende nada… Cuántos de los estudiantes de los profesorados de música (y de arte en general) relatan que cuando anunciaron a su familia que iban a estudiar música, no como pasatiempo sino como carrera, no faltó quien les preguntara: “pero… ¿eso se estudia? Pero…, hablando en serio, ¿qué vas a estudiar?, ¿qué vas a hacer con tu vida?”.


			Múltiples son las variables que involucra el intentar al menos aproximarse a explicar el porqué de esta situación de vulnerabilidad de la música como saber escolar. Podrían considerarse desde cuestiones de política pública acerca del interés de un Estado por el fomento de la cultura y el arte en general, y de la música en particular, hasta los espacios físicos que existen o no en las instituciones reservados para las actividades artísticas, pasando por la formación de los educadores musicales, así como por discusiones filosóficas, sociológicas y antropológicas sobre qué es música, quién es músico y cuál es el valor de la música en una sociedad. Al igual que cualquier problemática educativa, es claro que la complejidad es su denominador común. De allí que entendamos que toda propuesta de echar luz sobre la situación deba ser pensada en el cruce de diferentes campos del saber y esa es la tarea que nos proponemos a lo largo de todo este trabajo, asumiendo el riesgo de evitar a toda costa perder la especificidad de la música como objeto de conocimiento.


			Desde este lugar, quizás sea este un buen momento para parar la pelota y volver a preguntarse: ¿cuál es el lugar de la enseñanza de la música en la educación de hoy?, ¿qué le puede aportar a un ciudadano del siglo XXI transitar en su educación por lenguajes artísticos, en particular por la música? Esto no significa, como insistiremos más adelante, renunciar a las tradiciones construidas, borrarlas y pensar todo de nuevo, sino ponerlas en tensión con los tiempos y problemáticas actuales. Lo tradicional y lo nuevo son formas de expresión que dialogan para hacer un más allá que los contengan; frente al binarismo que tiende a presentar todo como un par de opuestos, pensar en términos de deconstrucción y diálogo es desarticular el sentido que se presenta como pleno, el origen único e irrepetible.


			En este sentido, nos parece interesante abrir el juego pensando en la idea de ciudadanía cultural como un norte posible para la educación musical. Entendemos la ciudadanía cultural como un ejercicio pleno y crítico de las funciones simbólicas que circulan en un universo situado, como la capacidad de apropiarse de los usos de la cultura y la de generar otros nuevos. La ciudadanía cultural es el derecho de crear mundos de sentido en los que habitar, de deconstruir y reconstruir subjetividades en un juego permanente en el que las artes ofrecen estrategias para la transformación social. Pero profundicemos un poco más sobre lo que implica la ciudadanía.


			1.1. Educando musicalmente para la ciudadanía cultural


			La idea de ciudadanía fue puesta en el tapete de las ciencias sociales en los albores del siglo XXI. Bajo el legado de la modernidad, ser ciudadano remitía a una concepción jurídico-política de reconocimiento de derechos civiles a quienes hubieran nacido en un territorio determinado y de participación, fundamentalmente, a través del voto. Ser ciudadano, desde esta concepción, se vinculaba altamente con el afianzamiento de las identidades nacionales, de allí que los sistemas de educación que se iban consolidando entre los siglos XVIII y XIX en nuestra región, estuvieran fuertemente comprometido con ese objetivo. De hecho, podemos pensar que aquellas nociones de música vocal que proponía la Ley 1420, se relacionaban con la necesidad de formar el ser nacional argentino y, en ese sentido, con el aprendizaje de las canciones patrias como un elemento simbólico más para la construcción de la cultura nacional.


			Ya promediando el siglo XX, con la crisis de los Estados de Bienestar en Occidente, el consecuente descreimiento de las instituciones tradicionales de participación y la desacreditación de la política, lo nacional fue puesto en cuestionamiento y en tensión con lo global; es decir, las prácticas sociales y culturales que dieron sentido de pertenencia a una nación como contenedora de lo social, como espacio de articulación entre lo público y lo privado, comenzaron a ser discutidas. ¿Quiénes somos, qué es lo nuestro? Bien, más o menos lo sabemos: el mate, el asado, el bolígrafo Bic, el dulce de leche, el tango.


			La globalización, o mejor dicho, el estilo neoliberal de globalización, propuso e impuso al mercado como elemento más eficaz que la política para organizar las sociedades. Así, el flujo económico-financiero, el aumento vertiginoso de comunicaciones, de sujetos, de conocimientos, de valores, de gustos que circulan hasta nuestro presente, obligaron a repensar la idea de cultura nacional y, con ello, las identidades nacionales que hoy se reorganizan a la luz de ese flujo transnacional de bienes y mensajes. Dicho de otra forma, desde el legado de la modernidad, el manejo del idioma, el haber nacido en un territorio y el compartir ciertas pautas culturales materiales y simbólicas, nos aglutinaba dentro de la sociedad civil, con derecho formal para participar y con todo un andamiaje simbólico que nos identificaba como Nación, como “nosotros”, al mismo tiempo que nos diferenciaba de los otros (Achugar, 1996; García Canclini, 1995; Szurmuk, Mckee, 2009).


			Pero en los actuales tiempos globales, donde los límites de lo propio y lo ajeno en términos de cultura y de identidad nacional se han complejizado, donde lo local, lo nacional y lo internacional se cruzan todo el tiempo en la vida cotidiana de cada uno de nosotros, volvemos a preguntarnos ¿quiénes somos nosotros?, ¿qué es lo nuestro? El mítico invento del húngaro nacionalizado argentino Ladislado Biro, el bolígrafo Bic, hoy cotiza en la bolsa de París y no tiene fábrica en Argentina, y el dulce de leche de la empresa láctea líder en el país, se fabrica con capitales provenientes de países muy lejanos a nuestras llanuras... como si eso fuera poco... Carlos Gardel nació en Toulouse.


			Como dice George Yúdice (2002: 25), el uso de la cultura como expediente nacional se problematizó y al mismo tiempo, la idea de ciudadanía como ejercicio del derecho al voto, también. ¿Qué es ser ciudadano, entonces? Es ineludible pensar que la participación ciudadana a través del voto es insuficiente para un ejercicio sustancial y no meramente formal de las democracias. En la dinámica de la globalización neoliberal, el mercado parece haberse devorado a la política, reemplazándola por el espectáculo y la propaganda, de allí que sea imperioso pensar cómo se participa, cómo se avanza en términos de derechos, para poder tener acceso a la producción, circulación y consumo de bienes que la globalización pone en el escenario de disputas.


			La globalización supone una interacción funcional de actividades económicas y culturales dispersas, bienes y servicios generados por un sistema con muchos centros, en el que importa más la velocidad para recorrer el mundo que las posiciones geográficas desde las cuales se actúa (García Canclini, 1995: 16).


			Siguiendo a García Canclini (1995, 1999), el autor explica que en este mundo contemporáneo donde no alcanza definir la ciudadanía por la posesión de derechos formales reconocidos por el Estado, la misma se ejerce, además, a través de la participación en prácticas sociales y culturales que dan pertenencia a una sociedad, tanto como también permiten distinguirnos unos con otros dentro de ella. Justamente, aunque la lógica de la globalización actual sea la homogeneización de necesidades, gustos y consumos, defender el derecho a la diferencia se vuelve clave a la hora de pensar democracias que permitan articular distintas formas de ser y estar en el mundo. Si hay algo que la globalización ha visibilizado es que no hay una sola forma legítima de participar de este mundo. Así, la insuficiencia de la concepción jurídico-política de ciudadanía, según el autor, ha dado lugar a la defensa de la existencia de múltiples dimensiones de la ciudadanía, de tal manera que se puede hablar de una ciudadanía racial, una ciudadanía de género, una ciudadanía ecológica, una ciudadanía cultural, entre otras dimensiones.


			Lo que en otras épocas ubicaba al Estado como el centro de lo público y la participación ciudadana, el embate neoliberal que viene imponiéndose y resistiéndose desde fines del siglo XX, muy especialmente en América Latina, lo ha retraído y sustituido, como hemos dicho, por el mercado. En palabras de Pierre Bourdieu (1999: 40): “… el reinado conjunto del mercado y el consumidor, sustituto comercial del ciudadano, se ha apoderado del Estado…”. Quiere decir, nos guste o no, que en un mundo donde el neoliberalismo juega un juego desigual de fuerzas, el mercado, a través del consumo, es el espacio donde convergen todas esas ciudadanías.


			De allí que desde hace un tiempo se haya propuesto repensar la ciudadanía en conexión con los consumos culturales. Desde luego que no se está pensando en una concepción de consumo de tipo naturalista, donde hay una correspondencia mecánica entre las necesidades de los hombres y los artefactos creados para satisfacerla, ni en un consumo donde solo prima una lógica orientada únicamente por fines económicos. Por el contrario, los estudios culturales sostienen que ni siquiera las necesidades “naturales” del ser humano, como comer, descansar, alimentarse, entre otras, son naturales, sino que están inmersas dentro de todo un conjunto de variables sociales, que nos sitúan dinámicamente en el mundo en que vivimos. De tal forma que puede entenderse el mercado como una realidad social en la que circulan bienes materiales y simbólicos que se intercambian, se valoran, se legitiman o no, en función de un complejo proceso entre los distintos actores. Visto de esta manera, el consumo es un lugar estratégico para pensar qué tipo de sociedad está en juego porque dichos consumos hablan, sin lugar a duda, de la construcción permanente de significados sociales como terreno de disputa entre diversos grupos sociales (García Canclini, 1995, 1999; Yúdice, 2002; Bourdieu, 1990, 1999).


			Pierre Bourdieu (1990) reconoce el consumo como un espacio decisivo dentro del capitalismo contemporáneo, donde las sociedades organizan sus diferencias no solo en relación con la producción, en un sentido marxista clásico, sino también y fundamentalmente, por el aspecto simbólico del consumo, es decir, cuando los bienes no son solo artefactos, sino signos que se eligen, se piensan y se reelaboran con los sentidos sociales que circulan en ese tiempo y espacio determinado.


			En este sentido, la música transporta significados, es decir, en tanto práctica social su consumo está atravesado por regulaciones más o menos explicitadas sobre lo que es agradable, desagradable, decente, indecente, prestigioso, abyecto, culto, inculto, etc. Todas clasificaciones disponibles para que cada sujeto inserto en un espacio social determinado, haga un uso estratégico del consumo de esa música en función de diversos aspectos de su identidad personal y social (Corti, Díaz, 2017; Carabetta, 2008).


			Los pobres no tienen por lo general acceso a las orquestas sinfónicas. Su imagen y sonoridad está por tanto indefectiblemente ligadas a la idea del poder político, de la riqueza, al refinamiento, a la exclusividad, a altos estratos sociales. Del mismo modo, pero en sentido contrario, los precarios recursos instrumentales de la cumbia villera también dan cuenta de un ámbito de acción, de un uso muy diferente al de una orquesta sinfónica, pero no por ello menos significativo (Sans, 2017: 110).


			El tema de moda reproducido cientos de veces en las radios que elige un adolescente como ringtone de su celular, la música que se elige para musicalizar una fiesta de un cumpleaños de 80, o una boda de una pareja de 30 de clase alta, o la música que se escucha en un centro comercial de los suburbios de la ciudad, pone a jugar sentidos sociales acerca de lo masivo, de lo comercial, de la pertenencia a ciertos grupos, de los conocimientos que se tengan sobre música… es más que simplemente música, esa música habla de cada uno de los grupos o sujetos en cuestión, y en este vínculo, que no es mecánico ni fijo, la cultura es clave en tanto mediatizadora de la conducta humana. Mediante símbolos y artefactos, la cultura permite la producción, circulación y consumo de signos que configuran una praxis social, lo que equivale a decir que posibilita la apropiación diferencial de los mismos según el sector social de pertenencia y las estrategias de distinción para usarlos (Szurmuk, Mckee; 2009: 72 y ss.).


			Pero, ¿qué diferencian a los consumos culturales de otros consumos? El antropólogo Néstor García Canclini, uno de los mayores referentes latinoamericanos en el tema, entiende el consumo, en general, como “el conjunto de procesos socioculturales en que se realizan la apropiación y los usos de los productos” (1995: 42-43). Como ya dijimos, cada producto que consumamos, lleva, en mayor o menor grado, toda la carga de sentidos sociales construidos. En particular, los consumos culturales son definidos por el autor como el “conjunto de procesos de apropiación y usos de los productos en los que el valor simbólico prevalece sobre su valor de uso y de cambio, o al menos donde estos se configuran subordinados a la dimensión simbólica” (1999: 42). Quiere decir que una de las características de la variedad de productos que entran en esta definición, como artesanías, cuadros, espectáculos de ballet, productos televisivos, músicas en todos sus formatos de producción y circulación, obras de teatro, por ejemplo, tienen un valor simbólico, que está por encima de su valor de cambio y de uso. Su valor es simbólico porque, a la hora de apropiarnos de ellos, a la hora de elegir consumir rock, ópera, música klezmer, tango, sanjuanitos o jazz, esa elección habla de nuestras biografías personales y sociales.


			Pero aún hay más, nuestra capacidad de consumo se vuelve más autónoma, más amplia, si se quiere, cuantas más herramientas tengamos para descifrar el entramado simbólico. En palabras de García Canclini (1999), la nota característica de este tipo de consumos es que requieren de un “entrenamiento prolongado en estructuras simbólicas de relativa independencia” (p. 43). Es allí donde creemos necesario volver a pensar la idea de ciudadanía y aporte estratégico de la educación, en tanto es factible derivar que aquellos sectores más postergados de la sociedad, muy posiblemente menos entrenados en el desciframiento de las estructuras simbólicas, participarán, al menos, de una forma sumamente desigual en el circuito de estos bienes.


			En esta línea de pensamiento, George Yúdice (2002) propone que en tanto la cultura se encuentra en el centro de la reproducción simbólica y material de las sociedades actuales se la puede pensar como un “recurso”; es decir, la cultura se vuelve un recurso potencial para el mejoramiento sociopolítico y económico. Tanto para el neoliberalismo como para la resistencia al neoliberalismo, en el campo cultural el dominio de lo simbólico, se vuelve extremadamente importante. Los sectores dominantes, en términos de Bourdieu (1999), solo pueden imponerse en el plano económico y reproducir esa dominación, si al mismo tiempo logran hegemonizar el campo cultural; de esa manera, lo simbólico es un campo de maniobras, es una estrategia que puede, en tanto terreno de disputa, fortalecer los procesos de transformación social.


			El estilo neoliberal de la globalización, con sus mecanismos de difusión comercial y difusión mediática, puso a circular todos sus avances y beneficios de una manera inusitada en comparación con otros tiempos. Pero, y en especial mirando hacia nuestra América Latina, mientras algunos podrán beneficiarse con sus productos, otros verán este fenómeno simplemente como un espectáculo lejano. Es claro que la producción y distribución de esos bienes ha favorecido la acumulación de ciertos grupos concentrados, pero no menos cierto es que también ha dado lugar a la creación de redes de contacto entre asociaciones e incluso individuos, que trabajan de manera solidaria y cooperativa. De manera que, por su valor, la cultura surge como un recurso de explotación capitalista, pero también como fuente de resistencia contra las exclusiones y marginaciones propias del sistema político económico (Yúdice, 2002; García Canclini, 1995, 1999).


			Desde este lugar, entendemos la importancia de formar para la ciudadanía cultural, de formar sujetos ampliamente entrenados, si cabe el término, en la lectura de la complejidad de los actos artísticos –como caso que nos ocupa– como productos socioculturales listos para ser utilizados como elementos de distinción social simbólica, o de intercambio de significados, o como objetivación de deseos, o como rituales, entre otras cuestiones. El ejercicio de una ciudadanía cultural reflexiva, que justamente vuelva ciudadanos a los consumidores, requiere que la participación cultural sea equitativa, es decir, lo más permeable posible a los distintos grupos culturales, donde haya una variedad de bienes y mensajes representativos, volvemos a decirlo, de las distintas formas de ser y estar en el mundo. (Yúdice, 2002; Rosaldo, 2000; García Canclini, 1995).


			Entonces, es probable que nuestros estudiantes escuchen y toquen la música que suene una y otra vez en los medios (y quien esté libre de culpas, que arroje la primera piedra): ¿será que la educación musical deba exorcizarlos de estos gustos?, ¿será que la educación musical deba poner a jugar en las aulas una vasta variedad de expresiones musicales?, ¿será que la educación musical deba atender a la pluralidad de gustos, dotando de las herramientas necesarias para una apropiación colectiva de estas expresiones y así poder encontrarnos con los otros, con las diversas formas de la otredad?


			Por ahora, solo tenemos preguntas que buscan, como dijimos anteriormente, poner en tensión las respuestas dadas durante años, cuyos resultados no terminan de satisfacer ni a estudiantes, ni a educadores musicales. Se trata entonces, de volver a andar los caminos recorridos, volver a mirar los sentidos que organizaron históricamente la enseñanza de la música en las escuelas, dejar en suspenso las certezas y permitirse sorprender, tal vez, por nuevos horizontes.
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