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Metodología
Del 19 de enero a 26 de junio de 2011 se realizó un estudio48 con 582 
niños del 1ro a 6to grado. Hubo 18 grupos en total, tres grupos por 
cada grado, en una escuela pública en la ciudad de Puebla a la que 
asisten en su mayoría los niños del nivel social bajo o medio-bajo. 
En la escuela elegida para este estudio prácticamente no se imparte 
ninguna materia de educación artística. Para el presente estudio se 
impartió un curso de música de 12 sesiones de 30 min. cada una, dos 
veces por semana para cada uno de tres grupos de cada grado. Los 
grupos se dividieron en tres situaciones experimentales: 

 

Ilustración. 3. Cuento sin música (Grupo control: 0) Ilustración. 4. 
Cuento musical en vivo (Grupo experimental I: 1)

Fig. 5. Cuento musical grabado (Grupo experimental II: 2)

48.  Este estudio se realizó gracias al apoyo de la Vicerrectoría de Investi-
gación y Estudios de Posgrado de la Benemérita Universidad Autónoma de 
Puebla y Beca de Intérpretes con Trayectoria 2011 del Programa de Estímu-
lo a la Creación y al Desarrollo Artístico de la Secretaría de Cultura del Go-
bierno del Estado de Puebla y Consejo Nacional para la Cultura y las Artes.
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De 582 niños se descartaron 122 niños, de los cuales 36 partici-
paron en el test piloto y 85 no completaron los dos tests (pre-test y 
pos-test), faltando a alguno de éstos y 1 alumna no contó con la auto-
rización de sus padres. Por lo tanto, los resultados finales del estudio 
corresponden a un total de 460 alumnos analizados de 6 a 13 años 
de edad:

•	 Cuento sin música: 147
•	 Cuento musical en vivo: 163
•	 Cuento musical grabado: 150

Tabla 4. Número de participantes por grado. 

Antes del curso y al finalizarlo, los niños participaron en una 
Prueba de Creatividad con el fin de evaluar si su participación en 
las sesiones de cuento ha tenido algún impacto en su creatividad. Se 
utilizó la prueba de Creatividad Infantil de M. Romo Santos, V. Al-
fonso Benlliure y M. J. Sánchez-Ruiz, investigadores de la Facultad de 
Psicología de la Universidad Autónoma de Madrid. 
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Ilustración 6. Prueba de creatividad musical. 

Esta prueba (test) fue elegido por varias razones. Los autores del 
TCI nos dejan una descripción detallada sobre su valor, importancia 
y fundamento teórico que parten de las investigaciones de Getzels 
y Csikszentmihalyi. Además, no solamente es fácil de aplicar, sino 
también es fácil en su interpretación de los resultados, algo que no 
se ha podido constatar con otras Pruebas de Creatividad. Antes de 
comenzar el estudio se entregó la información con la descripción del 
estudio a los padres de familia, a su vez solicitándoles su firma de 
aceptación (Carta de consentimiento) y el llenado del cuestionario 
con el fin de recabar información demográfica de los niños partici-
pantes en el estudio. 

Test Piloto
Antes de iniciar el estudio se realizó el test de creatividad piloto con 
el fin de determinar el índice de confiabilidad de la evaluación de las 
pruebas por parte de tres jurados, alumnos de Licenciatura en Música 
de la BUAP. Los tres evaluadores recibieron el entrenamiento previo 
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y se les explicó el mecanismo de evaluación, así como también, se les 
proporcionó el material y las instrucciones del Manual del TCI (Test 
de Creatividad Infantil). Para la realización del Test-piloto, se eligie-
ron 4 niños al azar de cada uno de los grupos del 2°, 4° y 6°. Cada uno 
de los jurados evaluó los 36 test por separado y mostraron un alto 
grado de concordancia.

Ilustración 7. Niños realizando la prueba piloto
Resumen de resultados del estudio

El cuento sin música no produjo un cambio estadísticamente signi-
ficativo del promedio de puntaje de creatividad en ningún grado. El 
cuento musical en vivo produjo un cambio estadísticamente signifi-
cativo del promedio de puntaje de creatividad (el cual incrementó de 
forma estadísticamente significativa en el post-test) en los grados 3º, 
5º, 6º en específico y al juntar a todos los niños de todos los grados 
(1º-6º) que tomaron el test después del cuento musical. El cuento mu-
sical grabado produjo un cambio estadísticamente significativo del 
promedio de puntaje de creatividad (el cual incrementó de forma es-
tadísticamente significativa en el post-test) en los grados 1º, 2º, 4º y 5º 
en específico y al juntar a todos los niños de todos los grados (1º-6º) 
que tomaron el test después del cuento musical. (El caso específico 
de 3º es curioso porque el puntaje de creatividad promedio más bien 
disminuyó después del cuento grabado). Estos resultados podemos 
ver en la siguiente tabla:
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Tabla 5. Incremento de la creatividad. 
* Disminuyó el puntaje de creatividad en el Post Test

Conclusiones
Este Proyecto fue el primer paso para descubrir los beneficios que 
puede proporcionar un cuento musical en el desarrollo de la creati-
vidad en la Escuela primaria. Escuchar y recibir el placer del cuento 
musical donde se conjugan el arte literario y arte musical es una expe-
riencia muy valiosa que enriquece la vida de un pequeño, a partir de 
la cual como dice Vigotsky nacen las fantasías que sirven de una base 
importante para el desarrollo de la creatividad. Esta experiencia, nos 
enseña también algo muy importante: si el cuento musical beneficia 
el desarrollo de la creatividad del niño, ayuda a su crecimiento en to-
dos los sentidos, favorece el lenguaje oral y escrito, etc., entonces hay 
que implementar estas prácticas pedagógicas de una forma constante, 
y no solamente en la escuela, sino también en la casa. Se puede reali-
zar muchas actividades alrededor del cuento musical que no se reali-
zaron en este estudio para evitar cualquier tipo de variable que podría 
incidir en los resultados. Por eso se optó delimitarnos solamente en 
la actividad de escuchar el cuento, sin realizar ninguna otra tarea, sin 
hacer preguntas, sin hacer comentarios, para que los niños se sintie-
ran cómodos para escuchar los cuentos, sin ningún tipo de presión. 

Por último, la ventaja del cuento musical es que cualquier maestro 
puede impartirlo y no requiere del personal especializado en conoci-
mientos musicales. Si el maestro no toca ningún instrumento musical 
y no tiene ninguna formación musical, puede utilizar música grabada y 
combinarla con la lectura de los cuentos. También puede utilizar cuentos 
musicales grabados para ser escuchados en su clase de educación artística.
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La profesión de músico dentro del 
contexto de las artes, 
una visión sociológica

José Fermín Enrique Rueda Hernández

Introducción 
La visión o perspectiva como el de la sociología de las profesiones, 
nos ayudarán a develar conceptos como el de la políticas, músico, 
quehacer, ocupación, estratificación, evaluación, institucionalidad, 
mecenazgo y microempresario. Ya más a fondo realizaremos una mi-
rada de lo que implican con relación al “intro” del músico

El tema que nos concierne es sobre todo el de la profesión de mú-
sico, por ello lo que se trata es de ampliar la posibilidad de análisis 
de su práctica e indagar si la podemos ubicar como profesión, ocu-
pación o quehacer, o ambas, quehacer y ocupación profesionales, o 
simplemente alguna no enunciada. 

Tema, la exposición
De acuerdo con el planteamiento de algunos autores, se hace refe-
rencia a la profesión como una entidad superior a una ocupación o 
quehacer. Dentro de las posturas podemos encontrar la visión so-
ciológica que resume en diversos estudios las características de una 
profesión. En estas posturas de las profesiones se pueden describir 
aquellas actividades artísticas, que persisten en un mundo cada vez 
más comercializado, entre las que se encuentra el músico y algunas 
ocupaciones que no han encontrado un análisis amplio dentro de una 
concepción teórica. 

Hoy estaremos replanteando esta visión de acuerdo con un estu-
dio actualizado sobre este quehacer. De la misma manera que Freid-
son se cuestiona ¿Por qué las artes no pueden ser catalogadas como 
una profesión? Podemos reflexionar sobre la pregunta y determinar 
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si en nuestro contexto o caso de México ¿La música es considerada 
como profesión? 

Lo más destacado en este estudio de Freidson, es el estatus so-
cioeconómico de quienes ostentan una ocupación dentro del ám-
bito de las artes, “los artistas provienen de una predominante clase 
media, con el capital cultural y social que esto implica y tienen una 
educación promedio” (Freidson, 2007).Sin embargo, de acuerdo a las 
expectativas de este análisis, se esperaría que esto sea reflejado en be-
neficio de su trabajo, en cuanto a la obtención de los recursos mate-
riales como es el salario, sin embargo muy pocos ganan lo suficiente 
para vivir totalmente de su actividad artística, ya que la mayoría de 
los artistas realizan otra actividad secundaria que les genere ingresos 
económicos extra, y que además les permita seguir en su tiempo li-
bre con su ocupación artística. De acuerdo con Weber y Parsons, son 
las profesiones liberales las que han predominado en nuestra socie-
dad contemporánea, es de esta forma que la profesión se encuadra 
o define dentro de las características que ejercen como profesiones 
más libres y no estereotipadas. Aquí podemos ubicar las profesiones 
artísticas y en concreto la profesión de músico, pues está enmarcada 
conforme a los siguientes enunciados de una conceptualización de 
profesiones liberales:

•	 Cumple con “no ser una profesión capitalista”
•	 No es una profesión de “trabajadores” algo como una fabrica 

empresa manufacturera 
•	 No es una “profesión burócrata” aunque en muchos casos está 

al servicio público, es más bien con respecto a que no está 
sujeta al control del jefe inmediato también burócrata

•	 No está en la gama de “trabajadores urbanos, rurales o del 
campo”

En este sentido la profesión según estos sociólogos está más defi-
nida por otros criterios entre los que se destaca según nuestra apre-
ciación; 

•	 La formación técnica científica entre la que la competencia y 
la evaluación son importantes en medios de institucionalidad 
en el campo determinado.
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•	 Se enmarcan en una tradición cultural que ha comprendido 
que ha crecido y ahora se desprende a la práctica actualizada.

•	 Es calificada y acreditada no solo socialmente sino además 
por medio de las instituciones que la regulan y evalúan.

También se cuestiona si el arte puede ser una ocupación remune-
rada de tiempo completo, así como las demás profesiones, se pregun-
ta si estas ocupaciones artísticas son liberales y obtienen también el 
mismo grado de discrecionalidad que las otras profesiones, que tie-
nen la libertad para decidir cómo hacer su trabajo, se cuestiona si los 
artistas también tienen esa libertad de plantearse qué crear y cómo 
crear sus obras. La libertad menciona Freidson, es esencial para el 
arte, pero la mayoría de las vocaciones no tienen esa libertad. Son solo 
aquellas profesiones que tienen juicio y creatividad con prudencia las 
que tienen un notable grado de libertad discrecional, y el proceso por 
el cual se gana y se logra esa libertad dentro de una ocupación es por 
medio de la profesionalización. 

Sin embargo, también menciona que el concepto angloamerica-
no de profesión y profesionalización son distintos para cada país con 
historias diferentes, en gran parte esto se debe a las políticas que ge-
neran tanto el Estado en cada país, así como las organizaciones que 
ha adquirido cada ocupación artística para su permanencia, también 
son diferentes. “Las artes en Estados Unidos no han sido capaces de 
cultivar una profesión relacionada relativamente estable ni un siste-
ma de apoyo financiado por el Estado” (Freidson, 2007: 88) por lo que 
más de las veces tienen que generar otras fuentes de ingreso para su 
subsistencia. 

La mayoría de quienes viven de las ocupaciones artísticas como 
la música, tienen que recurrir a la búsqueda de otro tipo de ingreso 
extra mediante otro empleo ya que, con lo que ganan en la activi-
dad artística es relativamente el cincuenta por ciento del total de su 
percepción económica. Al respecto menciona Freidson que no exis-
te una demarcación clara en el terreno de las ocupaciones artísticas 
totalmente profesionales y aquellas que son ocupaciones de aficio-
nados. De acuerdo a esta aseveración, en la profesión de músico ge-
neralmente se tiene que abordar todos los estilos para poder entrar 
a un campo competitivo amplio para generar mayores ingresos, no 
obstante se tenga una preparación académica solida en la parte de la 
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música profesional, graduado como ejecutante, compositor o peda-
gogo, la participación en la mayor parte de las especialidades genera 
y obliga a estar mejor ubicado y tener acceso a los ingresos institucio-
nales así como públicos, tener contratos o acceder a becas para una 
mejor solvencia económica. 

Las artes como trabajo subjetivo profesional tienen una serie de 
habilidades complejas y especializadas, así como el compromiso para 
practicarlas por un periodo amplio de tiempo, que dependen en gran 
medida para su existencia de una sociedad donde la economía permi-
ta ser más equitativa para ganar lo suficiente (Freidson, 2007). 

No dejamos de lado el pensamiento de Elliot Freidson, que tie-
nen que ver con las políticas o visiones del Estado para las artes, los 
músicos no están fuera de ella, de escuelas o formas de alcanzar la 
profesionalización artística correspondía a políticas e ideologías im-
plementadas por los planes de cada gobierno, por lo que también los 
artistas que ingresaban a ellas eran examinados minuciosamente para 
“ser observados en su ideología”, (Freidson 2007:147) los que eran 
aceptados tenían todo el apoyo oficial, sin embargo sus obras no po-
dían venderlas en el mercado abiertamente sin el consentimiento del 
Estado.

En Estados Unidos la posición de los artistas es distinta ya que al 
ganar terreno las ocupaciones artísticas, mediante la incorporación a 
las universidades para su profesionalización, les permitió tener una 
posición más digna y obtener una mejor preparación en la teoría abs-
tracta. Sin embargo, afirma que no todas las ocupaciones artísticas 
se han preocupado por la profesionalización, ni se han comprome-
tido de igual forma por alcanzar un alto grado en el aprendizaje de 
la teoría abstracta, incluso menciona que el entrenamiento para las 
ocupaciones artísticas es muy parecido al que recibían los abogados, 
médicos, y otros en el siglo XIX, antes de que la profesionalización se 
diera como vía para llegar a las profesiones en el sentido actual. Por 
esta razón las ocupaciones artísticas no se adaptan a este concepto de 
profesión. (Freidson, 2007)

Lo que puede ayudar a identificar a los artistas para fijar sus lí-
mites de una profesión es aclarar primeramente que el arte debe ser 
aprendido y practicado científicamente en las escuelas, “el arte debe 
ser evaluado por los mismos artistas”, ya que en este momento las ar-
tes están siendo evaluadas por los críticos de arte y por historiadores 
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ya sea intelectuales o no intelectuales. No está bien establecida ni la 
fundación teórica del arte ni su control por parte de los artistas. Res-
pecto al control sobre la profesión específica de músico, Elliott (1975) 
hace referencia a un estudio sobre los músicos de jazz, que Becker49a-
nalizó, y en esta revisión, explica como los músicos eran además de 
artistas, trabajadores de servicios. Lo que también muestra una ideo-
logía que implicaba que los músicos de jazz no cedían a “convertirse 
en músicos comerciales” por un sentido de identidad y pertenencia 
que dependía del grupo de colegas ocupacionales que tenían bien 
definidas sus normas de conducta y apoyo. En este sentido también 
podemos hacer referencia a la música nacionalista que ha generado 
diversas posturas en los grupos, no solo de críticos del arte, sino de 
los propios músicos en nuestro país. 

En el caso de México, las artes han tenido poca oportunidad de 
ser analizadas para su estudio tanto en la parte conceptual, así como 
en su conformación histórica, sin embargo, en estudios recientes se 
menciona la precariedad de este grupo social para desarrollarse en 
esta profesión. Podemos comentar que esto es debido a la brecha de 
la música de consumo o “música comercial” y la música de estudios 
académicos o de escuela, música formal o intelectual, que también se 
ha llamado música clásica.

Podemos mencionar que los músicos en nuestro país en la época 
colonial no gozaron del mecenazgo que los músicos europeos en épo-
cas anteriores, como ya sabemos los conservatorios que más tarde se 
abren tienen la iniciativa de músicos aficionados y la visión distinta 
a la de otros conservatorios. Los apoyos económicos en otros casos, 
para algunos cuantos, era para músicos al servicio de la iglesia o la 
nobleza, aquí en nuestro país no tuvo ese alcance, a pesar de que en la 
época prehispánica se sabe que los músicos tenían una posición dis-
tinta al resto de la sociedad. Esto no sólo en Hispanoamérica sino en 
las diversas sociedades tenía un lugar junto a los sacerdotes y miem-
bros del grupo de dominio social, así lo manifiesta es su obra Herber 
Spenser al cual dedicaremos unos renglones en el siguiente tema

49. Becker, H. S, Músico que realizó un estudio sobre los músicos de jazz 
en Estados Unidos, referente a las drogas en algunos grupos de este género.
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Origen de la profesión del músico. Punto y contra punto
Un estudio realizado por Herbert Spencer (1895) que hace referencia 
a la transición del papel del músico en las primeras sociedades, donde 
también la danza, el canto y los músicos formaban parte de las cere-
monias religiosas, que más tarde se convirtieron en actividades festi-
vas, políticos y guerreras que practicaban los mismos pueblos, siendo 
el músico una figura preponderante en estas actividades50.

Spencer (1905) hace referencia al pueblo hebreo, donde los Levitas 
estaban dedicados al servicio musical como grupo social profesional 
dedicado al sacerdocio y a la adoración con los instrumentos musi-
cales y con los coros conformados por familias de grupos de cantores 
(Biblia, versión Reina Valera 1960).

Ya de hecho, los relatos bíblicos enuncian la actividad musical de 
forma profesional por llamarla de esta forma desde los hijos de los 
primeros hombres, como es el caso de los descendientes de Caín. En 
este relato del libro de Génesis 4:20 se menciona a Jubal como el pa-
dre de todos los que tocan flauta y arpa. es una postura de una ocu-
pación terrenal festiva 

Otro relato también referente a la música o a los instrumentos es 
el de Ezequiel 28:12, donde se hace referencia al Querubín protector y 
se menciona que estaban preparados para el día de su creación, tam-
boriles y flautas. Esto es en un plano de la concepción y pensamiento 
religioso que no solo se dio en estas culturas sino en la diversidad de 
las primeras civilizaciones.

La profesionalización se tuvo que dar debido a que cuando el sa-
cerdote que controlaba la mayor parte de las actividades ya no tenía 
tiempo para servir en todas, así se fue haciendo especialista en una 
de ellas; curar, cantar, tocar, danzar, ofrecer holocaustos, limpiar los 
utensilios etc.

50. La obra de H. Spencer inicia con una pregunta central ¿Cuál es la ca-
racterística común a las instituciones profesionales, que las hace formar un 
grupo distinto de los demás grupos de las instituciones de la sociedad? Así 
empieza su análisis en el Origen de las Profesiones (1905), en el Capítulo III 
Spencer, se aboca al estudio sobre la profesión de músico y bailarín plan-
teando cómo la profesión de músico estaba ligada al sacerdocio haciendo 
referencia entre varios grupos de distintas culturas a los levitas y al grupo 
judío que se dedicaba al servicio de la alabanza y estaba consagrado al culto 
religioso.
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En la edad media el músico tenía una figura relacionada con el 
servicio religioso integrado a las grandes catedrales o monasterios, 
siendo el músico, en su carácter de compositor un factor muchas ve-
ces anónimo, ya que no se le consideró dueño individual de su obra. 
Al compositor se le dio reconocimiento más por su técnica que por 
su talento. Por otra parte, el músico secular hace presencia en la vida 
de las ciudades o pueblos recorriéndolos para llevar en sus cantos las 
noticias y mensajes, así como el entretenimiento a cada viña donde 
es apreciado. 

Aquí existen dos posturas de los músicos en esta época; los ju-
glares que pertenecían a un grupo social que provenía de las clases 
populares a las cuales servía, en tanto los trovadores que se caracte-
rizaban por tener un estatus muy elevado perteneciendo a las clases 
más altas de la nobleza y que se caracterizaban por sus canciones de 
diversos temas (amor, pena, alegría, fervor religioso, relatos históri-
cos, danza y celebraciones) (Rowel, 1999:104).

Por esta razón no se les puede asignar solamente a los músicos 
de “formación en la escuela predominante” (eclesiástica) como los 
únicos que han trazado la evolución de la música y de las formas mu-
sicales. Un aspecto importante de esta época es la ruptura entre “el 
eterno metro triple de la Edad Media” al relacionar el intelecto a la 
Trinidad (Dios Padre, Hijo y Espíritu Santo) independizándose así de 
los principios rítmicos ternarios, también como postura sociológica. 
Los músicos profesionales de ese tiempo evolucionaron en la utiliza-
ción de elementos que se habían considerado como inalterables en 
las obras que estaban dedicadas al servicio religioso. En esta época se 
empezaron a desarrollar subdivisiones dobles y triples en los compa-
ses, que antes no se reconocían en la estructura musical, con la misma 
jerarquización, lo cual se puede reconocer como una aportación de 
los músicos seculares al canon de la música religiosa (Rowel.1999).

En la época del renacimiento con la invención de la imprenta, se 
favoreció a la producción musical sobre todo en la difusión de las 
grandes obras de los músicos europeos que transmitieron sus com-
posiciones, siendo esta cultura musical la que más tarde llegaría a la 
Nueva España. En esta época muchos e importantes compositores que 
se habían instalado por apoyo de la nobleza en sus capillas o catedra-
les, rompieron con el esquema y se independizaron para empezar sus 
propias compañías y emprender el camino de la empresa particular.
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Fuga
En la época más cercana la posición del músico en general ya sea ins-
trumentista adquirió otra dimensión, siempre había estado bajo la 
figura del cantor, el músico instrumentista (tañedores de laúd y vihue-
la) se independizó de la subordinación que hasta ese momento había 
ocupado en la “ópera in música”. Aquí nace la orquesta primitiva o ru-
dimentaria con el formato de orquesta sinfónica integrándose el violín 
como parte fundamental de la orquesta con una técnica en proceso de 
perfeccionamiento, dando paso a los instrumentistas de las secciones 
de aliento metal y maderas, como figuras independientes en los gru-
pos más grandes que se gestaban como las orquestas sinfónicas (Sala-
zar, 1997). Al respecto es interesante el termino de microempresarios 
que aún no se visualizan en esta época sino en la contemporánea

En la actualidad se han modificado las orquestas sinfónicas centro 
del quehacer musical de esta profesión. Con el avance tecnológico 
esta agrupación ha sido transformada adquiriendo nuevas sonori-
dades integrando en muchos de los casos instrumentos electrónicos 
como sintetizadores, teclados y computadoras para obras contem-
poráneas, así como los instrumentos tradicionales que ya integraba 
(Fleming, 1989). 

En lo referente al desempeño del músico en el campo de la ense-
ñanza, las posibilidades de laborar en instituciones de carácter for-
mativo en esta profesión se están abriendo aun más dada la demanda 
educativa en esta área. Siendo la principal instancia donde se generan 
fuentes de empleo para los músicos como profesores de educación 
básica, en jardines de niños, primaria, secundarias en la Secretaría de 
Educación Pública.

Coda final
El origen de la música ya no está en discusión, esta profesión se ha 
abierto a un reconocimiento cada vez mayor no solo socialmente sino 
por las instituciones de educación en todos los niveles, esto debido a 
que el grupo social llamado músicos está haciendo su labor de llevar 
al plano de las ciencias sociales y humanidades la aportación de su 
quehacer en el ámbito académico y cultural con mayor compromiso 
a ser profesional en todos los sentidos como toda profesión que es re-
conocida. Mi aplauso a los compositores; instrumentistas, interpretes 
cantantes, pedagogos, profesores músicos de profesión.
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El material didáctico: una herramienta 
para la educación musical

Karla Maythé Figueroa Guzmán

Introducción
La música es sin duda parte importante en la vida del ser humano, 
ha acompañado al hombre desde los inicios hasta nuestros días, sólo 
basta revisar un poco la historia. Varias civilizaciones, aunque con di-
versos usos e ideologías, coinciden en las aportaciones que la música 
puede otorgar al hombre y a la sociedad. En esta época tan convulsio-
nada, se antoja necesario que las escuelas de todos los niveles puedan 
acercar a los alumnos al arte, en específico a la música, buscando con 
ello formar, rescatar, motivar, así como desarrollar la sensibilidad, lo 
que traerá como consecuencia el poder convertirnos en seres ínte-
gros y plenos, llenos de valores. En las últimas décadas, la educación 
musical se ha favorecido debido a los avances técnicos, tecnológicos 
y metodológicos, lo que ha dado pie a constantes investigaciones que 
permiten ampliar el panorama educativo, fortalecer, de la misma 
manera apuntalar los conocimientos, las formas de enseñanza y de 
aprendizaje musicales.

El material didáctico
Algunos métodos aplicados en la educación general como Montesso-
ri, High Scope, Waldorf, entre otros, otorgan mucha importancia al 
uso de materiales didácticos y su éxito está basado precisamente en 
el uso de los mismos. Cuando hablamos de herramientas o recursos 
didácticos generalmente pensamos en métodos, libros, y si nos referi-
mos a los materiales que se utilizan en la educación musical, además 
de los anteriores encontramos: juegos, canciones, instrumentos mu-
sicales, etc. Pero ¿Qué es el material didáctico? 

Según el Departamento de titulación de la UNAM es un instru-
mento que facilita la enseñanza- aprendizaje, se caracteriza por des-
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pertar el interés del estudiante adaptándose a sus características, por 
facilitar la labor docente y, por ser sencillo, consistente y adecuado a 
los contenidos.

De acuerdo con Nérici (1969: 283) el material didáctico antigua-
mente solo se presentaba con el objeto de ratificar o aclarar lo expli-
cado, en la actualidad no solo ilustra sino también sirve para trabajar, 
investigar, descubrir y construir. Para que un material didáctico sea 
eficaz debe: 1) ser adecuado a la clase, 2) ser de fácil aprehensión y 
manejo, 3) estar en perfectas condiciones.

Según Nérici (1969: 284), existen 4 tipos de material didáctico:

1.	 Material permanente de trabajo (pizarrón, plumones, reglas, 
compás, proyector, etc.)

2.	 Material Informativo (mapas, libros, diccionarios, enciclope-
dias, revistas, periódicos, discos, películas, etc.)

3.	 Material Ilustrativo visual o audiovisual (esquemas, cuadros 
sinópticos, carteles, dibujos, discos, proyectores)

4.	 Material experimental (aparatos y materiales variados que se 
presten para la experimentación en general)

Para la UNESCO (1989: 8), los materiales didácticos pueden defi-
nirse como aquellos instrumentos tangibles que utilizan medios im-
presos, orales o visuales para servir de apoyo al logro de los objetivos 
educativos y al desarrollo de los contenidos curriculares. 

Montessori fue quizás de las primeras metodologías en utilizar 
material didáctico adecuado y dirigido hacia la formación de los ni-
ños. María Montessori médico de profesión, desarrolla su método a 
partir del trabajo y las experiencias que tiene con niños de bajo estra-
tos sociales. Mediante la práctica educativa llega a la conclusión de 
que el niño se construye a sí mismos partiendo de elementos del am-
biente. Según Montessori hay 4 puntos importantes: 1) el niño apren-
de todo de manera inconsciente para después pasar poco a poco a la 
conciencia, 2) los periodos sensibles que son los momentos en los que 
el niño aprende con mayor facilidad, 3) Preparar el ambiente permi-
te un autoaprendizaje y crecimiento, 4) los adultos son únicamente 
guías. Basándose en esto, defiende la idea de motivar y desarrollar en 
el niño el instinto de curiosidad y experimentar el gusto por descu-
brir los conocimientos en lugar de recibirlos. 
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El método High Scope creado por David P. Weickart inicia en Yp-
silanti (Michigan), está basado en las ideas pedagógicas de Piaget, es-
timula el desarrollo integral del niño respetando su edad, intereses y 
ritmo de crecimiento. En este método se dispone el mobiliario y equi-
po en áreas de interés bien definidas lo que permite a los pequeños 
encontrar los materiales fácilmente, utilizarlos para posteriormente 
dejarlos en su lugar. Su principio es el aprendizaje activo, el docente 
debe observar al niño para establecer una planeación centrada en los 
intereses de los niños. El método High Scope, tiene como idea prin-
cipal que los niños aprendan a través de la participación directa con 
personas, objetos, eventos e ideas, ellos construyen su propio conoci-
miento interactuando con el mundo que los rodea.

Rudolph Steiner, creador del método Waldorf dirige la educación 
del niño y el joven hacia la libertad. Steiner defendía la idea de educar 
como un obrar artístico en una ambiente libre y creador, la metodo-
logía Waldorf no sólo contiene la enseñanza de conocimientos gene-
rales, sino también la enseñanza de las artes (música, danza, teatro, 
pintura) y habilidades práctico-manuales. Esta filosofía incluye el uso 
de materiales ecológicos, los cuales en algunas ocasiones son realiza-
dos por los alumnos y sus padres. El único requisito que solicitan al 
alumno al ingresar es que los padres estén involucrados al cien por 
ciento en la educación de los niños. 

De acuerdo con lo anterior, se puede deducir que el material di-
dáctico es aquel que facilita la comprensión y permite que la ense-
ñanza y el aprendizaje sean óptimos. Por lo tanto, todo recurso sea 
material, visual, o auditivo debe alcanzar un objetivo en específico 
y responder a las necesidades educativas de los alumnos y docentes.

El material didáctico que utilizan los pedagogos más importantes 
en la educación musical tales como: Willems, Dalcroze, Martenot, 
Orff, Kodály, Schafer, Tort, entre otros, es muy diverso, sin embargo, 
todas estas metodologías persiguen la idea de la formación de cali-
dad, además de la utilización de los medios adecuados al desarrollo 
físico y mental del alumno. Willems utiliza las campanas con diver-
sos timbres, carrillón intratonal, flauta de corredera, para trabajar el 
entrenamiento auditivo en el niño. Para Dalcroze, el material más 
importante es el cuerpo, y entre los materiales secundarios recurre 
a mascadas, pelotas, globos de los cuales se sirve para trabajar pulso, 
ritmo, ligaduras, fraseo. Orff, desarrolla un instrumental didáctico 
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(instrumentos de placa: xilófonos, carrillones, Metalófono, instru-
mentos de percusión, etc.) adecuado para la manipulación de los más 
pequeños, así como melodías además de diversos ejercicios para ser 
trabajados en ensambles. Schafer realiza el trabajo de limpieza audi-
tiva basándose en los sonidos del entorno y en el uso de materiales 
poco comunes (periódicos, botellas, llaves, zapatos, etc.) para llevar a 
cabo discriminación sonora, por mencionar algunos.

En la actualidad, existen diversos tipos de materiales didácticos 
que sirven como apoyo para la educación musical, algunos de ellos 
creados exprofeso para ciertas metodologías y otros buscando faci-
litar la comprensión y la absorción de los conocimientos. Entre ellos 
podemos encontrar instrumentos musicales de varios tamaños, con 
texturas diferentes o hechos con diversos materiales, tarjetas musica-
les, libros de “texto”, juegos de mesa, pizarras inteligentes, software, 
aplicaciones para celulares, entre otros, no obstante, muchos profe-
sores no pueden acceder a ellos, debido a que los costos de algunos 
son altos y en otros casos solamente se venden en el extranjero. Sin 
embargo, existe siempre la posibilidad de crear el material necesario 
para la clase, esto permite que se forme una relación más estrecha 
entre los participantes, ya que en algunos momentos se tendrá que 
trabajar en equipo y el éxito dependerá de la comunión entre todos 
los integrantes, además de crear material de apoyo para la clase es-
taremos fomentando la interacción, así como la sociabilidad entre 
los alumnos. De la misma manera se puede trabajar con los padres, 
siguiendo un poco la metodología Waldorf, incluyéndolos en la pre-
paración de los materiales necesarios para la clase fortalecemos la re-
lación entre padres e hijos, así como la de padre – maestro –alumno, 
así como la interrelación entre padres.

¿Cuál es el material más adecuado para las clases de música?, en mi 
opinión aquél que responde a las necesidades del grupo, individuo, del 
tema y de tiempo, es decir el material que nos sirve para explicar de 
forma ágil, divertida, a la vez, precisa. Cualquier cosa que cumpla con 
éstos tres requisitos puede convertirse en una herramienta didáctica.

Conclusiones 
Si bien el material didáctico es algo necesario pues ayuda a alcanzar 
los objetivos de forma ágil, rápida y certera son pocos los profesores 
que los utilizan, a mi juicio debido a 3 causas:
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•	 Falta de información
•	 Desinterés
•	 Falta de creatividad

Con esto no quiero decir que los alumnos no aprendan, sino que 
el proceso probablemente sea más largo y tedioso, es probable que el 
estudio de la música, sobre todo la teoría mediante el uso de diversos 
materiales didácticos resulte más fácil de digerir la información y el 
aprendizaje sea más significativo.

Existen diversas posturas y algunos profesores optan por la ense-
ñanza de forma tradicionalista y otros que tratamos de aplicar nue-
vas técnicas, así como herramientas que faciliten este proceso. Un 
ejemplo es la clase de Solfeo y Gramática Musical, para la mayoría de 
los estudiantes, si no es que, para todos, es una clase pesada, tediosa, 
aburrida, sin peso alguno, porque los conocimientos que se imparten 
dentro de esta materia son en su mayoría de orden teórico, no existe 
una correlación con la práctica. Una forma de vincular éstas dos áreas 
es precisamente por medio del material didáctico, en mi experiencia 
en el área de teóricas, he podido constatar el aprovechamiento, así 
mismo el rápido alcance de los objetivos a través del uso de diversos 
materiales. Esta práctica, permite al alumno conducir su proceso de 
aprendizaje, lo más importante disfrutar, por tanto, divertirse. Este 
último punto, aunque subjetivo, es para mí significativo ya que cuan-
do el ser humano disfruta lo que hace está en camino de convertirse 
en un ser pleno y con convicciones.
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na, Estados Unidos y Canadá. Ha grabado más de 30 discos compac-
tos y recibido numerosos premios nacionales e internacionales como 
intérprete, compositora, investigadora, docente, gestora y directora 
de grupos. Del 2019 a 2021 fue beneficiaria del Programa Creadores 
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Escénicos con Trayectoria del Fondo Nacional para la Cultura y las 
Artes.

Desde 1994 a la fecha, se ha desempeñado como docente en la Fa-
cultad de Artes de la Benemérita Universidad Autónoma de Puebla.

Gerardo Martínez Hernández (gerardo.martinezher@correo.buap.mx)
Licenciado en Música, y licenciado en Ingeniería Mecánica y Eléc-

trica, Maestro en Ciencias de la Educación y Maestro en Pedagogía 
Crítica y Proyectos Educativos, Doctor por el Instituto McLaren de 
Pedagogía Crítica en Pedagogía Crítica y Educación Popular, actual-
mente se encuentra cursando la Maestría en Desarrollo Económico y 
Cooperación internacional en la Facultad de Economía de la BUAP.

	 Desde el 2010 es docente de la BUAP en la Facultad de In-
geniería, investigador en el área de la pedagogía crítica; fundador de 
diferentes organizaciones para infantes y adolescentes en el ámbito de 
la educación popular no formal, así mismo, se desempeña en diferen-
tes proyectos artísticos dentro de la BUAP. 

César Pérez Córdova (cesar.perez@correo.buap.mx). 
Ingeniero Civil por la UAP; MC de Computación IPN; Dr. en Cs 

de Computación AIU.
Ing. en Sistemas, IBM de México, desarrolló la primera Base de 

Datos. 
Registró “Libro Electrónico S.A.” con el que elaboró el primer SW 

educativo de matemáticas en LA.
Participó en el Programa COEEBA-SEP de Cómputo Educativo 

con el 90% de los programas.
Publicó en Mc Graw Hill; Matemática y Realidad I, II y III; Con-

junto didáctico de LOGO y Basic.
En la BUAP creó el grupo de Alumnos Desarrolladores que reali-

zó SW educativo para INSA Lyon, y UTFPRN Paraná.
Halló una relación entre Color y Música que presentó en GRM 

París; INSA Lyon y Toulouse; UNA, B. Aires, desarrolló el Piano de 
Color y la Interfaz para crear pintura y música simultáneas.

Investiga aplicación de relación Color-Música a ondas cerebrales 
en tratamientos neurológicos.

Presentó al Gobierno de México Modelo de Enseñanza de Mate-
máticas basado en simulación EMS.
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Coral Velázquez Alvarado (lavellosilla@gmail.com). 
Coral Velázquez Alvarado es licenciada en Lengua y Literaturas 

Hispánicas, maestra en Letras Mexicanas y doctora en Letras por la 
Universidad Nacional Autónoma de México. Ha dedicado sus estu-
dios al siglo XIX mexicano a través de algunos artículos y conferen-
cias (tanto en México como en el extranjero); enfocándose sobre todo 
en el Modernismo mexicano, esfuerzo que finalmente se vio refleja-
do en su edición crítica de la Obra reunida del escritor decadentista 
Bernardo Couto Castillo (UNAM, 2014). Trabajó como asistente de 
investigación y apoyo técnico en proyectos sobre publicaciones pe-
riódicas del siglo XIX en el Instituto de Investigaciones Bibliográfi-
cas (UNAM). Además, ha participado como colaboradora externa y 
apoyo técnico en el Seminario de Edición Crítica de Textos, del Ins-
tituto de Investigaciones Filológicas (UNAM), a través del proyecto: 
“Rescate de autores mexicanos del siglo XIX”, en varios de los volú-
menes de Manuel Gutiérrez Nájera y José T. de Cuéllar. Actualmente, 
es colaboradora del proyecto “Cronología de la vida y obra de José 
Juan Tablada” en el portal José Juan Tablada: vida, letra e imagen del 
Instituto de Investigaciones Filológicas (UNAM).

Fuensanta Fernández de Velazco (fuensanta.fernandez@correo.buap.mx). 
Doctora en Música en el área de Educación Musical por la UNAM. 

Cuenta con una Maestría en Formación Permanente del Centro In-
ternacional de Prospectiva y Altos Estudios (CIPAE), Puebla; Master 
en Pedagogía Musical de la Escuela Superior de Música de Múnich, 
Alemania; Master en Piano, también de la Escuela Superior de Músi-
ca de Múnich, Alemania, bajo la dirección del Profesor Kalus Schilde; 
y Master en Educación Musical Rítmica de la Academia Nacional de 
Trossingen, Alemania, con la profesora Brita Glathe. Realizó estudios 
de especialidad en Rítmica en la Escuela Superior de Música de Frei-
burg, Alemania, con la Profesora Martina Jacobi, y de Rítrmica en el 
Instituto Jaques-Dalcroze de Ginebra, Suiza, bajo la dirección de la 
Profesora Malou HattArnol. 

Actualmente es docente e investigadora de tiempo completo en la 
Facultad de Artes de la BUAP, Coordinadora de la Maestría en Artes: 
Inter y Transdisciplinariedad de la BUAP, líder del Cuerpo Académi-
co BUAP-CA-303 MúsicArte: Inter y Trans, y editora responsable de 
la Revista ARTE: Inter y Transdisciplinariedad.
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Saúl Rodríguez Luna (saul.rodriguezluna@correo.buap.mx). 
El Doctor Saúl Rodríguez Luna, profesor de tiempo completo en 

la Facultad de Artes de la BUAP, ha desarrollado un intenso trabajo 
musical en el campo de la música académica y de la música popular. 
Su trabajo lo ha llevado a la investigación de elementos culturales y 
sociales alrededor del arte y los conceptos de la música y de la expre-
sión artística. Ha participado como instrumentista con orquestas en 
México y otros países. Ha tocado como solista violinista con la Or-
questa Sinfónica del Conservatorio de Puebla, con la Orquesta Sin-
fónica de Cámara de la UDLAP, entre otras. Actualmente es director 
de la Orquesta Sinfónica de la Facultad de Artes de la BUAP. Realiza 
un extenso trabajo académico en la música y la teoría cultural, como 
profesor de violín, teoría y dirección orquestal. Su trabajo en la teoría 
y creación cultural se centra en la Maestría en Artes Inter y transdis-
ciplinarias de la Facultad de Artes de la BUAP, donde su trabajo se 
relaciona con la educación artística multicultural, las teorías de la cul-
tura y la teoría y práctica de los estudios culturales. En su búsqueda 
teórica y musical pretende cuestionar nuestro acercamiento al arte, la 
música y sus definiciones.

Eduardo Carpinteyro Lara (eduardo.carpinteyro@correo.buap.mx).
Eduardo Carpinteyro Lara es Doctor en Artes Musicales por la 

Universidad de Cincinnati, donde estudió violoncello con Lee Fiser y 
música de cámara con los cuartetos Tokio y Amernet. Ha tomado cla-
ses magistrales con Yo-Yo Ma, Leslie Parnas, Yehuda Hanani y Zuill 
Baley, entre otros. A partir del 2014 ha estudiado cello barroco con 
Phoebe Carrai, maestra en la Julliard School y en Harvard University. 
Como violonchelista ha participado en diferentes festivales tanto en 
México como en Estados Unidos y Europa con un repertorio que va 
desde Bach hasta Tan-Dun.

Su trayectoria como docente incluye instituciones como la Nor-
thern Kentucky University, el Conservatorio de Música de Puebla y 
la Universidad de las Américas. En 2012, empezó a trabajar como 
profesor en la Benemérita Universidad Autónoma de Puebla, como 
maestro de violoncello y durante cinco años fungió como director 
del Cfest, Festival Internacional de Cello. Actualmente, es maestro 
de tiempo completo de la misma BUAP impartiendo cursos tanto a 
nivel licenciatura, como nivel maestría. Asimismo, es director de la 



                                                                                       Discusiones Musicales ·  167          

Orquesta Sinfónica de la Facultad de Artes, integrante de diversos 
grupos de cámara e integrante del Cuerpo Académico Ca-303 “Music 
Arte Inter y Trans.”

José Fermín Enrique Rueda Hernández (fermin.rueda@correo.buap.mx).
Es Licenciado en Educación Musical por la BUAP (1998), Maes-

tro en Educación Superior por la BUAP (2003) y Doctor en Investi-
gación Educativa, bajo la dirección del Dr. Ángel Díaz Barriga en la 
Universidad de Tlaxcala. Labora en la Facultad de Artes y colabora 
en el Doctorado de Investigación e Innovación Educativa de la Facul-
tad de Filosofía y Letras de la Benemérita Universidad Autónoma de 
Puebla. Autor de seis artículos de diversos temas y un libro sobre la 
Profesión del músico, así como diversos capítulos sobre educación.

Karla Maythé Figueroa Guzmán (karla.figueroag@correo.buap.mx).
Licenciada en Música en Pedagogía Musical por la Escuela de Ar-

tes de la BUAP. En el 2011 obtiene el grado de Maestro en Música 
con mención honorífica, en el campo de Educación Musical por la 
Facultad de Música de la UNAM.

Se ha presentado en diversos congresos entre los que destacan 
XIX Congreso de la ABEM en Brasil, y la 1ª Conferencia Regional 
Panamericana de la ISME en Tabasco, México, XXIII Foro Latinoa-
mericano de Educación Musical. Como tallerista, su trabajo ha sido 
presentado en: 2do, 3er, 4to y 5to Congreso Nacional de Educación 
Musical FORMEDEM, XIII y XIV Festival de Educación Musical en 
la Facultad de Música de la UNAM, entre otros. En el 2013, con el 
ensamble Aprendo Presto se hacen acreedores al premio Impulso Mé-
xico que otorga el Instituto Mexicano de la Juventud (IMJUVE)

Actualmente es Profesor de Tiempo Completo en la Facultad de 
Artes de la Benemérita Universidad Autónoma de Puebla, donde 
coordina el Festival Internacional de Guitarra Clásica Otoño/BUAP, 
organiza el Encuentro Internacional de Educación Musical y funge 
como Director Artístico del ensamble didáctico Aprendo Presto.
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