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RESUMEN 

El aprendizaje musical incide positivamente en el desarrollo integral de niños y 
adolescentes, especialmente en sus dimensiones socioemocionales. Este estudio tuvo como 
objetivo construir una aproximación teórica sobre dicha incidencia, basada en la experiencia de 
estudiantes, docentes y padres de familia vinculados a una escuela de formación musical. Desde 
un enfoque cualitativo e interpretativo, y mediante la fenomenología como método, se 
exploraron las vivencias de diecisiete participantes a través de entrevistas semiestructuradas y 
un grupo focal. El análisis de los datos permitió identificar tres categorías emergentes: impacto 
socioemocional, habilidades socioemocionales y aprendizaje musical, a partir de las cuales se 
derivaron cuatro constructos teóricos: expresión emocional y regulación afectiva, construcción 
de identidad y autoeficacia, cohesión social y vínculos interpersonales, e impacto pedagógico y 
transformación educativa. Estos constructos evidenciaron cómo el aprendizaje musical favorece 
la autorregulación, el liderazgo empático, el sentido de pertenencia y la resiliencia, al tiempo que 
potencia el rol mediador del docente en contextos emocionalmente significativos. El estudio se 
sustenta en las teorías de las inteligencias múltiples, la inteligencia emocional y el valor 
humanizador de la música. Los hallazgos aportan claves relevantes para repensar el lugar de la 
música en la educación formal e invitan a los responsables de las políticas educativas en Colombia 
a considerar su integración estratégica en el currículo como una vía hacia una formación 
verdaderamente integral. 
 
Descriptores: Aprendizaje de la música, desarrollo socioemocional, niños y adolescentes. 
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INTRODUCCIÓN  

 
La música, como manifestación cultural y expresión artística, ha estado históricamente 

vinculada al desarrollo integral del ser humano. En el contexto educativo contemporáneo, su 

valor trasciende lo estético para convertirse en una herramienta poderosa en la formación de 

habilidades esenciales para la vida. Esta investigación partió del reconocimiento de la educación 

musical como una vía significativa para estimular la sensibilidad, la creatividad y, 

particularmente, las competencias socioemocionales en niños y adolescentes. 

El propósito central del estudio fue indagar cómo el aprendizaje musical incide en el 

desarrollo de habilidades socioemocionales, tomando como referente la experiencia de 

estudiantes, docentes y padres vinculados a una escuela de formación musical de Bucaramanga. 

En un momento histórico marcado por desafíos emocionales, sociales y educativos, comprender 

esta relación se vuelve urgente para transformar prácticas pedagógicas y aportar al bienestar de 

la infancia y la adolescencia. 

El abordaje del problema se fundamentó en la necesidad de ampliar las perspectivas 

sobre la educación integral. El aprendizaje musical, cuando se vive en contextos pedagógicos 

adecuados, promueve la autoexpresión, fortalece la autoestima y facilita la construcción de 

vínculos sociales positivos. Estos aspectos, tradicionalmente relegados en los currículos 

escolares, adquieren una importancia renovada en el marco de las actuales exigencias de una 

educación más humana, inclusiva y sensible. 

Este informe presenta un recorrido investigativo de carácter cualitativo, sustentado en 

un enfoque fenomenológico-hermenéutico. La voz de los participantes —niños, adolescentes, 

docentes y padres— permitió construir una comprensión profunda y contextualizada sobre cómo 

se vive y se percibe el aprendizaje musical en relación con la dimensión socioemocional. No se 

buscó cuantificar, sino interpretar las experiencias y emociones que emergen de este proceso 

formativo. 

Entre los antecedentes más relevantes, Gardner (1987) destaca la inteligencia musical 

como una capacidad que no solo implica sensibilidad estética, sino también habilidades 

cognitivas y sociales. Por su parte, Hemsy de Gainza (2013) plantea que la música, 

inteligentemente enseñada, contribuye al bienestar emocional y al fortalecimiento de la 
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identidad. En el ámbito neurocientífico, Díaz y Justel (2012) encontraron que el aprendizaje 

musical desde edades tempranas está asociado con procesos de plasticidad cerebral que 

benefician tanto el desarrollo emocional como el cognitivo. Asimismo, estudios como los de 

Trainor y Cirelli (2015) señalan que el ritmo musical compartido favorece la sincronización 

interpersonal y la cohesión grupal, fundamentales en contextos educativos. 

La relevancia del estudio se justifica en la necesidad de visibilizar los aportes que puede 

brindar la música al desarrollo emocional, a la convivencia escolar y al fortalecimiento de la 

identidad personal y colectiva. Si bien existen múltiples investigaciones sobre los beneficios 

cognitivos del aprendizaje musical, son escasos los estudios que lo abordan desde una 

perspectiva situada y enfocada en la subjetividad de los actores educativos. Este enfoque permite 

identificar nuevas líneas de acción para el diseño de estrategias pedagógicas sensibles a las 

necesidades reales de los estudiantes. 

Esta investigación se estructuró en cinco capítulos. El primero contextualiza el problema, 

justifica su importancia y define los objetivos. El segundo presenta los antecedentes y marcos 

teóricos que sustentan el estudio. El tercero describe la metodología empleada, detallando el 

enfoque cualitativo y las técnicas de recolección de información. El cuarto capítulo analiza los 

hallazgos a partir de los relatos recogidos. Finalmente, el quinto capítulo propone una 

aproximación teórica derivada de los resultados obtenidos, con implicaciones prácticas y 

educativas. 

Así, el estudio no solo busca aportar a la reflexión académica, sino también ofrecer 

elementos concretos que inspiren transformaciones en el ámbito educativo. Reconocer el poder 

formativo de la música implica abrir nuevas posibilidades para una educación más rica, integral 

y comprometida con las necesidades emocionales de la niñez y la juventud. Esta introducción 

invita, por tanto, a sumergirse en una experiencia investigativa que vincula la música con el 

desarrollo humano en su dimensión más profunda. 

 

 

 
 

 



 

3 

 

 

 

CAPITULO I 

LA SITUACIÓN EN ESTUDIO 

Contexto del problema 

 
El aprendizaje musical ha sido objeto de creciente interés en el ámbito educativo debido 

a su estrecha vinculación con el desarrollo integral del ser humano. Desde una perspectiva 

contemporánea, se entiende el aprendizaje musical no solo como la adquisición de destrezas 

técnicas para la interpretación de instrumentos o el conocimiento teórico del lenguaje musical, 

sino como una experiencia formativa que involucra la sensibilidad, la creatividad, la expresión 

emocional y la interacción social (Hemsy de Gainza, 2013). Así, la música trasciende su dimensión 

artística para convertirse en un medio de desarrollo de competencias cognitivas y 

socioemocionales, esenciales en el proceso de formación de niños y adolescentes. 

En particular, las habilidades socioemocionales —como la empatía, la autorregulación, la 

colaboración y la autoestima— han sido reconocidas por organismos internacionales como la 

UNESCO (2021) y la OCDE (2020) como dimensiones fundamentales en la formación del siglo XXI. 

Dichas habilidades no solo favorecen el bienestar psicológico de los estudiantes, sino que 

también inciden directamente en su rendimiento académico y en su capacidad para establecer 

vínculos saludables. La música, en tanto práctica colaborativa y emocionalmente significativa, se 

posiciona como un entorno idóneo para su desarrollo, facilitando procesos de autoexpresión, 

cohesión grupal y regulación afectiva (Schellenberg & Peretz, 2007; Goleman, 1995). 

No obstante, a nivel internacional persiste una brecha considerable entre el 

reconocimiento teórico del valor educativo de la música y su implementación efectiva en los 

sistemas escolares. En muchos países, la música continúa siendo una asignatura marginal, 

limitada a contenidos mínimos o relegada a actividades extracurriculares. Esta problemática es 

aún más acentuada en contextos de vulnerabilidad social, donde la prioridad suele centrarse en 

áreas consideradas "troncales", como matemáticas y lenguaje, sin considerar que disciplinas 
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como la música pueden ser claves para el desarrollo socioemocional y la inclusión (Hallam, 2010; 

Welch, 2006). 

En Colombia, esta situación se replica con particular intensidad. Aunque el artículo 67 de 

la Constitución Política establece el derecho a una educación integral, y la Ley General de 

Educación (Ley 115 de 1994) reconoce el valor de la formación artística, en la práctica el currículo 

musical es escaso, superficial y desarticulado. La asignatura de música suele estar subsumida en 

el área de educación artística y cultural, compartiendo espacio con otras expresiones como 

danza, plástica o teatro, lo que limita su profundidad y continuidad. Además, muchas escuelas 

oficiales carecen de docentes especializados en música, lo cual afecta directamente la calidad del 

aprendizaje ofrecido. 

Esta situación representa un desafío grave, especialmente si se considera que los 

estudiantes del sector oficial en Colombia enfrentan múltiples barreras socioemocionales: 

violencia intrafamiliar, escasos espacios de esparcimiento, carencias afectivas y contextos 

comunitarios conflictivos. En tales escenarios, la música podría ser una herramienta terapéutica 

y formativa de alto impacto, capaz de canalizar emociones, generar sentido de pertenencia y 

promover formas no violentas de interacción. Sin embargo, su potencial sigue siendo 

desaprovechado por falta de políticas claras, inversión adecuada y formación docente 

especializada (Ministerio de Educación Nacional, 2013). 

El problema radica, entonces, en que se ha ignorado de forma sistemática el papel de la 

música como catalizador del desarrollo socioemocional, especialmente en contextos educativos 

vulnerables. Esta omisión tiene efectos negativos no solo en la formación artística, sino también 

en el bienestar emocional y la convivencia escolar de los estudiantes. Estudios recientes han 

evidenciado que el aprendizaje musical mejora la autorregulación emocional, reduce la ansiedad, 

estimula la resiliencia y fortalece las relaciones interpersonales (Díaz & Justel, 2012; Trainor & 

Cirelli, 2015). No incluir estos aportes en las estrategias pedagógicas constituye una pérdida 

significativa. 

Desde una perspectiva investigativa, esto plantea la necesidad de comprender a 

profundidad cómo el aprendizaje musical incide en el desarrollo socioemocional de niños y 

adolescentes, particularmente en escuelas oficiales que enfrentan condiciones estructurales 
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complejas. Es importante, además indagar cómo se percibe esta experiencia desde la mirada de 

los actores educativos: estudiantes, docentes y padres. Solo así será posible proponer rutas 

pedagógicas que promuevan la música como una estrategia de transformación personal y social, 

ajustada a los contextos reales de la educación pública en Colombia. 

En síntesis, el presente estudio partió del reconocimiento de una problemática 

estructural: la desvalorización de la música como componente esencial de la educación integral, 

pese a sus múltiples beneficios demostrados. A través de una metodología cualitativa y un 

enfoque interpretativo, se buscó describir, analizar y valorar las experiencias de aprendizaje 

musical en relación con el desarrollo de habilidades socioemocionales, contribuyendo a la 

construcción de marcos teóricos y prácticos que impulsen una educación más inclusiva, sensible 

y humana. 

Ante la situación planteada surgieron las siguientes interrogantes, que a su vez dieron 

lugar a los objetivos del estudio: 

¿Qué elementos son esenciales en la generación de una aproximación teórica que 

interprete la incidencia del aprendizaje de música en el desarrollo socioemocional de niños y 

adolescentes?  

¿Cómo el aprendizaje musical puede incidir en el desarrollo socioemocional de niños y 

adolescentes? 

¿Qué aportes se alcanzan a partir del aprendizaje de la música al desarrollo 

socioemocional de niños y adolescentes? 

Objetivos del estudio 

Objetivo general  

     Construir una aproximación teórica que interprete la incidencia del aprendizaje 

musical en el desarrollo de las habilidades socioemocionales en niños y adolescentes. 

Objetivos específicos 

• Indagar las habilidades socioemocionales desarrolladas por los niños y adolescentes en el 

programa de una escuela de música de Bucaramanga desde la visión de los docentes.  
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• Describir la influencia del aprendizaje de la música en el desarrollo de las habilidades 

socioemocionales desarrolladas por los niños y adolescentes en el programa de la escuela 

de música desde la visión de los padres. 

• Analizar la influencia del aprendizaje de la música en la gestión de habilidades 

       socioemocionales, desde la experiencia de los niños y adolescentes.   

• Valorar los aportes del aprendizaje musical al desarrollo socioemocional de los niños y 

adolescentes de la escuela de música de Bucaramanga. 

 

Justificación 

En el escenario educativo contemporáneo, marcado por crisis sociales, desconexión 

emocional y desafíos conductuales en la niñez y adolescencia, se vuelve urgente revisar las 

estrategias pedagógicas que predominan en las instituciones. Frente a esta realidad, la música 

surge no solo como una expresión artística, sino como un recurso formativo integral que, 

adecuadamente implementado, puede responder a las necesidades emocionales, cognitivas y 

sociales de los estudiantes. La escuela, más allá de ser un espacio de instrucción, debe promover 

experiencias de vida significativas, y la música, por su naturaleza expresiva y colaborativa, tiene 

el potencial de enriquecer ese propósito. 

Frente a lo anterior, Gardner (1987), con su teoría de las inteligencias múltiples, señaló 

que la inteligencia musical no solo permite desarrollar sensibilidad estética, sino que también 

estimula otras dimensiones del pensamiento, como la memoria, la atención y la resolución de 

problemas. En la misma línea, Gaston (1968) defendió la función terapéutica y estructuradora de 

la música en el comportamiento humano. Por su parte, Hemsy de Gainza (2013) afirmó que la 

música inteligentemente enseñada contribuye a la comunicación, la autoestima y la 

reconstrucción del sentido vital. Estas perspectivas coinciden en que la educación musical puede 

ser una vía para el fortalecimiento del desarrollo humano integral. 

No obstante, a pesar de sus múltiples beneficios, la música continúa siendo relegada en 

los programas escolares, especialmente en el contexto colombiano. En la mayoría de las 

instituciones educativas, la asignatura de música se subsume dentro de una categoría amplia 

como la educación artística, que también incluye danza, teatro, plástica y manualidades. Esta 
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falta de especificidad curricular limita la profundidad del aprendizaje musical y reduce las 

posibilidades de aprovechar su potencial transformador. En muchos casos, la enseñanza musical 

depende de la buena voluntad de algunos docentes o de proyectos extracurriculares, lo que 

evidencia una brecha entre el discurso pedagógico y la práctica institucional. 

Esta situación revela una deuda estructural en la política educativa: la subvaloración de 

la música como herramienta pedagógica para el desarrollo emocional y social. En tiempos donde 

se promueve la educación socioemocional como uno de los pilares fundamentales del 

aprendizaje integral, resulta contradictorio que la música no ocupe un lugar más relevante en el 

currículo escolar. Precisamente, una formación musical constante y de calidad puede potenciar 

habilidades como la empatía, la cooperación, la autorregulación y el sentido de pertenencia, 

todas necesarias para una convivencia saludable y un aprendizaje significativo. 

Por ello, el presente estudio se propuso visibilizar cómo el aprendizaje musical influye en 

el desarrollo socioemocional de niños y adolescentes, a partir de una aproximación cualitativa y 

contextualizada. Se partió del interés por comprender la experiencia musical vivida por los 

estudiantes, y cómo esta impacta sus formas de relacionarse, de percibirse y de construir su 

mundo emocional. No se trata solo de medir resultados, sino de interpretar vivencias, captar 

transformaciones y recuperar voces que, muchas veces, no encuentran eco en las dinámicas 

escolares tradicionales. 

En este sentido, se planteó una aproximación teórica derivada del trabajo empírico, que 

no parte de una teoría impuesta, sino que se construye desde los datos, desde el análisis de los 

discursos de estudiantes, docentes y padres. A través de esta mirada fenomenológica, se buscó 

captar el sentido que los sujetos atribuyen al aprendizaje musical, reconociendo que toda 

experiencia estética es también una experiencia subjetiva, social y cultural. Esta metodología 

permite captar la complejidad del fenómeno sin reducirlo a indicadores fragmentados o modelos 

rígidos. 

Asimismo, el estudio se inscribió dentro de la línea de investigación formación docente, 

del Centro de Investigación Educativa Georgina Calderón (CIEGC), desde una perspectiva crítica 

que cuestiona las jerarquías curriculares y aboga por una educación más equitativa y 

humanizadora. Promover la educación musical en la escuela implica no es solo valorar una 
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disciplina, sino también reconocer el derecho de todos los estudiantes a una formación sensible, 

creativa y emocionalmente enriquecedora. Este compromiso en principio es pedagógico, pero 

también ético, puesto que tiene implicaciones en la calidad de vida, la inclusión y la cohesión 

social. En definitiva, se busca contribuir tanto al campo teórico como a la práctica educativa, 

ofreciendo elementos para repensar el lugar de la música en la formación escolar y para proponer 

políticas que reconozcan su valor. En una época que exige competencias emocionales, 

pensamiento creativo y capacidad de trabajar en equipo, la música puede ser una aliada 

estratégica para formar personas más sensibles, resilientes y comprometidas con su entorno.  
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CAPITULO II 

MARCO TEÓRICO REFERENCIAL 

 

Estudios previos 

El marco de antecedentes en un estudio investigativo permite contextualizar el problema, 

identificar vacíos en la literatura y sustentar la relevancia del tema a partir de investigaciones 

previas. Este apartado no solo organiza el conocimiento existente, sino que orienta el enfoque 

teórico y metodológico del estudio. Según Hernández et al., (2014), los antecedentes ofrecen un 

panorama del estado actual del conocimiento sobre el tema y permiten justificar la investigación. 

Así, constituyen la base para establecer el aporte del estudio dentro del campo académico. 

 
Antecedentes Internacionales  

El primer antecedente es la tesis elaborada por García Rodríguez (2022) llamada: “La 

música como trasmisora de emociones y su relación con factores emocionales que influyen en el 

entorno académico” presentada para optar al grado de Doctor en la Universidad Complutense 

de Madrid. La autora se propuso conocer diferentes concepciones epistemológicas sobre la 

emoción, la relación existente entre música y emociones y los estudios realizados en el ámbito 

de los usos y funciones que los adolescentes hacen de la música en la actualidad. 

Para realizarlo hizo cuatro estudios con un total de 1743 participantes, 204 eran 

profesionales (profesores de música universitarios, de primaria, primaria, conservatorio, músicos 

y musicoterapeutas), 1375 estudiantes de Educación Secundaria Obligatoria (ESO) y 164 alumnos 

de primer curso de universidad de la Comunidad de Madrid, de forma voluntaria y anónima. Los 

participantes fueron diferentes para cada uno de los estudios realizados. Para sintetizar solo se 

referenciarán los aspectos que son relevantes o que se vinculan con la tesis que se realizará.  
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En la primera etapa de esta tesis se encargó a un compositor profesional, quien creó seis 

fragmentos musicales de aproximadamente 30 segundos cada uno sin ninguna restricción 

estilística o formal, inéditos para evitar relaciones música derivadas de experiencias previas que 

pudieran influir en los resultados. La música compuesta buscó provocar 6 emociones básicas: 

alegría, asco, enfado, miedo, sorpresa, y tristeza, validado mediante un sistema de jueces 

formado por 50 expertos para evaluar la capacidad de los fragmentos musicales para evocar las 

emociones propuestas.    

Para el procedimiento de primer estudio, los estudiantes evaluaron las emociones 

musicales en una escala de -4 a 4, donde -4 es el valor mínimo de activación y 4 es el valor máximo 

de activación. Para el segundo estudio, se utilizaron los mismos 6 fragmentos, los participantes 

debían indicar la emoción que les había evocado cada fragmento musical, se optó por la 

identificación libre de emociones. Para el tercer estudio, se optó por una medida de elección 

forzada de emociones percibidas. luego, se les indicó que escucharían seis fragmentos musicales 

y que, tras la escucha de cada uno de ellos, dispondrían de tiempo para indicar qué emoción les 

había evocado esa música. Para el cuarto y último estudio, los estudiantes debían indicar la 

emoción percibida en cada uno de los fragmentos musicales propuestos. 

Entre las conclusiones más importantes de esta tesis son: 

- La música es uno de los estímulos dinámicos más poderosos, puede en la vida de las 

personas y afectar sus emociones de alguna manera, tiene un enorme impacto en la 

realidad psicosocial de la mayoría de los jóvenes. De igual forma, como fuente evocadora 

de emociones, y podría ser interesante considerarla como un recurso muy beneficioso en 

la formación integral del ser humano. En este contexto, escuchar música puede ser 

utilizado en las instituciones educativas como una herramienta adicional para predecir o 

detectar anhedonia social en los estudiantes.  

- La música incluye una red multifactorial de elementos que pueden influir decisivamente 

en su efecto evocador y, por tanto, en su evaluación. En este sentido, dado que practicar 

y escuchar música puede mejorar procesos cognitivos de nivel superior, como la 

decodificación emocional, y esta habilidad tiene un efecto positivo sobre la inteligencia 
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emocional, contribuye por consiguiente a mejorar el nivel de inteligencia emocional en 

las instituciones educativas. 

- El entrenamiento musical incide en la mejora de las relaciones sociales y, por tanto, en el 

clima general del aula y el ambiente de aprendizaje, contribuyendo así al desarrollo 

integral de los estudiantes. De estos resultados se desprende también que el desarrollo 

de una motivación atractiva y motivadora adaptada a las preferencias musicales de los 

jóvenes puede influir en el desarrollo de habilidades sociales individuales y grupales en el 

entorno educativo y, por tanto, en la mejora de la convivencia. 

En general, en este estudio los participantes de la prueba reconocieron las emociones 

transmitidas por la música para reconocer emociones mediante fragmentos musicales. Hay 

evidencia de que hay regiones en el cerebro responsables de la percepción, identificación, 

valoración, codificación, regulación emocional y respuesta afectiva, por lo que se concluye que 

la capacidad de reconocer o describir las emociones y lo sentimientos no afecta únicamente a la 

percepción de estímulos visuales y del lenguaje, sino que también lo hace a la sensibilidad 

musical. 

La música se considera una ‘instrumento’ perfecto para contribuir en la mejora de un 

entorno educativo que está cambiando cada vez más y se caracteriza por la heterogeneidad en 

que están inmersos los procesos educativos (estudiantes, estrategias, aulas, etc.). Esta estrategia 

obliga a pensar que se deben hacer cambios estructurales en el proceso de enseñanza y 

aprendizaje, donde las disciplinas artísticas en general y la música en particular pueden 

comportarse como facilitadoras de dichos cambios por contar con atributos que consiguen 

trascender capacidades, intereses o motivaciones. Esta también favorece nuevos enfoques sobre 

la pedagogía musical, puesto que aporta otras perspectivas del uso de la música. 

Finalmente, otro hecho no menos importante es valorar la influencia de la educación 

musical en las relaciones sociales y en la inteligencia emocional, y por consiguiente en una mejor 

convivencia escolar, en la autoestima y en el rendimiento académico de los estudiantes. Las 

conclusiones de este estudio son un referente importante para el presente estudio, pues 

demostraron los efectos de la música en el desarrollo integral de los estudiantes. 
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Un segundo antecedente es la tesis de Román Caballero (2023) con su estudio llamado: 

“The potencial cognitive benefits of musical training from childhood to healthy aging, traducido: 

“Los potenciales beneficios cognitivos de la práctica musical desde la infancia hasta el 

envejecimiento saludable”, presentada para optar el título de Doctor en la Universidad de 

Granada, España tuvo como principal objetivo: Analizar los beneficios que el entrenamiento 

musical desde la infancia hasta la vejez. Se tomará como contribución las conclusiones al grupo 

etario que nos concierne para poder hacer un vínculo que asocie los resultados con la edad 

escolar del proyecto que se ejecutará.  

Para llevar a efecto esta tesis doctoral, Román Caballero realizó un análisis exhaustivo y 

sistemático longitudinal de estudios de intervención (pre y postest), con un enfoque mixto, de 

extensión censal, correlacional y de naturaleza experimental. En esta investigación se encontró 

evidencia que respalda la existencia de un pequeño beneficio cognitivo de la práctica musical 

(d=0,26) en las intervenciones aleatorias y de (d=0,28), sin aleatorización. Sin embargo, para 

Román Caballero, el rendimiento de las personas que optaron por la práctica musical por 

motivación intrínseca, tenía un rendimiento superior antes de la intervención. El resultado fue 

afectado por ciertas variables como: (a) el beneficio de la práctica musical disminuía cuanto 

mayor era la diferencia entre los grupos antes de la intervención; (b) los estudios con un nivel 

socioeconómico más bajo mostraron mayores mejoras en relación con los de nivel medio-alto y 

(c) cuanto más temprana era la edad de inicio, mayor el efecto. 

Luego, hizo un estudio exhaustivo en todas las edades sobre el impacto de aprender a 

tocar un instrumento en las capacidades auditivas relacionadas con música. Este estudio sugirió 

una transferencia cercana, pero su número fue escaso para ser determinante. Por ello un estudio 

transversal en que se controló una lista extensa de variables, un grupo de músicos adultos 

mostraron ventajas en la capacidad de vigilancia y velocidad psicomotora en relación a otro grupo 

sin formación musical. sin embargo, las ventajas encontradas se pueden explicar como 

consecuencia de factores anteriores a la práctica musical, como ventajas cognitivas previas, 

rasgos de la personalidad y/o aptitudes musicales previas. 
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Por último, realizó un estudio en el envejecimiento saludable, sin embargo, este no se 

referencia acá, por cuanto sus objetivos se alejan del nuestro. Como conclusión general plantea 

que la práctica musical, podría tener un efecto sobre algunas funciones cognitivas, pero sobre 

todo un efecto potenciador a lo largo de la vida. El aprendizaje de un instrumento podría mejorar 

las capacidades mentales a través de la neuroplasticidad y promover mejoras en el mecanismo 

de ensayo y la organización semántica, en la representación espacial o visual de las palabras. 

También puede incidir en hacer menos aversivo el esfuerzo. Por último, las mejoras en funciones 

cognitivas generales, la atención y el control ejecutivo, prevención de interferencia en eventos 

irrelevantes en la memoria de trabajo, aunque esta influencia probablemente no marque una 

diferencia importante en la vida diaria.  

Los beneficios sociales y emocionales, según las conclusiones de Román Caballero, 

podrían ser significativas si la práctica musical se lleva afecto durante varias décadas, pero sobre 

todo en aquellos con un menor rendimiento cognitivo, o que sufran alguna afección neurología 

antes de iniciar con su entrenamiento. Las conclusiones de este estudio nos muestran una visión 

a tener en cuenta para el presente estudio, pues demostró los potenciales beneficios de la música 

en diferentes grupos etarios, aunque el autor concluya que este solo sea significativo cuando se 

implementa por un tiempo considerable.   

Antecedentes nacionales 

Antes de citarlos, es importante señalar que se indagó exhaustivamente sobre tesis con 

alguna relación con nuestro objeto de estudio, las investigaciones más próximas a las que se tuvo 

acceso, son las siguientes: 

El primer antecedente es la tesis doctoral realizado por Bonilla Rojas (2020), su título: 

“Relación música-emoción inteligencia músico-emocional” de la Universidad Tecnológica de 

Pereira y cuyo objetivo general fue: Fomentar la reflexión sobre la inteligencia músico-emocional 

en la comunidad académica de la Licenciatura en Música de la Facultad de Bellas Artes y 

Humanidades de la Universidad Tecnológica de Pereira. 

Este es un estudio de investigación-acción, descriptivo, etnográfico, de métodos mixtos 

que utiliza un enfoque hipotético-deductivo para comprender y describir la población (en 
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general) y las oportunidades que los estudiantes universitarios de música (específicamente) 

tienen para mejorar su desarrollo de talento. Aunque el foco de esta investigación está en la 

Licenciatura en Música, las hipótesis defendidas y desarrolladas dentro de este proyecto son 

aplicables a cualquier entorno educativo y cualquier campo del conocimiento. 

Entre algunos de los alcances sobresalientes y que confluyen de alguna manera con este 

trabajo están que: (a) aunque los estudiantes, a veces pueden aprender sobre diversos temas a 

través de los medios, especialmente la importancia de los factores emocionales debido a los 

avances en la neurociencia, este conocimiento parece detenerse cada vez que el profesor dice 

una cosa y hace otra. (b) El profesor debe enseñar más con el ejemplo que con las palabras, de 

esa manera los educandos aprenderán significativamente, a su vez esto permitirá adelantar 

estrategias que faciliten espacios reflexivos, que conecten tanto en la teoría como en la práctica, 

lo musical con lo emocional. (c) Se debe rescatar el poder de la música para aprender y el aporte 

en la cohesión social, soportándose en la influencia de las emociones sobre la vida humana. 

Los estudiantes de música parecen interesados más en ser intérpretes, soslayando el rol 

que tiene la música en ámbitos más influyentes como la educación y la cohesión social, factores 

que inciden directamente en la felicidad humana. Esta tesis sensibiliza a los docentes de música 

en valorar la importancia a la educación integral de sus estudiantes, para preocuparse también 

en formar buenos seres humanos y felices; en síntesis, desarrollar lo que se llama inteligencia 

músico-emocional. 

Bonilla Rojas también resalta la relevancia del conocimiento, desarrollo e inclusión de la 

Inteligencia Músico-emocional en todos los procesos y actores, los cuales aportan herramientas 

científicas y didácticas para ser más felices, atender a las necesidades educativas y sociales de la 

actualidad y rescatar el doble valor de un docente de música: músico y educador. 

La segunda tesis doctoral referenciada elaborada por Acosta, E. (2023), titulada: “la 

educación musical: una mirada curricular y pedagógica de las experiencias de formación en 

instituciones educativas de Duitama-Boyacá”. Su principal objetivo fue: Analizar los aspectos 

pedagógicos y curriculares de las experiencias de formación musical en centros educativos de 

educación básica y media de Duitama (Boyacá), como base para una propuesta de integración 

curricular.  
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Formaron parte del estudio tres instituciones educativas (IE), en cada una de estos dos 

directivos docentes (un rector y un coordinador), el docente director titular de la experiencia 

musical, los estudiantes que hacen parte del proceso de formación musical y tres docentes de 

otras áreas que permitirán consolidar la información que se requiere para la investigación.  

El paradigma de esta investigación fue cualitativo, la autora consideró el adecuado para 

comprender los aspectos pedagógicos y curriculares que posibilitan la democratización de la 

formación musical en centros educativos de educación básica y media. La autora entonces hizo 

una inmersión subjetiva e interpretó holísticamente la experiencia de los participantes con 

relación a la formación musical (bandas sinfónicas e integración de áreas) en centros educativos 

de Duitama. 

Adoptó un enfoque interpretativo – hermenéutico, para comprender el fenómeno. La 

autora no pretendió corroborar teorías, probar hipótesis o medir cambios en el contexto de 

estudio, sino comprender y analizar de manera natural cómo suceden estas experiencias, 

documentarlas, categorizarlas y analizarlas en una estructura coherente. El método utilizado fue 

la etnografía educativa, con la cual analizó los procesos de enseñanza y aprendizaje, las relaciones 

entre los actores de los fenómenos educativos, las consecuencias intencionales o no de las pautas 

observadas de interacción y los contextos socioculturales en donde sucedieron las actividades de 

enseñanza y aprendizaje. 

Las técnicas de recolección de información utilizadas fueron: entrevista semiestructurada 

a docentes (titulares y no titulares de las experiencias seleccionadas), observación no 

participante de la formación musical y grupos focales a los estudiantes. 

Entre sus principales conclusiones: la música, como manifestación inherente al ser 

humano, establece vínculos con los ámbitos socioemocional, espiritual y cognitivo, nutriendo de 

este modo las facultades dedicadas al aprendizaje y al fomento de aptitudes. Sin embargo, se 

observó carencia de un plan de estudios oficial, lo cual genera improvisación, implementación 

flexible, desconexión, fragmentación y segmentación en su proceso de aprendizaje, lo que 

conlleva a una instrumentalización de la misma. Esto obstaculiza la comprensión completa y 

apreciativa de la música, y perpetúa la perspectiva funcionalista del saber en contraposición con 

la educación musical. En el contexto de las instituciones educativas urbanas, la enseñanza musical 
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se inscribe como una adición al currículo principal, donde los estudiantes participan en bandas 

sinfónicas y otras actividades que se manifiestan como complementarias o extracurriculares, 

pero estas son más bien aisladas, por lo que no son experiencias holísticas y contextualizadas 

dentro de un currículo integrador.  

En la institución educativa rural, el enfoque de la enseñanza musical es más crítico, 

encaminado a cultivar el amor por la música, considerando el contexto sociocultural y los 

intereses de los alumnos, con menos énfasis en la técnica.  

Se evidenció que la música para los estudiantes se convierte en un refugio ante las rutinas 

diarias, proporcionando un espacio donde forjar relaciones sociales, aprender de manera más 

flexible que en otros campos, experimentar un mayor grado de diversión, cultivar la personalidad 

y la espiritualidad, especialmente en las IE rurales. En las urbanas, el dominio técnico que poseen 

los estudiantes de instituciones urbanas les permite vislumbrar oportunidades más amplias para 

la integración musical. la autora también señala que la falta de integración de la música en el 

currículo se debe a la carencia de pautas oficiales para su enseñanza y a la escasa cantidad de 

docentes especializados en este ámbito.  

Finalmente desarrolló una propuesta de integración curricular en la enseñanza musical, 

que conlleva la creación de experiencias de aprendizaje musical más significativas y 

contextualizadas para los estudiantes, entrelazando otros ejes temáticos como: historia, cultura, 

arte, asuntos medioambientales y sociales, e incluso ciencia y religión, generando así un enfoque 

más holístico, esta experiencia pretende demostrar la relación entre la música y otras áreas, lo 

que confiere a la enseñanza musical una mayor relevancia, motivación y compromiso.  

Teorías que orientan este estudio 

 
 Teoría de las inteligencias múltiples de Gardner 

La teoría de las inteligencias múltiples de Gardner (1987) plantea que no se debe 

contemplar la inteligencia de manera global, sino que hay que entenderla como un conjunto de 

habilidades que procesan información de diferente fuente y que actúan algunas veces de manera 

independiente, y otras veces de forma paralela, interactuando entre sí.   
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En su diseño Gardner (1987) señala que:  

Desde luego, se han realizado muchos esfuerzos por señalar y detallar las 
inteligencias esenciales, que van desde el trivio y el cuadrivio medievales hasta la 
lista de cinco modos de comunicación (léxico, socio gesticular, icónico, lógico 
matemático y musical) del psicólogo Larry Gross, la lista de siete formas de 
conocimiento del filósofo Paul Hirst (matemáticas, ciencias físicas, comprensión 
interpersonal, religión, literatura y las bellas artes, moralidad y filosofía (p. 61) 
 
Ya otros autores habían señalado perspectivas que coinciden en reconocer la inteligencia 

como un conjunto de aptitudes mentales, una diversidad de gamas que no convergen en una 

única dimensión de nivel superior global (Gardner, 1987; Sternberg, 1995; Thurstone, 1938; 

Wechsler, 1944). Estos afirman que estas habilidades no dependen tanto de la herencia como de 

la interacción con el entorno. Thurstone y Wechsler, además fueron pioneros influyentes en el 

campo de la psicometría, intentaron explicar y evaluar la inteligencia a través de diferentes test, 

los cuales han sido importantes aportes a este campo de estudio y siendo aún vigentes. 

Otros en cambio concuerdan en que es una habilidad unitaria y general (Cattell, 1967; 

Spearman, 1927; Vernon, 1964).  

En la literatura científica actual se adopta de forma muy amplia la definición de Wechsler 

(1944). Según este autor la inteligencia es “una habilidad general y global que permite al 

individuo acercarse a la comprensión del mundo, adaptarse a él y hacer frente a sus desafíos” 

(1944, p.3).   

Inteligencias personales (intra e interpersonales) 

Aunque ya otros autores habían discernido sobre la significación de inteligencia (entre 

estas la interpersonal), desde diferentes perspectivas, fue Gardner (1987) quien acuñó el 

concepto inteligencias personales. Sus orígenes, según este autor, se instalan en los primeros 

contactos (lazos y sentimientos) que un bebé establece con su madre en el primer año de vida. 

Este vínculo esencial es generador de bienestar o malestar según si su formación sea apropiada 

o no durante estos primeros años de vida, incluso puede considerarse que tiene una 

trascendencia tal que afectaría esencialmente el desarrollo de las competencias intra e 

interpersonales. 
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Esta concepción es uno de los más significativos aportes que desde su teoría de las 

inteligencias múltiples, se hace al conocimiento humano y que en esta tesis se tomará en cuenta 

como fundamento para explicar su importancia en el desarrollo de niños y adolescentes.  

Esta competencia humana resulta especialmente relevante en las interacciones sociales. 

La inteligencia intrapersonal asegura que las personas tengan acceso a su vida emocional, a sus 

sentimientos, intereses, capacidades, motivaciones y emociones más íntimas (Civarolo, 2010), 

apoyando de esa manera también sus intereses, capacidades y motivaciones. Mediante esta se 

puede dar una idea de las debilidades y fortalezas de sí mismo y en donde también la 

metacognición juega un papel preponderante en la adquisición de conocimiento y el desarrollo 

general de la inteligencia.  

La inteligencia interpersonal se caracteriza por la capacidad de comunicarse con los 

demás, comprender sus sentimientos, temperamento, motivaciones, intenciones y deseos y 

responder en consecuencia. Nos permite comprender y descubrir las características humanas y 

actuar en base a este conocimiento. A través de estas también se logra ingresar en el entorno del 

amor, la afectividad y la empatía 

En síntesis (Gardner, 1987) conceptualiza las inteligencias personales como: “las 

capacidades de procesamiento de información —una dirigida hacia adentro, la otra hacia afuera” 

(p. 191). 

Tanto la inteligencia intrapersonal como la interpersonal no pueden desarrollarse la una 

sin la otra, por lo que ambas inteligencias aparecen al mismo tiempo y dependen en gran manera 

del entorno familiar y el contexto cultural. Su hogar en el cerebro se encuentra en los lóbulos 

frontal y parietal, principalmente en el sistema límbico, encargado de regular las respuestas 

fisiológicas y emocionales de nuestro cuerpo. 

Infortunadamente, las competencias interpersonales en gran parte de las culturas apenas 

está asomándose en ser una competencia significativa para el desarrollo integral del ser humano, 

y en el ámbito académico no ocupa un lugar de relevancia en los temas a investigar a nivel 

cognitivo, como lo afirma (Gardner, 1987) “ … estas formas de conocimiento son de considerable 

importancia en muchas sociedades del mundo, si no es que en todas: formas que, sin embargo, 
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han tendido a ser pasadas por alto o minimizadas por casi todos los estudiosos de la cognición” 

(p. 190). 

Civarolo, et al. (2010), señala que una persona con inteligencia cinestésica-corporal que 

con dedicación se destaque en el ámbito de la danza, requiere más allá de la inteligencia 

mencionada, de una forma fusionada con otras, en este caso, por ejemplo, con las inteligencias 

espacial, musical, intra e interpersonal. Así que, dependiendo de la acción estas se relacionan con 

otras ejerciendo una respuesta en sentido colectivo, por lo que se puede decir que se pueden 

aplicar a un amplio espectro de ámbitos culturales. 

 

La inteligencia musical 
“La música es la materialización de la inteligencia que está en el sonido” 

Hoene Wronsky 

El término "inteligencia musical" fue propuesto por el psicólogo Howard Gardner en su 

teoría de las inteligencias múltiples. Acuñó el término en su libro de 1983, “Frames of Mind” y se 

refiere a la capacidad de identificar, crear, reproducir y reflexionar sobre patrones musicales, así 

como a la capacidad de manipular y comprender elementos como el tono, el ritmo y el timbre. 

Según Gardner (1987), las personas con inteligencia musical tinen sensibilidad al sonido, 

habilidad para tocar instrumentos, componer música y comprender teorías musicales. 

Gardner (1987) afirmaba: “de todos los dones con que pueden estar dotados los 

individuos ninguno surge más temprano que el talento musical” (p. 88). Esto sugiere que la 

relación música-hombre surge como algo natural, algo inmanente al desarrollo del hombre como 

individuo, como ser social, como ser cultural.  

Aunque existen hipótesis que otorgan validez al efecto música-hombre, aun se sigue 

discutiendo al respecto y, por consiguiente, los estudios aun no tienen un carácter conclusivo y 

especialmente, no se reconoce un origen concreto del talento musical, atribuyéndose a la 

herencia y/o al entorno en que se vive. Según Gardner (1987), los elementos indiscutibles más 

importantes de la música son: el tono (o melodía) y el ritmo. El tono es más importante en una u 

otra cultura (e.g. las culturas orientales emplean pequeñísimos intervalos de tono), a diferencia 

de algunas culturas, especialmente de unas regiones del África, en donde la diversidad de ritmos 

alcanza complejidades métricas vertiginosas, y suscribe,  
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En algunas culturas se reconocen amplias diferencias individuales, por ejemplo: 
entre los Ewe de Ghana se acuesta en el suelo a los menos talentosos y un maestro 
de música se sienta sobre ellos a horcajadas y a golpes les mete ritmos en cuerpo 
y alma. Por comparación, los mencionados Anang afirman que todos los individuos 
son diestros en la música, y los antropólogos que estudiaron a este grupo aseveran 
que jamás encontraron en él a ningún miembro "no musical. (p. 95) 
 

Y sigue Gardner (1987) señalando que a través de los siglos se ha asociado 

concertadamente la música con las matemáticas, dándole un carácter racional, contrario a esta 

postura Bamberger (1982) analizó el desarrollo musical bajo los lineamientos de los estudios del 

pensamiento lógico hechos por Piaget, afirmando que el pensamiento musical tiene sus propias 

reglas y limitaciones y no puede equipararse simplemente con el pensamiento lingüístico o 

lógico-matemático. Gardner contradice a Bamberger, sustentando,  

…me parece que existen elementos claramente musicales, sino de "altas 
matemáticas" en la música: no deben minimizarse. Para apreciar la operación de 
los ritmos en la obra musical, es necesario que el individuo posea cierta 
competencia numérica básica. Las interpretaciones requieren cierta sensibilidad a 
la regularidad y relaciones, que a veces pueden ser bastante complejas. (p. 106) 
 

 En relación con la competencia, objeto de estudio de esta tesis, es inadmisible soslayar 

las implicaciones emocionales, que la música tiene sobre los que la han experimentado de una 

manera cercana. La inteligencia musical, por tanto, implica habilidades tanto cognitivas como 

emocionales.  

El Dr. Howard Gardner (1987) también afirma que los niños pequeños tienen una 

conexión innata con la música, y la relacionan naturalmente con el el movimiento del cuerpo. 

Esto explica por qué existen diversos métodos musicales que integran voz, manos y cuerpo de 

manera efectiva. Estas imbricaciones sugieren que determinadas habilidades musicales pueden 

estar íntimamente relacionadas con las capacidades viso-espaciales (e.g., al ubicarse en las teclas 

de un piano). 

Con respecto a la asociación muy actual música – neuroplasticidad, Gardner sostiene:  

La música puede servir como una forma de captar sentimientos, el conocimiento 
acerca de los sentimientos, o el conocimiento acerca de las formas del 
sentimiento, comunicándolos del intérprete o el creador al oyente atento. La 
neurología que permite o facilita esta asociación no ha sido conocida todavía. Sin 
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embargo, quizá valga la pena especular que la competencia musical no sólo 
depende de los mecanismos analíticos corticales solos (sic) sino también de las 
estructuras subcorticales que se consideran centrales para los sentimientos y la 
motivación. (p.105) 
 

Sí las personas encargadas de administrar las políticas educativas se convencieran de que 

la educación musical es una estrategia imprescindible en el desarrollo integral de los estudiantes, 

muchos podrían tener acceso a ella y beneficiarse por su incidencia, en palabras de Gardner 

(1987) en el cap. “la socialización de las inteligencias humanas mediante los símbolos” soporta 

esta propuesta señalando:  

…sí se valora este aprendizaje, si se le dedican importantes recursos, si se anima a 
los individuos a marcar una diferencia en esa área y si se dispone de medios 
adecuados para el desempeño y el aprendizaje, entonces casi cualquier individuo 
normal puede adquirir ese dominio. (p. 230) 
 

Inteligencia emocional  

Para efectos de una mejor comprensión de esta tesis es relevante abordar el concepto de 

inteligencia emocional (IE). En primera instancia, se debe definirá como la capacidad de 

comprender las emociones de los demás, comprender las propias y controlar nuestras 

emociones. Las cualidades necesarias para llevar a efecto esta competencia incluye la empatía, 

el control emocional, la motivación y las habilidades sociales. 

En segunda instancia y para una comprensión holística del término, se tendrá en cuenta 

el origen y evolución del concepto, para ello se definirán tres modelos:  

1. El modelo orientado al procesamiento de información. Mayer & Salovey (1990),  

pioneros del término, la precisan como: “un tipo de inteligencia social que incluye la habilidad de 

supervisar y entender las emociones propias y las de los demás, discriminar entre ellas y usar la 

información (afectiva) para guiar el pensamiento y las acciones de uno” (p. 189). Se considera 

una habilidad orientada al procesamiento de información, estos estímulos emocionales mixturan 

sentimientos y razonamientos, por ello a través de este modelo se explica cómo se usan las 

emociones para promover un razonamiento y un pensamiento más efectivo (Fernández y 

Extremera, 2005). 
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Posteriormente estos autores junto a otros, fueron redefiniendo el concepto original 

(Mayer y Salovey, 1993; Mayer y Salovey, 1997; Mayer, Caruso, y Salovey, 1999, 2000). En este 

último trabajo Mayer et al. (2000) les dieron énfasis a los aspectos cognitivos, describiéndola 

como:  

…la habilidad para percibir, valorar y expresar la emoción adecuadamente y 
adaptativamente; la habilidad para comprender la emoción y el conocimiento 
emocional; la habilidad para acceder y/o generar sentimientos que faciliten las 
actividades cognitivas y la acción adaptativa; y la habilidad para regular las 
emociones en uno mismo y en otros.  (p.280) 
 
Desde el modelo de Mayer y Salovey (como se citó en Brackett et al., 2005) se pueden 

distinguir 4 habilidades (ver tabla 1), estos autores las describen como las capacidades para: 

percibir, evaluar y expresar emociones con precisión, acceder y/o crear emociones que faciliten 

el pensamiento, comprender las emociones y el conocimiento emocional, y regular las 

emociones para promover el crecimiento emocional e intelectual. 

 
Tabla 1. Modelo de las cuatro ramas de Mayer y Salovey  

 
 
 
 
 
 
 
 
 
 
 
 
 
 
 
 

Nota. Tomado de Rubio (2014). Un enfoque didáctico-emocional para la enseñanza de la música en la 
educación secundaria obligatoria [tesis doctoral]. (p.89) 
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Si bien este concepto basado en la habilidad para el procesamiento de la información es 

el modelo más antiguo, también es el menos difundido, puesto que quien hizo popular el termino 

fue Goleman (1995). 

2. El modelo mixto (ver tabla 2), su principal defensor es Goleman (1995) y quien plantea 

un modelo en el que se conjugan rasgos estables de personalidad, competencias socio-

emocionales, aspectos motivacionales y diversas habilidades cognitivas, los que inciden en el 

control de los impulsos, la motivación, tolerancia al fracaso, capacidad para manejar el estrés y 

la ansiedad, asertividad, confianza y perseverancia. 

Para Goleman (1995) los elementos que constituyen la IE son: 

Darse cuenta que hay detrás de cualquier sentimiento (autoconciencia emocional), y de 

esa manera aprender formas de manejar estos sentimientos y emociones, estar conectados con 

ellos (autorregulación emocional), hacerse responsable de las consecuencias de sus actos y 

decisiones dirigir las emociones hacia objetivos claros (motivación). Considera un cuarto 

elemento, la empatía, la cual define Goleman (1995) como:  “comprender los sentimientos del 

otro y su perspectiva, y respetar las diferencias entre lo que cada uno siente respecto a las 

mismas cosas” (p. 309). Mediante este elemento se puede reconocer al otro con sus sentimientos 

y emociones individuales y esto a su vez influye en las relaciones interpersonales (habilidades 

sociales), para interactuar con los demás de manera efectiva.   

3. Un tercer modelo, que tambien se considera mixto ( ver tabla 2), el de Bar-On (como 

se citó en Ugarriza, 2001), quien define la inteligencia emocional como “un conjunto de 

habilidades personales, emocionales y sociales y de destrezas que influyen en nuestra habilidad 

para adaptarnos y enfrentar las demandas y presiones del medio (p. 131). Concuerda con 

Goleman en una visión de modelo mixto (ver tabla 2). Asocia la IE a un factor cognitivo, que 

determina habilidades que influyen en el éxito, en el bienestar general y en la salud emocional. 

Sobre este concepto Bar-On, construye el Inventario de Cociente Emocional (I-CE). 
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Tabla 2. Modelo mixto de Goleman y Bar-on 

 

 

 

 

 

 

 
 
 
 
 
 
 
 
 
 
 
 
 
 
 
 
 
 
 
 
 
Nota. Tomado de Rubio (2014). Un enfoque didáctico-emocional para la enseñanza de la música en la 
educación secundaria obligatoria [tesis doctoral]. (p.89-90) 

 
La estructura de este modelo puede ser vista desde dos perspectivas: la primera llamada 

sistémica (que considera los cinco elementos propuestos y aceptados como “componentes 

interpersonales”, propuestos también por Goleman (1998). Esta, a su vez involucran los 15 

factores medidos por el Bar-ON EQ-I (ver figura 1), donde se ilustra la estructura factorial.  
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Figura 1. Enfoque sistémico de los 15 subcomponentes de la IE y social del I-CE de Bar-ON 

 

Nota. Tomado de “La evaluación de la inteligencia emocional a través del inventario de BarOn (I-CE) en una 
muestra de Lima Metropolitana, por Ugarriza, 2001 (p. 132) 

La segunda perspectiva llamada topográfica, organiza los componentes de la inteligencia 

no cognitiva, de acuerdo a un orden de rangos, en tres factores medulares: comprensión de sí 

mismo, la prueba de realidad y ell de los impulsos. Estas habilidades se aprenden a través de la 

vida y pueden mejorarse con entrenamiento, programas remediables y las técnicas terapéuticas. 

Desarrollo socioemocional desde la perspectiva Vygotskiana     

Vygotski (1979) sostiene que el aprendizaje escolar siempre se fundamenta en las 

experiencias previas de los niños, lo que implica una conexión entre aprendizaje y desarrollo 

desde los primeros momentos de vida.  

En este sentido, distingue dos niveles evolutivos: el nivel evolutivo real, que corresponde 

al grado de desarrollo de las funciones mentales y abarca las actividades que los niños pueden 

realizar de manera autónoma, reflejando así sus capacidades cognitivas. Sin embargo, cuando un 

niño necesita apoyo externo para resolver una tarea, se sitúa en el segundo nivel, el desarrollo 

potencial.  
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Este segundo nivel se fortalece a través del trabajo en conjunto con otros, lo que Vygotski 

denominó Zona de Desarrollo Próximo (ZDP). Según el autor, esta zona “define aquellas 

funciones que todavía no han madurado, pero que se hallan en proceso de maduración, 

funciones que en un mañana próximo alcanzarán su madurez y que ahora se encuentran en 

estado embrionario” (p. 133-134).  

La Zona de Desarrollo Próximo (ZDP) se refiere al intervalo entre las habilidades que un 

niño puede realizar de manera independiente y aquellas que puede alcanzar con el apoyo de otra 

persona. Para Vygotski (1979) en relacion al desarrollo de las habilidades socioemocionales, la 

interacción con los padres y maestros, puede ser beneficioso para fortalecer la gestión de sus 

emociones.  

Este concepto es clave para comprender cómo las interacciones sociales pueden 

estimular el desarrollo socioemocional, especialmente a través del contacto con adultos o 

compañeros con mayor experiencia. Las habilidades emocionales abarcan competencias como la 

identificación de emociones, la empatía, la autorregulación y las habilidades sociales.  

Desde la perspectiva de Vygotski, estas competencias se desarrollan en estrecha relación 

con el contexto cultural. En este sentido, el autor señala que:  

…aprendizaje no equivale a desarrollo; no obstante, aprendizaje organizado se 
convierte en desarrollo mental y pone en marcha una serie de procesos evolutivos 
que no podrían darse nunca al margen del aprendizaje. Así pues, el aprendizaje es 
un aspecto universal y necesario del proceso de desarrollo culturalmente 
organizado y específicamente humano de las funciones psicológicas. (p. 139).  
 
De esa manera, Vygotski (1979) explica que, el aprendizaje facilita el desarrollo de 

procesos evolutivos internos que solo pueden surgir a través de la interacción y el trabajo 

conjunto. Acosta M. (2013) resalta que “… se deriva entonces, la importancia de la interacción 

social y de las relaciones con los otros en el desarrollo del comportamiento humano” (p. 111).  

Así, los procesos psicológicos superiores tienen su origen en la dinámica social y en la 

manera en que los individuos adquieren habilidades cognitivas a través de la interacción. En 

cuanto a la música, considerada una herramienta de aprendizaje que involucra a distintos actores 

sociales, su naturaleza esencialmente social la vincula con el desarrollo humano y su entorno.  
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Desde la óptica de Vygotski, se podría afirmar que el contexto en el que se aprende música 

(como academias o escuelas especializadas) influye en el desarrollo cognitivo mediante el uso de 

herramientas culturales, como los instrumentos musicales y las instituciones educativas. 

Además, el lenguaje y los símbolos musicales (notas y figuras) juegan un papel clave en la 

construcción de habilidades socioemocionales.  

Estas herramientas no solo facilitan la comunicación, sino que también permiten a los 

individuos expresar, comprender y regular sus emociones dentro de un entorno social. Según el 

enfoque de Vygotski, el desarrollo cognitivo ocurre a través de la interacción social, la 

internalización de herramientas culturales y su transformación en procesos mentales.  

Para el autor, la internalización sigue un proceso de transformación que incluye: (a) La 

reorganización de actividades externas en procesos internos. (b) La conversión de interacciones 

interpersonales en procesos intrapersonales, de manera que toda función surge primero en el 

ámbito social y luego se interioriza. (c) La evolución de procesos interpersonales a 

intrapersonales como resultado de un desarrollo prolongado.  

Vygotski enfatiza que el aprendizaje y el desarrollo se dan en contextos sociales, donde la 

interacción es crucial. Las habilidades emocionales y sociales, como la cooperación, la empatía y 

la comunicación, emergen a partir del contacto con otras personas, ya sean familiares, docentes 

o amigos. Desde esta perspectiva, los adultos tienen un papel fundamental en el desarrollo 

socioemocional infantil, puesto que a través de la mediación proporcionan apoyo para que los 

niños comprendan y manejen sus emociones, además de fortalecer sus habilidades sociales.  

Asimismo, Vygotski subraya el valor del juego en el desarrollo infantil, puesto que permite 

a los niños explorar emociones, asumir roles y enfrentarse a situaciones reales dentro de un 

ambiente seguro y de confianza. Otro aspecto relevante de su teoría es la relación entre 

emociones y cognición. Según el autor, las emociones pueden influir en la capacidad de 

aprendizaje y socialización, lo que sugiere que un adecuado desarrollo socioemocional puede 

mejorar el desempeño académico y las habilidades interpersonales. 

En conclusión, el enfoque de Vygotski sobre el desarrollo socioemocional destaca la 

relevancia de las relaciones interpersonales y del contexto cultural en la evolución emocional y 
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social de una persona. Comprender estos factores permite diseñar estrategias educativas y de 

intervención que favorezcan el desarrollo integral de los niños.  

Desarrollo socioemocional desde la concepción de Jean Piaget 

Piaget afirma que el desarrollo cognitivo de los niños transcurre en 4 etapas bien 

definidas. La primera identificada como sensoriomotora, que acontece desde el nacimiento hasta 

los dos años, en el que su aprendizaje y el contacto con el mundo se da a través de sus sentidos 

y movimientos. La segunda etapa, preoperatoria, va desde los dos hasta los siete años, en la que 

comienza a desarrollar habilidades de pensamiento simbólico y lógico, pero aún sin interesarse 

y comprender la perspectiva de los demás.  

En la tercera etapa, de operaciones concretas, de los siete hasta los once años, los niños 

comienzan a comprender mejor las relaciones de causa y efecto y las operaciones matemáticas 

simples.  Y Finalmente, la etapa de operaciones formales, que comienza a los once años, hasta la 

edad adulta, en la que desarrolla el pensamiento abstracto y el razonamiento hipotético. 

Aunque Piaget es reconocido principalmente por sus aportes a la piscología del desarrollo 

y la teoría cognitiva, también se extiende al desarrollo socioemocional. El desarrollo cognitivo y 

emocional no son procesos separados, se inciden mutuamente, son parte integrante del proceso 

de aprendizaje y orientan el cómo los niños procesan la información.   

Asevera Piaget (1991): “…existe, en efecto, a partir del período preverbal, un estrecho 

paralelismo entre el desarrollo de la afectividad y el de las funciones intelectuales, puesto que 

son dos aspectos indisociables de cada acción” (p. 48). Las emociones también pueden afectar la 

motivación y la atención de los niños. 

También señala que hay diversas formas en que las emociones influyen en el desarrollo 

cognitivo de los niños afirmando que éstas, motivan a los niños a actuar y explorar su entorno, la 

curiosidad y entusiasmo, viabiliza el deseo de explorar y aprender. Las emociones según Piaget, 

también pueden incidir en la atención y la memoria de los niños, es más probable que recuerden 

mensajes con significado emocional y presten más atención a los estímulos que involucran la 

emoción. 

Otra forma en que las emociones, según Piaget, son relevantes en el desarrollo del niño 

es porque pueden afectar el razonamiento y la toma de decisiones. Cuando los niños están 
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emocionales estimulados, es más probable que tomen decisiones impulsivas o arriesgadas, 

mientras que cuando están tranquilos, pueden ser más cautelosos y reflexivos. 

Hace aportes importantes que pueden tomarse en cuenta para enriquecer el proceso 

educativo y socioemocional de los niños. Plantea, por ejemplo que se puede fomentar la 

exploración y la curiosidad brindándoles un entorno de aprendizaje seguro y estimulante. Los 

niños deben tener la libertad de explorar y experimentar con su entorno sin miedo a cometer 

errores.  

Piaget (2005) aporta a la educación señalando que, 

Sin duda una hipótesis de este tipo resulta de una enorme significación para la 
práctica educativa porque nos indica que es esencial una adecuada vinculación 
con el objeto de conocimiento, con lo que debe aprenderse, y que dicha conexión 
no puede ser totalmente intelectual y académica, sino que debe ser claramente 
de naturaleza afectiva y emocional. (p. 10). 
 

En sus postulados también indica que a los niños se les debe suministrar un ambiente 

emocionalmente seguro, en el que se sientan amados para poder desarrollar una comprensión 

saludable de sus emociones. Pueden sentirse así cuando se les ofrece comprensión y empatía, 

aprendiendo recíprocamente en sociedad y en un ambiente libre de juicios. 

Las interacciones con los pares y adultos son medulares para el desarrollo cognitivo, lo 

que a su vez influye en el desarrollo socioemocional, aprendiendo habilidades de regulación 

emocional, para que puedan gestionar de forma eficaz, ofreciéndoles estrategias para que 

mientras se reconocen a sí mismos también desarrollen la empatía. 

Piaget al igual que Vygotski, coinciden entonces en asociar el proceso de aprendizaje 

emocional a través de la interacción con el entorno social y humano. Piaget e Inhelder (como se 

citó en Civarolo et al., 2010) señala que, 

…el medio social, mientras tanto, implica ciertas condiciones sociales que facilitan 
o no el intercambio regulado de informaciones, control mutuo, etc. Destaca que 
la clave de todo el desarrollo mental está en el desarrollo de la afectividad y la 
motivación que proporcionan la energética de las conductas.  (p. 92) 
 
También se detuvo en analizar el desarrollo moral de los niños, los cuales pasan 

por diferentes etapas de comprensión de lo que es justo y lo que no es. Esto también se 

relaciona con su habilidad para comprender las emociones de otro, la capacidad de ver el 
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mundo desde la perspectiva del otro. Esta evolución que el niño va adquiriendo, 

contribuye a su vez en desarrollar autonomía emocional, que les permite manejar 

situaciones sociales. 

Otro punto en el que coinciden con Vygotski, es que ambos enfatizan la 

importancia del juego en el desarrollo cognitivo y social. Mientras juegan, los niños 

experimentan diferentes emociones, aprenden a cooperar con sus compañeros y 

construyen sus propias narrativas emocionales. La música sería una de esas herramientas 

capaces de desarrollar decididamente en ese aspecto, lo confirma Hargreaves (1998) 

cuando señala: “Al parecer, los niños y niñas, en general, internalizan cada vez más su 

respuesta a la música y la emplean en contextos amplios de actividades tales como el 

juego imaginativo y la formación de relaciones sociales” (p. 79) 

Aunque Jean Piaget no desarrolló una teoría específica del desarrollo 

socioemocional, su enfoque en la construcción activa del conocimiento y la importancia 

de la interacción social proporciona un marco valioso para comprender cómo se 

desarrollan los aspectos emocionales de los niños. Su teoría nos recuerda que las 

capacidades cognitivas y emocionales están estrechamente relacionadas, y el desarrollo 

integral de un niño requiere atención a ambos aspectos. 

La relación entre el dominio musical y las habilidades socioemocionales 

Como ya se ha expuesto, las habilidades socioemocionales se refieren a la capacidad de 

comprender y gestionar las emociones y de formar relaciones positivas con los demás. La música 

y estas habilidades se relacionan de varias maneras. 

Como expresión emocional, la música es una poderosa herramienta para expresar y 

evocar emociones. A través de esta, se puede comprender y comunicar emociones, lo que 

coadyuva a conectar con los sentimientos de los demás. Al respecto Hargreaves (como se citó en 

Gutiérrez et al., 2021), señalan que: “La música es un medio idóneo de expresión para las 

personas, no solo por sus características artísticas, también por la relación cognitiva que de 

manera nata vincula el sonido y el desarrollo humano” (p. 3). 

La música ha sido considerada a lo largo de la historia como una expresión profunda de 

las emociones humanas, capaz de transmitir sentimientos y estados de ánimo de manera 
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universal. Su vínculo con el lenguaje y la comunicación ha sido objeto de reflexión por diversos 

pensadores, quienes han analizado su origen y función en la sociedad. En este sentido, Herbert 

Spencer (como se citó en Reynoso, 2006), plantea una perspectiva en la que la música no solo 

amplifica el lenguaje natural de las emociones, sino que también representa una idealización del 

mismo,  

La canción emplea y exagera el lenguaje natural de las emociones; surge de una 
combinación sistemática de esas peculiaridades vocales que son los efectos 
fisiológicos de placer o dolor agudos. Al respecto de sus características generales, 
pensamos que hemos demostrado claramente que la música vocal, y en 
consecuencia toda la música, es una idealización del lenguaje natural de la pasión. 
(pág. 13)  

La capacidad de escuchar y apreciar diferentes estilos de música desarrolla la empatía, 

tambien cuando se respetan los gustos musicales de los demas, al comprender y aceptarlos, al 

ocupar un rol dentro de un grupo musical, y saber esperar el turno de tocar, o de ejecutar el 

instrumento en un montaje colectivo.  La música a menudo refleja experiencias humanas 

universales, lo que permite a los oyentes comprender mejor los sentimientos y experiencias de 

los demás. En particular, las experiencias de la aplicación de algunos programas de musica 

disminuyeron significativamente la violencia, la conflictividad y los comportamientos hostiles, lo 

cual se relaciona con el desarrollo de la empatía y de la asertividad (Guevara, 2009; Hoyos, 2017; 

Tomalá, 2017). 

La practica y creacion musical a menudo requiere trabajo en equipo, lo que puede 

mejorar las habilidades de colaboración. Unirse a una orquesta o grupo musical puede mejorar 

su capacidad para trabajar con otros, escuchar, llegar a acuerdos y resolver conflictos. 

La música también puede generar autoconfianza servir como una forma de introspección, 

permitiendo a las personas explorar sus sentimientos y desarrollar una mayor conciencia de sí 

mismos. Cuando un intérprete musical se enfrenta a un público, y especialmente cuando se hace 

ante personas desconocidas, debe tener control de sí mismo, de sus emociones, hace uso de su 

confianza o la potencia, convirtiendo la musica en una herramienta fundamental que contribuye 

con la regulación emocional. Y por ultimo y no menos importante, escuchar o reproducir música 

puede ayudar a las personas a afrontar el estrés y la ansiedad y mejorar su estado de ánimo. 
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 Las experiencias musicales como la improvisación vocal e instrumental, aportan 

claramente al ámbito emocional, puesto que son un lugar de encuentro, escucha, respeto y 

tolerancia, al tiempo que permiten la expresión de sentimientos en diferentes lenguajes y apoyan 

la identidad, el autoconocimiento y la autoestima (Bayona, 2019) 

El reconocimiento de la inteligencia musical y su relación con las habilidades 

socioemocionales tiene importantes implicaciones en el ámbito educativo. La educación musical 

puede ser una herramienta eficaz no solo para el desarrollo de habilidades musicales, sino 

también para fomentar competencias emocionales y sociales entre los estudiantes. La inclusión 

de programas de educación musical en las escuelas no solo enriquecería el aprendizaje musical, 

sino que también contribuiría al bienestar emocional y social de los estudiantes. 

En resumen, la inteligencia musical, según Howard Gardner (1987), no solo se trata de 

habilidades técnicas relacionadas con la música, sino que también incluye una profunda conexión 

con las habilidades socioemocionales. Fomentar esta forma de inteligencia puede tener un 

impacto positivo en la vida de las personas, mejorando su capacidad para gestionar las 

complejidades emocionales y sociales de su entorno. 

La música en la historia de la humanidad 

Desde el punto de vista antropológico, la música acompaña la evolución del hombre y 

hace parte de su vida, de su legado cultural (emocional, social y religioso).  

Darwin (2020), en su libro el origen del hombre afirma que “El canto y el baile son también 

artes muy antiguos, existiendo hoy entre todos los salvajes, aun los más bárbaros” (p.412). La 

habilidad para generar y, sin duda, disfrutar las notas musicales parece haber estado presente en 

la humanidad desde tiempos muy antiguos.   

La música se originó como una forma de expresión humana, de alguna manera, ella y la 

voz pueden materializar físicamente las emociones (en particular el placer y el dolor). A través de 

sus particularidades y sus elementos constitutivos, la voz y los instrumentos musicales pueden 

articular sus cualidades: el volumen, el timbre, la resonancia, la altura, los acordes, los matices, 

los intervalos, el tempo, etc. Antón (2015) lo resume diciendo “La música y el lenguaje convergen 

en su origen por su función expresivo-afectiva” (p.59) 
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Aristóteles, Platón, y Descartes, entre otros filósofos, relacionaron la música a la 

necesidad de comunicar las emociones. Estos también conceptualizaron sobre los efectos que 

los elementos de la música poseen (los ritmos y las melodías), que se asemejan de forma tal que 

simbolizan las emociones humanas, los ritmos que tienen un carácter más reposado, reflejan e 

inducen la fortaleza la mansedumbre, la templanza, así como también la ira y otras emociones 

más vulgares y contrarias con ritmos más ligeros o movidos.  

Al respecto, Bachmann (1996) refiriéndose a Platón y a otros pensadores de la edad de 

oro helénica, imprime: “Para ellos, el término «música» no solamente calificaba la música de los 

sonidos, sino una armonía, un entendimiento profundo entre tres aspectos del ser: el gesto, 

expresión del cuerpo, el verbo, expresión del pensamiento, y el sonido, expresión del alma” (p.1) 

Descartes (1618) igualmente se mostró interesado en hacer la analogía “geometría y 

música”, y concomita con Pitágoras en relacionar de una manera indiscutible las ciencias de la 

filosofía, la matemática y la música, en términos de igual importancia. Y explica las relaciones 

existentes entre las cualidades del sonido (ritmo, altura) y sus efectos en las emociones y los 

sentimientos. 

El valor cultural de la educación musical 

En todas las sociedades del mundo, en diferentes épocas, la música ha sido protagonista 

y testigo fundamental de la evolución en diferentes contextos y ella ha permeado y se ha dejado 

permear por todos los acontecimientos que permiten visualizar las culturas, desde diferentes 

planos de sus manifestaciones, desde la misma cotidianidad, hasta los eventos significativos y 

transformadores de la sociedad, en palabras de Barreiro et al. 2024,   

Tanto en las sociedades occidentales como en las no occidentales, la música 
acompaña ritos sociales o personales, situando este tiempo-espacio especial, que 
es el del ritual, fuera del tiempo y espacio cotidianos. Podemos concluir, entonces, 
que la antropología no solo puede dar cuenta de las manifestaciones musicales 
dentro del marco general de una cultura, sino que, además, la música es una 
manifestación que no debe ser obviada dentro los análisis culturales. (p. 6) 
 

La música logra trascender lo físico, mediante las sensaciones que provoca, las cuales son 

percibidas por nuestros sentidos y donde convergen aquellos sentimientos que generan las 
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figuras, las notas, las melodías y los acordes musicales, elementos que, vistos desde la 

matemática y la física, ya son un gran misterio, la ciencia no puede explicar lo que sucede. Sin 

embargo, el gran pedagogo musical belga Willems (1981) parafraseando a Kant 

…ya había dado su opinión con respecto a la posible existencia, en el ser humano, 
de una conciencia trascendental, con un valor sintético superior al de la mental. 
Esta conciencia tiene que ver, en particular, con lo social y con lo mundial, donde 
la música ocupa, en efecto, un lugar.  (p. 15) 

Hay una fuerte relación entre filosofía y música, pues ésta de alguna manera traslada al 

hombre a la acción, le facilita la interpretación de sentimientos, de emociones, de pensamientos 

y de ideas, incluso de ideologías diversas, las cuales para comprender se necesita pensar, estos 

es filosofar. De hecho, también se ha experimentado que la música es esencial en la vida del 

hombre y de muchas formas ha incidido y seguirá haciéndolo en la construcción de su identidad; 

Gadotti, (1998), refiriéndose a la Paideia, escribió:  

Los griegos realizaron la síntesis entre la educación y la cultura: dieron enorme 
valor al arte, a la literatura, a las ciencias y a la filosofía. La educación del hombre 
integral consistía en la formación del cuerpo por la gimnasia, en la de la mente por 
la filosofía y por las ciencias, y en la de la moral y de los sentimientos por la música 
y por las artes. (p. 16) 

Gardner (1987) reafirma este planteamiento cuando dice: “en estas formas de la 

transmisión del conocimiento, las habilidades técnicas —sean corporales, musicales o 

espaciales— rara vez están divorciadas de las facetas interpersonales de la vida en una cultura” 

(p. 259). 

Pedagogos musicales referentes 

El legado pedagógico musical de Edgar Willems 

Willems fue un pedagogo y músico belga conocido por su enfoque innovador de la 

educación musical. Su enfoque se basa en una comprensión profunda de la música y el desarrollo 

holístico del estudiante, centrándose en que la música debe ser una experiencia vivencial y 

creativa, no solo un conjunto de habilidades técnicas.  

A través de varios de sus libros, pero especialmente de “las bases psicológicas de la 

educación musical” (1987) y, “el valor humano de la educación musical” (1981), nos conduce a 
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través de un legado importante de sus principales ideas acerca de la importancia que para él 

tiene la educación musical, y sus aportes a la vida del ser humano, planteamientos que se 

convierten en ejes centrales de esta tesis. La relevancia en la cultura que Willems (1987) confiere 

a la música, la resume diciendo: “La música favorece el impulso de la vida interior y apela las 

principales facultades humanas: La voluntad, la sensibilidad, el amor, la inteligencia creadora. Por 

todo ello, la música es considerada casi unánimemente un factor cultural indispensable” (p. 20). 

Para Willems, la música era como una herramienta para expresar y gestionar emociones. 

Para él, la educación musical no solo se trataba de aprender técnicas y teoría, sino más 

importante aún, de desarrollar la sensibilidad emocional y la espontaneidad de los estudiantes. 

Su enfoque destaca la conexión entre la música y la vida emocional propia y con las demás 

personas, ayudando a los estudiantes a expresar sus sentimientos a través de la música de una 

manera autentica. 

Algunas de sus propuestas educativas se resumen en: centrar de forma activa la 

experiencia musical, promover la escucha activa para desarrollar habilidades como identificación 

de tonos, ritmos y texturas, fomentar la improvisación y la creatividad, integrar la música a otros 

campos, resaltando la multi sensorialidad. Una característica importante que se corresponde 

completamente con esta tesis es la importancia que  Willems concedía a la conexión emocional 

que los estudiantes establecen con la música, promoviendo el desarrollo de una apreciación 

musical profunda. 

Las ideas de Willems son fundamentales para sustentar el objetivo principal de esta tesis. 

En uno de sus libros nos recuerda cómo en siglos pasados en las civilizaciones de la China, India 

y Grecia, la educación musical ocupaba un lugar en el desarrollo y en la conducción de los 

pueblos. Así mismo, a partir de las ideas de Kant, afirma que la música ocupa en efecto un lugar 

para explicar los aspectos trascendentales del ser humano. 

Es, tal la importancia que Willems (1987) concede a la música que señala: “En cuanto a la 

educación musical, esta constituye un aporte cultural, artístico y humano que ninguna otra 

disciplina puede otorgar al hombre” (p. 234) 

Entre sus ideas sobre la importancia de la educación musical menciona que el ritmo, por 

ejemplo, es: número, orden, proporción, inteligencia, simetría, etc. Pero además de ubicarla en 
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el plano intelectual, señala que es sobre todo sensibilidad, y que estas competencias humanas 

en conjunto, son necesarias para la elaboración de operaciones mentales sintéticas. De igual 

forma Willems (1987) manifiesta que: “La música es un terreno particularmente favorable para 

el estudio de la memoria. La memoria es, ante todo, un elemento de continuidad; sostiene la 

conciencia de la personalidad y, por eso mismo, es indispensable para el progreso” (p. 140).  

Algo que es fundamental para el aprendizaje de la música es la ejecución de secuencias 

rítmicas, la asociación y análisis de frases melódicas y/o armónicas y esto exige atención y 

concentración, y a partir de estas, según Willems, puede desarrollarse una u otra memoria 

particular. 

Confiere a la música una enorme importancia incluso en la educación inclusiva, por 

ejemplo, para atender a niños con alguna afectación cognitiva, puesto que mediante ella se 

potencializan habilidades mentales que demandan atención y control de impresiones y estímulos 

sonoros que facilitan un comportamiento más equilibrado. A través del ritmo y la melodía, 

elementos dinámicos y afectivos, el niño con discapacidad tiene medios para desarrollarse; la 

armonía, más mental, les es menos accesible. De igual forma, Willems (1987) es concluyente en 

afirmar que la educación musical: “…bien entendida y juiciosamente adaptada, adquiere cierta 

importancia y repercute en la vida psíquica total del sujeto. Añadamos que ciertas deficiencias 

mentales mejoran merced a la influencia de los ordenamientos rítmicos y sonoros, sino 

rápidamente, al menos de forma paulatina” (p.158). 

Willems (1987) también presta mucha importancia al sentido del oído, pues sin duda nos 

acerca al plano de las emociones, en donde convergen de una manera más humana, mental, sutil 

y flexible y que nos conlleva a unificar la triple naturaleza humana: “física, afectiva y mental” (p. 

106). Por ello soporta con mucha contundencia la esencia de esta tesis diciendo: “…el aspecto 

más elevado de la música, el que le confiere, en especial, un valor emotivo y un poder altamente 

beneficioso” (p.134). 

Además de los anteriores beneficios, Willems (1987) asevera que una educación musical 

bien dirigida, involucra a todas las facultades humanas y habilidades psicológicas superiores y las 

conduce en dos direcciones medulares: la inteligencia y la sensibilidad y es entre las demás artes, 
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“…la que quizá refleja mejor al hombre integral en toda su complejidad” (p. 199). Y 

categóricamente expresa que la música entre muchos más beneficios, logra efectos saludables 

sobre el estado psíquico, o sobre la armonía general, o como bien define, en una palabra: música 

es por sí misma: “profilaxis”. 

El método musical de Willems ha influido en la educación musical en todo el mundo y se 

le considera un pionero de los enfoques modernos que luchan por lograr una educación musical 

más integral y centrada en el estudiante, ofreciendo valiosas perspectivas también para la 

educación emocional en general. 

La Rítmica y el Método Émile Jaques-Dalcroze 

El método creado por Emile Jaques-Dalcroze a principios del siglo XX se centra en el uso 

de la música y el movimiento como herramientas para el desarrollo integral del alumno y se basa 

en tres principios básicos: euritmia, improvisación y formación musical. 

Euritmia: Esta práctica se centra en la relación entre el movimiento y la música, 

desarrollando el sentimiento musical en todo el organismo. A través de la Euritmia, los 

estudiantes experimentan la música de una manera cinestésica que les ayuda a ser más 

conscientes de su propio cuerpo y de sus emociones. A través de movimientos asociados a 

diferentes ritmos y melodías, los estudiantes pueden explorar y expresar sus sentimientos de 

forma no verbal, fomentando conexiones más profundas entre sus sentimientos y la experiencia 

musical. 

Han sido bastantes los estudios relacionados con este excepcional pedagogo, entre 

algunos González J. (2013), en su tesis doctoral indica: “por todo ello Dalcroze creyó necesaria la 

creación de un sistema de educación basado en las reacciones nerviosas, en la sensibilidad, en 

los reflejos y sensaciones, etc.” (p. 83). 

Improvisación: Es una herramienta clave del método Dalcroze, puesto que permite a los 

estudiantes expresar sus pensamientos y emociones de forma creativa, desarrollando las 

facultades imaginativas de representación y de creación. A través de la improvisación en un 
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instrumento musical o movimientos corporales, los estudiantes pueden explorar su mundo 

interior y comunicar aquellos sentimientos que tal vez no puedan expresar con palabras. Esta 

práctica fomenta la autoconfianza y espontaneidad, que son importantes habilidades para la 

inteligencia emocional. 

Formación Musical: Dalcroze (1921) enfatizó la importancia de vincular la teoría musical 

con la práctica. Mientras los estudiantes aprenden ritmo, melodía y armonía, también transfieren 

estas experiencias a sus propias emociones, creando un sentimiento de orden y equilibrio. Por 

ejemplo, pueden aprender cómo los cambios de ritmo evocan diferentes estados de ánimo o 

cómo ciertas tonalidades pueden reflejar sus sentimientos internos. 

Beneficios socioemocionales de la educación musical en el Método Dalcroze 

Para Dalcroze (1921) la música estaba formada por sonidos, pero también por 

movimientos corporales guiados por la respiración y la sensorialidad, como también inscribe 

(Bachmann, 1996) refiriéndose al método de Emile Jaques-Dalcroze, 

En el sentido griego del término, debía igualmente tener un papel importante para 
el desarrollo de un sistema de educación musical en el cual el objetivo era el de 
armonizar las facultades sensoriales y motrices, las facultades mentales y las 
facultades afectivas del individuo (volvemos a encontrar aquí transportados los 
tres componentes «griegos» de la música. (p. 1) 
 
Marie-Laurie Bachmann, músico, psicóloga y diplomada superior de la 

metodología Jaques Dalcroze. Fue durante muchos años directora del Instituto Jaques-

Dalcroze de Ginebra. Actualmente, es un referente en esta especialidad de la pedagogía 

musical, por lo tanto, una referente idónea en el tema.  

Al respecto Bachmann (1996) señalaba que Dalcroze se enfocaba en desarrollar 

en los niños una educación integral a partir de unos principios que desarrollaría en el 

mismo grado de importancia- las aptitudes corporales y sensoriales, las aptitudes 

mentales y las facultades de imaginación y de expresión, siempre interrelacionadas entre 

sí. 
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Según Bachmann (1985), Dalcroze hizo un inventario de cualidades que un musico 

debería tener, entre las que se cita: “la capacidad de exteriorizar espontáneamente las 

sensaciones emotivas” (p. 6).  

Esto sugiere que para Dalcroze las competencias desarrolladas a través del 

aprendizaje de la música, también facilitaría otras competencias humanas, las cuales 

compete a esta tesis, como:  

 
Desarrollar empatía: a través del trabajo en grupo y la respuesta colectiva a la música, los 

estudiantes pueden desarrollar empatía y habilidades de comunicación para comprender mejor 

las emociones de los demás. 

La conexión entre música, movimiento y emociones promueve el autodescubrimiento. os 

estudiantes desarrollan la capacidad de reconocer y regular sus emociones. 

Creatividad y expresión: La educación emocional en el enfoque Dalcroze inspira la 

creatividad y permite a los estudiantes encontrar múltiples formas de expresar sus sentimientos 

a través del arte, los instrumentos y los estilos musicales. 

Estas incidencias de la música concuerdan con los aportes de Vernia, et al. (2016) quienes 

plantean que tanto niños como adultos deberían aprender el lenguaje musical a través de 

metodologías activas y en diversas actividades como la expresión rítmica, la danza, la canción, la 

improvisación vocal e instrumental, etc., las que facilitan la participación, involucrando entonces 

habilidades socio emocionales. El juego para Dalcroze también hace parte de las actividades 

fundamentales en el aprendizaje de la música, en ese sentido la tipología descrita por Piaget 

acerca de este tema ofrece un soporte indefectible y especialmente bien adaptado a las 

necesidades dalcrozianas. 

En definitiva, el método Dalcroze promueve un enfoque holístico de la educación musical, 

creando un ambiente donde los estudiantes pueden explorar y expresar sus emociones de 

manera efectiva y creativa. Esto no sólo enriquece su experiencia musical, sino que también les 

proporciona valiosas herramientas para la vida cotidiana. 
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Violeta Hemsy de Gainza 

Violeta Hemsy de Gainza fue una destacada pedagoga y musicóloga argentina, reconocida 

por su enfoque innovador en la enseñanza musical. Su método, conocido como el "Método 

Hemsy de Gainza", se centra en la educación musical integral y promueve el desarrollo de 

habilidades musicales en los niños a través de actividades lúdicas y creativas. 

A partir un enfoque holístico, Hemsy de Gainza propuso que la educación musical debería 

incluir no sólo técnicas instrumentales o vocales, sino también la apreciación musical, la 

creatividad y la improvisación. Esto coadyuva a los estudiantes a desarrollar una conexión 

emocional con la música. En su libro ‘el rescate de la pedagogía musical’, Hemsy de Gainza (2013) 

afirma: “el oído es sólo la vía de entrada; a través del oído se estimula a toda la persona, lo 

mental, la motricidad, lo afectivo” (p. 172).  

El anterior planteamiento coincide con la concepción de Dalcroze y que ya había sido 

sugerida por los griegos, en la que se concede a la música una naturaleza tri híbrida, puesto que 

involucra las facultades sensoriales y motrices, las mentales y las facultades afectivas de quien la 

práctica. 

Con respecto a la perspectiva del aprendizaje activo, este método se basa en la 

participación dinámica de los estudiantes y fomenta la exploración y la experimentación, como 

resultado un aprendizaje más significativo y personalizado. 

Otro de sus planteamientos importantes es el desarrollo de la audición. Enfatiza la 

importancia de la escucha activa y crítica como factores fundamentales en el desarrollo del 

músico y su apreciación musical. Posee también un enfoque lúdico, sus actividades están ricas en 

juegos, canciones y actividades dinámicas que hacen que el aprendizaje sea atractivo y accesible 

para los niños. 

Relación del método con las competencias Socioemocionales 

El método de Violeta Hemsy de Gainza no solo se centra en el desarrollo musical, sino que 

también tiene un impacto significativo en las competencias socioemocionales de los estudiantes: 

Desde su postura, la música es una forma poderosa de expresión emocional. A través de las 
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actividades del método, los niños aprenden a identificar y expresar sus propios sentimientos y 

emociones. Al respecto Hemsy de Gainza (2013) señala: 

…en ningún caso se trata de un aprendizaje mecánico o automático, por mera 
imitación, sino de procesos participativos e integrados, es que la acción y la 
conciencia (las diversas coincidencias: Sensorial, afectiva y mental, citando a E. 
Willems) interactúan y se complementan (p. 146) 
 

Como ya se ha señalado, en su método la música a menudo se practica colectivamente, 

lo cual genera empatía y colaboración entre los estudiantes. Al aprender a tocar en conjunto o a 

participar en actividades musicales grupales ayuda a desarrollar habilidades interpersonales. La 

realización colaborativa en el quehacer musical, crea un sentido de comunidad y trabajo en 

equipo, esenciales para el desarrollo de competencias sociales.  

Hemsy de Gainza (2013) señala textualmente: “…cada individuo conecta libremente con 

la música, …como un estímulo facilitador de la comunicación intra e interpersonal.” (p.107)  

Como se ha dicho, la improvisación y creatividad es base de su propuesta metodológica, 

y al enfrentar los estudiantes estas experiencias que demandan la adquisición de nuevas 

habilidades musicales y superación de desafíos, ellos pueden experimentar un aumento en su 

autoestima y confianza en sí mismos. Teniendo en cuenta el nivel de exigencia del método, desde 

su perspectiva la práctica musical requiere disciplina y concentración, lo que puede ayudar a los 

estudiantes a desarrollar habilidades de autorregulación y manejo del estrés. 

Hemsy de Gainza (2013) otorga a la música un papel fundamental en la educación, y 

asegura que: 

…todos los seres humanos estamos biológica y fisiológicamente “programados” 
para la música. Esta es, pues, un derecho humano. Por otra parte, la música se ha 
convertido en la actualidad en una poderosa herramienta de intervención 
psicológica y social, cualidad que debería ser particularmente tenida en cuenta y 
aprovechada desde la educación.  (p. 180) 
 

En resumen, el método musical de Violeta Hemsy de Gainza no solo aboga por el 

desarrollo de habilidades musicales, sino que también promueve un ambiente en el que las 

competencias socioemocionales pueden florecer, contribuyendo al desarrollo integral del niño. 
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Educación musical y sociedad 

La música está presente a lo largo de todo el desarrollo de las personas, desde la vida 

intrauterina hasta la vejez. De hecho, su importancia radica en la construcción del pensamiento 

y la identidad colectiva, así, para Ramírez (2006) la música se relaciona con las identidades 

colectivas de dos maneras, una es la que la transforma en un aspecto accesorio de una identidad 

colectiva, por lo que ella expresa una identidad colectiva y es parte del reflejo de esa identidad 

en los ámbitos artísticos, así como culturales. Desde este enfoque la música se constituye como 

una expresión de una etnia, de un pueblo, de una clase social, de una nación y de una cultura. 

 La música es inherente al ser humano, por ello siempre que se hable de historia del 

hombre, se hablará de cultura, de arte y por ende de música, estas siempre serán parte de su 

herencia y por ellas también se pueden reconocer las características de los pueblos y de las 

civilizaciones. Mediante el sonido y la música el niño aprende a conocer y tener contacto con el 

mundo exterior incluso antes de nacer, el feto aprende a reconocer su madre, a través del tono 

y timbre de su voz. 

De esta manera, la música hará parte de una herramienta inseparable de su desarrollo. 

Para autores como Romero (2017) “La música proporciona una experiencia sensorial que 

enriquece el desarrollo del niño, pues los sonidos están presentes en la vida de las personas 

desde antes de su nacimiento” (p. 12). 

Ahora bien ¿de qué manera el aprendizaje musical debe implementarse para que tenga 

un efecto notorio en la sociedad? Civarolo, et al. (2010) contribuye a este debate señalando que 

…el acceso al aprendizaje formal, el vínculo con el docente deberá estar mediado 
por el afecto y la confianza, y los recursos lúdicos deberán ser parte de las 
estrategias didácticas, apelando a la articulación de contenidos pedagógicos con 
las representaciones significativas primarias de las que un niño dispone en su 
inicio a la escolaridad. (p. 32) 

Por lo dicho anteriormente, la educación musical ha suscitado mucho interés; en Europa, 

por ejemplo, adquiere cada día más importancia dentro de los currículos escolares, de hecho, 

Díaz G. (2005) señala que la Carta aprobada en Estrasburgo el 29 de septiembre de 1991, por el 

Seminario de la Conferencia Europea de la Música (C.E.M.), en combinación con el Consejo de 
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Estado de la Música de Dinamarca (1991), defiende que: La educación musical en el sistema 

educativo general debería ser obligatoria en todos los niveles y en todos los tipos de escuelas. 

Fuera de la escuela, se debe dar prioridad a brindar educación musical, especialmente para el 

desarrollo de talentos e intereses. 

Así pues, los gobiernos nacionales deberían reconocer que la educación musical es 

imprescindible dentro del sistema general educativo. Díaz G. (2005) defiende que, a nivel 

internacional, países como España, Portugal e Italia han enriquecido sus niveles de enseñanza 

básica y media con la música, como asignatura, sin embargo, aún hace falta mucho por una 

verdadera política de transversalización que apueste por profesores especializados, horarios 

plenos y garantías para el acceso de los estudiantes a salas e instrumentos.  

Por su parte, en Colombia las diferentes Orientaciones pedagógicas para la educación 

artística en educación básica y media del Ministerio de Educación Nacional, aunque proponen 

una serie de lineamientos para la configuración de la educación musical dentro de los planes de 

aula, aún no destaca definiciones claras y obligatorias para los claustros, de esta manera, se deja 

a decisión de cada institución, el ofrecimiento de la asignatura de música. Hecho que imposibilita 

en casi todas las medidas, la educación musical, en la mayor parte de colegios oficiales 

colombianos y dejando sólo la oferta de algunos colegios de naturaleza privada.   

Al respecto Civarolo, et al. (2010) coincide en que 

…la escuela tradicional ha mantenido desde sus orígenes su ideal de persona 
inteligente: capaz de dominar las lenguas y la matemática, lo que es posible de 
evidenciarse en el lugar de privilegio y en la carga horaria otorgada en las 
propuestas curriculares y en las actividades y los esfuerzos de desarrollo realizado 
por los educadores y padres. (p. 68) 
 
En efecto, el debate sigue abierto en el país, especialmente, porque para el Ministerio de 

Cultura (2010) manifiesta que las prácticas artísticas “son un derecho cultural y político, un 

derecho a la condición del ciudadano, en tanto que la constitución del sujeto tiene formas de 

realizarse, diferentes a las formas tradicionales de la representación política fundamentada en 

normas y leyes” (p.98). La educación musical en la educación básica y media colombiana aún no 

está asegurada y no posee lineamientos específicos. De hecho, en una observación crítica y 
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estudio se resalta el abandono por parte del MEN. En este documento, Rodríguez-Melo (2015) 

asegura que cualquier 

…compromiso con el fomento y desarrollo de la educación musical, lo que según 
el título de esta comunicación es su impulso a debilitar, y el impulso a ampliar del 
Ministerio de Cultura que ha tomado en consideración los elementos que 
proyectan un concepto amplio de educación desde ámbito escolar al comunitario. 
(p. 5) 
 
Si el entorno escolar de las instituciones educativas públicas y privadas facilitaran 

que sus estudiantes tuvieran acceso a la educación musical posiblemente se potenciarían 

aquellas predisposiciones genéticas, mientras se otorgarían otras habilidades inherentes 

al aprendizaje musical que beneficiarían a gran parte de la sociedad.  (Sternberg, 1995; 

Wechsler, 1944) 

Marco legal  

Según la Constitución Nacional de Colombia de 1991, es responsabilidad del Estado 

garantizar un servicio educativo adecuado, asegurando el acceso a la educación, su calidad y el 

enriquecimiento cultural. En este sentido, el artículo 70 establece que el Estado debe fomentar 

y facilitar el acceso a la cultura para todos los ciudadanos en condiciones de igualdad, 

promoviendo la educación continua y la enseñanza en áreas científicas, técnicas, artísticas y 

profesionales, con el propósito de fortalecer la identidad nacional.  

La Ley General de Educación (Ley 115 de 1994) define en su artículo 1° la educación como 

un proceso permanente de formación personal, cultural y social, basado en una visión integral 

del ser humano, su dignidad, derechos y deberes. En el artículo 5°, se mencionan los propósitos 

de la educación, entre ellos: El desarrollo pleno de la personalidad, respetando los derechos de 

los demás y el marco legal, dentro de una formación integral en aspectos físicos, intelectuales, 

morales, sociales, afectivos y éticos. El acceso a la ciencia, la tecnología, el arte y la cultura, 

promoviendo la investigación y la creatividad artística.  

El artículo 76 define el currículo como el conjunto de planes de estudio, metodologías y 

procesos que contribuyen a la educación integral y la identidad cultural en los niveles nacional, 

regional y local. Asimismo, el artículo 77 otorga autonomía a las instituciones educativas para 

organizar las áreas fundamentales del conocimiento para cada nivel educativo.  
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La formulación de estándares académicos ha priorizado cinco áreas clave: lenguaje, 

matemáticas, ciencias naturales, ciencias sociales e inglés, junto con competencias ciudadanas. 

Dentro de este marco, la educación artística y cultural ha sido reconocida como una herramienta 

esencial para alcanzar estos objetivos. El desarrollo de la educación artística en Colombia ha sido 

un proceso complejo que comenzó a consolidarse en la segunda mitad del siglo XIX con la 

Universidad Nacional (UN). Posteriormente, en el siglo XX, surgieron diversas escuelas de artes, 

algunas de ellas vinculadas a la UN, que se convirtieron en centros de formación profesional en 

el ámbito artístico.  

La Ley 115 de 1994, en su artículo 5°, reconoce la educación artística como un elemento 

fundamental en la formación ciudadana. Además, en el artículo 22, se establece su inclusión 

como objetivo específico en los diferentes niveles de educación básica y media. A través de la 

educación artística, se busca que los estudiantes: Identifiquen, expresen y valoren su experiencia 

sensorial en relación con el entorno. Desarrollen su sensibilidad estética y creatividad, 

proyectándola en otras áreas del currículo para enriquecer el proceso educativo.  

A partir de la Ley General de Educación, la educación artística adquirió un importante 

impulso, al ser considerada una de las áreas básicas dentro del currículo escolar, destacando su 

importancia en la formación integral de los estudiantes. En 1997, se incorporó la cultura como 

un eje fundamental en la enseñanza artística. Luego, en el año 2000, el Ministerio de Educación 

formuló lineamientos específicos para la educación artística, resultado de un proceso de 

concertación nacional. 

 La Ley General de Cultura de 1997 también subraya la importancia de la educación 

artística, estableciendo la responsabilidad del Estado en su promoción y fortalecimiento, incluso 

en el ámbito de la educación no formal, reconociendo además a las casas de cultura como centros 

esenciales para la formación artística y cultural.  

A nivel internacional, la UNESCO ha promovido desde 1998 la educación artística como 

un factor clave para la democracia cultural y la preservación de la diversidad. En respuesta a esta 

iniciativa, países como Inglaterra y Francia han desarrollado políticas para fomentar la creatividad 

artística y fortalecer la relación entre la educación pública y el sector cultural. Colombia ha 

participado activamente en estos esfuerzos, organizando en 2005 la Conferencia Regional para 
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América Latina y el Caribe sobre educación artística en Bogotá, como preparación para la 

Conferencia Mundial sobre Educación Artística en Lisboa (2006).  En cuanto al marco normativo, 

la educación artística en Colombia ha evolucionado a través de diferentes leyes y regulaciones :  

Constitución Política de 1991: Artículos 67 y 70.  

Ley 115 de 1994 (Ley General de Educación): En su artículo 23, establece la educación 

artística y cultural como un área fundamental y obligatoria dentro del currículo escolar. Bajo esta 

normativa, la educación artística ha sido reconocida como un componente esencial en los niveles 

de preescolar, básica y media. Como parte de este proceso, en el año 2000 se establecieron 

lineamientos específicos para orientar el diseño curricular en el área artística.  

Ley 397 de 1997 (Ley General de Cultura):  

Reconoce la educación artística y cultural como un factor clave para el desarrollo social y 

delega al Ministerio de Cultura competencias específicas en este ámbito. También crea el Sistema 

Nacional de Formación Artística y Cultural.  

En años recientes, el desarrollo de políticas como el Plan Nacional de Música para la 

Convivencia y el Plan Nacional para las Artes ha impulsado la educación artística en diversas 

regiones del país.  

En 2010, se publicó un documento con orientaciones pedagógicas para la educación 

artística en básica y media, abordando competencias, metodologías y enfoques educativos de 

manera integral. Aparte de los lineamientos y estas orientaciones, hasta el día de hoy no hay 

otros documentos que direccionen de una manera más explícita la educación musical en los 

ámbitos escolares.   
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CAPITULO III 

METODOLOGÍA 

 
En este capítulo se describe la ruta metodológica para construir una aproximación teórica 

que interprete la incidencia del aprendizaje de la música en el desarrollo de habilidades 

socioemocionales en niños y adolescentes, para ello se asume un estudio cualitativo e 

interpretativo. 

 

Naturaleza de la investigación 

Se utilizó el paradigma cualitativo, pues se captó la realidad de algunos estudiantes de 

primaria y secundaria de diferentes grupos etarios (niños y adolescentes), que aprenden música 

en una academia de carácter privado. Se indagó a través de la percepción que tienen los 

participantes: algunos padres de familia, profesores de música, y directamente con los 

estudiantes que participan de este aprendizaje y que fueron partícipes desde su propio contexto. 

Se indujo desde esta perspectiva, las características del problema de investigación a partir del 

modo como centran, comprenden y se representan los actores, la realidad social investigada.  

En palabras de Flick (2015) el enfoque cualitativo trata de “desgranar cómo las personas 

construyen el mundo a su alrededor, lo que hacen o lo que le sucede en términos que sean 

significativos y que ofrezcan una comprensión llena de riqueza” (p. 13), agrega además que estos 

tipos de estudio adquieren significado cuando se pueden reconstruir y analizar y permite a los 

investigadores desarrollar modelos y teorías, como la que se plantea para esta investigación.   

Se ubicó entonces en este enfoque que buscó comprender la realidad desde una 

perspectiva subjetiva y contextual, considerando la complejidad de las experiencias humanas y 

los contextos sociales. Se inquirió qué sucede en la práctica de la música, partiendo del supuesto 

de su incidencia en el desarrollo de sus habilidades socioemocionales de los estudiantes sujetos 

de estudio, interpretando la realidad a partir de lo que se encontró.  La naturaleza de esta 
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investigación fue de campo pues se recolectaron los datos directamente de la realidad donde 

ocurren los hechos, sin manipular o controlar variable alguna. 

Según Latorre (1996) esta metodología “se orienta a describir e interpretar los fenómenos 

sociales, y por consiguiente los educativos, y se interesa por el estudio de los significados e 

intenciones de las acciones humanas desde la perspectiva de los propios agentes sociales” (p. 

199). 

Método 

Se eligió el método fenomenológico como una opción valiosa y adecuada para el análisis 

de los fenómenos educativos, dado su enfoque centrado en la experiencia vivida de los 

individuos. En el caso específico de investigar el impacto del aprendizaje de la música en el 

desarrollo de habilidades socioemocionales en niños y adolescentes, la fenomenología ofreció 

una aproximación teórica que permitió explorar los significados y las intenciones de los sujetos 

implicados, con el objetivo de comprender las vivencias que configuran su relación con la música 

y sus efectos emocionales y sociales. 

Según Castillo-López et al. (2022), la fenomenología, como enfoque metodológico, 

“investiga los fenómenos desde la experiencia vivida de los sujetos, lo cual la convierte en una 

metodología apropiada para el estudio de los significados e intenciones de las personas 

implicadas en acciones educativas” (p.241). Este planteamiento es crucial en el ámbito educativo, 

puesto que permite comprender no solo los eventos observables, sino también los procesos 

internos y subjetivos que los estudiantes experimentan durante su aprendizaje musical. Al 

adoptar este enfoque, el investigador se centró en cómo los sujetos perciben, interpretan y dan 

sentido a sus experiencias relacionadas con la música y sus repercusiones en sus habilidades 

socioemocionales. 

La fenomenología ha sido reconocida por su capacidad para aportar un entendimiento 

profundo de los fenómenos educativos al partir de la experiencia vivida. Aguirre y Jaramillo 

(como se citó en Castillo-López et al., 2022) señalan que, el método fenomenológico permite “la 

comprensión, desde la experiencia vivida de sus protagonistas, de los fenómenos que se 

desenvuelven en la cotidianidad educativa” (p.242). En este caso, se buscó captar las vivencias 
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diarias de los niños y adolescentes en su proceso de aprendizaje musical, desde la percepción 

que tienen ellos, sus docentes y sus padres, de su relación con la música, y sus propias emociones. 

Siguiendo las enseñanzas de Husserl (1998), quien introdujo la idea de la epojé, (Martínez, 

2004), el investigador debe suspender sus prejuicios, teorías y conceptos previos para acceder a 

las vivencias puras de los sujetos. Este proceso es esencial para lograr una comprensión auténtica 

y libre de influencias externas sobre la realidad experimentada por los niños y adolescentes en 

su contexto musical. De esta manera, esta investigación se enfocó en la esencia del fenómeno 

educativo tal como lo experimentan los participantes. 

Fuster (2019) enfatiza que el estudio fenomenológico no se limita a la observación de los 

hechos aislados, sino que parte de la concepción de que “el fenómeno es parte de un todo 

significativo” (p.202) y no puede ser analizado sin entender su contexto integral y la experiencia 

global del sujeto. En este sentido, las experiencias socioemocionales de los estudiantes que 

aprenden música se consideraron dentro de un marco holístico que incluía sus interacciones, 

sentimientos y contextos sociales. 

Por otro lado, la fenomenología no busca generalizar, ni probar hipótesis de manera 

cuantitativa, sino profundizar en los significados esenciales de la experiencia pedagógica. Ayala 

Carabajo (2008), afirma que el “propósito no es generalizar conocimientos, probar hipótesis, 

elaborar leyes, establecer relaciones entre variables, etc. Su contribución consiste en la 

profundización de los significados esenciales de la experiencia pedagógica” (p.414). En este 

estudio, la investigación fenomenológica tenía como objetivo desentrañar los significados 

subyacentes en las vivencias emocionales y sociales de los estudiantes mientras aprenden 

música, más allá de cualquier intento de generalización o validación de hipótesis preestablecidas. 

Finalmente, es importante reconocer que la fenomenología se basa en la interpretación 

de los fenómenos tal como los vive el sujeto, como señala Martin Heidegger (como se citó en 

Castillo-López et al., 2022) al mencionar que, para la fenomenología no solo consiste en describir 

los fenómenos, sino en “interpretarlos” (p.242). Esta perspectiva interpretativa permitió abordar 

los diversos significados que los niños y adolescentes atribuyen a su experiencia musical, a fin de 

comprender cómo estos influyen en su desarrollo socioemocional. 
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En resumen, la aplicación del método fenomenológico en la investigación sobre el 

aprendizaje musical y el desarrollo de habilidades socioemocionales permitió una comprensión 

profunda de las experiencias individuales y subjetivas de los niños y adolescentes, poniendo 

énfasis en la importancia de interpretar sus vivencias dentro de su contexto educativo. 

Contexto y Participantes  

En el desarrollo de la presente investigación se examinaron en profundidad sujetos 

pertenecientes a una entidad específica en un solo momento temporal. Para la selección de los 

participantes, se optó por una academia de música de carácter privado en la ciudad de 

Bucaramanga, a la cual se accedió a través de la autorización de su directora, una licenciada en 

música, quien facilitó la recolección de información con la comunidad educativa bajo su 

dirección. La presente investigación se desarrolló en la Fundación Cultural La Cuerda, una 

organización artística con sede en Bucaramanga, Colombia, que extiende su labor a toda el área 

metropolitana, incluyendo los municipios de Floridablanca, Girón y Piedecuesta. Con más de dos 

décadas de trayectoria en procesos de formación musical, y una década liderando el Festival de 

Coros Infantiles y Juveniles, esta fundación se ha consolidado como un referente regional en el 

impulso del desarrollo artístico y personal de niños, adolescentes y adultos, a través de 

programas pedagógicos centrados en el canto coral y los ensambles instrumentales. 

La institución mantiene un firme compromiso social, orientado especialmente hacia 

comunidades escolares del sector público, mediante la oferta de becas y cursos gratuitos. Su 

población estudiantil, que oscila anualmente entre 180 y 240 estudiantes, proviene en su 

mayoría de los estratos socioeconómicos 2 al 6, lo que refleja una diversidad social significativa 

y una apuesta por la inclusión. 

El enfoque pedagógico de La Cuerda se distingue por integrar la enseñanza musical 

mediante una oferta formativa que incluye una variedad de instrumentos —como violín, guitarra, 

flauta traversa, piano, ukelele, percusión folclórica, saxofón, clarinete, contrabajo, violonchelo y 

bajo— además de formación vocal individual y coral. Esta propuesta se adapta a las distintas 

etapas del desarrollo, desde la primera infancia hasta la adultez, destacándose un programa 

especialmente diseñado para niños y niñas entre 3 y 5 años, que utiliza metodologías lúdicas 

basadas en el juego rítmico y la expresión corporal. 
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El cuerpo docente está conformado por 12 profesionales en áreas como composición, 

dirección coral e instrumental, interpretación musical y teatro. Estos educadores implementan 

enfoques pedagógicos activos y participativos que promueven el desarrollo de la creatividad, la 

coordinación motriz, la autoestima y el trabajo colaborativo, contribuyendo así a una formación 

integral desde una perspectiva artística y humanista. 

Los participantes fueron seleccionados bajo los siguientes criterios: en primera instancia, 

debían estar estudiando música de manera individual o colectiva y, en segundo lugar, debían 

contar con al menos dos años de experiencia continua en la práctica musical. Como resultado, se 

obtuvo un grupo de nueve (9) estudiantes, compuesto por cuatro (4) varones y cinco (5) mujeres, 

cuyas edades oscilaban entre los 9 y los 16 años. Todos los participantes estaban matriculados 

en instituciones educativas, tanto públicas como privadas, dentro de la ciudad de Bucaramanga. 

Además del grupo de estudiantes, se consideró pertinente incluir a su entorno inmediato 

en la investigación. Para ello, se abordó también a sus familias, mediante la participación de al 

menos uno de sus progenitores (padre o madre), con el fin de conocer su percepción respecto a 

la incidencia del aprendizaje musical en el desarrollo de sus hijos. Asimismo, se incluyeron a 

docentes de música de la academia, quienes proporcionaron información valiosa sobre el 

desempeño académico-musical de los estudiantes, contribuyendo de esta manera a la 

triangulación de datos. 

Para garantizar el cumplimiento de los principios éticos de la investigación, todos los 

participantes manifestaron de manera libre y voluntaria su aceptación para formar parte del 

estudio. La autorización de los participantes y de los representantes de los participantes se hizo 

mediante un formato de consentimiento (ver anexo A) y se realizó bajo los lineamientos de 

confidencialidad exigidos por la Universidad Pedagógica Experimental Libertador (UPEL), 

asegurando el resguardo de la identidad y privacidad de cada sujeto involucrado. 

En total se efectuaron entrevistas semiestructuradas como principal fuente de 

información a doce (12) participantes: cuatro (4) docentes de música, cuatro (4) padres de familia 

y cuatro (4) estudiantes entre 13 y 16 años (EST1-EST4) y también un grupo focal con 5 

estudiantes ente 9 y 11 años (ESTGF5-ESTGF9) que aprenden un instrumento o pertenecen a 

algún grupo musical. Estos se seleccionaron intencionalmente y a criterios del investigador. 
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A continuación, se presenta una tabla con la caracterización detallada de los informantes, 

donde se incluyen aspectos como edad, género, tipo de institución educativa a la que asisten y 

tiempo de formación musical. 

Tabla 3. Informantes clave 

Informantes Características Etiqueta 

Docente 1 Diseñadora Industrial 
Coordinadora de la escuela de música 

D1 

Docente 2 Licenciada en Música 
Diplomado en pedagogía del Folclor 

Directora de la escuela de música 

D2 

Docente 3 Licenciado en música 
Magister en psicopedagogía 

D3 

Docente 4 Licenciado en música 
Especialista en gestión cultural 

Estudiante de maestría en pedagogía musical 

D4 

Estudiante 1 Edad: 15 años 
Tiempo de estudio: 2 años 

Instrumento: Violín 

EST1 

Estudiante 2 Edad: 13 años  
(informante con dificultades para entablar una conversación fluida que 

podría tener algún tipo de discapacidad social) 
Tiempo de estudio: 6 años 

Instrumento: Violín y técnica vocal individual y grupal 

EST2 

Estudiante 3 Edad: 16 años 
Tiempo de estudio: 4 años 

Instrumento: Batería y grupo coro juvenil 

EST3 

Estudiante 4 Edad: 16 años 
Tiempo de estudio: 2 años 

Instrumento: Violín 

EST4 

Estudiante 5 Edad: 11 años 
Tiempo de estudio: 4 años 
Instrumento: Violín y canto 

ESTGF5 

Estudiante 6 Edad:  10 años 
Tiempo de estudio: 2 años 

Instrumento: Piano 

ESTGF6 

Estudiante 7 Edad:  11 años 
Tiempo de estudio: 6 años 

Instrumento: Violín 

ESTGF7 

Estudiante 8 Edad: 9 años 
Tiempo de estudio: 5 años 

Instrumento: Guitarra 

ESTGF8 

Estudiante 9 Edad: 9 años 
Tiempo de estudio: 2 años 

Instrumento: Piano 

ESTGF9 

Padres de familia Padres de familia de 4 de los estudiantes F1-F4 
 

Nota. Elaboración del autor. Todos los informantes estudiantes asisten a colegio públicos en forma presencial, 

excepto los informantes EST1 y EST9 quienes asisten a la homeschool (estudio desde casa) 
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Diseño del estudio 

Es importante precisar que, el objetivo de este estudio se trataba de construir una 

aproximación teórica que interpretara la incidencia del aprendizaje de la música en el desarrollo 

de habilidades socioemocionales en niños y adolescentes. El marco metodológico que se utilizó 

fue el método fenomenológico, en específico, el enfoque fenomenológico hermenéutico, que se 

ajustó a la naturaleza del objeto de estudio y a la necesidad de comprender cómo los 

participantes experimentan este fenómeno de manera personal y contextualizada. Para este, 

entonces se adoptaron las siguientes etapas, tomadas principalmente de (Martínez, 2004) y 

como complemento (Fuster, 2019). 

Etapa previa 

Preparación del estudio: La fase de preparación se caracterizó por la inmersión del 

investigador en el tema y por una actitud de apertura hacia el fenómeno estudiado, 

suspendiendo los juicios previos mediante lo que Husserl denomina "epojé". Esto significa que, 

al abordar el fenómeno del aprendizaje musical y su incidencia en las habilidades 

socioemocionales, el investigador debía tratar de observarlo en su forma más pura, sin sesgos 

preconcebidos (Fuster, 2019). La preparación incluyó una revisión exhaustiva de la literatura 

sobre música, desarrollo socioemocional, y la metodología fenomenológica. 

Clarificación de los presupuestos (Etapa previa de Martínez, 2004): En esta etapa, se 

reconocieron y redujeron los presupuestos previos que el investigador pudiera tener, para poder 

observar el fenómeno sin prejuicios. Según Martínez (2004), es necesario tomar conciencia de 

los valores, creencias, intereses y posibles hipótesis que el investigador pueda traer consigo. De 

este modo, se buscó identificar y aclarar los aspectos que podrían influir en la interpretación de 

los datos, lo que es esencial para la objetividad y la profundidad del estudio. 

Descripción del fenómeno: En esta fase, se buscó comprender cómo los sujetos perciben 

y experimentan el fenómeno en cuestión, en este caso, el aprendizaje musical y su impacto en el 

desarrollo de habilidades socioemocionales. La descripción del fenómeno se realizó siguiendo 

tres pasos propuestos por Martínez (2004): 
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Elección de la técnica y los procedimientos adecuados: Para este estudio, se seleccionó 

principalmente la entrevista semiestructurada, y un grupo focal como técnica complementaria 

con los niños de 9 a 11 años (5 niños), para que se sintieran más confiados y seguros (en el 

siguiente apartado de técnica e instrumentos de investigación se amplía). 

Realización de entrevistas y grupo focal: En este paso, el investigador realizó las 

entrevistas y el grupo focal con una actitud de concentración e "ingenuidad disciplinada" 

(Martínez, 2004, p.144). Las entrevistas y grupo focal se realizaron de manera flexible, 

permitiendo a los participantes expresarse con libertad, mientras que las preguntas abiertas 

guiaron la conversación en torno al tema central del estudio.  

Elaboración de la descripción protocolar: El investigador desarrolló una descripción 

detallada de las experiencias compartidas por los participantes, que se convirtieron en el 

“protocolo” de la investigación. Este protocolo sirvió como base para el análisis posterior y se 

basó en las transcripciones de las grabaciones de las entrevistas (Martínez, 2004) y el grupo focal  

Etapa estructural (en el apartado de ‘Procedimiento para el análisis de los instrumentos’ 

se detalla de una manera más concreta). Esta etapa se enfocó en analizar y estructurar la 

información obtenida a partir de los protocolos. Se buscó identificar las unidades temáticas que 

emergieron de las experiencias de los participantes, para lo cual se siguieron pasos propuestos 

por Martínez (2004): 

Lectura general de cada protocolo: Se realizó una revisión exhaustiva de las 

transcripciones y grabaciones, con la actitud de revivir la realidad vivida por los sujetos y luego 

reflexionar sobre su significado. 

Delimitación de unidades temáticas naturales: El investigador identificó las unidades 

temáticas que derivaron de las narrativas, las cuales reflejaron aspectos clave de la experiencia 

de los participantes. 

Determinación de los temas centrales: A partir de las unidades temáticas, el investigador 

identificó los temas principales que dominan cada sección de los relatos. Esto incluyó la 
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identificación de los significados subyacentes en las experiencias, especialmente los relacionados 

con el desarrollo de habilidades socioemocionales a través del aprendizaje musical. 

Expresión del tema central en lenguaje científico: Los temas principales se expresaron en 

un lenguaje técnico o científico, adecuado para describir las implicaciones psicológicas, 

pedagógicas o sociológicas de los hallazgos. 

Integración de todos los temas centrales en una estructura particular descriptiva: 

Para  (Martínez, 2004) “Este paso constituye el corazón de la investigación y de la ciencia, 

puesto que durante el mismo se debe descubrir la estructura o las estructuras básicas de 

relaciones del fenómeno investigado” (p.148) 

Integración de todas las estructuras particulares en una estructura general: Finalmente, 

el investigador integró todas las estructuras temáticas en una estructura general que describiera 

el fenómeno en su totalidad, considerando tanto los aspectos individuales como los comunes a 

todos los participantes. 

Entrevista final con los sujetos estudiados: Consistió en realizar un encuentro posterior a 

las entrevistas semiestructuradas, con los informantes para darles a conocer la información 

obtenida, compararlo con sus apreciaciones, para encontrar omisiones o adiciones respecto de 

su experiencia relatada.  

Finalmente, antes de esbozar los aportes del aprendizaje musical al desarrollo 

socioemocional de niños y adolescentes, se hizo un análisis hermenéutico a partir de las 

triangulaciones y una reflexión crítica y contextualización (Fuster, 2019). Para esto fue 

fundamental que el investigador repasara sobre su propio papel en el proceso de interpretación 

y sobre cómo sus creencias y contexto pudieron influir en la comprensión de los datos. Según 

Fuster (2019), la interpretación fenomenológica hermenéutica implica un “ciclo hermenéutico” 

en el que el investigador no solo describe las experiencias, sino que las interpreta en función de 

los contextos históricos, sociales y culturales de los participantes, lo que permite una 

comprensión más profunda de la experiencia humana. 



 

56 

Una vez completada la fase de análisis, el investigador comparó los resultados obtenidos 

con otros estudios previos sobre el impacto del aprendizaje musical en el desarrollo 

socioemocional. Se buscó contrastar y enriquecer los hallazgos, lo que contribuyó a una 

comprensión más amplia del fenómeno investigado (Martínez, 2004). 

Como fase final de la presentación de esta tesis se llevaron a efecto las conclusiones y 

reflexiones. Este estudio, a través del método fenomenológico hermenéutico, ofrece una 

aproximación teórica que contribuyó a la comprensión del impacto que el aprendizaje de la 

música tiene en el desarrollo de habilidades socioemocionales en niños y adolescentes, 

aportando valiosas perspectivas para la educación musical y el bienestar emocional de los 

sujetos.  

 

Técnicas e instrumentos de investigación 

El enfoque fenomenológico adoptado en esta investigación sobre el impacto del 

aprendizaje de la música en el desarrollo de habilidades socioemocionales en niños y 

adolescentes se basó en la exploración profunda de las experiencias subjetivas de los 

participantes. Para ello, se utilizaron las entrevistas semiestructuradas como principal fuente de 

información, complementadas por un grupo focal que permitió conocer la percepción de los 

niños de manera dinámica y específica. 

Entrevistas Semiestructuradas: Las entrevistas semiestructuradas se presentan como una 

técnica central para recopilar los relatos de los participantes. Según Martínez (2004), “la 

entrevista coloquial o dialógica con los sujetos en estudio o, cuando éstos son muy niños o 

impedidos, con las personas que poseen mayores conocimientos e información al respecto: 

padres, maestros, etc.” (p.142). Este tipo de entrevista combina una estructura flexible con la 

libertad de que los participantes se expresen abiertamente, lo que es fundamental para la 

fenomenología, pues permite explorar cómo los participantes experimentan un fenómeno desde 

su propia perspectiva. 

Las entrevistas se llevaron a cabo con doce (12) participantes: cuatro (4) docentes de 

música, cuatro (4) padres de familia, y cuatro (4) estudiantes entre 13 y 16 años (identificados 

como EST1-EST4). Como ya se mencionó en el apartado ‘participantes’ estos grupos fueron 
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seleccionados de manera intencional, siguiendo criterios que permitieran obtener una visión 

completa y enriquecida de las diferentes perspectivas sobre el aprendizaje musical y su impacto 

en el desarrollo socioemocional. 

La flexibilidad de las entrevistas semiestructuradas fue crucial para profundizar en la 

exploración de las experiencias de los participantes. Se diseñó un guion de preguntas clave (ver 

anexo B) como: “¿Cómo te sientes cuando tocas música en grupo?” o “¿Qué significa para ti 

aprender música?”, pero se dejó espacio para que los entrevistados pudieran compartir sus 

pensamientos y sentimientos de manera abierta. De este modo, el investigador pudo explorar no 

solo las respuestas iniciales, sino también seguir nuevas líneas de conversación que surgieron 

espontáneamente. La interacción dinámica durante la entrevista permitió que aparecieran 

detalles significativos, proporcionando una visión más rica de las experiencias. 

Además, se registraron y grabaron las entrevistas para garantizar la precisión y la riqueza 

en el análisis posterior. Este proceso se ajusta a lo recomendado por Martínez (2004), quien 

señala la importancia de grabar la entrevista para poder transcribir y analizar con detalle los 

relatos de los participantes. 

Aunque las entrevistas semiestructuradas son una herramienta poderosa para capturar 

las experiencias subjetivas de los participantes, es importante reconocer algunas posibles 

limitaciones. En primer lugar, la subjetividad en las respuestas es inherente a este tipo de 

entrevistas, lo que puede limitar la generalización de los resultados a otros contextos. Además, 

aunque las entrevistas permiten una comprensión profunda de la experiencia individual, pueden 

no capturar todos los aspectos del fenómeno, por lo que el análisis se complementó con los datos 

obtenidos en el grupo focal. 

Grupo Focal: A pesar que el grupo focal no es una técnica propuesta en las obras clásicas 

de la fenomenología (como las mencionadas por Martínez, 2004), se optó por incluirlo en esta 

investigación, para obtener más información de los participantes. En este caso, se convocó a un 

grupo focal de cinco estudiantes entre 9 y 11 años (identificados como ESTGF5-ESTGF9), quienes 

aprenden un instrumento o pertenecen a algún grupo musical. Esta decisión respondió a la 

necesidad de obtener información directa de los niños, especialmente, porque una entrevista 
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individual solo con los padres podría no ser lo suficientemente eficaz para explorar de manera 

profunda sus experiencias, debido a que estos niños podrían intimidarse en una entrevista 

individual, sumado a las sugerencias de los mismos padres. 

El uso del grupo focal es pertinente porque ofrece un espacio en el que los niños pueden 

interactuar entre sí y compartir sus percepciones y emociones, lo que favorece la dinámica grupal 

y puede sacar a la luz aspectos emocionales o sociales que tal vez no se revelan en una entrevista 

individual. Como sugiere Martínez (2004), la interacción entre los participantes permite que se 

generen discusiones y reflexiones compartidas que enriquecen el proceso de recolección de 

datos. A través de esta técnica, se pudo observar cómo los estudiantes se relacionan entre sí y 

cómo sus experiencias de aprendizaje musical afectan su desarrollo socioemocional en el 

contexto grupal. 

En conclusión, las entrevistas semiestructuradas y el grupo focal se presentan como 

herramientas fundamentales para esta investigación fenomenológica, puesto que permitieron 

explorar a fondo las experiencias y percepciones de los participantes sobre el impacto del 

aprendizaje musical en el desarrollo de las habilidades socioemocionales. A través de estos 

métodos, se buscó obtener una comprensión rica y matizada de las experiencias vividas de los 

niños, adolescentes, padres y docentes en el contexto de la educación musical. 

Procedimiento para el análisis de los instrumentos 

 Para hacer el análisis de la información recogida a través de las entrevistas y el grupo 

focal, el cual se hizo en función de explicar y dar respuesta a los objetivos, se utilizó el 

procedimiento propuesto por Martínez (2004), quien señala los siguientes pasos para elaborarlo:  

(a) Categorización: en esta fase se transcribió la información, según Martínez (2004) 

“tiene que haber sido revisada y completada antes de abandonar el campo” (p. 268). A partir del 

análisis de entrevistas y grupos focales, se identificaron expresiones frecuentes, significativas y 

recurrentes que representaban percepciones, emociones y experiencias de los participantes. 

Estas unidades de sentido que tenían características similares, se codificaron mediante una 

expresión breve que permitiera definirlas claramente, y para ello Martínez (2004) recomienda no 

adoptar las categorías utilizadas en el campo de estudio, sino descubrir y definir categorías 
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propias. Los códigos que compartían similitudes temáticas o hacían referencia a un mismo 

aspecto del desarrollo personal fueron agrupados en dimensiones, es decir, subcategorías que 

organizaron los códigos en niveles más abstractos.  

Finalmente, las dimensiones fueron integradas en categorías emergentes que respondían 

directamente a los objetivos de la investigación y se clasificaron según su naturaleza y contenido. 

(b) Estructuración: en esta fase se realizó una síntesis descriptiva, sistemática e inmediata 

de los hallazgos, para ello se tuvo en cuenta la categorización, el análisis realizado, las teorías 

referentes, los conceptos y categorías descritos en el marco teórico, que representan los 

resultados obtenidos y aceptados por la comunidad científica en el área estudiada. Esto pudiera 

ser inicialmente una limitante, puesto que de alguna manera queda sesgada a la visión que otros 

hicieron, en diferentes lugares, tiempos, y/o culturas, teniendo en cuenta además porque en esta 

etapa no se hizo alguna interpretación, sin embargo, para darle validez se tuvieron en cuenta los 

criterios de rigor científico que se mencionarán en el siguiente inciso.  

(c) Contrastación: en esta etapa según Martínez (2004) “la investigación consistirá en 

relacionar y contrastar sus resultados con aquellos estudios paralelos o similares que se 

presentaron en el marco teórico referencial” (p. 276), Esto no sólo permitió comprender mejor 

las posibles diferencias, sino que también a partir de esta se integró y enriqueció el conjunto de 

conocimientos en el campo en estudio.  

(d) Teorización: En este proceso se realizó la síntesis final de la investigación, en la que se 

integraron las percepciones encontradas, en la que se interpretaron todos los procesos 

realizados de comparación, contrastación, y estableciendo nexos y especulaciones al respecto 

del proceso cognoscitivo, cuyo objeto de estudio fue construir una aproximación teórica que 

interpretara la incidencia del aprendizaje de la música en el desarrollo de habilidades 

socioemocionales en niños y adolescentes.  

Para abordar este propósito, se hizo un análisis detallado de las experiencias y 

percepciones de los participantes, considerando tanto sus procesos de aprendizaje como los 

impactos a nivel emocional, social y cognitivo. Con el fin de sistematizar y examinar 

rigurosamente la información recolectada, se empleó el programa informático Atlas.ti versión 
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24.2.1., el cual permitió identificar categorías emergentes y establecer relaciones significativas 

entre los datos, garantizando así un análisis estructurado y fundamentado. 

Criterios de rigor científico 

El rigor científico en esta investigación se ajustó a las normas establecidas para asegurar 

la validez y confiabilidad de los resultados, lo que es fundamental al tratarse de un estudio que 

explora el impacto del aprendizaje de la música en el desarrollo de habilidades socioemocionales 

en niños y adolescentes. A pesar de que Egg (2011) destaca que “el rigor metodológico que exige 

toda investigación científica, no significa que haya métodos y técnicas que garanticen por sí 

mismos la validez y confiabilidad de los resultados de la investigación” (p.18), esta investigación 

buscó superar esa limitación a través de un proceso estructurado que incorporara principios 

fundamentales de la investigación cualitativa. Para lograr esto, se emplearon criterios como la 

confiabilidad, credibilidad, transferencia y confirmabilidad, siguiendo los lineamientos de Guba 

(1979), quien propone que estos aspectos deben ser cumplidos de forma rigurosa para fortalecer 

la confianza en los hallazgos de la investigación.  

La validez de la investigación, en la perspectiva de Martínez (2006), se logra cuando los 

resultados son representativos de la realidad que se está estudiando, proporcionando una visión 

completa y precisa de la situación. En primera instancia según señala Cortés (2011) “En un 

sentido tradicional, la confiabilidad se refiere a la posibilidad de encontrar resultados similares si 

el estudio se replicara” (p.78). El autor subraya que, en el ámbito cualitativo, este concepto 

refiere a la posibilidad de obtener resultados consistentes en investigaciones posteriores, aunque 

no sean generalizables, como es el caso de esta investigación.  

En ese contexto, se entiende que los hallazgos, aunque no puedan ser generalizados, 

permitieron una comprensión profunda de las dinámicas sociales y emocionales dentro del 

aprendizaje musical, tomando en cuenta las diversas perspectivas del contexto investigado. De 

esta forma, la investigación se orienta a la explicación detallada del fenómeno en lugar de a 

la replicación exacta de los resultados en otros contextos, aunque se considere posible 

realizar transferencias a escenarios similares, como sugiere Geertz (1973).  
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Para Plaza et al. (2017)  

La validez en la investigación cualitativa se refiere a algo que ya ha sido 
probado, por lo tanto, se le puede considerar como un hecho cierto, el mismo 
que puede ser aplicado en la vida diaria, en las ciencias sociales, y dar a un hecho 
válido permitiendo considerar como la mejor opción posible de otras entre tantas. 
(p. 345). 

A pesar de lo dicho anteriormente y a diferencia de la investigación cuantitativa; se debe 

ser consciente de que, aunque es un estudio cualitativo que busca tener una posición subjetiva, 

su participación no es neutra, para Cortés (2011), “reconocerlo es una forma de controlarlo” 

(p.79). 

Los procedimientos que se llevaron a efecto, específicamente hablando de la recogida de 

información a través de las entrevistas tenían como objetivo conseguir credibilidad, aun mas 

subrayando que se realizaron a diferentes actores del proceso de aprendizaje a través de la 

practica individual y colectiva de la música, entonces se pudo oír, transcribir, analizar e 

interpretar el fenómeno desde diferentes ángulos y perspectivas (estudiantes, profesores de la 

academia musical y de padres de familia).  

Coincidiendo con esta postura, Plaza et al. (2017) señalan también que todo investigador 

debería proporcionar la documentación necesaria para cada afirmación, desde al menos dos 

fuentes y por ello, como ya se dijo anteriormente, se recogió información de 3 grupos de 

informantes (docentes de música, padres de familia y estudiantes), que dieron sus opiniones 

desde posiciones diferentes. 

En ese sentido, se recogieron abundantes datos descriptivos: que permitieran comparar 

este contexto con otros contextos posibles, a los que cabría realizar transferencias (Geertz, 1973), 

por lo tanto, la información recogida es detallada para que comprometa a todos los factores 

contextuales citados en el párrafo anterior y que conciernen a la investigación. 

La diversidad de actores implicados en el proceso de aprendizaje musical refuerza la 

credibilidad y robustez de la investigación, como indican Guba y Lincoln (1989), quienes afirman 

que el uso de múltiples fuentes y métodos incrementa la confianza en los resultados. Además, la 
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validación de los instrumentos de recolección de datos (entrevistas y grupos focales) por parte 

de expertos en educación (ver anexo C). 

Plaza et al. (2017) señalan que la investigación debe mantener una firme intención ética 

de neutralidad, aunque en este caso esta postura resulte difícil justamente al tratarse de una 

investigación social y educativa. Según estos autores, ésta no debe confundirse con la supuesta 

«neutralidad científica» libre de valores, sino que de manera consciente se mantendrá la 

aspiración ética de mostrar los posibles sesgos del investigador en todo el proceso y por lo tanto 

para obtener la confirmabilidad, el desarrollo de la tesis se orientará en explicar el 

posicionamiento del investigador. 

También para el proceso de esta tesis fue crucial aplicar los procesos descritos por 

Martínez (2006) realizados y señalados en el inciso anterior ‘el análisis de los instrumentos’.   

En el proceso de categorización se asignaron categorías significativas a los datos 

obtenidos, lo que permitió comprender el significado de cada elemento de la información 

recopilada. Martínez (2006) subraya que la categorización debe ser flexible, permitiendo que 

surjan nuevos significados conforme se revisa el material. En este estudio, la categorización de 

las experiencias de los estudiantes, profesores y padres permitió identificar patrones en la 

relación entre la música y las habilidades socioemocionales. Además, se resistió la tentación de 

precipitarse en la conceptualización, permitiendo que los datos "emergentes" hablaran por sí 

mismos. La reflexión constante y la crítica frente a las categorías preexistentes, como señala 

Martínez, mejoraron la validez del estudio, al asegurar que las categorías fueran representativas 

del fenómeno observado y no meras construcciones preconcebidas. 

La estructuración en el enfoque cualitativo, es un ejercicio continuo que busca dar 

coherencia a los datos recopilados. Martínez (2006) explica que la capacidad humana para 

ordenar e interpretar información permite establecer conexiones entre los elementos 

recolectados y llegar a una comprensión más profunda. En este estudio, la estructuración se llevó 

a cabo con una inmersión completa en el contexto del aprendizaje musical. Al identificar y 

analizar las relaciones entre la música y las habilidades socioemocionales, se estructuraron las 

experiencias en categorías que reflejaron de manera realista la interacción entre los distintos 



 

63 

actores (estudiantes, docentes, padres). Este proceso fue clave para garantizar una comprensión 

auténtica del fenómeno y contribuyó a la validez del estudio. 

Siguiendo las indicaciones de Martínez (2006), la contrastación no solo se limitó a los 

datos obtenidos del estudio, sino que se contrastaron con otros, anteriores y similares sobre el 

impacto de la música en el desarrollo socioemocional. Esta comparación permitió no solo validar 

las conclusiones, sino también enriquecer la interpretación de los resultados y reformular las 

categorías teóricas existentes. Al confrontar las perspectivas de los diferentes actores 

involucrados, se afinó la explicación de los fenómenos observados y se pudo comparar cómo 

emergen los resultados en este contexto con los obtenidos en otros marcos teóricos o empíricos. 

Finalmente, en el proceso de teorización, se integraron los resultados de la investigación 

en un todo coherente y lógico. Martínez (2006) afirma que la teorización es un ejercicio continuo 

que permite sintetizar los hallazgos y proponer nuevas formas de ver y entender los fenómenos 

estudiados. En este caso, la teorización derivó, además, de la combinación de los datos obtenidos 

con el marco teórico que respalda el estudio. La integración de las perspectivas de los 

estudiantes, profesores y padres de familia permitió construir una teoría que explicara de manera 

comprensiva la relación entre la música y el desarrollo socioemocional de los estudiantes que 

aprenden música. A través de la teorización, se buscó no solo aumentar la validez del estudio, 

sino también enriquecer las construcciones teóricas previas sobre el impacto de la música en el 

desarrollo de los niños y adolescentes. 

Estos procesos, combinados con una constante reflexión crítica, garantizan la validez y 

confiabilidad de los resultados de la investigación, al mismo tiempo que permitió la emergencia 

de una estructura teórica que dé cuenta de los fenómenos observados y su relación con las 

habilidades socioemocionales. Al integrar las perspectivas y experiencias de los diferentes 

actores y contrastar los hallazgos con investigaciones previas, esta investigación busca hacer una 

contribución significativa al campo de estudio. 

Para terminar este apartado se extrae de Sandín (2000), “Si los estudios no pueden 

ofrecer resultados válidos, entonces, las decisiones políticas, educativas, curriculares, etc. no 

pueden basarse en ellos (p.225). Por lo tanto, la validez y confiabilidad no solo son cuestiones 
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metodológicas, sino que tienen un impacto directo en las políticas y prácticas que influyen en la 

vida de los individuos y las comunidades, en este caso en la educación de niños y adolescentes. 

Asegurarse de que los estudios sean rigurosos es, por lo tanto, una responsabilidad crítica para 

los investigadores, puesto que sus conclusiones pueden tener un impacto profundo en la 

sociedad. 
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CAPÍTULO IV 

LOS RESULTADOS 

Análisis e interpretación de la Información 

 

El análisis general y consolidación de los resultados se realizó mediante una triangulación 

de datos provenientes de entrevistas a docentes, padres de familia, estudiantes y grupo focal. 

Esta integración de diferentes perspectivas, la experiencia contada por los estudiantes, la 

información reflexiva de los padres, y las dinámicas en el proceso de aprendizaje en los grupos y 

en las clases individuales relatadas en general por todos los informantes, generaron una 

interpretación hermenéutica, derivada de la comprensión reflexiva y crítica de los discursos 

obtenidos. Se utilizó una metodología cualitativa, para explorar las percepciones y experiencias 

asociadas al aprendizaje musical con estudiantes. Este enfoque permitió identificar patrones, 

relaciones y categorías emergentes que conectaron los testimonios individuales y colectivos con 

el objetivo del estudio. Se emplearon herramientas analíticas como la codificación temática y la 

construcción de redes conceptuales, lo que facilitó la organización de los hallazgos en 

dimensiones clave como el desarrollo emocional, el desarrollo cognitivo y la transformación 

individual, siguiendo principios establecidos en el análisis cualitativo (Gibbs, 2007). 

Este proceso permitió cruzar datos y explorar las interrelaciones entre categorías, 

garantizando una interpretación coherente y fundamentada. Además, la incorporación de citas 

textuales de los participantes enriqueció la profundidad del análisis, aportando evidencia directa 

que respalda las conexiones identificadas entre los códigos y las categorías emergentes. Esta 

metodología asegura que las conclusiones reflejen no solo los resultados, sino también las 

experiencias vividas y contextualizadas de los participantes. 

Relatos y experiencias desde la mirada del docente 

El análisis de las entrevistas realizadas a los docentes se fundamentó en una exploración 

sistemática de los datos cualitativos, destacando cómo el aprendizaje musical influye en 
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dimensiones emocionales, cognitivas, sociales y culturales de los estudiantes. Según Gibbs 

(2007), el análisis de datos cualitativos implica la identificación de patrones y relaciones 

significativas en los discursos, lo cual permite conceptualizar fenómenos complejos de manera 

estructurada. En este caso, se identificaron elementos clave como la sensibilidad emocional, la 

empatía y la disciplina, que contribuyen significativamente al desarrollo integral de los alumnos. 

Además, los datos revelaron el impacto de los docentes en la motivación intrínseca y en la 

construcción de una autoestima sólida, elementos que reflejan cómo el aprendizaje musical 

promueve una formación que trasciende lo técnico para abarcar aspectos sociales y personales. 

Así, el análisis se guio por los criterios de credibilidad y transferibilidad propuestos por 

Guba y Lincoln (1994), que destacan la importancia de interpretar los datos en su contexto 

natural y asegurar su aplicabilidad en escenarios similares. En este sentido, la elaboración de la 

tabla 2 con códigos, dimensiones y categorías emergentes que se presenta a continuación, 

organiza la información de manera que se facilita la interpretación. Este análisis planteó 

reflexiones significativas sobre el valor de la música como herramienta educativa y 

transformadora, en línea con la perspectiva de que la investigación cualitativa debe generar 

conocimiento práctico y teórico que pueda influir en la práctica educativa. 

Como eje fundamental de este análisis se tuvieron en cuenta la concepción que tiene 

Dalcroze (como se citó en Bachman, 1996), sobre su mirada holística de la educación musical,  

Esta referencia a la música «en el sentido griego del término» debía igualmente 
tener un papel importante para Emile Jaques-Dalcroze, para el desarrollo de un 
sistema de educación musical en el cual el objetivo era el de armonizar las 
facultades sensoriales y motrices, las facultades mentales y las facultades 
afectivas del individuo (volvemos a encontrar aquí transportados los tres 
componentes «griegos» de la música). (p.1) 
 
El concepto de educación musical, tal como lo plantea Willems (2011), resalta el carácter 

integral de esta práctica al afirmar que “la educación musical, bien llevada, pone en juego la 

mayoría de las facultades humanas rectoras” (p. 192) y que “la música, entre todas las artes, es 

la que quizá refleja mejor al hombre integral en toda su complejidad” (p. 199). Estas ideas invitan 

a comprender la educación musical no solo como una actividad estética, sino como un proceso 

formativo que activa múltiples dimensiones del ser humano. En complemento, el aprendizaje 

musical se refiere al desarrollo progresivo de habilidades vinculadas con la percepción, la 



 

67 

expresión, la ejecución y la comprensión de la música, todo ello dentro de contextos sociales y 

culturales significativos (Schön et al., 2010). En este sentido, la educación musical proporciona el 

marco pedagógico y ético, mientras que el aprendizaje musical constituye la vivencia concreta 

del estudiante, en la que se articulan la técnica, la emoción, la identidad y la interacción con 

otros.  

 
Tabla 4. Códigos y categorías emergentes desde la mirada de los docentes 

 

Código Dimensiones Categorías 

Expresión emocional   

Autoestima Socioemocional  

Regulación de emociones   

Instrumento elegido  Impacto socioemocional 
Empatía   

Trabajo en equipo Relaciones interpersonales  

Compañerismo   

Disciplina   

Responsabilidad   

Autonomía   

Persistencia Crecimiento intrapersonal  
Motivación intrínseca   

Resiliencia   

Creatividad  Aprendizaje musical 

Valor educativo   
Cohesión social   

Confianza en público Crecimiento interpersonal  

Capacidad de liderazgo   

Impacto pedagógico   
Valor de la música   

Nota. Elaboración del autor 

 

Categoría Impacto Socioemocional 

El impacto socioemocional, surgió como una categoría en el análisis del aprendizaje musical, 

destacando cómo la música fomenta habilidades emocionales y sociales interconectadas, 

esenciales para el desarrollo integral de los estudiantes, que como lo dice Gardner (1987) “En 

circunstancias ordinarias, no se puede desarrollar ninguna de las dos formas de inteligencia sin 

la otra” (P.190), refiriéndose a las inteligencias intra e interpersonales. 
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 El impacto socioemocional se vincula con la capacidad de los estudiantes para gestionar 

emociones, expresar sentimientos y construir relaciones significativas, todo ello en el marco de 

un entorno colaborativo y reflexivo. Según Seashore (2006), la música actúa como un lenguaje 

emocional universal que permite a las personas conectarse profundamente consigo mismas y 

con los demás, una idea respaldada por D1 al afirmar que "la música permite transformar 

emociones complejas en experiencias positivas". Este impacto socioemocional no solo 

contribuye al bienestar personal, sino que también promueve la empatía y el trabajo en equipo 

(relaciones interpersonales), dimensiones esenciales en la educación integral.  

Al respecto el aprendizaje musical, al fomentar la autoexploración y la expresión 

emocional, conecta profundamente con los principios del constructivismo social propuesto por 

Vygotski (1979), quien sostiene que el aprendizaje se construye a través de la interacción social 

y cultural. D3 destacó que "en el grupo musical, los estudiantes aprenden a escucharse y a 

apoyarse mutuamente", lo que refleja la importancia de los entornos colaborativos en el 

desarrollo de habilidades socioemocionales. La práctica musical en conjunto no solo ayuda a los 

estudiantes a aprender unos de otros, sino que también facilita la internalización de normas y 

valores compartidos, promoviendo un sentido de comunidad y pertenencia que refuerza el 

impacto socioemocional. 

Desde la perspectiva del aprendizaje experiencial, la música ofrece a los estudiantes 

oportunidades significativas para vivir y reflexionar sobre experiencias reales que fortalecen su 

desarrollo emocional y social. Dewey (1938) plantea que el aprendizaje significativo se produce 

cuando los estudiantes interactúan activamente con su entorno y reflexionan sobre estas 

experiencias, una idea evidente en las palabras de D2: "Cuando los estudiantes enfrentan el 

desafío de tocar frente a un público, no solo están perfeccionando su técnica, sino aprendiendo a 

manejar sus emociones y a confiar en sí mismos". Este enfoque experiencial convierte a la música 

en un medio para desarrollar resiliencia, confianza y habilidades interpersonales que trascienden 

el ámbito artístico. 

El estudiante como sujeto activo es un principio fundamental dentro del impacto 

socioemocional, especialmente, porque el aprendizaje musical involucra a los estudiantes como 



 

69 

protagonistas de su propio desarrollo. En este contexto, el estudiante no solo ejecuta una pieza 

musical, sino que también toma decisiones, resuelve problemas y reflexiona sobre sus 

emociones. D4 expresó que "la música da a los estudiantes la libertad de explorar su creatividad 

y encontrar su voz", lo que demuestra cómo este proceso fomenta la autonomía y la 

autoexpresión. Este enfoque se alinea con el constructivismo social, dado que, los estudiantes 

aprenden a través de su participación activa y su interacción con el entorno y los demás. 

La praxis docente desde el saber didáctico también desempeña un papel esencial en el 

impacto socioemocional, especialmente, porque los docentes actúan como facilitadores que 

guían y modelan habilidades emocionales y sociales en sus estudiantes. Según Linnavalli et al., 

(2018), el docente no solo transmite conocimiento, sino que también crea un entorno propicio 

para el aprendizaje significativo y la reflexión crítica. D1 enfatizó que "es crucial que los docentes 

comprendan el poder de la música para conectar con las emociones de los estudiantes y lo utilicen 

de manera intencional". Esto subraya la importancia de una práctica pedagógica reflexiva, donde 

el saber didáctico se aplica para maximizar los beneficios socioemocionales del aprendizaje 

musical. 

El impacto socioemocional también se manifiesta en la capacidad de los estudiantes para 

construir relaciones significativas y colaborar eficazmente en entornos grupales. D3 señaló que 

"en los ensambles, los estudiantes aprenden no solo a tocar juntos, sino a apoyarse y respetarse", 

lo que refuerza habilidades como la empatía y el compañerismo. Estas competencias son 

esenciales no solo en el ámbito musical, sino también en otros contextos sociales, donde la 

capacidad de trabajar en equipo y construir relaciones sólidas es fundamental. Este aprendizaje 

social, mediado por la música, refuerza el papel del entorno cultural y social en el desarrollo de 

habilidades socioemocionales. 

Además, el impacto socioemocional vinculado al aprendizaje musical destaca la 

importancia de integrar experiencias artísticas en los currículos escolares, dado que estas 

actividades promueven un desarrollo integral que abarca tanto habilidades académicas como 

socioemocionales. D2 argumentó que "la música no debería ser vista como un lujo, sino como una 

herramienta esencial para el desarrollo humano". Este enfoque coincide con Verdugo (2010), 
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quien señala que las actividades artísticas son fundamentales para fomentar una educación 

inclusiva que aborde todas las dimensiones del desarrollo personal. 

El impacto socioemocional asociado al aprendizaje musical refleja la intersección de 

habilidades emocionales y sociales, destacando su relevancia en la educación integral. Al 

conceptualizar esta categoría desde el constructivismo social, el aprendizaje experiencial, el 

protagonismo del estudiante y la praxis docente reflexiva, se evidencia cómo la música trasciende 

su función artística para convertirse en un vehículo de transformación personal y comunitaria. 

Este enfoque no solo beneficia a los estudiantes al nivel individual, sino que también promueve 

entornos educativos más empáticos, inclusivos y enriquecedores. 

Dentro de esta categoría, por lo tanto, surgieron dos dimensiones: socioemocional y 

relaciones interpersonales (ver figura 2), integrando códigos que evidencian cómo el aprendizaje 

musical favorece tanto la gestión emocional como la construcción de vínculos significativos. 

Desde la dimensión socioemocional, la música fomenta la expresión emocional (primer código), 

permitiendo a los estudiantes canalizar sentimientos complejos a través de un medio artístico. 

D1 señaló que "la música ayuda a los estudiantes a liberar emociones que a veces no pueden 

expresar con palabras", lo que coincide con Seashore (2006), quien argumenta que la música 

funciona como un lenguaje universal para comunicar emociones y conectarse profundamente 

con otros. 

Nota. Elaboración del autor 

Figura 2. Red de códigos de la categoría Impacto socioemocional - docentes 
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El código de autoestima refleja cómo la música contribuye al fortalecimiento de la 

confianza personal, especialmente cuando los estudiantes superan retos como interpretar frente 

a un público o dominar un instrumento. Según Schellenberg y Peretz (2007), estas experiencias 

promueven un sentido de logro que refuerza la autovaloración. D4 observó que "cuando los 

estudiantes se sienten orgullosos de lo que logran en la música, esa confianza se traslada a otras 

áreas de su vida", lo que evidencia el papel de la música en la construcción de una identidad 

segura y positiva. 

Desde la perspectiva del impacto emocional, la música también se convierte en un canal 

para la expresión y regulación de sentimiento y emociones, códigos clave dentro de la dimensión 

socioemocional, sobre todo, porque los estudiantes aprenden a manejar frustraciones y 

tensiones mediante la práctica musical. D3 afirmó que "la música enseña a ser paciente, a aceptar 

errores y a trabajar para mejorarlos", destacando cómo esta actividad desarrolla habilidades de 

resiliencia. Este aprendizaje está alineado con el constructivismo social de Vygotski (1979), que 

resalta el papel del entorno y las interacciones en el desarrollo emocional, mostrando que los 

estudiantes no solo aprenden de la música, sino también de los procesos emocionales asociados. 

D4 afirmó: “la música para mi es una escapatoria”, se percibe como para este estudiante 

con ansiedad social ha encontrado en la música un medio para liberar tensiones y sentirse más 

seguros en su entorno. Esto coincide con los planteamientos de García et al. (2014), quienes 

destacan que la música permite a los estudiantes explorar sus emociones y desarrollar una mayor 

inteligencia emocional. Al brindarles un espacio seguro para canalizar sus sentimientos, la música 

les ayuda a construir una mayor estabilidad emocional y bienestar psicológico. 

El estudiante, desde la perspectiva de esta categoría, es también un sujeto social y 

cultural que construye su identidad a través de la música como una forma de expresión y 

conexión con su entorno. D4 mencionó que "la música permite a los estudiantes encontrar su voz 

y transmitir quiénes son", destacando su papel en el fortalecimiento de la identidad cultural y 

personal. Este aspecto se alinea con Vygotski (1979), quien sostiene que el aprendizaje es un 

proceso socialmente mediado, donde las interacciones culturales y comunitarias enriquecen la 

experiencia educativa, transformando al estudiante en un individuo más consciente y 

comprometido y responsable con su realidad. 
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Otro código subyacente fue la relación entre el instrumento elegido y las características 

personales de los estudiantes. D3 señaló: “un violín generalmente es un instrumento bastante 

complejo, tranquilo”, subrayando que ciertos instrumentos, como el violín, pueden estar 

asociados con personalidades más tranquilas, D4 por su parte expresó: “los que tocan guitarra y 

percusión, como que son un poquito más explosivos”, indicando que estos instrumentos tienden 

a atraer a estudiantes más extrovertidos. Sin embargo, ambos coinciden en que estas 

asociaciones no son absolutas y que el contexto social y emocional de cada estudiante influye 

significativamente en su elección y desarrollo musical. 

Desde la segunda dimensión relaciones interpersonales de la categoría impacto 

socioemocional, el código de empatía resalta la capacidad de los estudiantes para comprender y 

conectarse con las emociones de los demás, especialmente en contextos grupales. D2 mencionó 

que "en un ensamble musical, es necesario entender cómo se sienten los otros para lograr una 

buena interpretación colectiva". Este aspecto está en consonancia con Seinfeld et al. (2013), 

quienes sostienen que la música facilita la construcción de relaciones sociales más profundas, 

basadas en la comprensión y el respeto mutuo. 

En esta misma línea,  D3 mencionó que "en los ensambles, los estudiantes aprenden no 

solo a tocar juntos, sino a apoyarse y respetarse", lo que subraya cómo la música fomenta 

habilidades como la empatía y el compañerismo. Este tipo de aprendizaje social prepara a los 

estudiantes para enfrentar de manera efectiva diferentes contextos de interacción, mejorando 

su capacidad de trabajo en equipo y su sensibilidad hacia las necesidades de los demás. Además, 

fortalece su autoconfianza al hacerlos sentir parte de una comunidad que comparte un objetivo 

común. 

El trabajo en equipo también se destaca como un elemento fundamental en esta 

dimensión, sobre todo porque, los ensambles y coros musicales exigen sincronización, 

cooperación y objetivos compartidos. D3 señaló que "la música no se trata de destacar 

individualmente, sino de crear algo hermoso en conjunto", subrayando el valor de la colaboración. 

Este código refleja cómo las dinámicas musicales grupales fortalecen habilidades interpersonales 

transferibles a otros contextos sociales, educativos y profesionales. 
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El código siguiente: compañerismo, refuerza esta idea al enfatizar cómo la música 

fomenta vínculos afectivos basados en el apoyo y la solidaridad. D1 destacó que "en los grupos 

musicales, se crean amistades que van más allá de la práctica", mostrando que la música no solo 

mejora las habilidades sociales, sino que también construye redes de apoyo emocional. Esto 

coincide con Verdugo (2010), quien sostiene que las actividades artísticas promueven entornos 

inclusivos y cohesivos. 

La relación entre estas dimensiones y códigos refleja un impacto integral de la música en 

el desarrollo de los estudiantes, fortaleciendo tanto su inteligencia emocional como su capacidad 

para interactuar en entornos sociales. El aprendizaje musical no solo transforma al estudiante 

individualmente, sino que también promueve un sentido de comunidad, donde la empatía y el 

compañerismo se convierten en valores centrales. Este enfoque, respaldado por la visión de los 

docentes, subraya el poder de la música como una herramienta educativa que trasciende lo 

artístico para impactar profundamente en el desarrollo socioemocional. 

De esta forma, la categoría de Impacto socioemocional se vincula directamente con las 

dimensiones socioemocional y de relaciones interpersonales, integrando códigos que evidencian 

un cambio profundo en los estudiantes. Desde el fortalecimiento de la autoestima hasta la 

construcción de lazos de compañerismo, la música se posiciona como un medio transformador 

que conecta a los individuos consigo mismos y con los demás. Este análisis resalta la necesidad 

de integrar el aprendizaje musical como un componente esencial en los currículos educativos, 

asegurando que sus beneficios socioemocionales alcancen a todos los estudiantes. 

El análisis de las cuatro entrevistas a docentes reveló un consenso general sobre el papel 

transformador del aprendizaje musical en el desarrollo integral de los estudiantes, con 

diferencias en la manera de abordar y enfocar su impacto en el desempeño académico.  Para D1, 

la música es una "oportunidad de conocer distintas disciplinas, metodologías y caminos" que 

permite resultados de alto valor estético y social (D1). Este enfoque conecta la música con el 

desarrollo de competencias emocionales y sociales. D3 amplía esta visión al describir la música 

como un medio que activa todas las regiones del cerebro simultáneamente, contribuyendo no 

solo a la formación artística sino también al carácter y la sensibilidad (D3). 
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Uno de los puntos recurrentes fue la capacidad de la música para desarrollar habilidades 

socioemocionales como la empatía, la disciplina y la tolerancia a la frustración. D2 señaló que "la 

música es un entrenamiento perfecto" para lidiar con la frustración, puesto que, los estudiantes 

aprenden a enfrentar el error y persistir en sus objetivos (D2). Similarmente, D4 destacó la 

importancia del respeto en el proceso de aprendizaje musical, señalando que "hay que enseñarles 

a respetar el proceso de los demás desde la primera clase" (D4). Estas reflexiones coinciden en 

que la música, además de ser un arte, es un medio pedagógico poderoso para formar ciudadanos 

resilientes y empáticos. 

El diálogo y la conexión emocional con los estudiantes, enfatizados por D4, también son 

elementos clave para potenciar la autoeficacia, término acuñado por Albert Bandura (1995), 

quien la define como la creencia en la propia capacidad para organizar y ejecutar acciones 

necesarias para alcanzar metas o resolver problemas. Bandura (2008) sostiene que la 

retroalimentación positiva y el modelado de experiencias exitosas por parte de los docentes son 

fundamentales para que los estudiantes desarrollen confianza en sus capacidades.  

La confianza en uno mismo juega un papel pertinente en la autoeficacia y la disposición 

para asumir desafíos. Según Goleman (1998), “Las personas que confían en sus propias 

posibilidades suelen considerarse individuos eficaces” (p.80). Además, esta confianza impulsa a 

las personas a expresar y denunciar injusticias que otros evitan. Cuando los educadores muestran 

empatía y comprenden las necesidades y motivaciones de los alumnos, estos perciben la música 

no solo como una asignatura, sino como un espacio de crecimiento personal. La relación 

pedagógica basada en el respeto y la comunicación efectiva refuerza la idea de que los logros en 

la música dependen tanto del esfuerzo individual como del apoyo del entorno educativo. Así, 

aprender música se convierte en una experiencia que, además de fortalecer habilidades técnicas, 

impulsa la resiliencia y la creencia en la propia capacidad para alcanzar metas.  

A continuación, algunos testimonios ampliados de los docentes entrevistados que 

abordan esta categoría de impacto socioemocional y donde se distinguen las dos dimensiones 

abordadas:  socioemocional y relaciones interpersonales. 

D1: ¿Expresión de emociones? Supremamente, eso sí, me parece muy directo, sí o 

sea yo puedo manifestar en mi interpretación, cómo me estoy sintiendo ahorita y 

lo que hablamos también ahorita, el dejarlo salir, el dejarlo ser, el dejar, el 
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mostrarme, pasa mucho con el canto, que fue el fenómeno que hablé, cuando un 

niño o un adulto conoce su voz, aprecia su voz y se la entrega a los demás, ya, se 

está manifestando, se está expresando y se está evidenciando, dijo alguien: “es 

como si se desnudara” y te manifiestas, te expresas. 

Se puede apreciar como para este docente las emociones se expresan de manera 

personal, pero también se abren hacia un contexto social cuando se comparte con otros. Esto 

puede entenderse como una autoexpresión (manifestar lo que se siente internamente) y una 

expresión interpersonal (compartir ese sentir con los demás, como en el caso del canto). 

D2: En el trabajo que se hace en equipo, que es el hacer, el tocamos los dos, 

tocamos los 3, interpretamos con un grupo donde somos 10 músicos. Ese espacio 

en el que comparto en grupo, en el que aprendo a identificar las diferencias, de 

pronto que uno sea más hábil que yo o yo sea más hábil que otro. El hecho de 

empezar a ser respetuoso de esas diferencias, pues pienso que ahí hay una relación 

muy diferente y obviamente nos pone en otro nivel en cuanto a la resolución de 

conflictos, el empezar a entender desde ese espacio, para poder afuera poder 

participar en la sociedad de otra manera, ¿no? 

El informante resaltó la experiencia compartida en un grupo musical, que no solo implica 

la acción de interpretar música, sino también una interacción constante, en la que se puede 

dilucidar cómo las personas aprenden a relacionarse entre sí, desarrollando competencias intra 

e interpersonales, como el reconocimiento de sí mismo, la resolución de conflictos, la 

colaboración y la empatía.  

Concordando con esta opinión, el siguiente informante resalta la importancia del trabajo 

en equipo, haciendo un especial énfasis en que en un grupo musical se prioriza el bienestar 

grupal, el "nosotros" sobre el "yo”, fomentando la conexión emocional. 

D3: Yo intento hacer, o sea, digamos hacer un trabajo en grupo, o sea, hacerlos 

sentir, que, para avanzar, pues necesitamos avanzar todos. Entonces yo creo que 

la mejor manera de hacerlo es esa, o sea que los niños se sientan en conjunto, o 

sea que se sientan uno y para despertar eso, pues hay que intentar humanizarlos, 

o sea, decirles miren, la comunicación, o sea, mostrarles que el conjunto es más 

importante que la individualidad. Básicamente es eso, ya trato de enfocar mucho 

el trabajo en conjunto como tal. 

D4: En mi caso ha cambiado, de niños que con los que, uy al principio era una cosa 

terrible para que se integrarán y ahorita ya ellos son los que ayudan a integrar a 

otros, porque yo le decía, venga, yo sé cómo se siente o se siente esto tal tal tal, yo 
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se lo explicaba, entre introvertidos nos entendemos, les digo yo, entonces, como 

que ella decía, bueno, sí un poquito profe, entonces venga inténtelo, yo estoy con 

usted. Entonces cuando ya se da cuenta que sí es capaz, de que sí tiene las 

capacidades para y llega otro niño que él identifica, venga, este como que también 

tiene cierta, es un poquito introvertido como que ya espera ayuda o él mismo le 

explica o él trata como de ayudarlo y motivarlo. 

Además de los anteriores conceptos que se van exponiendo, este informante ilustró como 

a través de la participación en un aprendizaje musical colectivo, se facilita la consecución de 

habilidades sociales, que se desarrollan de manera progresiva en un entorno educativo, donde 

la empatía, la motivación, el apoyo entre pares y la mentoría juegan un papel crucial. Al respecto 

de este tema, Valencia (como se citó en Romero, 2017), destacó cómo la música activa áreas del 

cerebro relacionadas con la empatía, permitiendo a las personas conectar emocionalmente con 

los demás, lo que refuerza los lazos sociales.  Todas las opiniones guardan una estrecha relación 

y da un valor esencial a la labor docente en el que, empatizar con quien aprende es fundamental 

en el desarrollo de las habilidades sociales, dado que permite reconocer y validar las emociones 

de los demás, lo que facilita la creación de un ambiente de confianza y crecimiento personal y 

colectivo.  

D1: No sé, si eso venga con el chip, como en la personalidad de uno, que me 

importe, que me interese el cómo está el otro. Entonces, me encanta de la música, 

que si tú estás en un grupo no es solo, o sea, no es venga, yo me voy adelante y los 

otros que lleguen más tarde, … no, aquí vamos todos y lo más bacano, es que ya, 

sincronizamos y vamos a mejorar y si ustedes se desbarajustan, se desbarajusta el 

otro y entre todos volvemos y cogemos entonces como es ir a ese ritmo. En un 

modo muy abstracto, es un poco ‘empatía’, ¿no? Si yo veo como acompañamiento, 

me doy cuenta que la melodía se quedó, me pongo en su lugar y trato de irme, 

uhmm se arrebató, entonces yo también la acompaño. De un modo abstracto.   

La capacidad de cada miembro del grupo de "acompañar" a otro que se ha desorganizado 

en su interpretación musical también implica regulación emocional. Para mantener la armonía 

del grupo, todos deben gestionar sus emociones y comportamientos para adaptarse a las 

variaciones o dificultades que puedan surgir durante la ejecución. Esto también implica tolerancia 

y paciencia, habilidades emocionales esenciales para trabajar en equipo. 

D2: Sí, hay varios casos, y cada vez llegan más situaciones, ¿no? Siempre y cuando 

los papás acepten que debemos conocer nosotros como músicos esa condición, 
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nosotros podemos hacer algo ¿sí? Entonces, ha habido casos inclusive que los 

papás no cuentan nada y cuando nos damos cuenta, finalmente algo pasa: 

“entonces papá, pero venga es que vemos algo”. ¡Ah! sí, lo que pasa es que él está 

ahorita en psicología, están teniendo estas situaciones o está diagnosticado de 

esta manera…Es decir, es el hecho de tener presente que hay una condición y 

poderles ayudar. Hay el caso de un niño que está ahorita con nosotros hace como 

1 año, en un proceso de instrumento y ha venido en un desarrollo. Muy, muy 

mínimo, pero sí hemos notado que ha habido bastante mejoría.   

Este testimonio destacó el hecho de reconocer y ser conscientes de las diversas 

condiciones emocionales o psicológicas de los niños. Es fundamental ajustar las prácticas 

pedagógicas, de manera que se adapten a las necesidades específicas de cada niño y subraya la 

importancia de una comunicación abierta y efectiva entre padres y educadores, regulando tanto 

las emociones propias como la de sus educandos, favoreciendo así un trato más respetuoso y 

comprensivo. 

D3: Bueno, eso ya también se ha hecho estudios al respecto de cómo un niño, 

digamos al pertenecer a un coro, mejora su capacidad comunicativa, mejora su 

seguridad, ¿sí? o sea, beneficia, digamos rasgos importantes de la personalidad. 

Una característica puede ser un niño más seguro, más comunicativo y más 

sensible, porque si algo tiene la música dentro de la psiquis humana, es que genera 

sensibilidad y para mí ese factor de sensibilidad, conlleva a muchas otras cosas 

positivas porque una persona sensible es una persona capaz de percibir cosas que 

otras personas no a nivel social, a nivel digamos familiar, a nivel de amistad, lo que 

sea…un niño metido en la música, desarrolla carácter, porque el niño se va a 

enfrentar a situaciones, digamos, complejas en el instrumento que lo va a llevar a  

fortalecer esa capacidad de enfrentarse a determinadas dificultades y no 

solamente, pues en términos de la música, sino en términos generales. 

El informante señaló que, al pertenecer a un coro, los niños mejoraron su capacidad 

comunicativa y su seguridad. Estas son habilidades emocionales fundamentales, puesto que, la 

comunicación efectiva y la autoestima están estrechamente relacionadas con la capacidad de 

establecer relaciones saludables y de expresar emociones de manera adecuada. Este desarrollo 

general de habilidades emocionales, que van desde la autoestima hasta la resiliencia, se extiende 

más allá de la música, ayudando a los niños a enfrentar situaciones sociales y emocionales en 

otros contextos. Esta sensibilidad que aporta el aprendizaje musical es clave para estar más en 

sintonía con sus propios sentimientos y los de los demás. Sobre el particular, Valles del Pozo 
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(2009), resaltó que la música no solo es una vía de expresión y comunicación, sino también un 

medio para fomentar la identidad individual y colectiva, contribuyendo al bienestar emocional y 

cultural de las personas.  

D4: Pues de alguna manera, pues la música nos aporta disciplina, uno se vuelve 

más sensible a ciertas situaciones o a ciertas cosas que cuando las personas no 

comprenden o no logran entender nosotros, pues como músico, sí siento que 

tenemos más sensibilidad hacia algunas cosas o somos un poco más empáticos en 

algunos aspectos que las personas que de pronto no lo son. 

La referencia a la disciplina que hizo este informante también es relevante, dado que el 

compromiso y la constancia necesarios para aprender y dominar la música pueden fomentar la 

autodisciplina y la regulación emocional. La disciplina no solo implica un enfoque en el 

aprendizaje individual de la técnica musical, sino también en el control y manejo de las emociones 

a lo largo del proceso de aprendizaje. La capacidad de mantener la calma frente a la frustración, 

de perseverar ante los desafíos y de equilibrar las emociones durante la práctica musical son 

aspectos esenciales de la autorregulación emocional, que se desarrollan y refinan a lo largo del 

tiempo. 

Con base en los anteriores testimonios, es posible argumentar que, el impacto 

socioemocional del aprendizaje musical en los estudiantes se manifiesta en el fortalecimiento de 

habilidades como la expresión emocional, la empatía, la regulación de emociones y la 

construcción de relaciones interpersonales significativas. La música, al actuar como un lenguaje 

emocional universal, permite a los estudiantes comunicarse de manera más efectiva con su 

entorno y consigo mismos. Según Seashore (2006), la música facilita la transformación de 

emociones complejas en experiencias positivas, una afirmación que se ve reflejada en el 

testimonio de D1: "La música permite transformar emociones complejas en experiencias 

positivas". Este impacto no solo mejora el bienestar emocional de los estudiantes, sino que 

también contribuye a su desarrollo integral dentro de un entorno educativo inclusivo y 

colaborativo. 

Desde la perspectiva del aprendizaje social, la música se alinea con el constructivismo de 

Vygotski (1979), quien sostiene que el desarrollo de habilidades ocurre en interacción con otros. 

En este sentido, la práctica musical en grupo fomenta la cooperación y el respeto mutuo. D3 
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menciona que "en el grupo musical, los estudiantes aprenden a escucharse y a apoyarse 

mutuamente", lo que evidencia cómo la música no solo potencia la destreza instrumental, sino 

que también genera lazos de colaboración entre los estudiantes. Estos entornos colaborativos 

refuerzan la importancia de la interdependencia positiva, promoviendo un sentido de comunidad 

que fortalece las habilidades sociales y emocionales. 

El aprendizaje experiencial es otro eje fundamental en la construcción del impacto 

socioemocional, puesto que permite que los estudiantes vivan experiencias significativas que 

fortalecen su capacidad de resiliencia y confianza. Dewey (1938) plantea que el aprendizaje es 

más significativo cuando los estudiantes interactúan activamente con su entorno y reflexionan 

sobre sus experiencias. Esta idea se ve reflejada en las palabras de D2: "Cuando los estudiantes 

enfrentan el desafío de tocar frente a un público, no solo están perfeccionando su técnica, sino 

aprendiendo a manejar sus emociones y a confiar en sí mismos". Este tipo de experiencias 

prácticas enseña a los estudiantes a lidiar con la ansiedad y a desarrollar estrategias para la 

gestión emocional, lo que se traduce en un impacto positivo en otras áreas de su vida. 

Desde la perspectiva del protagonismo estudiantil, la música brinda a los estudiantes la 

oportunidad de tomar decisiones y asumir un rol activo en su proceso de aprendizaje. En este 

contexto, los estudiantes no solo ejecutan piezas musicales, sino que también desarrollan 

habilidades de pensamiento crítico y creatividad. D4 señaló que "la música da a los estudiantes 

la libertad de explorar su creatividad y encontrar su voz", un aspecto esencial para la autonomía 

y la autoexpresión. Este desarrollo del pensamiento creativo es clave para la construcción de una 

identidad propia, promoviendo la confianza en sí mismos y la capacidad de enfrentar desafíos 

con una mentalidad positiva. 

El papel del docente en la enseñanza musical es fundamental para potenciar el impacto 

socioemocional en los estudiantes. Linnavalli et al., (2018) sostienen que los docentes aparte de 

transmitir conocimientos, crean entornos que favorecen el desarrollo emocional y social de sus 

alumnos. D1 enfatizó que "es crucial que los docentes comprendan el poder de la música para 

conectar con las emociones de los estudiantes y lo utilicen de manera intencional". Esto resalta la 

importancia de una enseñanza reflexiva que no solo se enfoque en el aspecto técnico de la 
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música, sino que también valore la dimensión emocional del aprendizaje y su impacto en la vida 

de los estudiantes. 

Los informantes destacaron que su participación en actividades musicales grupales les 

permite desarrollar la expresión emocional, mayor autoestima, empatía, sensibilidad, disciplina, 

autorregulación emocional, todo lo cual tiene un impacto positivo tanto en su vida personal como 

en sus relaciones sociales. En sintonía con ello Willems (2011) manifestaba que la música 

“favorece el impulso de la vida interior y apela las principales facultades humanas: La voluntad, 

la sensibilidad, el amor, la inteligencia creadora. Por todo ello, la música es considerada casi 

unánimemente un factor cultural indispensable” (p.20) 

Finalmente, la integración de la música en los currículos escolares se presenta como una 

necesidad urgente para maximizar sus beneficios socioemocionales, al respecto señala Dalcroze 

(como se citó en Llongueres, 2002), “la música, desde hace ya algún tiempo, busca y necesita la 

escuela, y la escuela, a su vez, busca y necesita la música” (p.31). En la misma línea el informante 

D2 argumentó que "la música no debería ser vista como un lujo, sino como una herramienta 

esencial para el desarrollo humano". Este punto de vista refuerza la importancia de reconocer el 

valor de la música más allá de su dimensión artística, viéndola como una estrategia pedagógica 

clave para el desarrollo de la inteligencia emocional, la resiliencia y las habilidades sociales. Su 

incorporación en la educación formal garantizaría que más estudiantes puedan beneficiarse de 

sus efectos positivos en el desarrollo personal y colectivo, promoviendo una formación integral 

que prepare a los jóvenes para los desafíos del futuro. 

Categoría Aprendizaje musical 

Se centra en los cambios profundos que el aprendizaje musical genera en el estudiante 

como sujeto único y activo, capaz de desarrollar habilidades y competencias que trascienden el 

ámbito académico y artístico. Esta categoría engloba elementos clave como la disciplina, la 

autonomía, la resiliencia, la responsabilidad, confianza en público, todos los cuales reflejan cómo 

la música actúa como un catalizador para el crecimiento personal. Según Verdugo (2010), las 

actividades artísticas, al integrar aspectos técnicos, emocionales y sociales, son fundamentales 

para fortalecer la autodeterminación y construir una identidad sólida. Esto coincide con la 
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opinión de D1, quien afirmó que "la música no solo enseña a tocar un instrumento, sino que forma 

personas más seguras y capaces de enfrentar retos", y confirmado por Willems (2011): “[…] A 

través de la música es preciso que el hombre y sus valores vitales se unifiquen” (p. 41)  

El aprendizaje musical fomenta el crecimiento de las dimensiones crecimiento intra e 

interpersonales (ver figura 3) al requerir un nivel elevado de motivación (que luego se irá 

incorporando para tornarse intrínseca) y compromiso personal y grupal. Los estudiantes, al 

enfrentarse al desafío de aprender un instrumento o interpretar frente a un público, desarrollan 

una mentalidad orientada al logro y a la superación. D2 destacó que "los estudiantes se esfuerzan 

más cuando ven que sus avances dependen de su dedicación", lo que refuerza la idea de que la 

música inspira a los estudiantes a responsabilizarse de su progreso. Asimismo, Schellenberg y 

Peretz (2007) señalan que la práctica musical también promueve habilidades ejecutivas como la 

planificación y la autorregulación, elementos esenciales en la transformación individual. 

 

Figura 3. Red de códigos de la categoría Aprendizaje musical – docentes 

 

 

Nota. Elaboración del autor 
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En este punto, es relevante mencionar el concepto de Gardner (1987) quien, desde su teoría 

de las inteligencias múltiples, señala al respecto de estas habilidades: 

 

…cierto es que cada forma tiene su propio atractivo, en que la inteligencia 
intrapersonal está involucrada principalmente en el examen y conocimiento de un 
individuo de sus propios sentimientos, en tanto que la inteligencia interpersonal 
mira hacia afuera, hacia la conducta, sentimientos y motivaciones de los demás. 
(p.190) 
 
En el marco de la dimensión crecimiento intrapersonal, la música convierte al estudiante 

en un agente activo de su propio desarrollo, donde la práctica constante, disciplina y la toma de 

decisiones fortalecen su capacidad crítica y reflexiva. Dewey (1938) argumenta que el aprendizaje 

es más significativo cuando los estudiantes interactúan activamente con su entorno y asumen un 

papel protagónico en sus procesos de aprendizaje. Esto se refleja en las palabras de D3: "La 

música pone a los estudiantes en una posición donde deben analizar, decidir y mejorar 

constantemente", mostrando cómo este proceso fomenta la autonomía y la creatividad. 

Las entrevistas exploraron las motivaciones de los estudiantes para ingresar y 

permanecer en los programas musicales. D2 mencionó que muchos estudiantes llegan 

impulsados por sus padres o por inspiración externa, y otros por motivación propia, pero agrega 

que el verdadero desafío es la permanencia, que se logra cuando los estudiantes "entienden que 

el esfuerzo es el que trae elementos positivos y los ayuda a avanzar" (D2). D4 complementó esta 

idea al señalar que “los profesores desempeñan un papel crucial al ayudar a los estudiantes a 

reconocer y valorar sus logros, fomentando así una motivación intrínseca”. 

La motivación intrínseca (primer código), es clave en el aprendizaje musical, se convierte 

en un motor para el desarrollo personal, impulsando a los estudiantes a superar sus propios 

límites. Hallam (2010) señaló que la música tiene un impacto profundo en la autoestima y 

confianza de los jóvenes, permitiéndoles descubrir y alcanzar metas personales. Este efecto, es 

evidente en la declaración de D4: “La música les da una razón para esforzarse y alcanzar metas 

que ni ellos pensaban posibles”. Este vínculo entre motivación y transformación individual 

evidencia cómo la música puede activar el potencial interno de los estudiantes. 
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Otro elemento crucial de este crecimiento es la resiliencia (segundo código), desarrollada 

a través de la superación de frustraciones y errores en la práctica musical. D2 mencionó que "los 

estudiantes aprenden a aceptar sus errores como parte del proceso y a trabajar para superarlos", 

lo que evidencia cómo la música enseña a manejar los desafíos con paciencia y perseverancia. 

Este aprendizaje está respaldado por Seashore (2006), quien argumenta que la música, al implicar 

un proceso constante de mejora, fortalece la capacidad de los individuos para enfrentar 

adversidades. 

La disciplina y la responsabilidad, otros códigos centrales en esta categoría, permiten que 

los estudiantes adopten una mentalidad orientada al esfuerzo y al compromiso, cualidades 

esenciales para la formación integral. D4 señaló que "la música exige constancia y dedicación, 

cualidades que luego los estudiantes aplican en otros ámbitos de su vida", destacando la 

transferencia de estas habilidades a contextos escolares, sociales y familiares. Este enfoque, 

vinculado al aprendizaje activo, refuerza el papel del estudiante como un protagonista en su 

propia transformación. 

Es claro que, el aprendizaje musical emergió como un proceso integral que conecta el 

crecimiento interpersonal y el crecimiento intrapersonal, evidenciando el impacto de la disciplina 

y la responsabilidad en el desarrollo humano. En este contexto, Fujioka et al. (2006) destacan que 

la formación musical fomenta hábitos de atención y constancia desde edades tempranas, 

configurándose como una herramienta esencial para el aprendizaje. Como lo expresó D1 durante 

la entrevista: “La música enseña a los estudiantes a organizar su tiempo y cumplir con tareas 

importantes”. Este testimonio ilustra cómo la disciplina inculcada a través del aprendizaje musical 

trasciende el ámbito artístico y se refleja en la capacidad del estudiante para gestionar otros 

aspectos de su vida cotidiana. 

La autonomía, estrechamente vinculada con la persistencia y la resiliencia (4°, 5° y 6° 

códigos), se consolidan como un pilar en el proceso del crecimiento intrapersonal que potencia 

el aprendizaje musical.  El aprendizaje musical en esta dimensión de crecimiento intrapersonal, 

además, fomenta la autonomía, permitiendo que los estudiantes tomen decisiones sobre su 

proceso formativo. Según Dewey (1938) el aprendizaje significativo ocurre cuando los 

estudiantes asumen un papel activo en su educación.  
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En el ámbito musical, los estudiantes deben planificar su práctica, evaluar su progreso y 

ajustar su técnica de manera independiente, lo que fortalece su capacidad de autogestión. Esto 

se evidencia en las palabras de D3, quien resaltó que la música pone a los estudiantes en una 

posición donde deben analizar, decidir y mejorar constantemente. La autonomía adquirida a 

través de la música se traslada a otros aspectos de la vida, convirtiéndolos en individuos más 

independientes y responsables. 

Según García et al. (2014) la educación musical fortalece el pensamiento crítico y la 

creatividad, ayudando a los estudiantes a enfrentar desafíos con soluciones innovadoras. Este 

planteamiento se ve reforzado por la afirmación de D2: “Los retos musicales les enseñan a no 

rendirse ante la primera dificultad”. A través de estas experiencias, los estudiantes no solo 

desarrollan resiliencia, sino que también construyen una autonomía que les permite afrontar 

desafíos de manera independiente y sostenida. 

Otro importante código generado a partir del aprendizaje musical y dentro de la 

dimensión crecimiento intrapersonal, es la resiliencia, entendida como la capacidad de enfrentar 

y superar dificultades. La práctica musical no está exenta de errores, y los estudiantes deben 

aprender a aceptar la frustración como parte del proceso de crecimiento. Al respecto, Seashore 

(2006) argumenta que la música, al ser un proceso continuo de ensayo y error, fortalece la 

capacidad de los individuos para manejar la adversidad con paciencia y determinación. D2 

mencionó que los estudiantes aprenden a asumir retos y trabajar en sus errores en lugar de 

desistir, lo que demuestra que la música fomenta una mentalidad de crecimiento que trasciende 

el aula y se refleja en la manera en que los estudiantes enfrentan otros desafíos en su vida 

cotidiana. 

En el campo de la dimensión crecimiento interpersonal, la confianza en público como 

primer código, derivada del aprendizaje musical, constituye otro aspecto central. Goswami 

(2013) señalan que las actividades artísticas, como las presentaciones musicales, ayudan a 

superar barreras emocionales y comunicativas. Este efecto, se refleja en el comentario de D1: 

“Los estudiantes que presentan en público desarrollan una seguridad que impacta en otros 

aspectos de sus vidas”. De este modo, la música actúa como un catalizador para fortalecer las 
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habilidades sociales y preparar a los jóvenes para enfrentar escenarios complejos con mayor 

confianza. 

Los docentes han observado cambios significativos en los estudiantes a lo largo de los 

programas musicales. D1 mencionó casos en los que los estudiantes superan su miedo a 

presentarse en público, describiendo cómo "la música puede actuar como un puente entre el 

temor y la confianza" (D1). D4 también resaltó cómo los estudiantes desarrollan habilidades 

sociales al trabajar en ensambles y grupos musicales, señalando que "al sentirse parte de algo, 

se motivan a seguir" (D4). Estas experiencias muestran el impacto de la música en el 

fortalecimiento de la autoestima y la interacción social.  

El segundo código, la capacidad de liderazgo, fomentada a través del aprendizaje musical, 

desempeña un papel crucial en la transformación individual al enseñar a los estudiantes a asumir 

responsabilidades y guiar a sus compañeros. Hallam (2010) resalta que la música no solo 

promueve la cooperación, sino que también facilita el desarrollo de habilidades de liderazgo. En 

este sentido, D3 afirmó: “Cuando los estudiantes dirigen actividades musicales, aprenden a 

liderar con empatía”. Este aprendizaje práctico a través de la música permite a los estudiantes 

experimentar el liderazgo desde un enfoque colaborativo y humano. 

El liderazgo también se ve potenciado en el aprendizaje musical, puesto que, los 

estudiantes asumen roles activos dentro de los ensambles y grupos musicales. Según Linnavalli 

et al., (2018) el entorno educativo debe ser reflexivo y desafiante para fomentar la construcción 

de habilidades de liderazgo. En este sentido, D4 mencionó que los estudiantes que inicialmente 

eran introvertidos han aprendido a integrarse en los ensambles y a tomar un papel activo dentro 

del grupo. La música proporciona oportunidades para que los estudiantes asuman 

responsabilidades y guíen a sus compañeros, fortaleciendo su seguridad y capacidad de liderazgo 

en diferentes contextos. 

Un punto crítico señalado por D3 y D4 es la falta de reconocimiento social y académico 

del valor de la música (tercer código de la dimensión). D3 describe esta situación como 

"ignorancia" sobre los beneficios profundos de la música, que van más allá del entretenimiento, 

mientras que D4 critica cómo el músico no es visto como un profesional digno en la sociedad 
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colombiana (D3 y D4). Estas observaciones evidencian una necesidad urgente de revalorizar la 

música en el sistema educativo y en la sociedad.  

Confirmando la opinión de los docentes, Dalcroze (como se citó en Llongueres, 2002) 

señala que: 

…la escuela busca y necesita la música para poder crear y establecer en la vida y 
en la actividad social de los niños y de los adolescentes, en la época delicada de su 
formación, un ambiente optimista de franca alegría, de orden, de entusiasmo y de 
emotividad. (p.31) 
 
Esta posición de este grupo de docentes, fue confirmada por los estudiantes y  padres de 

familia, quienes señalan también, que la música como área, infortunadamente no ocupa un 

espacio importante, o incluso no existe en el currículo de las escuelas en Colombia, sobre todo 

en la pública, tanto de primaria como de secundaria.  

Al integrar aspectos como la motivación intrínseca, el aprendizaje activo, la resiliencia y 

la praxis docente reflexiva, esta categoría evidencia que la música no solo enseña una técnica, 

sino que también forma individuos más autónomos, conscientes y preparados para enfrentar los 

desafíos del mundo. Esta transformación, fundamentada en un enfoque didáctico intencional, 

refleja el poder de la música como una herramienta educativa integral capaz de formar sujetos 

activos, sociales y culturales. 

El valor educativo (cuarto código) de la música se manifiesta no solo en el crecimiento 

personal, sino también en su capacidad para generar cohesión social. Clarke et al. (2015) 

subrayan que la música promueve la integración y la empatía, elementos esenciales para el 

desarrollo de un sentido de comunidad. En palabras de D3: “La música ayuda a los estudiantes a 

sentirse parte de algo más grande que ellos mismos”. Este enfoque resalta la importancia de la 

música como herramienta pedagógica que no solo favorece el aprendizaje individual, sino que 

también fomenta la conexión y el trabajo colaborativo entre los estudiantes. 

En el plano social, la música contribuye a la integración y el sentido de pertenencia de los 

estudiantes. Vygotski (1979) sostiene que el aprendizaje es un proceso socialmente mediado, y 

la música, al ser una actividad que se realiza en comunidad, promueve la interacción y la cohesión 

social (quinto código). D3 destacó que la música ayuda a los estudiantes a sentirse parte de algo 

más grande, lo que refuerza su sentido de identidad y pertenencia. Este aspecto es especialmente 
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relevante para aquellos estudiantes que enfrentan dificultades en la socialización, puesto que la 

música les proporciona un espacio donde pueden expresarse libremente y conectarse con los 

demás de manera significativa. 

El aprendizaje musical no solo se limita a la expresión artística, sino que también 

constituye una herramienta educativa clave para el desarrollo integral. García, et al. (2014) 

plantean que la música amplía las capacidades cognitivas, emocionales y sociales de los 

estudiantes, promoviendo su desarrollo integral. Este argumento encuentra eco en las palabras 

de D4: “La música es el puente que conecta emociones y conocimientos”. A través de este 

enfoque, el aprendizaje musical se posiciona como un recurso pedagógico que integra de manera 

efectiva las dimensiones personal y social del individuo. 

Un tema recurrente en las entrevistas fue el impacto pedagógico (sexto código) de los 

docentes en el proceso de aprendizaje. D2 afirmó “tal vez la misma forma de ser de ella (docente), 

lo llevó a enamorarse más del violín”, reforzando la idea que los docentes deben crear un 

ambiente donde los estudiantes se sientan valorados y respetados, lo que fomenta el amor por 

la música y la autoeficacia. D4, por su parte, enfatizó la importancia de hablar con los estudiantes 

para entender sus necesidades y motivaciones, afirmando que "desde el diálogo, se puede 

generar empatía y respeto" (D4). Este enfoque refuerza la idea de que la educación musical va 

más allá de la técnica, involucrando un acompañamiento humano y emocional. 

Gardner (1997) señala que la experiencia facilitada por el docente es trascendental, y 

plantea:  

…la exploración inicial de los trozos musicales y el sentido intuitivo de la forma y 
el esquema de una pieza constituyen vivencias muy valiosas que no deberían ser 
anuladas si se busca que el talento musical se desarrolle plenamente en algún 
momento posterior de la vida. (p. 179) 

 

El impacto de los docentes en el aprendizaje musical va más allá de la instrucción técnica, 

desempeñando un papel clave en el desarrollo de la autoeficacia de los estudiantes. Cuando los 

docentes crean un ambiente de confianza y valoración, como lo señaló D2, los estudiantes 

fortalecen su percepción de competencia y motivación. Un entorno donde los alumnos se sienten 

apoyados y respetados fomenta su perseverancia y reduce el miedo al error, lo que les permite 
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asumir retos musicales con mayor seguridad. En este sentido, la enseñanza musical no solo debe 

centrarse en la transmisión de conocimientos, sino también en generar experiencias que 

fortalezcan la confianza en las habilidades individuales de los estudiantes. 

Las entrevistas revelaron cómo la música transforma la vida de los estudiantes, no solo 

en términos técnicos y artísticos, sino también emocionales y sociales. Sin embargo, también 

evidencian barreras estructurales y culturales que limitan su alcance y reconocimiento. La 

reflexión crítica de los docentes subraya la urgencia de integrar la música de manera más 

sistemática en la educación, valorándola como una herramienta poderosa para formar individuos 

más completos y una sociedad más empática y cohesionada.  

La praxis docente, desde el saber didáctico, es un pilar fundamental para que esta 

transformación individual ocurra de manera efectiva. Los docentes no solo guían técnicamente a 

los estudiantes, sino que también modelan actitudes y valores que refuerzan su crecimiento 

personal. Según Verdugo (2010), el docente debe crear un ambiente reflexivo y retador que 

fomente el aprendizaje significativo y promueva la autoexploración del estudiante. D1 señaló que 

"los docentes tienen la responsabilidad de conectar la música con las experiencias de vida de los 

estudiantes", lo que subraya la importancia de una enseñanza contextualizada que vincule la 

práctica musical con la construcción de habilidades para la vida. 

El impacto del aprendizaje musical encapsula tanto el crecimiento intrapersonal como el 

crecimiento interpersonal en la vida de los estudiantes. Fujioka et al. (2006) demuestran que 

incluso un año de formación musical puede influir significativamente en el desarrollo cerebral 

infantil. Este concepto se sintetiza en las palabras de D2: “La música transforma a los estudiantes 

desde adentro, moldeando sus pensamientos y acciones”. Así, la música se establece como un 

elemento transformador que, al conectar emociones, conocimientos y habilidades, impulsa un 

cambio profundo y duradero en los individuos. A continuación, se transcriben algunos 

testimonios ampliados de las entrevistas en las cuales se evidencian y refuerzan los códigos 

surgidos de la dimensión aprendizaje musical de la categoría aprendizaje musical: 

D1: …O resulta que sí le dio miedo, pero miren, lo venció y está ahí parado, dándola 

toda y se equivocó. ¿Qué pasa cuando alguien se equivoca? A veces se equivoca, 

se bloquea, se baja llorando, pero ya previamente se les ha dicho, si nos 

equivocamos, seguimos, esto continúa. Entonces, tienen esa habilidad de estar en 



 

89 

el auditorio, le temen al grupo con el que estoy trabajando y ensayando, pero no 

le temen o vencen al temor de todo un auditorio, entonces son, son niveles de 

valentía. 

El informante señaló cómo la música, como disciplina, puede generar inseguridades, 

especialmente en escenarios públicos, y enfrentarlas a través de la persistencia fortalece la 

autoconfianza. Esta habilidad esencial adquirida a través del aprendizaje musical, le permite a su 

vez adquirir la capacidad de superar los fracasos sin rendirse. 

D2: Hay otros que finalmente, si se logra entablar un diálogo diferente, donde se 

le dice, venga, de eso se trata precisamente esto, de que va a encontrar ciertos 

momentos de retos y si los asumimos, podemos seguir avanzando ¿sí? Son 

discursos que manejamos a nivel de docentes y son discursos que les ayudamos a 

manejar a los papás, entonces pienso que el que se mantiene finalmente está todo 

el tiempo como rodeado de un ambiente en el que se le aclara de que es más 

posible que encuentre retos, dificultades, que hay que asumirlas para poder 

avanzar, que el que finalmente es voluntarioso y decide no venga, no continúo. 

Este informante (docente) mencionó cómo, mediante un "diálogo diferente", se le ayuda 

al estudiante a comprender que los retos son parte esencial del proceso, donde no solo el 

docente, sino también los padres, juegan un papel importante en el refuerzo de estos mensajes. 

Superar los retos que demanda la música es fundamental para su avance, este concepto es clave 

en el aprendizaje musical, donde la práctica continua y la superación de obstáculos técnicos, 

emocionales o de interpretación son esenciales para la transformación individual y crecimiento. 

D3: Pues yo creo que sí, porque la creatividad es la capacidad de producir de 

manera libre las cosas, y cuando usted produce de manera libre, in encontrar 

ningún tipo de límite como tal, pues usted adquiere seguridad y para mí, o sea, la 

seguridad está completamente vinculada al carácter y el carácter es fundamental 

para que un niño pueda resolver conflictos para que pueda vivir tranquilo. ¿Sí?, o 

sea, porque de una u otra manera el niño va a defender lo que quiere y va a 

entender, digamos con empatía, va a tener empatía. Para mí sí tiene un vínculo 

gigante de la creatividad, con todo tipo de elementos en ese sentido. 

En el contexto musical en el que opinó este informante, la capacidad de expresarse 

creativamente ayuda a los niños y adolescentes a desarrollar confianza, lo cual es esencial para 

la resolución de conflictos y para afrontar situaciones difíciles en otros aspectos de su vida. En 

este sentido, el aprendizaje musical, que exige tanto técnica como expresión emocional, puede 
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ser un vehículo potente para desarrollar no solo el área cognitiva, sino también la emocional y 

social de quien aprende. 

D4: Yo creo que, es el sentirse parte de algo, sentirse parte de algo que le gusta, 

porque muchas veces aquí llegan de todos los niños, con problemas de ansiedad, 

con problemas de ansiedad social, que introvertidos entonces uno cuando en el 

caso es del ensamble, los pongo venga, coja el instrumento va a ser esto, y el trata 

de hacerlo y cuando ve que lo que él hace con el otro funciona y suena chévere, 

entonces como que uy bien y ¿’qué pasó? suena bonito, pues comienza como a 

interesarse por estar ahí y se siente parte de algo, al sentirse parte de algo, él como 

que se motiva a seguir, a buscar más. 

Según este informante, pertenecer a un ensamble musical permite al niño experimentar 

que forma parte de algo importante, lo que contribuye a aumentar su autoestima y seguridad. 

Señaló además cómo la música puede actuar como un catalizador para la mejora emocional, 

contribuyendo en el manejo de la ansiedad y la introversión. Al ver el impacto positivo de su 

participación en el ensamble, se motiva a seguir aprendiendo y a continuar su desarrollo musical. 

Con base en los aspectos citados por los informantes en la categoría de aprendizaje 

musical, coincidieron en que la retroalimentación inmediata y positiva que se genera hacia el 

interno de un grupo musical, y a los retos que implican el aprendizaje de un instrumento, refuerza 

la confianza, y lo vinculan al principio de la motivación intrínseca. Este tipo de experiencia puede 

ser fundamental para generar un compromiso a largo plazo, no solo con la música, sino también 

con su propio crecimiento personal y social, lo que permite que los estudiantes desarrollen una 

mentalidad resiliente y orientada al esfuerzo. 

La música exige constancia, disciplina. Como menciona Verdugo (2010), la práctica 

artística es un espacio donde los estudiantes no solo perfeccionan sus habilidades, sino que 

también construyen una identidad fuerte y segura. En este sentido, D1 destacó que la música no 

solo enseña a tocar un instrumento, sino que forma individuos capaces de enfrentar retos, 

mostrando cómo la transformación individual está intrínsecamente ligada a la autoconfianza y la 

superación personal. 

Finalmente, la categoría de aprendizaje musical, impacta no solo al estudiante, sino 

también a su entorno familiar. La práctica musical ha fortalecido la comunicación y los lazos 

afectivos dentro de las familias, como lo señaló D4 al afirmar que la música ha generado 
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momentos de unión y apoyo en su hogar. Este testimonio refuerza la idea de que la música no 

solo es una disciplina artística, sino un recurso que contribuye al desarrollo integral del individuo. 

Al integrar la música como parte fundamental del proceso formativo, se potencia el crecimiento 

personal de los estudiantes, permitiéndoles enfrentar la vida con mayor confianza, autonomía y 

sensibilidad hacia su entorno.  

Resulta oportuno terminar con Dalcroze (como se citó en Bachman, 1996), “Para Jaques-

Dalcroze, “el ritmo es individual, la métrica disciplinaria. Tanto el uno como el otro son no 

solamente necesarios para la música y para el juego musical sino también para el desarrollo de 

una personalidad armoniosa e individual” (p.4). Por ello la música para Dalcroze, contribuye 

ampliamente con el crecimiento personal. 

Relatos y experiencias desde la mirada del estudiantado 

Este apartado fue construido a partir de las entrevistas a 4 adolescentes entre los 13 y los 

16 años y un grupo focal con 5 niños entre los 9 y 11 años. El análisis de esta información 

evidenció cómo el aprendizaje musical impacta en dimensiones emocionales, sociales y 

cognitivas, reforzando habilidades esenciales para el desarrollo integral de los estudiantes. La 

música no solo actúa como una herramienta de expresión, sino que también fomenta la empatía, 

la colaboración y la resiliencia, aspectos que son fundamentales en la interacción social. 

Frente a lo anterior, Según Bonny y Savary (1973), la música tiene la capacidad de 

conectar profundamente con la mente y las emociones, actuando como un catalizador para el 

equilibrio emocional y la autoexploración. Asimismo, Brown et al., (1981) señalaron que los 

programas integrados de música y educación física contribuyen al desarrollo perceptual-motor, 

lo que subraya la conexión entre la música y el fortalecimiento de funciones ejecutivas 

(habilidades mentales) como la atención y la coordinación. Los códigos y categorías emergentes 

desde la mirada del estudiantado (ver tabla 5) organiza los hallazgos del análisis en códigos, 

dimensiones y categorías emergentes, proporcionando una visión estructurada sobre cómo la 

música potencia habilidades emocionales, sociales y cognitivas, y fomenta la transformación 

individual de los estudiantes. 
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La relación entre las habilidades socioemocionales y el aprendizaje musical es 

bidireccional. Schön et al. (2010) explican que las redes cerebrales activadas durante la 

percepción musical están vinculadas con aquellas involucradas en el lenguaje y la comunicación. 

Tabla 5. Códigos y categorías emergentes desde la mirada del estudiantado 

Código Dimensiones Categorías 

Expresión emocional   

Manejo de frustración Emocional  

Regulación de emociones  Habilidades socioemocionales 
Trabajo en equipo   

Empatía Social  

Colaboración   

Cooperación   

Memoria   

Atención Desarrollo cognitivo  

Creatividad   

Resolución de problemas  Aprendizaje musical 

Disciplina   

Autoestima Transformación individual  
Liderazgo   

Nota: Elaboración del autor 
 

Esto sugiere que la práctica musical no solo fortalece competencias emocionales, sino que 

también potencia las capacidades comunicativas. En este sentido, E3 comentó: "La música me ha 

enseñado a escuchar más a los demás, no solo en clase, sino también en casa". Así, la música se 

convierte en una herramienta educativa que trasciende el aula. 

La motivación, como elemento esencial del aprendizaje activo, encuentra un poderoso 

aliado en la música. White-Schwoch et al. (2013) sostienen que el entrenamiento musical 

temprano puede generar beneficios a largo plazo en la capacidad de atención y motivación 

intrínseca. EST4 expresó: "Me motiva saber que cada vez puedo tocar mejor; siento que cada 

esfuerzo vale la pena". Este testimonio evidenció cómo la música puede despertar una 

motivación sostenida que trasciende los logros inmediatos y se proyecta en el desarrollo 

personal. Este concepto influye en el comportamiento, dado que, la motivación y el aprendizaje, 

determinan cómo las personas afrontan desafíos y situaciones difíciles (Bandura, 1995). 
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El aprendizaje activo, fundamentado en la participación directa del estudiante en su 

proceso educativo, se enriquece a través de la música. White-Schwoch et al. (2013) afirman que 

las clases de música en la infancia mejoran la capacidad de procesar el habla en entornos 

ruidosos, lo cual es crucial para el aprendizaje autónomo. Como mencionó EST2: "Cuando 

aprendemos una canción nueva, siento que estoy descubriendo algo por mí mismo". Este tipo de 

experiencia refuerza el papel del estudiante como protagonista activo de su aprendizaje. 

Desde una perspectiva sociocultural, el estudiante se configura como un sujeto inmerso 

en prácticas culturales que moldean su identidad. Schlaug et al. (1995) identifican que los 

músicos tienen un cuerpo calloso más desarrollado, lo que sugiere una mayor integración entre 

los hemisferios cerebrales. Esto podría explicar cómo la música, como práctica cultural, fomenta 

la reflexión crítica y el entendimiento intercultural. E1 compartió: "En la música he aprendido a 

valorar más mi cultura y la de otros". Este proceso demuestra cómo las habilidades 

socioemocionales no solo fortalecen al individuo, sino que también promueven el respeto hacia 

la diversidad. 

El impacto revelado a través del análisis integral de las entrevistas a los estudiantes, 

muestra cómo aprender música incide significativamente en el desarrollo emocional, social y 

cognitivo de los estudiantes, respaldando el objetivo del estudio, que planteó evaluar si el 

aprendizaje musical potencia las habilidades socioemocionales. Los estudiantes destacaron que 

la música no solo mejoraba sus habilidades técnicas, sino que también influía profundamente en 

su capacidad para tomar decisiones, concentrarse y gestionar emociones. Según EST1, la música 

"me permite conectar con mis sentimientos y explorar quién soy", lo que refleja su impacto 

emocional en la autoexpresión y la resiliencia. 

Categoría habilidades socioemocionales  
 

Al respecto de esta categoría (ver figura 4), se definen como un conjunto de capacidades 

esenciales para el desarrollo integral del ser humano, que permiten gestionar emociones, 

interactuar de manera efectiva y tomar decisiones responsables (Trainor y Cirelli, 2015). Según 

Scherer y Coutinho (2013), la música actúa como un catalizador emocional, proporcionando un  

medio para explorar y regular estados internos. Esta conceptualización se refleja en las palabras 

de EST1: "La música me ayuda a expresar lo que siento cuando no puedo ponerlo en palabras". 
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Por tanto, el aprendizaje musical no solo es una herramienta técnica, sino también un espacio 

donde los estudiantes construyen su competencia emocional. 

 

 

Nota. Elaboración del autor 

 

En el contexto escolar, el desarrollo de habilidades socioemocionales debe integrarse en 

una praxis didáctica que valore el saber hacer del docente. Según Scherer y Coutinho (2013), la 

música puede ser utilizada estratégicamente para abordar dinámicas emocionales complejas en 

el aula. EST3 comentó: "Los profesores nos ayudan a sentirnos cómodos y a expresar lo que 

queremos a través de la música". Esto pone en evidencia la importancia del diseño pedagógico 

en la construcción de ambientes de aprendizaje inclusivos y emocionalmente seguros. 

Claramente, las habilidades socioemocionales no solo representan un objetivo 

educativo, sino un medio para transformar la praxis escolar y potenciar el aprendizaje 

significativo. Como señaló Schön et al. (2010), la música comparte redes cerebrales con otros 

procesos cognitivos fundamentales, lo que refuerza su valor pedagógico. E4 resumió: "La música 

no es solo para aprender, es para vivir". Este enfoque resalta cómo la música, en tanto práctica 

cultural y pedagógica, puede ser un vehículo para la formación de ciudadanos íntegros y 

emocionalmente competentes. 

Figura 4. Red de códigos de la categoría de habilidades socioemocionales-estudiantes 
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En términos emocionales, la música fue descrita como un espacio de refugio y 

crecimiento. E4 relató que "la música fue mi escapatoria, una forma de superar lo que era antes 

y descubrir una nueva versión de mí mismo". Este testimonio enfatiza cómo la música había 

ayudado a superar momentos de crisis personal y a desarrollar una mayor fortaleza emocional. 

De manera similar, E2 mencionó que tocar un instrumento le permitía "sentir algo diferente, algo 

que me hace salir de lo normal", lo que sugiere un efecto positivo en la regulación emocional. 

Confirmando el parecer de los testimonios, Gardner (1987) señaló que el músico vienés 

Schönberg, no conocido precisamente por su sentimentalismo, expresó que la música es una 

combinación de sonidos organizados para ser agradables y comprensibles y que estos sonidos 

pueden tocar lo más profundo del alma, transportándonos a un mundo de sueños cumplidos o a 

un infierno imaginario. 

Los testimonios también reflejaron la influencia de la música en el fortalecimiento de la 

autoestima y la confianza personal. EST4 explicó que antes de aprender música "me costaba 

mucho hablar en público, pero ahora, después de tocar y presentarme, he ganado confianza". 

Esta experiencia demuestra cómo la música puede ser una herramienta poderosa para superar 

barreras personales y desarrollar seguridad en sí mismo. 

Además, las entrevistas revelaron cómo el aprendizaje musical había inspirado a los 

estudiantes a explorar otras áreas de interés. EST3 mencionó que "a partir de la música me gustó 

más el baile y el dibujo", mientras que EST4 afirmó que le gustaría aprender percusión porque 

"los instrumentos difíciles son un reto que me motiva". Estas reflexiones subrayan cómo la música 

actúa como catalizador para la creatividad y la exploración de nuevas habilidades. 

Los estudiantes valoran la música como una disciplina que no solo los conecta con sus 

emociones, sino también con su entorno social y cultural. EST1 expresó que "la música me 

permite compartir con otros y construir algo juntos", mientras que EST4 enfatizó que "la música 

enseña a ser disciplinado y perseverante, porque sin amor por lo que haces, no logras avanzar". 

Estos testimonios resaltan el impacto integral de la música en sus vidas, transformándola en una 

herramienta poderosa para el desarrollo personal y comunitario. 

Sin duda, las habilidades socioemocionales se expresan en la dimensión emocional y 

social y de igual manera se reflejan en el desarrollo cognitivo y la transformación individual.  
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Desde la dimensión emocional, articula códigos como la expresión emocional, el manejo 

de la frustración y la regulación de emociones. La música se presenta como un medio que permite 

a los estudiantes canalizar sus sentimientos y emociones. Según Scherer y Coutinho (2013), la 

música genera procesos emocionales complejos que favorecen la autoexploración y la expresión 

emocional (primer código de esta dimensión). Esto se refleja en las palabras de EST1: "La música 

me ayuda a liberar lo que siento, especialmente cuando estoy triste o feliz". En este sentido, la 

práctica musical no solo desarrolla habilidades técnicas, sino que también crea un espacio seguro 

para que los estudiantes exploren y validen sus emociones. 

El manejo de la frustración, código esencial en esta dimensión, es ampliamente 

promovido por el aprendizaje musical. White-Schwoch (2013) argumentan que la práctica 

musical constante mejora la resiliencia ante el error y el fracaso. EST3 comentó: "A veces, cuando 

no puedo tocar una pieza, me siento frustrado, pero la práctica me ayuda a seguir intentándolo 

hasta que lo logro". Este testimonio resalta cómo la música inculca en los estudiantes una actitud 

perseverante, permitiéndoles enfrentar la frustración como una oportunidad para aprender y 

crecer. 

Otro de los beneficios emocionales que proporciona el manejo de la frustración, es la 

perseverancia en el aprendizaje de un instrumento, puesto que enseña a los estudiantes a lidiar 

con el error, a mejorar con la práctica y a comprender que el progreso requiere esfuerzo y 

dedicación. Según White-Schwoch et al. (2013), el entrenamiento musical fortalece la resiliencia 

emocional, pues los estudiantes aprenden a superar obstáculos a través de la repetición y el 

perfeccionamiento de sus habilidades. EST3 compartió cómo la música le ayuda a despejarse y a 

encontrar soluciones en momentos de indecisión, lo que evidencia que la música no solo ofrece 

placer estético, sino que también contribuye a la toma de decisiones y la resolución de problemas 

emocionales. 

El manejo de la frustración también fomenta una actitud de pensamiento crítico frente a 

los desafíos. Según Schön et al. (2010), los procesos musicales activan redes cerebrales vinculadas 

al aprendizaje y la resolución de problemas. EST3 reflexionó: "Cuando algo no me sale, trato de 

analizar por qué y buscar otra forma de hacerlo". Esto ilustra cómo el aprendizaje musical 

desarrolla una mentalidad resiliente que se traslada a otros contextos académicos y personales. 
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Desde una mirada social, el manejo de la frustración también tiene un impacto 

significativo, pues enseña a los estudiantes a resolver conflictos y trabajar en equipo. Según 

White-Schwoch et al. (2013), la música temprana mejora la capacidad de atención y reduce las 

respuestas impulsivas, facilitando interacciones sociales positivas. EST1 señaló: "Cuando 

cometemos errores en grupo, aprendemos juntos a superarlos sin pelear". Este aprendizaje 

colectivo refuerza la importancia de la música como un espacio donde las habilidades sociales se 

desarrollan de manera natural y efectiva. 

La música se convierte en un recurso poderoso para desarrollar la regulación de 

emociones, tercer código de esta dimensión. Trainor y Cirelli (2015) destacan que el ritmo musical 

facilita procesos de autorregulación emocional, mejorando el control sobre los estados internos. 

EST2 expresó: "Cuando toco música, siento que puedo calmarme incluso cuando estoy enojado". 

Este uso de la música como herramienta de regulación emocional pone en evidencia su potencial 

para transformar momentos de descontrol en oportunidades de equilibrio y aprendizaje. 

La regulación de emociones a través de la música es un proceso que los estudiantes han 

identificado en sus propias experiencias. La música les permite expresar alegría, tristeza, enojo e 

incluso estrés, como lo mencionó EST8. Este testimonio refuerza la idea de que la música no solo 

es un reflejo de las emociones, sino un medio activo para gestionarlas. Según Trainor y Cirelli 

(2015), el ritmo y la melodía influyen en los estados emocionales, facilitando procesos de 

relajación y sincronización emocional con los demás. Así, la música se convierte en una 

herramienta para la autorregulación y la conexión interpersonal. 

Ciertamente, la regulación emocional, desde una perspectiva cognitiva, contribuye a la 

autorreflexión y al control del estrés. Scherer y Coutinho (2013) argumentan que la música facilita 

la introspección y reduce la ansiedad. EST4 concluyó: "Cuando me siento estresado, toco música 

y todo se siente más claro en mi mente". Este impacto refuerza la idea de que las habilidades 

socioemocionales no son un fin en sí mismas, sino un medio para potenciar el aprendizaje integral 

y el bienestar personal de los estudiantes. 

Como soporte de la dimensión emocional de la categoría de habilidades 

socioemocionales, (ver figura 4) se transcriben algunos fragmentos ampliados que señalaron los 

estudiantes: 
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EST1: Bueno, las dos cosas, como ahorita mencionaba, soy una niña muy curiosa 

y me causa mucha curiosidad saber cómo funciona incluso nuestro cuerpo frente 

a ciertas circunstancias. Cómo reacciona nuestro cerebro cuando escuchamos las 

melodías, si es una melodía fuerte, qué pasa en nuestro cerebro, si es una dulce, 

cómo reacciona nuestro cuerpo… …desde niña he sido como una persona muy 

dulce, así ha sido mi personalidad y es una de las características del violín, que 

puede ser dulce, pero a la vez transmitir muchas emociones. Entonces, creo que 

esas fueron las cosas que más me enamoro del violín, la capacidad de ser tan dulce 

pero fuerte a la vez, de poder transmitir esas emociones, esos sentimientos al 

público. 

En la opinión de esta informante se pueden identificar diversas emociones que se 

despiertan en su proceso de aprendizaje musical y que a su vez favorece otras habilidades 

emocionales, que incluyen la curiosidad emocional, la autoexpresión, la empatía y la capacidad 

de comunicar emociones a través de la música. Esto destaca el impacto de la música en su 

desarrollo emocional y la relación entre la expresión musical y la conexión emocional tanto con 

uno mismo como con los demás.  

Al respecto Begoña señala. “hay unas emociones que nos ayudan a aprender, la primera 
es la curiosidad, porque hace que el cerebro se expanda, preste atención…Cuando algo nos llama 
la atención, cuando algo nos interesa, casi aprendemos solos…” (19 de Abril de 2021). Las 
emociones son las guardianas del aprendizaje[podcast]). 
 

EST2: Porque es un sentimiento lindo (respondiendo a la pregunta: ¿Por qué te 

emociona practicar la música?) 

El uso de la palabra "lindo" sugiere que la experiencia de practicar música es agradable y 

emocionalmente enriquecedora. La palabra “sentimiento" implica que la persona no solo disfruta 

de la actividad de practicar música, sino que lo vive como una experiencia emocionalmente 

significativa. Esta expresión resalta la idea de que la música tiene un valor emocional intrínseco 

y la convierte en una experiencia que va más allá de la técnica o el aprendizaje cognitivo; se 

integra con el mundo emocional del EST2, siendo una fuente de placer y conexión afectiva. 

EST3:  Sí, muchas veces, bueno, en mi caso, yo soy muy de escuchar música, me 

gusta mucho estar todo el tiempo disfrutando de la música y, por ejemplo, en 

momentos en los que estoy como indecisa sobre algo, o hay una situación que me 

pone a pensar, pues me gusta escuchar música porque muchas veces, eso me 
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ayuda como a despejarme y pues de esa misma forma, encontrar como la solución, 

por así decirlo, o una razón. Abrir los ojos.        

La opinión de esta informante sugiere que la música actúa como una herramienta para la 

autorregulación emocional, permitiendo que a través de ella se calme, se relaje o enfoque mejor 

sus pensamientos en momentos de ansiedad o confusión, favoreciendo la introspección y la toma 

de decisiones, puesto que le permite ver las cosas desde una nueva perspectiva.  

Rubio (2014), concluyó que los estudiantes que han abordado la música con un enfoque 

didáctico-emocional presentaron una tendencia evidente a potenciar sus habilidades 

emocionales, especialmente la autoconciencia, la empatía y el autocontrol, y a lograr niveles más 

altos de estado emocional, aunque a excepción de algunos casos, no alcanzaron a ser 

estadísticamente significativos. 

EST4:  Sí, sí. Yo creo que el violín es como mi lado más fino, más elegante, mi lado 

diferente, porque mi gusto culposo en la música es la música clásica, es como la 

música que no toda la gente que me conoce, sabe que yo escucho y la guitarra es 

mi lado más romántico, mi lado más recochero, mi lado como más alegre, por 

decirlo así.    

Esta información ilustra cómo el aprendizaje y la práctica de diferentes instrumentos 

musicales (en este caso, el violín y la guitarra) le permite acceder y expresar distintas facetas de 

su identidad, lo cual favorece su transformación personal. Es interesante también resaltar el 

concepto de lo que el violín representa para el informante: su "lado más fino, más elegante" y 

una parte de sí mismo que asocia con su gusto por la música clásica, que considera "culposo", 

insinuando que es una preferencia que podría no ser fácilmente reconocida por quienes lo 

conocen y sugiere una necesidad de expresar una faceta más introspectiva o de alta cultura. 

Bachelder (como se citó en Díaz, J. L.2010) señaló que “la música es un arte diferente a 

todas las demás porque no expresa ninguna particular alegría, tristeza, angustia, deleite o 

sensación de paz, sino cada una de estas emociones en sí mismas, en su esencia, sin accesorios 

ni motivos” (p.544) 

ESTGF5: Pues sí, la música nos conecta más con nuestros sentimientos y si 

logramos llegar con nuestra música a lo más grande, podemos abrazar nuestro 

instrumento y conectarnos más con nuestro público. 
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ESTGF7:  A mí me gusta la música porque me parecen bonitos los sonidos, me gusta 

tocar, me hace sentir diferente a lo normal.                                                                                                               

ESTGF8: Me gusta bastante la música porque siento que la música puede ser 

también no sólo como, puede ser de muchos géneros como como hay ahorita 

como: rock, pop, reggaeton, reggae, muchas cosas, sino que también, o sea, 

además, que puede ser algo que nos puede ponernos más alegres, más tristes, más 

bravos o incluso estresados.     

Los anteriores 3 informantes del grupo focal, mostraron cómo los instrumentos y estilos 

musicales pueden asociarse con diferentes aspectos de su personalidad emocional, 

convirtiéndose en una forma de expresión, desde donde se vinculan emocionalmente con el 

público. Esta dualidad destaca la habilidad de la música para permitir la expresión de diversos 

sentimientos, favoreciendo la autoexpresión, la conexión emocional, la regulación emocional y 

el bienestar personal. 

Cabrelles (2007), aborda la relación entre la música y las emociones, señalando que, 

aunque existen muchos estudios con resultados variados o incluso contradictorios, es innegable 

que la música influye positivamente en nuestro bienestar. Sugiere que la música a través de las 

emociones, tiene el poder de ayudar a mantener un equilibrio funcional en nuestros sistemas 

corporales (homeostasis) y a promover su correcto funcionamiento, puede potenciar aspectos 

más sutiles de la mente, como la intuición, la curiosidad, la imaginación y la creatividad, 

fomentando así un enfoque más introspectivo y enriquecedor de la experiencia. 

De acuerdo con los testimonios, puede afirmarse que los entrevistados se han hecho 

conscientes de la música como un potencial recurso que les ayuda a canalizar sus emociones, 

identificarse consigo mismo y con los demás, y en donde la conexión con su instrumento es vital 

para su expresión personal. 

Los testimonios de los estudiantes evidencian cómo la música les ayuda a canalizar sus 

sentimientos y encontrar un equilibrio emocional en su vida cotidiana. Según Scherer y Coutinho 

(2013), la música permite la exploración y manifestación de estados emocionales complejos, lo 

que contribuye a la autorregulación emocional y al bienestar psicológico. EST1 menciona cómo 

el violín le ha permitido expresar su dulzura y fortaleza al mismo tiempo, reflejando cómo los 

estudiantes no solo eligen un instrumento por su sonido, sino por la conexión emocional que 

establecen con él. 
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La música no solo conecta a los estudiantes con sus emociones, sino que también les 

ayuda a relacionarse con el público y a fortalecer su autoconfianza. EST5 expresa que la música 

permite llegar a lo más grande y conectar con el público a través del instrumento. Este 

sentimiento refuerza la idea de que la música es una forma de comunicación que trasciende las 

palabras y que permite compartir experiencias emocionales profundas. Según Hurtado Pastor 

(2019), la interpretación musical mejora la confianza en uno mismo y ayuda a los estudiantes a 

sentirse más seguros en escenarios públicos y en su vida cotidiana, experimentan logros 

personales y reciben reconocimiento por su esfuerzo. F4 expresó: "Cuando mi hijo toca en un 

recital, se siente orgulloso de sí mismo, y eso lo anima en otras áreas de su vida". Este tipo de 

experiencias refuerzan la autoconfianza y motivan a los estudiantes a asumir nuevos retos, 

fortaleciendo su capacidad de enfrentar desafíos con una actitud positiva y resiliente. 

Otro aspecto relevante de la música es su diversidad y capacidad de adaptación a distintas 

emociones y contextos. EST8 menciona cómo la música puede generar alegría, tristeza o incluso 

estrés, dependiendo del género y la experiencia del oyente. Según Schön et al. (2010), la música 

y el lenguaje comparten redes cerebrales que permiten modular las emociones y crear una 

conexión entre el individuo y su entorno. Esto demuestra que la música no solo es un arte, sino 

una herramienta que influye en el estado de ánimo y en la percepción del mundo. 

En conclusión, desde la dimensión emocional, los testimonios de los estudiantes 

confirmaron que la música es un recurso valioso para la expresión y regulación emocional, el 

fortalecimiento de la identidad y la construcción de relaciones sociales significativas. La música 

les permite comprenderse a sí mismos, afrontar la frustración y desarrollar empatía hacia los 

demás. Estos hallazgos resaltan la importancia de integrar la educación musical en los procesos 

de formación emocional y social de los estudiantes, puesto que la música no solo enriquece el 

conocimiento, sino que también mejora la calidad de vida y el bienestar emocional. 

En la dimensión social, se encontraron los códigos trabajo en equipo, empatía, 

colaboración y cooperación. Trainor y Cirelli (2015) destacan que el ritmo musical fomenta la 

sincronía interpersonal y una mejor respuesta a las preocupaciones de los demás, elementos 

claves en el desarrollo de la empatía y la cohesión social. EST2 señaló: "Cuando tocamos juntos, 

siento que todos entendemos lo mismo sin necesidad de hablar". Este tipo de interacción 
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demuestra cómo el aprendizaje musical puede ser un puente para desarrollar habilidades que 

impactan en las relaciones humanas. 

Como soporte de ese testimonio señala Goleman (1998) que la empatía permite 

comprender los sentimientos ajenos sin necesidad de comunicación verbal explícita, mediante la 

observación del tono de voz, expresiones faciales y otros indicios no verbales.  

Los estudiantes resaltaron que el trabajo en equipo en la música había mejorado su 

capacidad para interactuar y colaborar con otros. EST3 señaló que "en el coro aprendo a trabajar 

en equipo y a relacionarme mejor con las personas", mientras que E4 afirmó que tocar en grupo 

requería "sincronía y compañerismo, porque si uno no funciona, el grupo no funciona". Estos 

comentarios destacan cómo la música fomenta la empatía y la cohesión social, habilidades que 

son fundamentales tanto dentro como fuera del contexto musical. 

El trabajo en equipo dentro del aprendizaje musical se basa en la necesidad de 

coordinación y armonización entre los participantes. EST4 enfatizó que tocar en grupo requiere 

sincronización, atención y compañerismo, pues si un integrante no está alineado con los demás, 

la ejecución musical se ve afectada. Esta idea refuerza la noción de que la música no solo 

desarrolla habilidades individuales, sino que también exige un nivel de cooperación que permite 

a los estudiantes comprender el valor de la responsabilidad compartida. Según White-Schwoch 

et al. (2013), las experiencias musicales grupales fortalecen la atención y la interacción social, 

puesto que requieren que los estudiantes sean conscientes de su propio desempeño mientras se 

ajustan a la dinámica del conjunto. 

La música fomenta la identidad y la pertenencia a un grupo, fortaleciendo la empatía y el 

sentido de comunidad. EST4 menciona cómo la música clásica representa su lado más elegante 

y refinado, mientras que la guitarra refleja su lado más alegre y sociable. Este testimonio muestra 

cómo los estudiantes se identifican con los géneros musicales que eligen y cómo la música les 

permite comunicar aspectos de su personalidad. Según López Prado y Salcedo Moncada (2021), 

la música promueve la cohesión social y la empatía, puesto que permite compartir experiencias 

y emociones con los demás. 

El desarrollo de la empatía, en esta dimensión social, se ve también enriquecido por la 

práctica musical. Scherer y Coutinho (2013) destacan que la música evoca emociones que ayudan 
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a los estudiantes a comprender y compartir los sentimientos de los demás. EST2 mencionó: 

"Cuando alguien tiene problemas con una pieza, todos tratamos de ayudarlo porque sabemos 

cómo se siente". Este acto de ponerse en el lugar del otro refuerza la empatía como un aspecto 

clave para construir una cultura de cooperación en el aula. 

Estas habilidades socioemocionales permiten a los estudiantes construir relaciones más 

sólidas y empáticas. Scherer y Coutinho (2013) señalan que la música fomenta la conexión 

emocional entre individuos, creando un sentido de pertenencia. EST4 explicó: "Cuando toco en 

grupo, siento que somos una familia que se entiende sin palabras". Este tipo de interacción 

promueve la cohesión social y refuerza la capacidad de los estudiantes para colaborar y 

comunicarse efectivamente en diferentes contextos. 

El desarrollo de la empatía dentro del aprendizaje musical es crucial para la formación de 

individuos más conscientes de las emociones y necesidades de los demás. Como mencionó EST3, 

formar parte de un coro ha sido una experiencia enriquecedora para aprender a relacionarse con 

diferentes tipos de personas y fortalecer la capacidad de colaboración. Según Scherer y Coutinho 

(2013), la música es un vehículo poderoso para la expresión emocional y la sincronización 

afectiva, elementos clave en la construcción de relaciones interpersonales basadas en la empatía 

y el respeto mutuo. A través de la interacción musical, los estudiantes desarrollan una 

sensibilidad especial hacia el estado emocional de sus compañeros, lo que promueve un 

ambiente de cooperación genuina y solidaria. 

La inteligencia emocional abarca varias capacidades interconectadas. Goleman (1998) 

destaca la independencia e interdependencia en el trabajo, puesto que cada persona aporta 

valor, pero también depende de los demás. Además, las habilidades emocionales se refuerzan 

mutuamente: "la conciencia de uno mismo resulta esencial para el autocontrol y la empatía" 

(p.34). 

La colaboración, tercer código clave dentro de esta dimensión, se refleja en la capacidad 

de los estudiantes para integrar esfuerzos y habilidades de manera armónica. Según Schön et al. 

(2010), la práctica musical estimula redes cerebrales vinculadas a la percepción y respuesta 

colaborativa. EST4 expresó: "Cuando trabajamos juntos para afinar una canción, aprendemos a 

escuchar y ajustar según lo que hacen los demás". Este proceso de colaboración no solo refuerza 
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la cohesión grupal, sino que también enseña a los estudiantes a valorar las contribuciones 

individuales dentro de un contexto colectivo. 

La colaboración desde una visión cognitiva permite a los estudiantes integrar 

conocimientos y habilidades en un marco colectivo que enriquece su aprendizaje. Schön et al. 

(2010) destacan que las actividades musicales grupales activan redes cerebrales vinculadas al 

aprendizaje colaborativo. EST4 concluyó: "La música nos enseña que juntos podemos lograr cosas 

que no podríamos hacer solos". Este testimonio sintetiza cómo la cooperación, impulsada por la 

música, conecta las dimensiones emocional, social y cognitiva, transformándose en una 

competencia clave para el desarrollo integral de los estudiantes. 

La cooperación, importante código de esta dimensión social, entendida como la 

capacidad de trabajar juntos hacia un objetivo común, promueve la conexión entre los 

estudiantes, fomentando el trabajo en equipo como un vehículo para alcanzar metas 

compartidas. Según Trainor y Cirelli (2015), el ritmo musical facilita la sincronía interpersonal, un 

elemento clave para el trabajo colaborativo. EST1 señaló: "Cuando tocamos en grupo, siento que 

todos estamos conectados por la música, como si fuéramos uno". Este comentario evidencia 

cómo la música puede actuar como catalizador emocional para generar cohesión y fortalecer la 

cooperación. 

Otro aspecto importante de la cooperación es el proceso de adaptación y construcción 

de lazos dentro de un grupo. EST8 relató cómo al inicio de su clase de guitarra sentía inseguridad 

al no conocer a sus compañeros, pero con el tiempo logró establecer amistades significativas 

dentro del grupo. Este testimonio subrapuesto que la música no solo facilita la creación de redes 

de apoyo social, sino que también ayuda a reducir la ansiedad asociada a la integración en nuevos 

espacios. Según Schön et al. (2010), la práctica musical activa redes cerebrales vinculadas a la 

percepción social y la respuesta colaborativa, lo que permite que los estudiantes desarrollen una 

mayor facilidad para interactuar y generar conexiones interpersonales. 

La cooperación se expresa mediante dinámicas de trabajo en equipo que fortalecen las 

relaciones interpersonales. White-Schwoch et al. (2013) argumentan que las actividades 

musicales grupales mejoran la atención compartida y la interacción social. EST3 comentó: "En el 

grupo, cada uno tiene un papel, y si alguien falla, el resto está ahí para apoyar". Este testimonio 



 

105 

subraya cómo el trabajo en equipo fomenta una responsabilidad compartida que enriquece tanto 

las relaciones individuales como los logros colectivos. 

A continuación, se transcriben algunos fragmentos extractados de la información 

recogida de los estudiantes que dilucidan la dimensión social de la categoría habilidades 

socioemocionales. 

EST1: Bueno, yo siento que, aunque es necesario, pero que también se va 

desarrollando, es la paciencia, también empatizar con el otro, porque puede ser 

que yo lleve 20 o 30 años tocando el violín y mi compañero lleva cuatro, entonces 

también, ser profesional, ser humano y decir, bueno, si mi compañero se desafinó, 

vamos a ayudarle, porque dicen: “dos cabezas, pienso mejor que una”, entonces 

no solo un crecimiento personal, sino también si puedo ayudar ¿Por qué no 

hacerlo?  

La opinión del informante reflejó claramente cómo el trabajo en equipo, juega un papel 

crucial en el aprendizaje musical, pero también en la construcción de habilidades 

socioemocionales. En el contexto musical, especialmente cuando se practica en grupo, ser 

paciente es vital para que todos puedan avanzar sin sentirse presionados o inseguros. La 

paciencia facilita un ambiente de aprendizaje cooperativo, donde cada miembro puede 

desarrollarse a su propio ritmo, mientras los más experimentados brindan soporte, pues la 

cooperación se basa en el apoyo mutuo. 

EST2 (informante con dificultades para entablar una conversación) 

 No me gusta, es que no estoy acostumbrada a estar en grupos. No, me gusta, 

pero, es que no sé, no me gusta estar con mis compañeros, me da pena. 

Esta informante expresó una resistencia o incomodidad en el contexto grupal dentro del 

aprendizaje musical, la colaboración en la música no solo se refiere a tocar en conjunto, sino 

también a compartir experiencias, resolver problemas colectivos y apoyarse mutuamente en el 

proceso de aprendizaje. Poco a poco ha ido venciendo ese miedo y ha ganado confianza en el 

grupo que asiste, y mejorado su interacción grupal.   

EST3: Bueno, creo que, en muchos aspectos, sobre todo en el aspecto social porque 

bueno, yo estoy en el coro y en el coro, pues, la forma de relacionarse con otras 

personas es muy chévere porque conoce uno diferentes tipos de personas, aprende 

como a relacionarse uno con la gente si encima que también aprende uno al 

trabajo grupal, al trabajo en equipo y bueno, pues eso me gusta mucho. 
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Este testimonio enunció cómo la cooperación social es una de las principales ganancias 

del trabajo grupal en el aprendizaje musical, en este caso específico, en un coro, en donde es 

necesario la capacidad de adaptarse a diversas personalidades y colaborar de manera efectiva. 

En relación a ese punto, Cresseri y Fernández (2021), proponen que el funcionamiento 

interno de los equipos de trabajo puede compararse con una agrupación coral, considerando que 

la música puede ser una herramienta útil para potenciar la gestión del talento en el ámbito 

laboral. 

EST4: Cuando usted toca en grupo usted necesita una sincronía, una atención, un 

compañerismo, una familiaridad con todos los que están ahí. Cuando usted está 

solo, usted puede inventar cosas, a usted se le vienen a la mente y hacerlo a su 

gusto, cuando usted está en grupo se tiene que estar de acuerdo con todos, si no, 

no va a salir bien. 

Esta opinión muestra su concepto de la experiencia en un grupo musical, en el que no 

solo requiere habilidades técnicas, sino también una disposición para adaptarse y alinearse con 

las ideas y ritmos de los demás. Sobre este punto, Mijares (como se citó en Romero, 2017), señaló 

que los procesos musicales fomentan la interacción y la colaboración dentro de un grupo, 

ayudando a los niños a superar el egocentrismo y promoviendo la responsabilidad y el 

compromiso. 

ESTGF8: Me siento como, pues al llegar con mis compañeros es chévere porque 

uno ya con, pues al llegar uno se siente como que inseguro porque no saben 

quiénes son las personas, digamos, cuando yo entré a clase de guitarra no sabía 

quiénes eran las personas, pero ahora que ya estoy, veo y ya me parecen muy 

amigos, ya de verdad. 

ESTGF9: Creo que grupalmente ayuda a que uno se lleve mejor con otros, para 

poder cooperar en la música. 

Los informantes coincidieron en que la interacción social en un entorno de la música 

grupal, no solo facilita el proceso en términos musicales, sino que también fortalece las 

relaciones interpersonales, fomentando la confianza, la empatía, la escucha activa, el respeto 

mutuo, el trabajo en equipo, la sincronización y adaptabilidad. 

De acuerdo a los testimonios, el entorno del aprendizaje de la música no solo fomenta la 

conexión emocional entre los estudiantes, sino que también desarrolla habilidades esenciales 
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para la interacción social y el pensamiento crítico. Los testimonios de los estudiantes reflejaron 

cómo la música actúa como un espacio donde se fortalecen la paciencia, la empatía y el trabajo 

en equipo. EST1 destacó la importancia de ser solidario con los compañeros en diferentes niveles 

de experiencia, lo que refuerza la idea de que la cooperación no es solo una herramienta para 

alcanzar objetivos musicales, sino también un valor fundamental para la convivencia. Según 

Troya-González et al., (2023), la educación musical contribuye significativamente al desarrollo de 

habilidades socio-comunicativas, permitiendo que los estudiantes comprendan y se adapten a 

las dinámicas grupales de manera más efectiva. 

En algunos casos, sin embargo, el proceso de integración en actividades grupales puede 

ser desafiante para ciertos estudiantes. EST2 expresó su dificultad para sentirse cómoda en un 

grupo, lo que sugiere que el aprendizaje musical también puede representar un reto en términos 

de adaptación social. No obstante, la música tiene el potencial de generar experiencias de 

inclusión progresiva, donde los estudiantes encuentran espacios de confianza para fortalecer sus 

habilidades comunicativas y su autoestima.  

Sin embargo, también se debe hacer un análisis de la conexión que existe entre las habilidades 

socioemocionales con la dimensión cognitiva, como afirmó Willems (2011)  

…más la música no es tan sólo sensación; lejos de esto también es, y, sobre todo, 
sensibilidad, y entraña una indispensable actividad intelectual (abstracta). Hay, 
pues, un conveniente en aferrarse a lo concreto qué, si se bastara así mismo, no 
justificaría los esfuerzos abstractos; por otra parte, la diversidad de las 
impresiones, debida a la de los órganos perceptores, es necesario para la 
elaboración de operaciones mentales sintéticas (p. 124) 
 

Es por esto que estas habilidades socioemocionales de la dimensión social también se 

extrapolan a la dimensión de desarrollo cognitivo de la categoría aprendizaje musical. La 

cooperación, por ejemplo, impulsa el desarrollo de habilidades de resolución de problemas y 

pensamiento crítico. Schlaug et al. (1995) identificaron que los músicos presentan una mayor 

conectividad cerebral, lo que se traduce en un mejor desempeño en tareas colaborativas. EST2 

afirmó: "Resolver problemas en grupo durante las prácticas me ayuda a pensar más rápido y 

encontrar soluciones creativas". Este aprendizaje cognitivo cooperativo refleja cómo la música 

potencia el razonamiento colectivo y la innovación. 
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El trabajo en equipo en la dimensión cognitiva también fomenta un aprendizaje más 

profundo y sostenido. White-Schwoch (2013) sostienen que las experiencias musicales 

tempranas mejoran la capacidad de procesar información compleja en entornos dinámicos. EST1 

comentó: "Cuando discutimos cómo interpretar una pieza, siento que todos aprendemos más 

rápido porque compartimos ideas". Este intercambio de conocimientos y perspectivas dentro del 

grupo amplifica el aprendizaje y fortalece el desarrollo intelectual de los estudiantes. 

La empatía, desde una perspectiva cognitiva, facilita la anticipación de las necesidades de 

los demás y la adaptación a diferentes contextos. Scherer y Coutinho (2013) argumentan que la 

música ayuda a interpretar señales emocionales y cognitivas de los compañeros. EST3 reflexionó: 

"A veces noto cuando alguien está nervioso y trato de darle ánimo con la mirada". Este tipo de 

conexión cognitiva demuestra cómo la empatía puede transformar los entornos colaborativos en 

espacios de apoyo mutuo y éxito compartido. 

En conclusión, las habilidades socioemocionales se integran a otras dimensiones 

humanas, facilitando el desarrollo de habilidades fundamentales para la vida en comunidad. A 

través del trabajo en equipo, la empatía y la sincronización colectiva, los estudiantes no solo 

mejoran su desempeño musical, sino que también adquieren competencias esenciales para la 

interacción social y la resolución de problemas. La música, por tanto, no solo es una disciplina 

artística, sino un medio educativo que transforma la manera en que los estudiantes se relacionan 

consigo mismos y con los demás, promoviendo valores de respeto, solidaridad y colaboración 

activa. 

Categoría Aprendizaje musical 
 

Desde la perspectiva de los estudiantes seleccionados, el aprendizaje musical va más allá 

de la simple ejecución de un instrumento, convirtiéndose en un proceso de transformación 

personal. A través de la práctica constante, los estudiantes desarrollan habilidades y 

competencias que impactan tanto en su formación artística como en su vida cotidiana. La 

disciplina, la autonomía, la resiliencia y la responsabilidad son pilares fundamentales que surgen 

de esta experiencia, evidenciando cómo la música impulsa el crecimiento individual. Esta 

categoría abarca procesos fundamentales que potencian las capacidades de memoria, atención, 
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creatividad y resolución de problemas, disciplina, autoestima, integrados en dos dimensiones, 

que surgieron de las respuestas de los estudiantes.   

La música está estrechamente ligada a la emoción, porque actúa como un canal de 

expresión y regulación emocional, por lo tanto, resulta en ocasiones complejo deslindar las 

categorías habilidades socioemocionales y aprendizaje musical. Goleman (1998) señala que la 

música estimula la autoconciencia y la empatía, facilitando la comprensión y gestión de los 

sentimientos. Gardner (1987), en su teoría de las inteligencias múltiples, destaca la inteligencia 

musical como una capacidad fundamental para percibir y comunicar emociones a través del 

sonido. Por su parte, Vygotski (1979) enfatiza que la música, al ser una forma de expresión 

cultural, permite la internalización de emociones y pensamientos, influyendo en el desarrollo 

psicológico. Así, la música no solo despierta sentimientos, sino que también ayuda a procesarlos 

y compartirlos con los demás, fortaleciendo el bienestar emocional. 

Al respecto, también señala Willems (como se citó en Hemsy de Gainza, 2013),  

En un sentido total la música es la actividad humana más global, armoniosa, 
aquella en la cual el ser humano se muestra a la vez material y espiritual, dinámico, 
sensorial, afectivo, mental e idealista, en conjunción con las fuerzas vitales que 
animan los reinos de la naturaleza y al mismo tiempo con las fuerzas armónicas 
del cosmos. (p.43) 
 

A partir de esta categoría aparecen las dimensiones: desarrollo cognitivo y transformación 

individual. En la dimensión de Desarrollo cognitivo (ver figura 5) surge el código memoria, que 

juega un papel crucial al vincular experiencias musicales con emociones, facilitando el 

aprendizaje significativo. Según White-Schwoch et al. (2013), el entrenamiento musical 

temprano refuerza las conexiones cerebrales que sustentan la memoria a largo plazo. EST1 

señaló: "Recordar cómo tocamos una canción me hace sentir orgulloso porque sé que lo logré con 

esfuerzo". Esta experiencia evidencia cómo la música, al conectar emociones y memoria, fomenta 

un aprendizaje más profundo. 

Para Willems (2011) “la música es un terreno particularmente favorable para el estudio 

de la memoria. La memoria es, ante todo, un elemento de continuidad; sostiene la conciencia de 

la personalidad y, por eso mismo, es indispensable para el progreso” (p.140). La memoria se 

enriquece a través de la interacción con otros, lo que facilita la construcción colectiva del 
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conocimiento. Según Schlaug et al. (1995), la práctica musical en grupo refuerza la conectividad 

cerebral, optimizando el aprendizaje colaborativo. EST4 explicó: "Cuando practicamos juntos, 

recordamos mejor porque aprendemos unos de otros". Este proceso muestra cómo la memoria 

se nutre de la socialización, fortaleciendo tanto habilidades individuales como grupales. 

Nota. Elaboración del autor 

Otro código resultante de esta dimensión es la atención. Se ve fortalecida por la práctica 

musical que demanda concentración sostenida. White-Schwoch (2013) destacan que las 

actividades musicales tempranas mejoran la capacidad de procesar estímulos en entornos 

complejos. EST3 comentó: "Cuando estoy tocando, me concentro tanto que todo lo demás 

desaparece". Este testimonio ilustra cómo la música cultiva un enfoque mental que impacta 

positivamente en el desarrollo emocional y cognitivo. 

Al respecto de la atención señala Willems, (2011),  

…viene en primer lugar el interés por la musica y el instrumento y, por 
consiguiente, el amor por la belleza material y espiritual de la ejecucion. Este 
interés incita la atención, cuyo grado de intensidad es decisivo y hasta debe llegar 
a ser, en algunos casos, concentración. Esto exige a veces voluntad. Por la 
concentración puede desarrollarse una u otra memoria particular. (p. 149) 

Figura 5. Red de códigos de la categoría Aprendizaje musical-estudiantes 
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La atención en el contexto social, se desarrolla mediante la sincronización y la 

cooperación en actividades grupales. Trainor y Cirelli (2015) argumentan que el ritmo compartido 

fomenta la atención conjunta, esencial para la cohesión social. EST2 expresó: "En el grupo, todos 

debemos prestar atención a lo que hacen los demás para sonar bien". Este tipo de interacción 

resalta cómo la atención se convierte en un puente entre el desarrollo cognitivo y la colaboración 

social. Schlaug et al. (1995) descubrieron que los músicos muestran una mayor conectividad 

cerebral, lo que favorece su desempeño cognitivo. EST2 mencionó: "Cuando aprendo música, 

siento que mi mente se organiza mejor para estudiar otras cosas". Este testimonio subraya cómo 

la música impacta en el rendimiento académico y cognitivo general. 

Los estudiantes reiteraron que la música les había ayudado a mejorar en áreas como la 

memoria, la atención y la coordinación. E1 señaló que "la música me ayuda a llevar el tiempo en 

los ritmos, lo cual se relaciona con las matemáticas", mientras que EST2 comentó que "me ha 

hecho más consciente y coordinado en otras actividades como el dibujo y el baile". Estas 

observaciones evidencian cómo las habilidades adquiridas a través de la música se transfieren a 

otros contextos de aprendizaje y creatividad. 

La creatividad, tercer código de esta dimensión, promueve la capacidad de generar ideas 

innovadoras, también está estrechamente relacionada con las emociones en el aprendizaje 

musical. Scherer y Coutinho (2013) subrayan que la música estimula la exploración emocional, 

desbloqueando el potencial creativo. EST2 afirmó: "Cuando compongo algo nuevo, siento que 

puedo expresar lo que soy de una manera única". Este vínculo entre creatividad y emoción 

refuerza la música como un espacio para experimentar y construir identidad. 

En relación a esto, Gardner, (1987) expone que la creatividad en la música no es 

simplemente una reproducción mecánica de sonidos previamente escuchados, sino un proceso 

complejo y selectivo. La mente musical transforma y reinterpreta el material sonoro inicial, 

combinándolo con experiencias emocionales almacenadas en la memoria. Así, la creatividad no 

se limita a generar una secuencia de notas, sino que da lugar a una expresión musical única, 

cargada de significado y emoción, resultado del inconsciente creativo en acción.  Sobre el 

principio medular de la creatividad o inspiración, Willems (2011) expone que “se ve atacado por 
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más de un teórico; estos socavan así, por la base, el aspecto más elevado de la música, el que le 

confiere, en especial, un valor emotivo y un poder altamente beneficioso” (p. 134). 

La creatividad, como componente esencial del desarrollo cognitivo, también se ve 

fortalecida por la práctica musical. EST5 relató que decidió entrenar en música como una forma 

de salir de su zona de confort y explorar nuevas formas de aprendizaje. Este testimonio coincide 

con los estudios de Scherer y Coutinho (2013), quienes argumentan que la música estimula la 

exploración emocional y el pensamiento divergente, permitiendo a los estudiantes desarrollar 

soluciones innovadoras en distintos contextos. La capacidad de enfrentar nuevos desafíos con 

confianza y creatividad es una de las contribuciones más significativas del aprendizaje musical al 

desarrollo cognitivo. 

El método Dalcroze destaca la relevancia del juego y la creatividad en el aprendizaje 

musical, algo que también han trabajado varios autores, entre ellos Delalande (1995), Willems 

(2011) y Storms (2003). A través de juegos musicales, se fortalecen las relaciones interpersonales, 

la comunicación, la escucha, la memoria, la atención y la confianza. Además, el desarrollo del 

pensamiento creativo permite enfrentar mejor los cambios y contribuye a formar adultos más 

eficientes y realizados (Vernia, 2012; Gardner, 1994). 

En la dimensión desarrollo cognitivo, la resolución de problemas adquiere un rol 

destacado al enfrentar desafíos musicales. Según Schlaug et al. (1995), los músicos desarrollan 

habilidades avanzadas de razonamiento y toma de decisiones. EST3 reflexionó: "Cuando una 

parte de la canción no me sale, busco maneras de mejorarla hasta que lo logro". Este proceso de 

análisis y ajuste ilustra cómo la música fomenta el pensamiento crítico y la resiliencia cognitiva. 

Desde una perspectiva social, la resolución de problemas se potencia mediante el 

intercambio de ideas y la inspiración mutua. Schön et al. (2010) indican que la música activa redes 

cerebrales relacionadas con la comunicación y la creatividad colectiva. EST1 comentó: "Cuando 

alguien propone un cambio en la interpretación, siempre sale algo interesante que no habíamos 

pensado". Este ejemplo evidencia cómo el aprendizaje musical fomenta la creatividad a través 

de dinámicas sociales. 

La integración de memoria, atención y creatividad y resolución de problemas en la 

dimensión desarrollo cognitivo, estimulado a través del aprendizaje musical, demuestra cómo la 
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música impulsa el desarrollo integral del estudiante. Scherer y Coutinho (2013) concluyen que la 

música facilita la organización cerebral para conectar emociones, conocimientos y habilidades. 

EST4 resumió: "La música me enseña a pensar de muchas maneras diferentes, no solo en clase, 

sino en la vida". Este testimonio sintetiza cómo la música, al nutrir estas capacidades cognitivas, 

se convierte en un recurso esencial para el aprendizaje y la formación de individuos competentes 

en diferentes contextos. 

Algunos fragmentos de los testimonios relacionados con la dimensión desarrollo cognitivo 

de la categoría aprendizaje musical se trascriben en los siguientes párrafos: 

EST1: Es un amor, no por la parte, como rutinaria que bueno me gusta, entonces 

voy a seguirlo haciendo, sino que también me ha llevado como a exigirme más, a 

sacar el potencial que yo sé que tengo porque a veces nos quedamos en la 

monotonía de bueno, me quedo en mi zona de confort, entonces sigo haciendo lo 

mismo, entonces la música también me ha llevado a experimentar y a ponerme 

retos a mí misma, no para llevar al otro extremo, pero sí también a conocerme 

más y poder poner también metas, porque yo sé que soy capaz, yo sé que si me lo 

propongo, si estudio, si me preparo, puedo llegar a hacer esas cosas que planeaba 

hacer. 

El informante reveló que el aprendizaje musical está impulsado por un deseo genuino y 

no por la obligación. Salir de su zona de confort, es un factor fundamental en el crecimiento 

cognitivo. Este impulso generado por su deseo de aprender música, le ha permitido conocerse 

mejor, identificar sus propios límites y capacidades, y establecer metas, y esto favorece el 

desarrollo de funciones ejecutivas del cerebro, como la planificación, la organización y la 

autorregulación.  

A propósito de esta conciencia autónoma Rusinek, (2003) señala que, ésta es 

fundamental en la interpretación de la música, mas cuando el estudiante debe independizarse a 

la hora de practicar, específicamente afirma, 

…la metacognición completa el panorama de la actividad mental subyacente a 
hacer música. El desarrollo de estrategias metacognitivas es de vital importancia 
en la ejecución, porque implica evolucionar de un aprendizaje totalmente 
dependiente del modelo del profesor a una regulación autónoma de la práctica. 
(p.59)  

 

EST2 (informante con dificultades para entablar una conversación) 
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La Viola…es más elegante…Porque es un sonido que es grave y ese sonido me 

gusta. 

Aunque la expresión fue breve y concisa, ofrece una muestra de cómo la música puede 

activar una respuesta emocional y una apreciación subjetiva del entorno sonoro. Allí se desvela 

una apreciación y conocimiento emocional, estético e intelectual de la viola, a través de una 

comparación que resalta la percepción subjetiva del instrumento. La expresión “más elegante” 

sugiere que, desde su perspectiva, la elegancia no solo está relacionada con la apariencia física 

de la viola, sino también con la manera en que su sonido se despliega.  Allí se exponen conceptos 

tan subjetivos como el registro y las frecuencias de un instrumento que reflejan una apreciación 

estética profundamente conectada con su experiencia auditiva.  

ESTGF5: Porque a mí me gusta mucho salir de mi zona de confort, siempre me 

gusta aprender cosas nuevas y por eso decidí entrenar con la música porque ya 

estaba en los deportes y en otras actividades. Entonces decidí salir de mi zona de 

confort. 

ESTGF7: Yo diría que la actitud de las personas cambia muchísimo, porque allá en 

el colegio puede haber alguien muy desconcentrado y acá en clase de música todos 

están concentrados porque es clase de música, hay personas diferentes, porque 

ellos eligieron…Pues como he dicho varias veces, la música ayuda en la 

concentración y eso puede ayudarte a mejorar varias materias. 

Al elegir la música, el ESTGF5 no solo buscó una nueva habilidad, sino también una forma 

de potenciar su desarrollo personal. La música, al ser una actividad que requiere práctica, 

disciplina y aprendizaje progresivo, permite la mejora en múltiples áreas cognitivas, como la 

memoria, la atención y la capacidad para establecer metas. El testimonio de ESTGF7 sugiere que 

la música, como actividad estructurada y enfocada, promueve una actitud de mayor atención y 

concentración, habilidades cognitivas fundamentales que pueden extrapolarse a otros ámbitos 

de aprendizaje. 

En la misma línea, Benítez y Justel (2017) afirman que la música tiene un fuerte impacto 

en el cerebro, favoreciendo funciones cognitivas como la memoria, la discriminación auditiva y 

visual, el lenguaje y el pensamiento lógico-matemático, además de mejorar el rendimiento 

intelectual y los comportamientos sociales. En conjunto, estos testimonios reflejan cómo la 

música no solo se ha convertido en una disciplina en sí misma, sino que también mejora 
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habilidades cognitivas transferibles, como la concentración y la motivación, y promueve una 

actitud activa hacia el aprendizaje y el crecimiento personal.  

Así pues, es posible reafirmar que, el desarrollo cognitivo a través de la música no solo 

potencia habilidades como la memoria y la atención, sino que también fomenta la autoconfianza 

y el establecimiento de metas personales. Los testimonios de los estudiantes reflejan que la 

música les permite salir de su zona de confort y enfrentarse a nuevos desafíos. EST1 mencionó 

cómo la música la ha llevado a exigirse más, a descubrir su potencial y a fijarse objetivos claros. 

Este testimonio refuerza la afirmación de Rusinek (2003), quien sostiene que el aprendizaje 

musical activa procesos cognitivos que promueven el pensamiento crítico y la autoevaluación. 

Así, la música no solo mejora las capacidades intelectuales, sino que también impulsa la 

determinación y la autorreflexión en los estudiantes. 

Otro aspecto clave en el desarrollo cognitivo es la capacidad de concentración y enfoque 

sostenido. EST7 destacó cómo la música ayuda a mejorar la atención, señalando que, a diferencia 

del colegio, donde algunos estudiantes pueden estar dispersos, en la clase de música todos están 

concentrados. Según Cuervo y Ordóñez (2021), la estimulación musical contribuye al 

fortalecimiento de la atención y la memoria de trabajo, habilidades fundamentales para el 

aprendizaje en diversas áreas del conocimiento. Este hallazgo sugiere que la enseñanza musical 

puede ser un recurso valioso para mejorar la concentración y el desempeño académico en 

general. 

La relación entre el aprendizaje musical y la estructuración del pensamiento lógico 

también es evidente en los testimonios de los estudiantes. EST2 expresó su preferencia por la 

viola debido a su sonido grave y elegante, lo que sugiere una sensibilidad especial hacia los 

matices sonoros y una apreciación estética desarrollada. Según Sloboda (2005), la enseñanza 

musical estimula el pensamiento analítico al requerir que los estudiantes reconozcan patrones y 

relaciones entre sonidos. Este desarrollo de la percepción auditiva y la apreciación musical es 

fundamental para la consolidación del pensamiento estructurado y organizado. 

Otro factor clave es la influencia de la música en la toma de decisiones y la capacidad de 

resolver problemas. EST3 expresó que cuando se enfrenta a dificultades en la interpretación 

musical, busca maneras de mejorar hasta lograr el resultado esperado. Según Schlaug et al. 
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(1995), los músicos desarrollan habilidades avanzadas de razonamiento y toma de decisiones 

debido a la constante necesidad de analizar, corregir y perfeccionar su ejecución. Este 

aprendizaje de prueba y error fortalece la resiliencia cognitiva y permite a los estudiantes aplicar 

estrategias similares en otras áreas de su vida académica y personal. 

Claramente, la música actúa como un catalizador del desarrollo cognitivo, integrando la 

memoria, la atención, la creatividad y la resolución de problemas en un proceso de aprendizaje 

significativo. La evidencia recogida en los testimonios de los estudiantes, junto con los estudios 

académicos, confirma que el aprendizaje musical no solo optimiza el rendimiento intelectual, 

sino que también potencia la autoconfianza, el pensamiento analítico y la capacidad de enfrentar 

nuevos desafíos con una mentalidad resiliente y creativa. Esto refuerza la importancia de 

incorporar la educación musical como un eje fundamental en el desarrollo integral de los 

estudiantes. 

La dimensión transformación individual, de la categoría aprendizaje musical, se 

encuentra mediada por códigos como la disciplina, la autoestima y el liderazgo. La disciplina en 

el aprendizaje musical es un elemento clave que impulsa la autorregulación, la organización y el 

esfuerzo continuo. Según Scherer y Coutinho (2013), la práctica musical ayuda a estructurar 

rutinas que optimizan la gestión del tiempo y la energía, como lo expresó EST1: "La música me 

ha enseñado a organizarme mejor para practicar y estudiar". 

En el ámbito social, la disciplina fomenta la responsabilidad y la cohesión grupal. White-

Schwoch et al. (2013) destacan que la práctica en conjunto requiere un alto nivel de disciplina 

compartida para lograr armonía. Esto es respaldado por EST4: "Todos tenemos que estar atentos 

y practicar mucho para que la música suene bien". 

Además, la disciplina fortalece la concentración y el pensamiento crítico. Según Schlaug 

et al. (1995), la práctica musical mejora la conectividad cerebral, facilitando el aprendizaje 

disciplinado. Como mencionó EST3: "Cuando practico una pieza difícil, necesito enfocarme mucho 

para lograrlo". 

Finalmente, la disciplina se convierte en un motor de perseverancia, extendiendo sus 

beneficios a otras áreas de la vida. Más allá de la motivación, EST4 enfatizó que la constancia en 

la práctica es fundamental para el progreso musical. Así, la música no solo desarrolla habilidades 
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artísticas, sino que también fortalece valores como la resiliencia, la responsabilidad y el 

compromiso social. 

El segundo código, la autoestima en el aprendizaje musical, se ve influenciada 

directamente por la práctica y el logro de metas personales. Hallam (2010) sostiene que la música 

impacta profundamente en la confianza de los estudiantes, ayudándoles a reconocer su progreso 

y valor personal. Como lo expresó EST2: "Cada vez que toco mejor una canción, siento que soy 

capaz de lograr lo que me propongo". Este testimonio muestra cómo la música fortalece la 

autoeficacia y transforma la percepción que los estudiantes tienen de sí mismos. Bandura (1995) 

enfatiza que la autoeficacia es clave para mantener la motivación y la perseverancia, incluso en 

situaciones de dificultad. 

En el ámbito social, la autoestima se refuerza a través de la retroalimentación positiva de 

compañeros y maestros. Scherer y Coutinho (2013) destacan que la música facilita la validación 

emocional, lo que fortalece la confianza interpersonal. EST1 mencionó: "Cuando mis amigos me 

dicen que lo hice bien, me siento muy feliz y quiero seguir mejorando", lo que evidencia cómo el 

reconocimiento colectivo promueve relaciones positivas y refuerza la identidad personal. 

Además, la música contribuye a la autovaloración al proporcionar una sensación de 

satisfacción y liberación. EST5 afirmó que la práctica musical no solo es un proceso técnico, sino 

también una vía hacia el fortalecimiento de la autoestima. Hallam (2010) señala que el impacto 

positivo de la música en la confianza de los estudiantes les permite enfrentar nuevos desafíos 

con mayor seguridad. 

Por otro lado, el fortalecimiento de la autoestima en el contexto social es esencial para la 

transformación individual. La retroalimentación positiva fomenta un ambiente de aprendizaje en 

el que los estudiantes se sienten valorados y apoyados. EST1 expresó que los elogios recibidos 

por su desempeño musical le generan felicidad y motivación para seguir mejorando. Así, la 

música no solo refuerza la seguridad en sí mismos, sino que también promueve un sentido de 

pertenencia y apoyo mutuo dentro del grupo. 

El liderazgo, como tercer código de la dimensión de transformación individual, emerge 

cuando los estudiantes asumen roles activos en el aula o en ensayos grupales. Trainor y Cirelli 

(2015) destacan que la sincronía en actividades musicales fomenta el liderazgo al permitir que 
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algunos estudiantes guíen a sus compañeros. Esto se evidencia en el testimonio de EST3: "Me 

gusta ayudar a otros cuando no entienden algo de la canción; siento que puedo ser un ejemplo 

para ellos", reflejando cómo la música desarrolla el liderazgo basado en la empatía y el apoyo 

mutuo. Para Goleman (1998) el liderazgo está conectado con las competencias emocionales, por 

ello afirma “resultan especialmente importantes en el campo del liderazgo, que apunta a lograr 

que las personas lleven a cabo su trabajo del modo más eficaz posible” (p.40). 

Desde una perspectiva social, el liderazgo también se manifiesta cuando los estudiantes 

toman la iniciativa en la organización y dirección de actividades grupales. Hallam (2010) explica 

que la música promueve un liderazgo colaborativo, orientado a la consecución de objetivos 

comunes. EST2 ilustró esta idea al comentar: "Cuando dirijo el ritmo en los ensayos, todos me 

siguen, y eso me motiva a hacer las cosas bien". Este liderazgo no solo beneficia al grupo, sino 

que fortalece la capacidad del estudiante para asumir responsabilidades en otros ámbitos. 

El liderazgo también se vincula con el desarrollo cognitivo cuando los estudiantes utilizan 

sus conocimientos para guiar a otros. Schön et al. (2010) sostienen que las actividades musicales 

activan redes cerebrales relacionadas con el pensamiento creativo y estratégico, facilitando la 

resolución de problemas. EST4 expresó: "A veces, cuando mis compañeros tienen dudas, les 

explico cómo resolverlas porque ya pasé por eso". Esta experiencia demuestra cómo la música 

potencia el análisis, la toma de decisiones y el aprendizaje colaborativo, reforzando el sentido de 

transformación individual en los estudiantes. 

Desde esta dimensión de transformación individual de la categoría aprendizaje musical, 

se extraen algunos apartes ampliados que soportan lo expuesto: 

E1: Siento que hay lugares donde no se ven esas oportunidades que me gustaría 
que, por ejemplo, muchos niños tuvieran, porque, por ejemplo, también he 
estudiado esa habilidad, yo no sé si se pudiera llamar así, de la neuroplasticidad 
que se tiene desde chiquitos. Dicen que los niños son esponjas, eso habla de la 
neuroplasticidad y que es muy importante que también en esos primeros años 
específicamente, se vayan inculcando también esos valores, ese amor a la música, 
a la cultura. Porque a la gente le da como igual, como que, no, eso no tiene mucha 
importancia o eso para que, de la música, no se vive y se va creando como cierto 
dogma acerca de la música, pero sí debería ser una oportunidad y también un 
derecho, dé que todos pudieran conocer más allá de lo que pueden ver en la 
televisión o lo que puedan ver en las redes. 
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Sorprende cómo la música ha ocasionado en la persona entrevistada esta claridad, 

reconocer en la música una importancia tal para afirmar que, debería ser un derecho desde la 

escuela inicial y para todos, y estar presente en todas las instituciones. En tal sentido, Díaz y Justel 

(2012) concluyeron que los músicos que comenzaron su entrenamiento a una edad temprana 

desarrollaron de manera más significativa el cuerpo calloso en comparación con los no músicos 

o con aquellos que iniciaron su formación musical más tarde.  

Este testimonio concuerda con otras realizadas por docentes entrevistados, sugiriendo 

que la música influye en el pensamiento, convirtiéndola en no solo una materia obligatoria, sino 

en una herramienta útil para la vida.  

EST3: Uy, no sé, de pronto porque la batería es un instrumento que lleva mucho, o 
sea es muy cómo decirlo como muy importante para llevar el ritmo, entonces es 
prácticamente el que guía, entonces, pues yo siento que yo soy muy de, o sea, de 
pensar como en colectivo, pero de llevar la bandera (liderar). 

Se refleja una especial relación que tiene con el instrumento de la batería, y cómo esta 

práctica está asociada a una transformación en la forma de pensar y liderar del informante. La 

batería, al ser un instrumento clave en la organización temporal de la pieza musical y la cohesión 

del grupo, implica que el informante se vea sí mismo como alguien capaz de tomar la iniciativa y 

mantener la dirección del grupo. Se dilucida el pensamiento colectivo que desarrolla la música, 

sin embargo, la necesidad de “llevar la bandera” muestra una transformación hacia una mayor 

autonomía y responsabilidad. 

La importancia del ritmo y su relación con diferentes dimensiones humanas que quizá 

sean las que impulsan a esta informante a sentirse ‘guía’, las describe Willems (2011) así: 

“Alternativamente, en su Concepción, el ritmo es número, movimiento, orden, organización, 

proporción, vida, forma, inteligencia, instinto, fuerza, repetición, alternancia, simetría, duración, 

intensidad, medida, descanso, voluntad, y la lista continúa” (p.43). 

EST4: Disciplina, disciplina. Yo creo que motivación no, porque toda la mayoría de 
días va a decir: uy no, qué pereza, y motivación tampoco porque es que, muchas 
veces cuando usted ensaya todas las cosas le van a salir mal, y eso es lo bacano, 
¿no? entonces usted necesita disciplina, ser perseverante y lo más importante es 
tenerle el amor, que, si usted no le tiene el amor, pues usted lo va a dejar en 
cualquier momento. 
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Se puede extraer la capacidad de resolución que el informante tiene para aprender algo. 

Convirtió su amor por la música en un motor de perseverancia y dedicación.  Cuando las cosas 

no salen como se espera, la constancia y la disciplina, son cualidades claves en el desarrollo 

personal, que se fortalece con la práctica musical. Esta mentalidad promueve la resiliencia, la 

capacidad de enfrentar la adversidad y la frustración de manera constructiva, habilidades que 

son esenciales para el crecimiento individual.  

En ese mismo sentido, Hemsy de Gainza (2013) señala que la música se conecta con el ser 

humano en todos los aspectos de la vida, ayudando a sanar, nutrir y facilitar la comunicación 

intra e interpersonal. 

ESTGF5: Bueno, a mí me gusta aprender música porque encuentro en ella como un 
espacio que me que me permite como liberarme del resto de los problemas y 
aislarme en algo que me gusta, que siento que me, que me da cierta liberación. 
También porque la música es importante porque también es un tipo de arte, 
también trabaja la concentración, trabaja la paciencia y al igual que otras pinturas 
como la mona lisa y otros artistas que crearon pinturas muy extravagantes, la 
música, al igual que esas pinturas como también es arte, debe ser también muy 
valorada. 
ESTGF7: A mí me gusta la música porque me parecen bonitos los sonidos, me gusta 
tocar, me hace sentir diferente a lo normal. 

El punto de vista del informante ESTGF5 del grupo focal refleja una apreciación más 

sofisticada y reflexiva de la música, que va más allá de su disfrute superficial y se adentra en el 

reconocimiento de su importancia cultural y estética y el impacto positivo en habilidades como 

la atención y la paciencia. A través de la música, el informante ESTGF7 experimenta una 

transformación emocional que le permite sentirse distinto, lo cual puede tener un efecto positivo 

en su autoestima, sentido de identidad y bienestar emocional, subrayando el impacto emocional 

inmediato de la música. 

Revalidando lo que sugieren estos testimonios, Miendlarzewska (2014), afirmó que,  

el placer de la interpretación de la música puede aumentar la motivación 
intrínseca para continuar el entrenamiento, formando así un ciclo de 
autoafirmación en el que un estudiante con predisposiciones innatas a 
recompensar las emociones musicales experimenta satisfacción con su propia 
actuación, lo que lo alienta a practicar (p.9) 

https://onedrive.live.com/?cid=001A7292268E96D9&id=1A7292268E96D9!s8c96c7a1bdd045f28b455a4c9c037bef
https://onedrive.live.com/?cid=001A7292268E96D9&id=1A7292268E96D9!s8c96c7a1bdd045f28b455a4c9c037bef
https://onedrive.live.com/?cid=001A7292268E96D9&id=1A7292268E96D9!s8c96c7a1bdd045f28b455a4c9c037bef
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Para finalizar este apartado dedicado a los relatos y experiencias desde el estudiantado, 

es oportuno transcribir la respuesta de EST4 a la pregunta: ¿Por qué le gusta aprender música?  

EST4: “Yo creo que a mí me gusta aprender música más por el hecho de que ha 
sido una escapatoria a lo que yo era antes, si yo me abro más, yo antes era una 
persona como sin metas, no tenía, no tenía una meta clara en la vida. Ya hace un 
tiempo, yo recuerdo que yo estaba llorando porque yo me quería suicidar. Y yo le 
pedí a Dios, le pedí a Dios alguna señal. La que es novia mía actualmente, ella es 
guitarrista, yo por ella empecé a tocar, pues yo creo que esa fue la señal más clara 
y por eso. Me gusta la música y me gusta aprender música”. 

Como concepto unificador de la visión de todos los informantes estudiantes de esta 

dimensión de transformación individual, este testimonio refleja una experiencia profundamente 

transformadora que muestra cómo la música y una relación significativa han jugado un papel 

crucial en la recuperación emocional y en el restablecimiento de metas y objetivos. El informante 

experimentaba una sensación de vacío o falta de propósito, algo que parece haber cambiado a 

través de la música, por lo que se convirtió en un recurso terapéutico y motivador que no solo 

mejoró su bienestar, sino que también redefinió su enfoque ante la vida. 

Resulta oportuno citar a Hemsy de Gainza (2013), quien afirma que: “La música, sensible 

e inteligentemente enseñada, contribuye a que la gente se sienta mejor, se comunique con otros 

y, en muchos casos, que recupere la alegría de vivir y las fuerzas para continuar luchando” 

(P.108). 

Desde lo anterior, la transformación individual a través del aprendizaje musical, es un 

proceso que permite a los estudiantes desarrollar habilidades esenciales en las dimensiones 

emocional, social y cognitiva. La disciplina, la autoestima y el liderazgo emergen como pilares 

fundamentales en este desarrollo, facilitando una evolución personal que impacta en la forma 

en que los estudiantes enfrentan desafíos y establecen metas. Según Berger y Cooper (2003), la 

música, al integrarse en la vida de los niños y adolescentes, fomenta la autodisciplina y la 

estructuración del pensamiento, aspectos clave para el crecimiento personal. Esto se evidencia 

en el testimonio de EST4, quien destacó cómo la música le ayudó a encontrar un propósito en su 

vida, transformando su percepción de sí mismo y proporcionándole una vía de expresión y 

superación. 

Según Goleman (1998)   
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La conciencia de uno mismo constituye un instrumento valiosísimo para el 
cambio, especialmente en el caso de que nuestra necesidad de cambio se halle en 
consonancia con nuestras propias metas personales, con nuestra "misión" y con 
nuestros valores fundamentales, entre los que se incluye la creencia de que el 
hecho de intentar mejorar es algo positivo (p.78) 
 

En conclusión, la música es un factor clave en la transformación individual de los 

estudiantes, integrando la disciplina, la autoestima y el liderazgo en un proceso de crecimiento 

personal y colectivo. A través de la práctica musical, los estudiantes desarrollan habilidades que 

trascienden el ámbito artístico y se reflejan en su vida cotidiana, fortaleciendo su capacidad para 

enfrentar retos, mejorar su autoconfianza y ejercer un liderazgo positivo en su entorno. Estos 

hallazgos refuerzan la importancia de la educación musical como un medio para la formación 

integral, preparando a los estudiantes para ser individuos más seguros, comprometidos y 

resilientes. 

Relatos y experiencias desde la mirada de los padres o cuidadores de estudiantes  

El análisis de las entrevistas a los padres de familia (F1 a F4) permitió ver cómo el 

aprendizaje musical ha generado una transformación significativa en los estudiantes, 

fortaleciendo su desarrollo integral en dimensiones emocionales, sociales y cognitivas (ver tabla 

6). Según Bonny y Savary (1973), la música establece una conexión profunda con las emociones 

y potencia el bienestar psicológico, algo que los padres han observado en la mejora de la 

expresión emocional y la autoestima de sus hijos. Asimismo, Brown, et al. (1981) destacan que la 

práctica musical impulsa el desarrollo perceptual-motor, lo que se refleja en el aumento de la 

concentración, la creatividad y la motricidad fina. En este sentido, la música no solo es una 

actividad artística, sino un medio educativo integral que potencia competencias esenciales. Como 

mencionó F1, su hija logró "fortalecer su autoestima y proyectarse como líder", reafirmando que 

el aprendizaje musical trasciende lo técnico y actúa como un catalizador de crecimiento personal 

y social. 

Categoría habilidades socioemocionales 

Así, desde la primera categoría, habilidades socioemocionales, entendidas como la 

capacidad de gestionar emociones, construir relaciones positivas y tomar decisiones 

responsables, encuentra en el marco familiar un contexto esencial para su consolidación. 
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Tabla 6. Códigos y categorías emergentes desde la mirada de padres o cuidadores 

Código Dimensiones Categorías 
Expresión emocional   

Regulación de emociones Emocional  

Autoestima  Habilidades socioemocionales 

Empatía   
Trabajo en equipo Social  

Compañerismo   

Concentración   

Memoria Desarrollo cognitivo  

Creatividad  Aprendizaje musical 

Disciplina   

Responsabilidad Transformación individual  

Autonomía   
Nota. Elaboración del autor 

 

Desde esta perspectiva, la música emerge como un recurso poderoso para promover 

habilidades socioemocionales en los estudiantes, en tanto vincula emociones y aprendizaje. 

Según Scherer y Coutinho (2013), la música genera procesos multifactoriales que potencian la 

expresión emocional y la empatía. Esto se refleja en el comentario de F1: “La música ha ayudado 

a mi hijo a expresar lo que siente, incluso cuando no sabe cómo decirlo con palabras”. Este 

ejemplo destaca el papel de la música en la formación emocional dentro del entorno familiar. 

Para Goleman (1998) las capacidades de la inteligencia emocional incluyen la 

independencia, donde cada persona aporta de manera única; la interdependencia, que refleja la 

conexión y cooperación con los demás; y la jerarquización, puesto que habilidades como la 

conciencia de uno mismo, el autocontrol, la empatía y la motivación se fortalecen entre sí, siendo 

fundamentales para el desarrollo de las habilidades sociales. 

Entre las principales habilidades socioemocionales fomentadas desde la práctica musical 

se encuentran la autorregulación emocional, la comunicación y la cooperación. López Prado y 

Salcedo Moncada (2021) señalan que la música fortalece el autocontrol y las habilidades 

interpersonales, promoviendo el bienestar de los estudiantes. F2 compartió: “Desde que mi hija 

comenzó con la música, maneja mejor su carácter y sabe trabajar en equipo”. Este testimonio 

evidencia cómo el aprendizaje musical no solo beneficia al individuo, sino que también tiene un 

impacto significativo en la dinámica familiar y social. 
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La relación entre el aprendizaje musical y el desarrollo socioemocional se enriquece a 

través de la motivación que genera. White-Schwoch et al. (2013) argumentan que el 

entrenamiento musical temprano produce cambios biológicos que favorecen la atención y el 

entusiasmo por aprender. F3 comentó: “La música ha motivado a mi hijo a esforzarse más, no 

solo en sus estudios, sino en todo lo que hace”. Este vínculo entre motivación y música refuerza 

su valor como herramienta para impulsar el compromiso y la dedicación en los estudiantes. 

El aprendizaje activo, mediado por la música, refuerza el papel del estudiante como 

protagonista de su desarrollo socioemocional. Hurtado Pastor (2019) subrapuesto que la música 

estimula el aprendizaje autónomo, promoviendo la exploración y el descubrimiento personal. F4 

explicó: “Cuando mi hijo practica música, veo cómo toma decisiones sobre qué mejorar y cómo 

hacerlo”. Este testimonio ilustra cómo la música fomenta un aprendizaje activo y significativo, 

que se traduce en un desarrollo integral del estudiante. 

Desde una perspectiva pedagógica y didáctica, la música se convierte en un recurso 

valioso para abordar la diversidad y fomentar el aprendizaje inclusivo. Nadal (2015) destaca que 

la música, al involucrar múltiples inteligencias, ofrece oportunidades para que todos los 

estudiantes participen y se beneficien. F1 afirmó: “La maestra utiliza la música para que los niños 

se conecten mejor entre ellos, y eso ha hecho que mi hijo se sienta más incluido”. Este uso 

estratégico de la música demuestra su potencial para transformar las prácticas educativas y 

promover la equidad. 

Culturalmente, la música no solo enriquece el desarrollo individual, sino que también 

refuerza la identidad y el sentido de pertenencia. Schäfer et al. (2013) sostienen que la música 

fomenta la valoración de las tradiciones y el respeto por la diversidad cultural. F2 comentó: “A 

través de la música, mi hija ha aprendido a valorar más nuestras raíces y a respetar otras 

culturas”. Este impacto cultural subraya el rol de la música como un puente entre lo personal y 

lo colectivo, promoviendo valores esenciales para la convivencia. 

La praxis escolar, desde el saber didáctico, encuentra en la música una herramienta 

efectiva para construir entornos de aprendizaje emocionalmente seguros. Jucan y Simion (2015) 

señalan que la música facilita la creación de dinámicas pedagógicas que favorecen el desarrollo 

socioemocional. F3 expresó: “El colegio de mi hijo usa la música para enseñarles a manejar sus 
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emociones, y eso ha cambiado mucho cómo se relaciona con los demás”. Este enfoque evidencia 

la importancia de integrar la música en las estrategias pedagógicas para promover un aprendizaje 

integral. 

Así el impacto del desarrollo de las habilidades socioemocionales en la familia es 

profundo y duradero, fortaleciendo las relaciones y promoviendo un ambiente armónico. Schlaug 

et al. (1995) argumentan que los beneficios del aprendizaje musical se extienden más allá del 

estudiante, influyendo positivamente en su entorno. F4 concluyó: “Gracias a la música, siento 

que nuestra familia se comunica mejor y comparte más momentos significativos”. Este testimonio 

sintetiza cómo la música, al potenciar el desarrollo socioemocional, transforma no solo a los 

estudiantes, sino también a sus familias, fortaleciendo los lazos y promoviendo el bienestar 

colectivo. 

Es pertinente dejar claro que, la categoría de habilidades socioemocionales se 

interrelaciona de manera integral no solo con la dimensión emocional y social (ver figura 6), sino 

también con desarrollo cognitivo y transformación individual de la categoría aprendizaje musical 

articulándose a través de códigos como la expresión emocional, el compañerismo, autonomía, 

etc. 

Nota. Elaboración del autor 

 

Figura 6. Red de códigos de la categoría habilidades socioemocionales-Padres 
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Desde la primera dimensión, emocional, de la categoría habilidades socioemocionales, la 

música ofrece un medio único para que los estudiantes expresen y gestionen sus emociones. 

Según Scherer y Coutinho (2013), la música actúa como un catalizador que permite canalizar 

estados emocionales complejos. Esto se refleja en el testimonio de F1: “La música ha sido una 

forma para que mi hijo exprese lo que siente sin necesidad de hablarlo siempre”. Este uso de la 

música como herramienta emocional destaca su capacidad para fomentar el autoconocimiento 

y la resiliencia emocional. 

La música potencia la expresión emocional al activar redes cerebrales relacionadas con el 

lenguaje y la memoria. Schön et al. (2010) explican que la música y el lenguaje comparten 

circuitos cerebrales que facilitan la expresión y comprensión emocional. F2 comentó: “La música 

ayuda a mi hija a recordar mejor las cosas y a expresarlas con más claridad”. Este impacto 

cognitivo refuerza la idea de que la música no solo es una herramienta de aprendizaje, sino 

también un medio para mejorar la comunicación y la conexión interpersonal. 

Además, la música ha sido un espacio para la expresión emocional (primer código), 

permitiendo que los estudiantes regulen sus sentimientos de manera más efectiva. F3 mencionó 

que su hijo, quien solía reprimir sus emociones, ahora logra expresarlas a través del piano. Berger 

y Cooper (2003) destacan que la música facilita la expresión emocional en niños y adolescentes, 

ayudándoles a gestionar sus sentimientos de manera saludable. La música, entonces, no solo es 

un medio de aprendizaje, sino también una herramienta terapéutica que brinda a los estudiantes 

la posibilidad de conectar con sus emociones y encontrar un equilibrio emocional en su vida 

cotidiana. 

La regulación de emociones, segundo código de la dimensión emocional, es fundamental 

para el desarrollo socioemocional. Trainor y Cirelli (2015) argumentan que el ritmo musical 

facilita procesos de sincronía interna, contribuyendo a la autorregulación. F2 comentó: “Mi hija 

solía enojarse mucho, pero desde que empezó con la música, logra calmarse más rápido”. Este 

aprendizaje emocional no solo beneficia al estudiante, sino que también mejora la dinámica 

familiar al reducir tensiones y promover un ambiente más armónico. 

La regulación emocional se relaciona también con el desarrollo de habilidades de atención 

y concentración. White-Schwoch et al. (2013) sostienen que el entrenamiento musical mejora la 
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capacidad de procesar información en entornos complejos, facilitando la autorregulación. F1 

señaló: “Mi hijo ha aprendido a mantener la calma y concentrarse más cuando toca música, 

incluso en situaciones difíciles”. Este testimonio destaca cómo la música contribuye al equilibrio 

emocional y al rendimiento cognitivo. 

Emocionalmente, los padres coincidieron en que la música ha sido un espacio para la 

expresión y regulación de sentimientos. F3 destacó que su hijo, quien solía reprimir emociones, 

ahora logra expresarlas a través del piano, afirmando que "la música lo ha llevado a confiar y 

liberar sus miedos". De manera similar, F4 señaló que la música les ha dado a sus hijos "la libertad 

de expresar lo que sienten", lo que refleja cómo esta actividad fomenta la inteligencia emocional, 

ayudando a los jóvenes a manejar de manera más efectiva sus emociones. 

El tercer código, la autoestima, dentro de esta dimensión social, se ve reforzada por la 

validación que los estudiantes reciben en contextos colaborativos. Hurtado Pastor (2019) señala 

que los logros musicales generan un impacto positivo en la confianza y el sentido de competencia. 

F4 expresó: “Cuando mi hijo toca en un recital, se siente orgulloso de sí mismo, y eso lo anima en 

otras áreas de su vida”. Este ejemplo ilustra cómo el reconocimiento social en el aprendizaje 

musical contribuye al fortalecimiento de la identidad y la seguridad personal. 

La autoestima se convierte en un pilar para el desarrollo integral del estudiante. Según 

Nadal Vivas (2015), la música ayuda a los estudiantes a descubrir sus fortalezas, reforzando su 

autoconfianza. F3 reflexionó: “Gracias a la música, mi hijo se siente más seguro de lo que puede 

lograr”. Este fortalecimiento de la autoestima permite que los estudiantes enfrenten desafíos 

con mayor determinación, impulsando su desarrollo personal. 

A continuación, algunos testimonios de los padres entrevistados que abordan la 

dimensión emocional de la categoría habilidades socioemocionales. 

F1: si claro, yo creo que la misma autoconfianza, la misma seguridad que ellas van 

cogiendo con la música, el hecho de cantar y de reconocer que son afinadas, que 

lo hago bien, ellas van fortaleciendo esa seguridad, esa autoestima y eso les da pie 

para que también de pronto el profesor las tenga más en cuenta, entonces ya ellas 

empiezan a sobresalir un poquito más, entonces les da mucha más seguridad y las 

proyecta de otra manera. 

La capacidad de tener éxito en una actividad que requiere habilidad (como el canto) 

refuerza la creencia en uno mismo, lo cual es fundamental para la construcción de una salud 
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emocional sólida; principal idea que se puede extraer de este testimonio.  La música, al ofrecer 

oportunidades para que los niños se expresen y sean reconocidos por sus logros, actúa como un 

vehículo para mejorar la percepción de sí mismos, ganando autoestima y autoconfianza. 

F2: Ella si llega a ponerse triste y lo expresa y llora, pero ella va subsanando, o sea 

es que yo pienso que el ser humano tiene que expresarlo de todas formas, ¿sí? no 

puede ser siempre, como lo dicen en esos videos: “siempre estes feliz”, no, tienes 

tú que aprender a,… como a sacar sus emociones, si no las sacas, quedas 

reprimido, ella saca sus emociones, no adelante de todo el mundo, pero si es muy 

sensible ante muchas cosas,  cuando hay personas, se ve que tiene una dificultad, 

llora, cuando esta con más niños lo demuestra, no guarda sus sentimientos… ella 

toca un instrumento más cuando está feliz, que cuando esta triste. De pronto, ella 

lo hará, pero en el momento que lo he notado, siempre es cuando está feliz. 

Tocar un instrumento, está relacionado con la expresión emocional, la EST2 no se ve 

presionada para mantener una actitud positiva, lo que permite un enfoque emocional más 

auténtico y favorable, puesto que aceptar todas las emociones, tanto positivas como negativas, 

es clave para el bienestar psicológico. El hecho de que la informante la observe tocando su 

instrumento más en momentos de felicidad sugiere que la música juega un papel importante en 

la expresión de emociones positivas. 

La música se presenta como un medio excepcional de expresión para las personas, no 

solo por sus cualidades artísticas, sino también por el vínculo cognitivo innato que une el sonido 

con el desarrollo humano (Hargreaves, 1998). 

F3: Definitivamente sí, porque el hecho de uno guardarse y guardarse, o sea, está 

íntimamente relacionado. Porque el hecho de uno guardarse siempre, va tapando 

lo que debería florecer, entonces él se ha permitido expresar, se ha permitido 

sentir, se ha permitido manifestar sus emociones y esa es una de las maneras no 

sé, si llamarle controlarlas, pero sí como de darles una vía natural de desarrollo a 

las emociones. Permitirla ser, reconocerlas y ya de momento que tenga que tenga 

que mutar esa energía y tenga que transformarse, se transforma, pero si estamos 

aquí comprimiéndola y no y negándonos, entonces creo que para él ha sido una 

herramienta fundamental. 

La informante señaló que el entorno musical ofrece espacios para expresar sus 

sentimientos de una manera saludable, sin temor al juicio o a la represión, lo que facilita el flujo 

natural de las emociones. Este proceso puede verse reflejado en la capacidad que van 
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adquiriendo para transformar sus sentimientos a través de la interpretación musical, ya sea al 

tocar un instrumento, cantar o componer, usando la música como un gestor emocional. 

Para confirmar este hallazgo, Hargreaves (1998) considera “la música una forma de 

simbolismo de presentación que puede transmitir significados emocionales complejos: la música 

trata acerca de la emoción, y, de la misma manera, es capaz de transmitirla” (p.22). 

F4: Bueno. Ellos siempre han sido muy amorosos, pero creo que este espacio donde 

yo estoy como al pendiente de llevarlos, de traerlos y hacer el acompañamiento, 

ha hecho un vínculo más fuerte, más fuerte, en este caso conmigo. Son mucho más 

expresivos, no son penosos en expresar sus sentimientos, tienen esa libertad de 

poder decir las cosas con respeto y con amor, pero siento que les ha ayudado o nos 

ha ayudado como familia, ¿cierto? a estar más unidos. 

En este testimonio se destaca la presencia y el apoyo de los padres en actividades 

significativas, como la música, fomentando un ambiente de confianza y expresión emocional, 

ayudando a que los niños se sientan seguros y valorados. El hecho de que la música y el 

acompañamiento familiar fortalezcan los lazos entre los miembros de la familia indica cómo la 

música puede ser un vehículo para la unión emocional. 

F3: Definitivamente, hay algo que yo agradezco muchísimo y es específicamente en J. el 

tema del poder de la voz, nosotros tenemos un poder y siendo un niño elocuente, o sea fácilmente 

puede narrarle a uno una situación y le van surgiendo las palabras, pero era un niño que le daba 

miedo hablar. Un poco, ¿cómo digo yo?, o sea, no parece que estuviera hablando de la misma 

persona. Pero ahorita ya vamos muy, muy acorde, por ejemplo, él se volvió un niño mucho más 

sociable. Él va a algún lugar y le arma conversación a alguna persona, si hay alguien que quiera 

decir algo. Entonces, siempre ha tenido muchas cosas por decir, ahora tiene el valor de hablar, 

que son dos cosas diferentes. 

El miedo a hablar que menciona este testimonio, podría estar relacionado con factores 

como la timidez, la falta de confianza o la ansiedad social. El hecho de que J. haya ganado "el 

valor de hablar" indica que ha superado barreras emocionales que antes lo limitaban, lo cual 

sugiere un aumento en su autoestima y confianza atribuidos a su experiencia musical. 

Con base en lo anterior, el desarrollo socioemocional de los estudiantes a través de la 

música ha sido ampliamente evidenciado en las entrevistas a los padres de familia, quienes 
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destacan la manera en que esta disciplina ha transformado la expresión emocional, la regulación 

de emociones, la autoestima y la empatía en sus hijos. A través de las vivencias obtenidas en el 

proceso de aprendizaje musical, los niños y adolescentes experimentan logros, reciben 

reconocimiento, y desarrollan una visión positiva de sí mismos.  

La música, más allá de ser un arte, se convierte en un medio de aprendizaje integral que 

fortalece habilidades esenciales para la vida. Según Scherer y Coutinho (2013), la música genera 

procesos multifactoriales que permiten la exploración y gestión de emociones complejas, un 

aspecto que se refleja en el testimonio de F1: "La música ha ayudado a mi hijo a expresar lo que 

siente, incluso cuando no sabe cómo decirlo con palabras". Esto demuestra cómo el aprendizaje 

musical actúa como un canal que favorece la comunicación emocional dentro y fuera del aula. 

En la dimensión social de la categoría habilidades socioemocionales, surgió la empatía 

como primer código. Se desarrolla como una habilidad clave para construir relaciones 

significativas. Según López Prado y Salcedo Moncada (2021), la práctica musical en grupo 

fomenta la conexión emocional y el entendimiento mutuo. F3 afirmó: “Cuando mi hijo toca con 

sus compañeros, aprende a escuchar y comprender cómo se sienten los demás”. Este tipo de 

interacción social subraya cómo la música fomenta una cultura de respeto y apoyo mutuo entre 

los estudiantes. 

La empatía fomenta una conexión más profunda con los demás y consigo mismos. Schäfer 

et al. (2013) afirman que la música promueve la introspección y la sensibilidad hacia los demás, 

esenciales para el crecimiento personal. F4 concluyó: “La música ha hecho que mi hijo sea más 

consciente de cómo sus acciones afectan a otros”. Este desarrollo personal y emocional muestra 

cómo la música actúa como un puente para integrar las dimensiones del desarrollo 

socioemocional, transformando a los estudiantes en individuos más completos y empáticos. 

Desde la dimensión social, mediante la empatía los estudiantes aprenden a reconocer y 

responder a las emociones de sus compañeros. Scherer y Coutinho (2013) argumentan que la 

sincronización emocional facilitada por la música permite una mejor comprensión de los 

sentimientos ajenos, promoviendo relaciones más armónicas. F2 menciona que su hija, a pesar 

de ser introvertida, ha superado con el tiempo su dificultad para integrarse en grupos, 

destacando que en el escenario se siente más segura. Este testimonio sugiere que la música 
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puede ser una vía efectiva para que los estudiantes que presentan dificultades en la socialización 

desarrollen habilidades de comunicación y cooperación. 

McClelland, 1973 (como se citó en Goleman, 1998) cuestionó la eficacia de las aptitudes 

académicas tradicionales para predecir el éxito laboral y propuso evaluar competencias como la 

empatía, la autodisciplina y la iniciativa. Argumentó que, en lugar de centrarse en calificaciones 

y títulos, era más útil observar de cerca a los trabajadores sobresalientes para identificar las 

competencias que los diferenciaban. 

Según Scherer y Coutinho (2013), la música permite la sincronización emocional, 

promoviendo una comprensión más profunda de las emociones ajenas. F1 señaló: “Mi hijo ha 

aprendido a ponerse en el lugar de sus amigos, cuando algo no les sale bien”. Este impacto 

emocional refuerza la música como herramienta para cultivar relaciones más empáticas y 

conscientes. 

El código trabajo en equipo, dentro de la dimensión social, se destaca como un espacio 

donde la interacción social cobra vida. López Prado y Salcedo Moncada (2021) argumentan que 

las actividades musicales grupales promueven la interdependencia positiva, lo que fomenta el 

compromiso colectivo. F2 comentó: “Cuando mi hija toca en grupo, sabe que cada uno debe 

cumplir su parte para que todo salga bien”. Este aprendizaje no solo fortalece la cooperación, 

sino que también desarrolla un sentido de responsabilidad compartida. La música, al ser una 

actividad colaborativa, enseña a los estudiantes a trabajar en equipo, a compartir y a valorar las 

contribuciones de sus pares, promoviendo una cultura de respeto y apoyo mutuo dentro de la 

comunidad educativa y permite a los estudiantes entender la importancia de la sincronización y 

el ajuste mutuo.  

López y Salcedo (2021) sostienen que la práctica musical en grupo fomenta la 

interdependencia positiva, donde cada miembro del equipo tiene un papel crucial en el resultado 

final. F3 refuerza esta idea al mencionar cómo, al tocar con otros instrumentos, los estudiantes 

aprenden a escuchar y coordinarse con los demás, desarrollando así habilidades esenciales para 

la interacción social. Esta dinámica les enseña a respetar turnos, reconocer el valor de la 

contribución de cada persona y a generar soluciones conjuntas ante desafíos musicales. 
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Trainor y Cirelli (2015) afirman que el ritmo musical compartido, facilita la sincronización 

interpersonal, fomenta la cohesión grupal lo que puede ser una herramienta clave para ayudar a 

los estudiantes a superar la ansiedad social. F4 expresó que la música ha llevado a su hijo a ser 

más compañero y solidario con los demás, preocupándose por ayudar a quienes tienen 

dificultades. Este aprendizaje trasciende el ámbito musical, puesto que los valores adquiridos en 

el trabajo en equipo dentro de la música se reflejan en otras áreas de la vida cotidiana y 

académica. 

La interrelación entre la empatía y el trabajo en equipo también fomenta la resolución de 

conflictos. Hurtado Pastor (2019) señala que la música crea un espacio para el diálogo y el 

entendimiento. F4 expresó: “Cuando mi hijo y sus compañeros tienen problemas, siempre 

encuentran soluciones a través de la música”. Este enfoque cooperativo no solo fortalece las 

relaciones interpersonales, sino que también transforma el aula en un lugar más inclusivo. 

El compañerismo, por su parte, emergió como otro código crucial que conecta emocional 

y socialmente a los estudiantes. Trainor y Cirelli (2015) sostienen que el ritmo compartido en la 

música refuerza los lazos sociales. F3 afirmó: “La música le ha dado a mi hijo un grupo de amigos 

que lo apoyan y con quienes comparte sus logros”. Este sentido de pertenencia refuerza el valor 

de la música como herramienta para construir redes de apoyo y confianza. 

Desde la perspectiva pedagógica, la música se convierte en una estrategia para enseñar 

habilidades de cooperación. Nadal Vivas (2015) afirma que las dinámicas grupales musicales son 

una herramienta didáctica poderosa para fomentar la colaboración. F1 indicó: “Los maestros 

usan la música para enseñarles a trabajar juntos, y eso ha cambiado mucho cómo se relacionan 

los niños”. Esto subraya la importancia de integrar la música en las metodologías de enseñanza. 

Según Johnson et al. (1994)  para lograr la cooperación dentro del aula, se debe tener en 

cuenta cinco elementos básicos: la interdependencia positiva, la responsabilidad individual y 

grupal, la interacción personal, la integración social y la evaluación grupal. Kaplan y Stauffer 

(1994), argumentaron que tres de dichos elementos están presentes en la educación musical: “la 

interdependencia positiva, puesto que hacer música es una experiencia grupal; la 

responsabilidad, puesto que cada miembro es responsable de su parte y la interacción tanto 

verbal como musical” (p.364). 
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En el contexto musical, las habilidades sociales tienen un impacto directo en la dinámica 

familiar. F2 compartió: “En casa, mi hija ha empezado a ser más paciente y a ayudar más a sus 

hermanos”. Este testimonio demuestra cómo las habilidades desarrolladas pueden extenderse al 

hogar, fortaleciendo las relaciones familiares y promoviendo un ambiente más armónico entre 

padres e hijos. Según Schlaug et al. (1995), los beneficios del aprendizaje musical se extienden 

más allá del estudiante, influyendo positivamente en su entorno. F4 concluyó: " siento que les ha 

ayudado o nos ha ayudado como familia, ¿cierto? a estar más unidos”. 

Desde esta dimensión social de la categoría de habilidades socioemocionales, se extraen 

los siguientes fragmentos relatados por los padres de familia entrevistados: 

F1: …Pero cuando ya empiezan a crecer, empieza ya S. por lo menos, como a los 
10, 9 años, allá a darse cuenta, de que ella estando en ese juego, pues realmente 
tiene talento y tiene habilidades, pues venga mamita, ahora si debemos empezar 
a hacer otras cosas en forma, cojamos un instrumento y miremos como podemos 
seguir cantando y cómo podemos seguir haciendo parte de todos los grupos, 
porque ya ella empezaba a mirar que los grupos estaban teniendo un nivel, al que 
ellas también querían participar y que les exigía.  

 
 Según esta respuesta, a interacción en los grupos musicales, que requieren de 

colaboración, comunicación y habilidades compartidas, favorece el aprendizaje colectivo. Indica 

que la cooperación se convierte en un medio para superar desafíos. En este caso, el entorno 

grupal también actúa como un factor de exigencia (disciplina), puesto que el nivel de habilidad 

dentro del grupo aumenta y genera un sentido de competencia sana que impulsa a los miembros 

a mejorar continuamente. 

 
F1: Entonces siempre las he visto sociables, juguetonas, ella ha estado siempre 

muy en un ambiente de relaciones sin ningún problema, la pandemia les marcó a 

tal punto que ellas se desconectaron de todo eso y S. específicamente quedo en 

ese bloque de que después no quería salir, ni sacarla de ahí, yo creo que ahí si fue 

donde yo vi el cambio, cuando ya volvimos otra vez, venga poco a poco, otra vez a 

relacionarse, que al principio bueno igual le costaba, entró en su preadolescencia, 

ellas se vestían de una manera, ya no querían que las viera mucho, no queremos 

saludar,  o sea una apatía total y empezarla a sacarlas de ahí y la música fue un 

incentivo porque si quiero, porque si me gusta, pero estaba todavía el miedo, fue 

un camino bastante complicado, fue un trabajo como de dos años intenso con eso. 
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La informante expresó cómo la música puede ser un incentivo para superar barreras 

emocionales y sociales, como la desconfianza o el aislamiento, ayudando a restablecer la 

conexión social que se vio afectada por la pandemia. Hace énfasis en que la recuperación de las 

habilidades sociales no fue inmediata ni fácil, lo que subraya la importancia de la persistencia en 

el proceso de restaurar la confianza social, lo que también sugiere que la música tuvo un impacto 

sostenido a lo largo del tiempo, promoviendo la reactivación gradual de las habilidades sociales. 

De hecho, Hemsy de Gainza (2013) señala que, “[…]gran parte de la potencialidad de la 

música encuentra la época actual un nuevo campo de aplicación, al utilizarse como herramienta 

de inclusión Social para promover la convivencia y el cambio” (p.107) 

F2: (mamá de la informante con dificultades para entablar una conversación) 
Ella es un poco introvertida, no es muy…le cuesta entrar como a un grupo nuevo, 
pero ya lo ha superado, a medida del tiempo lo ha superado, le gusta y se mueve 
mejor en el escenario, no por ejemplo abajo del escenario, puesto que esa parte 
social…, pero se si se sube a un escenario es muy buena. 

 

La informante indicó que este tipo de entorno puede facilitar el compañerismo incluso 

para aquellos más reservados, especialmente, porque el trabajo grupal musical se basa en una 

meta común (por ejemplo, una presentación) que motiva a los miembros a unirse y trabajar 

juntos, superando las barreras personales. Como soporte de esta perspectiva, Koelsch en 2010 

(como se citó en Miendlarzewska, 2014), sugirió hacer música en un grupo para aumentar la 

comunicación, la coordinación, la cooperación e incluso la empatía entre los miembros del grupo. 

Sobre la misma cuestión apuntó Miendlarzewska (2014), “Por lo tanto, podría concebirse 

fácilmente cómo la formación musical podría tener un impacto positivo en el bienestar y el 

desarrollo social de niños y adultos” (p.2). 

Este testimonio sugiere que, para su hija en particular, el contexto musical (el escenario) 

le permite expresarse de manera más confiada, lo que refuerza la idea de que la música y las 

experiencias relacionadas con ella pueden facilitar el desarrollo de la confianza, en un entorno 

controlado y definido (como un escenario). El medio de la música, parece haber proporcionado 

una forma para que la niña se expresara de manera más libre y segura. 
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Como soporte a este testimonio, una de las conclusiones a las que llegaron Blasco y 

Calatrava (2020) indica que la experiencia musical a la que fueron expuestos los participantes de 

su investigación, contribuyó a transformar sus emociones en un sentido que favoreció su 

bienestar psicológico. Por un lado, observaron un incremento en ciertas emociones positivas, 

mientras que, por otro lado, se dio una reducción de las emociones negativas. 

 
F3: …Ah, pero venga, se me une por aquí una guitarrita a hacerme unos acordes, 
véngase una percusión, venga y hacemos una cosa divina. Entonces en el aspecto 
colectivo y en la comunicación con los demás y cuando yo como niño, entiendo que 
es que tengo que escuchar al otro, estoy aprendiendo tanto para la vida, estoy 
aprendiendo tanto.  No solo porque si no entonces, yo me le atravieso y tengo que 
saber por dónde va, para yo unírmele, sino también cuando la otra persona tiene 
algo por hablar, por decir y aprendo a respetar el sonido y el silencio del otro y a 
respetar mis sonidos y mis silencios. Cuando están los músicos y con una mirada 
nomás se dicen todo. Sí, ponernos de acuerdo para ir a una misma sintonía, 
entonces es una herramienta social fundamental. La música es, es algo que nos 
enseña a ser seres sociales. 

 
Al respecto, Durán (2017) soporta estos hallazgos afirmando que, 
 

En el ámbito musical, su carácter colaborativo hace imprescindible incorporar o 
enfatizar metodologías basadas en el aprendizaje cooperativo, que enriquecen el 
necesario aprendizaje individual…La cooperación, además de ser una 
competencia clave para los músicos y desarrollar habilidades sociales complejas 
como las mencionadas, que tan solo pueden aprenderse trabajando con otros, 
constituye un motor de aprendizaje” (pp.8-9) 
 

 
F4: Sí, claro, porque cuando están estudiando su instrumento lo pueden hacer a 
modo individual, pero cuando ya van a tocar con un grupo, cuando hacen un 
ensamble y ven que algunos de sus compañeros se le está dificultando, que ya lo 
ha vivido, ella está ahí para apoyar a su compañía decirle no importa, he vivido 
lo… lo mismo, pero podemos seguir adelante, sigamos porque no es uno aquí el 
importante, todos somos importantes y somos una familia. Entonces sí he podido 
ver en ellos cómo el apoyar, como no ser el centro de una sola persona, sino poder 
acoger al resto del grupo. 

 
F4: Si, sí. Yo creo que, yo no sé, de verdad que todos los colegios deberían tener 

esto como una materia más en sus requisitos porque los hace ser sensibles. Sí, 

cuando ven que alguien en su clase no ha podido como en algo, ellos se afanan y 

llegan a la casa a decirme, mami, este compañerito no pudo con esto, a mí se me 
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facilitó y ellos tratan de ayudar a sus compañeros ¿sí?, entonces ha sido de una u 

otra manera la música los ha llevado a ser sensibles, a ser compañeristas, y a vivir 

esas experiencias como en comunidad, en apoyo, ¿sí? no como que aquí estoy yo, 

y yo soy el primero, la primera, no, sino a pensar en conjunto. 

Esta opinión concuerda con lo expuesto por otros informantes (docentes), debido a que 

se señala como los niños aprenden a valorar la contribución colectiva, lo cual es fundamental 

para construir relaciones interpersonales saludables y para fomentar el sentido de pertenencia 

dentro de un grupo. Estos valores, promovidos por la música y su entorno, son esenciales para el 

aprendizaje social y el desarrollo emocional de los niños. También se debe subrayar que varios 

testimonios (docentes, estudiantes y padres) señalan la importancia de que la música esté 

presente en los colegios como una materia imprescindible.  

Respaldando esta idea, Hemsy de Gainza  (2013) señala, 

Todos los seres humanos estamos biológica y fisiológicamente “programados” 
para la música. Esta es, pues, un derecho humano. Por otra parte, la música se ha 
convertido en la actualidad en una poderosa herramienta de intervención 
psicológica y social, cualidad que debería ser particularmente tenida en cuenta y 
aprovechada desde la educación. (p.180). 

En el plano social, las entrevistas destacaron cómo la música ha promovido la empatía y 

el trabajo en equipo, incluso en contextos educativos alternativos como el homeschool 

(educación en casa). F4 afirmó que, aunque sus hijos estudian en casa, las actividades musicales 

grupales les han permitido desarrollar "compañerismo y sensibilidad hacia las dificultades de los 

demás". Este aspecto subraya cómo la música puede suplir la falta de interacción presencial 

tradicional al crear espacios de colaboración y apoyo mutuo entre pares. 

Estos testimonios reflejan las habilidades creativas que puede surgir en un grupo musical. 

Los participantes aprenden no solo a emitir su propio sonido, sino también a entender y respetar 

los sonidos de los demás, lo cual es crucial para crear armonía. Además, manifiestan que la 

comunicación en la música no se limita a lo verbal, sino que se extiende a un lenguaje compartido 

que implica confianza, empatía y cooperación.  

 Estos relatos sugieren también que el aprendizaje musical no solo fomenta la conexión 

emocional y social entre los estudiantes, sino que también actúa como un pilar fundamental en 

la construcción de habilidades interpersonales. La música, al ser una actividad colectiva, impulsa 
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la interdependencia y el compromiso con los demás. Según Rentfrow (2012), la música 

desempeña un papel central en la vida cotidiana al influir en la forma en que las personas 

interactúan y se relacionan con los demás. F1 destacó cómo su hija, al reconocer su talento, 

decidió integrarse más activamente en grupos musicales, lo que demuestra cómo la música 

motiva la participación y el sentido de comunidad. Este proceso de integración fortalece el 

desarrollo de la cooperación y del sentido de pertenencia dentro del grupo. 

Desde la perspectiva pedagógica, la música se ha consolidado como una estrategia 

efectiva para el fomento de la cooperación dentro del aula. Nadal Vivas (2015) enfatiza que las 

dinámicas grupales en la música pueden ser utilizadas como herramientas didácticas para 

fortalecer la colaboración y el aprendizaje en conjunto. F1 señaló que los docentes utilizan la 

música para enseñar a los estudiantes a trabajar juntos, lo que ha generado un cambio 

significativo en la manera en que los niños se relacionan entre sí. Esto demuestra que la 

integración de la música en el currículo escolar no solo mejora el desarrollo individual de los 

estudiantes, sino que también fortalece la cohesión dentro del grupo. La música, por tanto, no 

solo forma músicos, sino también ciudadanos más empáticos, seguros y capaces de enfrentar los 

retos de su entorno con inteligencia emocional y resiliencia. 

Finalmente, el impacto de la práctica musical trasciende el aula y se refleja en la dinámica 

familiar. La capacidad de los estudiantes para trabajar en equipo y demostrar empatía con sus 

compañeros se traduce en un comportamiento más colaborativo en el hogar. F2 menciona que 

su hija ha comenzado a ser más paciente y a ayudar a sus hermanos, lo que muestra cómo las 

habilidades desarrolladas en la música tienen un efecto positivo en la convivencia familiar. Esta 

transferencia de aprendizajes refuerza la idea de que la música no solo es un medio de expresión 

artística, sino también una herramienta transformadora para la formación de ciudadanos más 

empáticos, solidarios y comprometidos con su entorno. 

Categoría aprendizaje musical 
El aprendizaje musical desde la mirada de los padres entrevistados, es mucho más que 

una actividad artística; para muchos padres, representa una herramienta invaluable en la 

formación de sus hijos. A través de la música, sus hijos no solo desarrollan habilidades técnico 

musicales y artísticas, sino que también fortalecen la memoria, la responsabilidad, la autonomía 

y refuerzan el trabajo en equipo productivo y sano. Bonny y Savary (1973) destacan que la música 
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establece una conexión profunda con las emociones, promoviendo el bienestar y el crecimiento 

personal. Desde la mirada de los padres, esta experiencia musical ha permitido a sus hijos 

expresar mejor sus sentimientos, superar desafíos con resiliencia y construir relaciones más 

sólidas. Así, la música se convierte en un puente hacia el desarrollo socioemocional, dejando una 

huella que trasciende el ámbito educativo y artístico. 

El desarrollo Cognitivo, como dimensión de la categoría aprendizaje musical (ver figura 

7), abarca habilidades como concentración, memoria y creatividad, que son esenciales para el 

desarrollo integral de los estudiantes. La concentración, primer código, dentro de esta 

dimensión, se ve fortalecida por la práctica musical, que exige un enfoque sostenido y minucioso. 

White-Schwoch (2013) destacan que la música mejora la capacidad de atención al entrenar el 

cerebro para filtrar distracciones. F3 comentó: “Cuando mi hijo toca música, logra concentrarse 

de una manera que nunca había visto antes”. Este desarrollo cognitivo refuerza la música como 

un recurso valioso para el aprendizaje. 

 

Nota. Elaboración del autor 

La memoria, segundo código clave, se potencia mediante el aprendizaje musical. Según 

White-Schwoch et al. (2013), la práctica musical mejora la memoria a largo plazo al estimular la 

conectividad neuronal. F1 señaló: “Mi hijo recuerda mejor no solo las canciones, sino también lo 

Figura 7. Red de códigos de la categoría Aprendizaje musical-padres 
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que aprende en otras materias”. Este impacto multidimensional de la música destaca su 

capacidad para enriquecer el desarrollo cognitivo. 

La interrelación entre concentración y memoria es especialmente significativa, 

especialmente, porque ambas habilidades se refuerzan mutuamente. Schlaug et al. (1995) 

explican que la música activa áreas cerebrales responsables de estas capacidades, promoviendo 

un aprendizaje más eficiente. F4 comentó: “La música ha ayudado a mi hijo a concentrarse más 

en sus estudios y a recordar mejor lo que aprende”. Este testimonio subraya el valor de la música 

como una herramienta educativa integral y sugiera que la música no solo impacta en el desarrollo 

artístico, sino que también tiene implicaciones directas en el rendimiento académico y en la 

capacidad de organización del pensamiento. 

La creatividad, estimulada por la música, fomenta la generación de ideas innovadoras y 

soluciones originales. Scherer y Coutinho (2013) argumentan que la música desbloquea el 

pensamiento creativo al conectar las emociones con la lógica. F2 afirmó: “Cuando mi hija crea 

música, siente que puede expresar cosas que no puede decir de otra forma”. Este aprendizaje 

creativo no solo enriquece su desarrollo cognitivo, sino también su autoestima y autoconfianza. 

El pensamiento divergente, también se ve beneficiado por la música, puesto que, al 

explorar nuevas ideas, potencia la innovación y la resolución de problemas. F2 relató que su hija 

no solo disfruta de la música, sino que ha encontrado en ella un espacio de experimentación, 

buscando interpretar canciones en diferentes idiomas. Este testimonio destaca cómo la música 

no solo fomenta la creatividad en la composición musical, sino que también estimula la 

exploración de nuevas formas de expresión y comunicación. 

Desde el punto de vista pedagógico, la música proporciona a los estudiantes herramientas 

para enfrentarse a desafíos complejos. Schäfer et al. (2013) destacan que la inteligencia musical 

estimula habilidades críticas. F3 reflexionó: “Cuando mi hijo no sabe cómo tocar algo, busca 

diferentes maneras de resolverlo, y eso lo aplica en otras áreas de su vida”. Este enfoque 

pedagógico subraya el impacto transformador de la música. 

Finalmente, el desarrollo cognitivo influye en la dinámica familiar al mejorar las 

habilidades organizativas y de resolución de problemas de los estudiantes. F1 concluyó: “Gracias 

a la música, mi hijo no solo es más creativo, sino que también es más organizado y responsable 
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en sus tareas diarias”. Este testimonio destaca cómo la música puede transformar no solo al 

estudiante, sino también su entorno familiar. 

Para apoyar los hallazgos en la dimensión desarrollo cognitivo de la categoría aprendizaje 

musical, se transcriben los siguientes fragmentos de los padres entrevistados: 

F1: Entonces yo veo en mis hijas, que ellas a pesar de que son tres niñas, de que su 
ambiente ha sido muy familiar, entre ellas son muy parceras, pero ya al momento, 
por ejemplo de relacionarse hacia afuera, les cuesta un poquito, siento que la 
música sí les ha ayudado mucho a ellas y me gusta el hecho de que como ellas se 
vean además de esa relación, ellas se proyectan como lideres, entonces eso 
también me gusta. 

 
Según estudio en 2017 de Holochwost y colaboradores (como se citó en Álvaro-Mora y 

Serrano, 2019), demuestra que la educación musical mejora tanto el rendimiento escolar como 

las funciones ejecutivas de los estudiantes, especialmente en asignaturas como inglés, arte y 

matemáticas. 

 Aunque la informante no mencionó explícitamente, podemos inferir que el hecho de que 

las hijas se vean como líderes es indicativo de una mejora en su pensamiento crítico y en su 

capacidad de resolución de problemas, habilidades que se cultivan en la práctica musical. Las 

habilidades de comunicación, trabajo en equipo e interacción con otros, son también 

componentes esenciales del desarrollo cognitivo social. 

 
F2: Pues como resaltar ante un grupo, cuando no se puede destacar musicalmente, 
entonces a ella se le va la autoestima; también proponerse que quiere ser mejor, 
entonces si uno quiere ser mejor significa que su autoestima está bien, nunca 
quiere estar debajo. En la creatividad ella busca diferentes canciones, más que 
canciones busca cantar en otros idiomas, por ejemplo, cantar una canción en 
japonés, también en inglés. Hace poco en francés, aunque se desmotivo un poco. 
Ella misma busca explorar otras variedades de idiomas. Y en la disciplina, la 
constancia de venir todos los días, de estar pendiente de las actividades. 

 
La motivación intrínseca generada por el impulso de querer ser mejor, de acuerdo con el 

testimonio, está vinculada con la percepción de progreso y la posibilidad de alcanzar metas 

personales. También la informante manifiesta que su hija tiene una mentalidad de crecimiento, 

concepto cognitivo clave que se forma cuando los estudiantes se ven capaces de mejorar a través 

del esfuerzo y la constancia. El hecho de que la niña busque cantar en diferentes idiomas 
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(japonés, inglés, francés) es un ejemplo claro de cómo la música potencia la creatividad. Esta 

exploración lingüística y cultural no solo enriquece su habilidad musical, sino que también 

favorece su flexibilidad cognitiva al enfrentarse a desafíos que requieren de un pensamiento 

adaptativo y de la capacidad de experimentar nuevas formas de expresión. 

Así mismo, Irimia, et al. (2014) señalan que la música tiene efectos directos sobre las 

funciones cognitivas superiores, particularmente en el desarrollo de la atención sostenida, 

dividida y la flexibilidad cognitiva. En conjunto, estos estudios sugieren que la educación musical 

no solo potencia el rendimiento académico, sino que también contribuye al desarrollo de 

habilidades cognitivas clave. 

F3: J. (informante ESTGF8) siempre solía ser un niño muy introspectivo, siempre ha 
sido sumamente detallista, él se sienta, analiza y después me cuenta detalles que 
yo: ¿se fijó en eso? Mami, pero tú te fijaste que no sé qué, claro porque yo le vi que 
en su zapato tenía un punto rojo que decía yo: ¿en qué momento? ¿En qué 
momento desmenuzó así toda la escena en la que se encontraba? Entonces, voy a, 
voy a irme a detalles súper consciente de que eso está constantemente cambiando 
y me está sorprendiendo. J. (informante ESTGF8) solía ser un niño de los que se 
quedaba quietito. Bueno, ahí vamos a empezar a atribuirle quizá, digamos 
‘indulgencias’, como dice el cuento, a la música, efectos, a lo mejor de su práctica. 

 
La informante sugiere a través de sus palabras, que la práctica musical de su hijo podría 

haber potenciado su capacidad de observación y atención al detalle, por consiguiente, una mayor 

capacidad de concentración y un pensamiento analítico más agudo, habilidades que son 

esenciales en cualquier proceso cognitivo, incluyendo el musical, que exige percibir y procesar 

estímulos de manera más consciente. 

 
F4: Bueno. Yo pienso que lo que yo complementaría es lo que mi hijo ha podido 
vivir, mi hijo el menor, es que le ha ayudado muchísimo la música a el poder 
expresar, porque era un poco temeroso, cierto, pero la música lo ha llevado a que 
tenga confianza, el poder expresar, a tener libertad y eso como familia nos ha 
gustado muchísimo. Nosotros poder ver esos cambios…nos tiene, mejor dicho, 
felices y agradecidos porque la música sin pensar, porque nosotros hablamos con 
ellos y dicen, nosotros no nos queremos dedicar a esto, a ser profesionales en este 
instrumento como para vivir de esto. Nos gusta, es como un hobby, el de poder 
expresar, aun cuando de pronto, si se sienten cargados en su estudio con sus 
trabajos se sientan un momento en su instrumento y eso les ha ayudado a ellos 
como esa puerta a relajarse corporalmente y emocionalmente. Entonces, para mí 
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la verdad o para nosotros en familia ha sido muy importante, muy gratificante ver 
cómo nuestro hijo, ha podido vivir esto tan hermoso a través de la música. 

 
Este último testimonio envuelve muchos elementos que destacan en la categoría de 

desarrollo cognitivo. En primer lugar, sugiere que la música tiene un impacto directo en el 

desarrollo cognitivo de sus hijos porque fomenta la expresión de emociones, algo que requiere 

habilidades de autorregulación y un desarrollo emocional positivo. La percepción de los padres 

al respecto es que, aunque algunos no ven la música como un compromiso profesional, están 

desarrollando una relación más autónoma y personal con la música.  

En segundo lugar, esta actitud refleja la autonomía cognitiva, debido a que el niño es 

capaz de tomar decisiones sobre cómo y por qué se involucra en la música, sin presiones 

externas. Esta autonomía también puede trasladarse a otras áreas de su vida, como la toma de 

decisiones, la gestión de intereses y el aprendizaje autodirigido, habilidades esenciales para su 

desarrollo cognitivo. 

En reiteradas ocasiones, los informantes de esta familia han subrayado que ingresaron al 

mundo de la música de una manera voluntaria, en ese sentido, Romero (2017) plantea 

justamente que, para obtener beneficios de la música, la relación con ella debe ser orgánica, 

permitiendo que cada individuo se conecte de manera personal y sin la obligación de seguir una 

devoción artística impuesta. El valor de la música radica en la experiencia libre y lúdica que 

genera, más que en un enfoque estricto o disciplinado.  

Desde los testimonios de esta categoría, el desarrollo cognitivo es un eje fundamental en 

el desarrollo integral de los estudiantes, y la música se presenta como una herramienta clave 

para potenciar habilidades como la concentración, la memoria y la creatividad. La capacidad de 

enfocar la atención de manera sostenida es una competencia que se desarrolla a través de la 

práctica musical, especialmente, porque los estudiantes deben filtrar distracciones y centrar su 

energía en la ejecución de un instrumento o en el canto. White-Schwoch (2013) argumentan que 

el entrenamiento musical mejora la atención al fortalecer la capacidad del cerebro para procesar 

estímulos de manera eficiente. F3 refuerza esta idea al mencionar que su hijo logra concentrarse 

mejor cuando toca música, una evidencia clara de cómo esta disciplina ayuda a mejorar el 

enfoque y la precisión mental. 
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El impacto del desarrollo cognitivo a través de la música también se extiende al ámbito 

familiar, promoviendo habilidades organizativas y fortaleciendo la autonomía de los estudiantes. 

F1 señala que la música ha convertido a su hijo en una persona más creativa y responsable en 

sus tareas diarias, lo que evidencia cómo la música puede ser un factor clave en la formación de 

hábitos de estudio y en el desarrollo de la autodisciplina. Este tipo de transformación no solo 

beneficia al estudiante individualmente, sino que también genera un ambiente más estructurado 

y armonioso en el hogar. 

En conclusión, el desarrollo cognitivo a través del aprendizaje musical permite el 

desarrollo de habilidades fundamentales como la concentración, la memoria y la creatividad, 

impactando positivamente tanto en el ámbito académico como en la vida personal de los 

estudiantes. La música se presenta como una herramienta poderosa para estimular el 

pensamiento crítico y la resolución de problemas, además de fomentar hábitos de estudio y 

mejorar la capacidad de organización. Estos hallazgos refuerzan la importancia de integrar la 

música en la educación formal, garantizando que los estudiantes puedan beneficiarse de sus 

efectos en el desarrollo cognitivo y personal. 

La segunda dimensión clave de la categoría aprendizaje musical es la transformación 

individual. Abarca códigos como disciplina, responsabilidad y autonomía, que son esenciales para 

el desarrollo personal de los estudiantes. La disciplina, dentro de esta dimensión, es una habilidad 

que se fortalece a través de la música. Según López Prado y Salcedo Moncada (2021), la práctica 

musical requiere constancia y esfuerzo, lo que fomenta la autodisciplina. F2 comentó: “Mi hija 

ha aprendido a ser más disciplinada gracias a su rutina de práctica musical”. Este aprendizaje se 

refleja en su comportamiento diario, marcando una diferencia en su vida personal. 

La responsabilidad, como otro código central, se desarrolla cuando los estudiantes 

asumen roles importantes en sus actividades musicales. Nadal Vivas (2015) señala que la música 

enseña a los estudiantes a cumplir con sus compromisos, tanto individuales como grupales. F4 

expresó: “Mi hijo sabe que tiene que practicar porque el grupo depende de él”. Este aprendizaje 

fomenta un sentido de compromiso que trasciende el aula. 

La autonomía, por su parte, se potencia al permitir que los estudiantes tomen decisiones 

sobre su aprendizaje y desarrollo. Hurtado Pastor (2019) afirma que la música promueve la 
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exploración independiente, fortaleciendo la autogestión. F1 indicó: “Mi hijo ha aprendido a 

organizar su tiempo y a tomar decisiones sobre cómo mejorar en la música”. Este nivel de 

independencia es crucial para el crecimiento personal. 

La interrelación entre disciplina y autonomía es significativa, puesto que, ambas 

habilidades permiten a los estudiantes gestionar su aprendizaje de manera más efectiva. White-

Schwoch et al. (2013) sostienen que la música no solo fomenta la autodisciplina, sino también la 

capacidad de autogestión. F3 afirmó: “La música le ha enseñado a mi hijo a ser más responsable 

con su tiempo y sus metas”. Este impacto refuerza el valor de la música como un medio para el 

desarrollo integral. 

Desde el ámbito pedagógico, la música ofrece un espacio para desarrollar estas 

habilidades en un entorno seguro y colaborativo. Schäfer et al. (2013) explican que la música 

permite a los estudiantes explorar su potencial mientras aprenden a asumir responsabilidades. 

F2 reflexionó: “En la escuela, la música ha sido clave para que mi hija aprenda a trabajar por su 

cuenta y en grupo, especialmente porque pierde pena a hacer algunas actividades lectoras o a 

levantar la mano, ella se siente más segura”. Este enfoque subraya la relevancia de la música en 

la educación. 

Es claro que, la transformación individual tiene un impacto significativo en la vida familiar. 

F4 concluyó: “Gracias a la música, mi hijo es más disciplinado, responsable y seguro de sí mismo, 

y eso ha cambiado cómo nos relacionamos en casa”. Este testimonio demuestra cómo el 

aprendizaje musical no solo transforma a los estudiantes, sino que también mejora sus relaciones 

y su entorno familiar, promoviendo un ambiente de comunicación más armonioso en el hogar. 

Esta afirmación coincide con Caldarella y Merrell (1997), quienes sostienen que el desarrollo de 

habilidades sociales y emocionales en la infancia tiene un impacto directo en la interacción 

familiar y comunitaria. 

Cognitivamente, la música ha sido reconocida como un motor de mejora en habilidades 

como la concentración, la memoria y la creatividad. F2 observó que su hija, gracias al violín, había 

desarrollado "agilidad mental y habilidades analíticas que se reflejan en su rendimiento en 

matemáticas". Además, F4 destacó que el aprendizaje musical ha potenciado el desarrollo del 
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oído musical y la motricidad fina de sus hijos, señalando que "el piano y el violín les han dado una 

capacidad de concentración impresionante". 

El impacto de la música en la disciplina y la constancia fue otro tema recurrente en las 

entrevistas. F3 afirmó que su hijo había aprendido a ser más ordenado y comprometido, 

señalando que "la música lo ha llevado a ponerse metas personales y a evaluarse sin compararse 

con los demás". F4 reforzó esta idea al mencionar que sus hijos han adoptado una actitud de 

mejora continua, aprendiendo a valorar el esfuerzo y la dedicación como herramientas para 

superar desafíos. 

En el ámbito familiar, los padres subrayaron cómo la música ha fortalecido los vínculos 

afectivos entre ellos y sus hijos. F4 expresó que "la música nos ha dado una excusa para pasar 

tiempo juntos y apoyarnos", mientras que F1 mencionó que los momentos musicales en familia 

habían creado un ambiente más armonioso en el hogar. Este fortalecimiento de los lazos 

familiares demuestra que la música no solo impacta a nivel individual, sino que también 

transforma las dinámicas colectivas. 

Las entrevistas también revelaron algunos desafíos asociados con el aprendizaje musical, 

como la necesidad de equilibrar esta actividad con otras responsabilidades académicas y 

personales. Sin embargo, los padres consideraron que los beneficios superan ampliamente los 

retos, dado que la música les ha proporcionado a sus hijos herramientas esenciales para 

enfrentar desafíos futuros. F2 afirmó que "aunque a veces les cuesta mantener la disciplina, los 

resultados son visibles en su madurez y capacidad de tomar decisiones". 

El análisis de las entrevistas a los padres revela que la música ha sido un catalizador para 

el desarrollo integral de sus hijos, impactando positivamente en sus emociones, relaciones 

sociales, habilidades cognitivas y dinámicas familiares. A través de sus testimonios, queda claro 

que el aprendizaje musical es una herramienta poderosa para formar individuos resilientes, 

empáticos y disciplinados, con habilidades transferibles a diversos ámbitos de su vida. 

Finalmente, los padres reflexionaron sobre el impacto a largo plazo de la música en sus 

hijos. Aunque algunos mencionaron que sus hijos no planean dedicarse profesionalmente a la 

música, reconocieron que las habilidades adquiridas son transferibles a cualquier área de sus 
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vidas. F3 concluyó que "la música ha sido una ventana para descubrir su potencial, no solo en el 

arte, sino también en su capacidad de enfrentar retos personales y académicos". 

En relación a esta dimensión de transformación individual de la categoría aprendizaje 

musical, los padres de familia entrevistados señalaron con sus propias palabras:  

F1: Bueno, mi hija mayor me ha enseñado muchas cosas, en el sentido de que ella 

ama lo que hace, a ella le encanta tocar. Qué me preocupaba de pronto que ella 

estudiara música, era de que se convirtiera en un músico, de esos ‘chisgueros’, y 

que todos los fines de semana y que de pronto, cayera por ahí en malas relaciones, 

eso sí me alcanzaba como a preocupar un poco, pero ya ahora a lo último. O sea, 

de niña y de joven no, porque yo la veía en otros escenarios y yo decía: “esta china 

tiene muy buen potencial, es buena” y realmente la música las ha llevado a 

relacionarse muy bien y a potenciarse ellas como seres humanos y eso me parece 

genial. 

La informante señaló como la pasión que despierta la música en su hija es un factor 

fundamental para su desarrollo emocional y la autoidentificación. A su vez se dilucida cómo la 

música no solo se ve como un medio de expresión artística, sino como una herramienta para 

desarrollar características personales clave como la confianza en sí misma, la responsabilidad y 

la autodisciplina. 

F2:Por ejemplo, ella elige sus amistades, intenta no dejarse influenciar de los 

compañeros, a la edad de ella me parece que uno es muy influenciable, y ella es 

muy firme con sus decisiones, cuando empezó con el grupo que tiene, es un grupo 

con conductas directivas, yo no la saque pensando que puede y tiene que resolver 

sus conflictos porque Ud. no sabe en qué campos se va a encontrar y ella está en 

formación, y ella escogió  y eligió sus amistades y ella no se deja influenciar de los 

compañeros o los pares que tiene alrededor.   

En el testimonio de la informante se puede comprender que la música, especialmente 

cuando se aprende en entornos colaborativos, fomenta habilidades de autodeterminación y 

autoconfianza, debido a que se deben asumir responsabilidades dentro de los grupos. También 

menciona que su hija está en un grupo con "conductas directivas", lo que sugiere que está 

participando en un entorno musical donde se requiere liderazgo y gestión de conflictos. La 

música, especialmente en grupos o ensambles, a menudo requiere que los miembros resuelvan 

diferencias, negocien roles y colaboren efectivamente para lograr un objetivo común, y se tomen 

decisiones con autonomía.  
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Para Tabares, (2019) “…la música trasciende el sentido neuro didáctico, brindando a 

través del canto, la sonoridad, el ritmo y la melodía, experiencias fortalecedoras de lo 

multidimensional al realizar esfuerzos cognitivos, cognoscitivos y socio-afectivos para lograr un 

resultado colectivo desde la práctica musical” (p.128) 

F3: Y otro aspecto de la personalidad de él, que son los aspectos que a uno o le 

encantan, le encantan y le asustan, me gusta, pero me asusta. Es un niño, 

revolucionario, es de los que levanta la voz del pueblo, no me parece justo, pero 

cómo es posible que no sé qué. Y entonces es el abogado de los pobres y es el Robin 

Hood, mejor dicho, el Defensor del Pueblo, es un niño que saca y levanta la mano, 

antes le costaba y ahora antes lo pensaba y sudaba, se moría pensando en eso, 

ahora es capaz de entrar. 

La referencia al niño como alguien que "levanta la voz del pueblo" y actúa como un 

defensor de causas justas refleja un cambio en su confianza y su disposición para tomar riesgos 

al expresar sus opiniones. Además, la música tiene el poder de formar la identidad de un 

individuo, y el niño parece haber integrado la idea de que es necesario levantar la voz frente a lo 

que considera injusto, desarrollando un sentimiento de responsabilidad social.  

F4: Bueno era bueno, sí, era bueno. En este caso me enfoco más en A.S. 

(informante EST 1) que tiene pues ya 15 años ¿cierto? Entonces ya tenía un amplio, 

digamos trayectoria en el estudio, era bueno el estudio, pero ahora a través de la 

música ha sido algo excelente. Excelente porque sin tomar clases de artes 

plásticas, sin tomar unas clases de pintura, esto le ha ayudado tanto que en sus 

clases de colegio ha podido crear cosas que ella misma se asombra y nosotros nos 

asombramos por el desarrollo psicomotriz fino, cómo la ha llevado a ella a crear y 

a tener una compostura mejor, y en la parte académica los dos han mejorado 

muchísimo, muchísimo más. Sí, entonces la música les ha ayudado muchísimo. 

La informante señaló que su hija al tocar un instrumento, cantar, y participar en 

actividades musicales, que implican un uso constante de habilidades motoras finas, ha reflejado 

su aprendizaje en otros aspectos de su entorno escolar, como la capacidad para realizar tareas 

académicas o artísticas que requieren precisión y habilidad manual y creatividad. 

Los testimonios acerca de todas las categorías encontradas, apuntan a atribuir al 

aprendizaje musical, no solo mejoras en las habilidades musicales de los niños y adolescentes, 

sino que también, un impacto positivo en su desarrollo cognitivo, emocional y físico. Han 

experimentado progresos en sus habilidades psicomotoras, su creatividad, su comportamiento 
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académico, su autoestima, empatía, disciplina, autonomía etc. lo que muestra cómo la música 

puede ser una herramienta poderosa para la transformación integral de los individuos, 

influyendo no solo en sus logros artísticos, sino también en su crecimiento personal, social y 

académico. 

La pedagoga Hemsy de Gainza (2013), confirma los hallazgos obtenidos a traves de esta 

tesis, sintetizando la influencia de la musica y la importancia que debiera tener en la educación 

señalando: 

Dentro del concepto de música como experiencia multidimensional, destacamos 
la presencia (de manera secuenciada y a la vez simultanea) de cinco funciones o 
fases básicas en el desarrollo de la percepción musical: música como energía 
(moviliza), música como alimento (nutre, completa), música como lenguaje 
(expresa, comunica música como arte (sensibiliza, eleva), música símbolo/mito 
(integra, significa). Estas cinco funciones, complementarias y vigentes a través de 
las distintas etapas evolutivas, permiten explicar el amplio espectro de la acción 
musical, sobre todo en los campos terapéutico, educativo y social. (p. 45) 

Desde las citas anteriores, la transformación individual ocasionada a través del 

aprendizaje musical es un proceso integral que impacta las dimensiones emocional, social y 

cognitiva de los estudiantes. A medida que desarrollan disciplina, responsabilidad y autonomía, 

estos jóvenes adquieren herramientas esenciales para enfrentar su crecimiento personal y 

académico. La música se convierte en un medio poderoso para fortalecer la autodisciplina, como 

lo señala López Prado y Salcedo Moncada (2021), al requerir constancia y esfuerzo para 

perfeccionar habilidades. F2 afirmó que su hija ha aprendido a ser más disciplinada gracias a su 

rutina de práctica musical, reflejando cómo la música trasciende la simple ejecución de un 

instrumento y se convierte en una vía para adquirir hábitos organizativos que impactan su vida 

diaria. 

Dalcroze (como se citó en Bachmann, 1996)  
 

…ponía toda su esperanza y su confianza en la capacidad de los pequeños de 
absorber los principios de una educación que desarrollaría –en el mismo grado de 
importancia- las aptitudes corporales y sensoriales, las aptitudes mentales y las 
facultades de imaginación y de expresión, siempre interrelacionadas entre sí. (p.3) 
 

En conclusión, la música es un elemento clave en la transformación individual de los 

estudiantes, impactando su disciplina, responsabilidad, autonomía y bienestar emocional. Los 
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testimonios de los padres evidencian que la música no solo mejora habilidades artísticas, sino 

que también potencia el crecimiento personal y la formación de ciudadanos más comprometidos, 

autónomos y resilientes. Estos hallazgos refuerzan la importancia de la educación musical como 

una estrategia integral para el desarrollo personal y social, demostrando que la música es mucho 

más que un arte: es un motor de cambio en la vida de los estudiantes. 

Análisis hermenéutico a partir de las triangulaciones 

El análisis integral de las entrevistas realizadas mostró cómo el aprendizaje musical ha 

transformado las vidas de los estudiantes y sus familias, promoviendo beneficios emocionales, 

cognitivos y sociales. Refiriéndose al estudio de la música y sus elementos Willems  (2011) indica 

que “[…] al estudiar la naturaleza de la afinación, nos vemos llevados a unificar la triple naturaleza 

humana: Física, afectiva y mental (p.106). 

En consonancia con Schellenberg y Peretz (2007), quien sostiene que las lecciones de 

música están asociadas a un aumento en el coeficiente intelectual y habilidades cognitivas a largo 

plazo, las entrevistas revelaron que la música ha fortalecido capacidades esenciales como la 

concentración, la creatividad y la memoria. Por ejemplo, F2 señaló que su hija desarrolló una 

"agilidad mental impresionante" a través del violín, lo que también se reflejó en su desempeño 

académico, particularmente en áreas como las matemáticas. 

El aprendizaje de la música emerge como un poderoso catalizador en el desarrollo de 

habilidades socioemocionales en niños y adolescentes, impactando de manera significativa las 

dinámicas escolares, familiares y personales. La triangulación de los resultados obtenidos desde 

docentes, estudiantes y padres o cuidadores refuerza la idea de que la música no solo es una 

herramienta pedagógica, sino también una vía transformadora para fomentar el crecimiento 

integral de los estudiantes. Este análisis se fundamenta en perspectivas teóricas y testimonios 

recopilados, los cuales reflejan la relevancia de la música en las dimensiones emocional, social y 

personal. 

Desde la perspectiva de los docentes, la música se reconoce como un recurso pedagógico 

para fomentar la empatía, la autorregulación emocional y el trabajo colaborativo. Según Nadal 

Vivas (2015), la música, como estrategia didáctica, promueve un ambiente inclusivo donde los 

estudiantes desarrollan competencias emocionales. Un docente (D2) expresó: “La música 
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permite que los estudiantes se conecten emocionalmente, no solo con sus compañeros, sino 

también consigo mismos”. Este enfoque destaca cómo los docentes utilizan la música para crear 

entornos emocionalmente seguros que potencian el aprendizaje socioemocional. 

Los estudiantes, como actores principales, experimentan directamente los beneficios de 

la música en su capacidad para gestionar emociones y establecer relaciones positivas. Scherer y 

Coutinho (2013) señalan que la música facilita la expresión emocional, proporcionando a los 

estudiantes un medio para canalizar sus sentimientos. EST3 afirmó: “Cuando toco música, me 

siento más tranquilo y puedo manejar mejor mis emociones”. Este testimonio evidencia cómo la 

música no solo fomenta la autorregulación, sino que también refuerza la autoestima y la 

confianza personal, elementos clave para el desarrollo socioemocional. 

Los padres y cuidadores, por su parte, destacaron cómo el aprendizaje musical impacta 

de manera positiva en la dinámica familiar y en el comportamiento de sus hijos. White-Schwoch 

et al. (2013) sostienen que la formación musical temprana mejora la capacidad de 

autorregulación y atención, habilidades que trascienden el contexto escolar. F1 comentó: “Desde 

que mi hijo comenzó con la música, es más paciente y sabe manejar mejor sus emociones”. Este 

cambio refleja cómo las habilidades adquiridas a través de la música tienen un efecto 

multiplicador que beneficia tanto al estudiante como a su entorno familiar. 

En el ámbito social, la música se consolida como un vehículo para fortalecer la cohesión 

grupal y el trabajo en equipo. Según López Prado y Salcedo Moncada (2021), la música fomenta 

la interdependencia positiva, ayudando a los estudiantes a construir relaciones basadas en el 

respeto y la colaboración. Un docente (D3) afirmó: “Los ensayos grupales enseñan a los 

estudiantes a coordinar esfuerzos y respetar las ideas de los demás”. Esta visión se alinea con el 

testimonio de EST2: “Cuando tocamos en grupo, aprendemos a trabajar juntos y apoyarnos”. La 

música, por lo tanto, no solo desarrolla habilidades sociales, sino que también promueve un 

sentido de comunidad. 

La dimensión personal también se ve enriquecida, puesto que los estudiantes desarrollan 

autonomía, responsabilidad y disciplina a través de la práctica musical. Hurtado Pastor (2019) 

subrapuesto que la música estimula la autoorganización, permitiendo que los estudiantes tomen 

decisiones sobre su aprendizaje. F2 reflexionó: “Mi hija ha aprendido a organizarse mejor y a ser 
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más constante gracias a su rutina musical”. Este aprendizaje personal impacta en la capacidad 

de los estudiantes para enfrentar desafíos y gestionar sus metas de manera efectiva. 

Desde la perspectiva pedagógica, los docentes destacaron la música como una 

herramienta inclusiva que permite atender las diferencias individuales y fomentar la 

participación de todos los estudiantes. Schäfer et al. (2013) afirman que la música estimula 

múltiples inteligencias, permitiendo que cada estudiante explore y desarrolle su potencial único. 

D4 señaló: “La música ofrece a cada estudiante la oportunidad de brillar y sentirse valorado, 

independientemente de sus habilidades iniciales”. Este enfoque inclusivo resalta cómo la música 

puede transformar las prácticas educativas, haciéndolas más equitativas y accesibles. 

El impacto cultural de la música también se reconoce como un elemento clave en el 

desarrollo socioemocional. Según Trainor y Cirelli (2015), la música conecta a los estudiantes con 

sus raíces culturales y les enseña a valorar la diversidad. F4 comentó: “La música no solo ha 

enseñado a mi hijo a tocar, sino también a respetar y valorar otras culturas”. Este impacto 

trasciende las habilidades individuales, promoviendo valores esenciales para la convivencia y la 

ciudadanía global. 

En ese sentido, Gardner (1991), sostuvo que las escuelas priorizan la inteligencia 

lingüística y lógica dejando de lado otras formas de inteligencia, como la musical y las personales 

(inter e intra), lo que puede hacer que algunos estudiantes se sientan incapaces cuando en 

realidad poseen habilidades valiosas reconociendo y aprovechando las inteligencias múltiples se 

lograría un aprendizaje más inclusivo y efectivo. 

La música, al integrarse en las dinámicas familiares, también transforma las relaciones 

entre padres e hijos. F3 reflexionó: “La música ha cambiado la forma en que nos relacionamos; 

ahora compartimos más tiempo y aprendemos juntos”. Este testimonio resalta cómo la música 

fomenta la comunicación y el fortalecimiento de los lazos familiares, creando un entorno de 

apoyo mutuo y crecimiento conjunto. 

Sin duda, la triangulación de las perspectivas de docentes, estudiantes y padres 

demostraron que el aprendizaje musical tiene un impacto significativo en el desarrollo de 

habilidades socioemocionales. La música no solo transforma a los estudiantes, ayudándolos a 

gestionar emociones, fortalecer relaciones y desarrollar autonomía, sino que también impacta 
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positivamente en la familia y la comunidad. Este análisis reafirma la importancia de incorporar la 

música como un recurso central en la educación, promoviendo un desarrollo integral que prepare 

a los niños y adolescentes para enfrentar los desafíos del mundo contemporáneo. 

En el plano emocional, la música se destaca como un medio poderoso para la expresión y 

regulación de sentimientos. Seashore (2006) afirma que la música actúa como un lenguaje 

emocional universal que permite conectar con los propios sentimientos y los de otros. Este 

concepto se ve reflejado en el testimonio de E4, quien describió la música como "una forma de 

liberarme y ganar confianza en mí mismo". Del mismo modo, F1 observó que su hija utiliza la 

música para explorar sus emociones y superar barreras emocionales, destacando cómo esta 

disciplina fomenta la resiliencia y fortalece la autoestima. 

El impacto social del aprendizaje musical también es significativo. Seinfeld et al. (2013) 

señalan que la práctica musical mejora la calidad de vida al fomentar interacciones sociales más 

significativas. Esto se evidenció en el testimonio de F4, quien relató que, a pesar de que sus hijos 

estudian en un modelo homeschool, la música les ha permitido "desarrollar empatía y trabajar 

en equipo". E3 también destacó que participar en un coro fue una experiencia enriquecedora, 

afirmando que "me ayudó a construir relaciones más profundas con mis compañeras y a disfrutar 

del trabajo en grupo". 

Desde una perspectiva cognitiva, las entrevistas confirmaron que la música potencia 

habilidades críticas como la atención, la resolución de problemas y la creatividad. Según 

Schellenberg y Peretz (2007), la práctica musical activa funciones ejecutivas clave que se 

transfieren a otras áreas del aprendizaje. Esto se refleja en el testimonio de F3, quien observó 

que su hijo había mejorado significativamente en "habilidades de concentración y análisis" 

gracias al piano. F4 agregó que la música también contribuyó al desarrollo del oído musical y la 

motricidad fina, elementos fundamentales en el desempeño académico y en otras áreas 

artísticas. 

Además, las entrevistas subrayaron cómo la música fortalece las dinámicas familiares al 

actuar como una actividad compartida. Verdugo (2010) sostiene que las actividades artísticas 

compartidas fortalecen los lazos familiares al promover la comprensión mutua y el tiempo de 

calidad. Esto es evidente en el testimonio de F4, quien expresó que "la música nos ha dado una 
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excusa para pasar tiempo juntos, apoyarnos y celebrar los logros de nuestros hijos". Este 

fortalecimiento de los vínculos familiares es un beneficio clave que trasciende el aprendizaje 

individual de los estudiantes. 

Sin embargo, las entrevistas también revelaron desafíos y barreras estructurales que 

limitan el acceso a la música en contextos escolares. Schellenberg y Peretz (2007) señalan que 

los sistemas educativos a menudo marginan disciplinas como la música, lo que reduce las 

oportunidades de los estudiantes para beneficiarse de sus efectos positivos. F1 mencionó que "la 

música no se contempla como una actividad curricular importante en muchos colegios", 

subrayando la necesidad de políticas educativas más inclusivas que reconozcan la música como 

una herramienta esencial para el desarrollo integral. 

El aprendizaje musical, además, permite respetar y potenciar las preferencias individuales 

de los estudiantes, fortaleciendo su motivación intrínseca. Según Seashore (2006), la música 

conecta con la identidad personal, permitiendo a los individuos explorar sus intereses y 

habilidades. Esto se refleja en el caso de E1, quien eligió el violín por su "sonido dulce y elegante", 

y en el testimonio de F3, quien señaló que sus hijos eligieron instrumentos que se alineaban con 

sus personalidades, lo que les permitió comprometerse profundamente con su aprendizaje. 

En efecto, la red de códigos y categorías emergentes, a continuación, ilustra cómo las 

dimensiones analizadas —Desarrollo emocional, cooperación, Desarrollo cognitivo, 

y Transformación individual— están interconectadas a través de diversos códigos específicos 

derivados del análisis. Cada dimensión emerge como un eje clave del impacto del aprendizaje 

musical, y las conexiones entre estas categorías reflejan cómo las mejoras en un área pueden 

influir en otra. Por ejemplo, el fortalecimiento de la autoestima y la regulación emocional 

(Desarrollo emocional) contribuye a una mayor empatía y trabajo en equipo. Este 

entrelazamiento está respaldado por Seashore (2006), quien argumenta que la música fomenta 

una conexión emocional que puede facilitar relaciones sociales más profundas. Asimismo, los 

aspectos cognitivos, como la memoria y la creatividad (desarrollo cognitivo), son potenciados por 

la disciplina y la responsabilidad (Transformación individual), reflejando las observaciones de 

Schellenberg y Peretz (2007) sobre los efectos positivos del aprendizaje musical en las funciones 

ejecutivas. 
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Nota. Elaboración del autor 

La integración de las categorías principales a través de conectores visualiza la naturaleza 

holística del impacto musical en los estudiantes y sus familias. Según Seinfeld et al. (2013), el 

aprendizaje, a práctica musical no solo fortalece habilidades específicas, sino que también genera 

Figura 8. Red de códigos y categorías a posteriori 
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efectos en cadena que mejoran la calidad de vida y la capacidad de adaptación. Esto se refleja en 

testimonios como el de F4, quien observó que la música ayudó a sus hijos a "ser más conscientes 

de sus decisiones y a evaluar sus consecuencias a largo plazo". Además, Verdugo (2010) resalta 

que actividades como la música contribuyen al desarrollo integral al fomentar la sensibilidad 

emocional y la cohesión social. En este sentido, la red destaca cómo el aprendizaje musical se 

convierte en una herramienta multifacética, capaz de transformar individuos y familias mediante 

conexiones entre dimensiones que refuerzan su desarrollo integral. 

Así, el análisis integral de las entrevistas respalda las perspectivas de Schellenberg y 

Peretz (2007), Seashore (2006) y Seinfeld et al. (2013), destacando que la música no solo fortalece 

habilidades emocionales, sociales y cognitivas, sino que también transforma las dinámicas 

familiares y contribuye a la formación de individuos íntegros.  Este estudio pone de manifiesto la 

necesidad de integrar la música en los currículos escolares como una herramienta clave para el 

desarrollo integral, así como de promover su accesibilidad para todos los estudiantes, 

garantizando así que sus beneficios trasciendan generaciones y contextos.  
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                                                      CAPÍTULO V 

APORTES Y DISCUSION DE LOS HALLAZGOS 

 

El aprendizaje musical ha sido ampliamente estudiado como un factor que impacta no 

solo en el desarrollo artístico de los niños y adolescentes, sino también en su formación 

socioemocional. La música, al ser una expresión artística intrínsecamente ligada a la emoción y a 

la comunicación humana, se convierte en un vehículo para la construcción de la identidad, la 

autoestima y la resiliencia. Según el estudio realizado, la enseñanza de la música en contextos 

educativos favorece el desarrollo de habilidades como la empatía, la regulación emocional y la 

colaboración, generando una transformación profunda en los estudiantes (ver Figura 1). Desde 

una perspectiva cualitativa, la investigación empleó una triangulación de datos basada en 

entrevistas a docentes, padres de familia y estudiantes, permitiendo un análisis holístico del 

impacto del aprendizaje musical en la dimensión socioemocional (Gibbs, 2007). Este enfoque 

destaca la relevancia de integrar la música en los programas educativos, no solo como una 

disciplina artística, sino como una herramienta clave para la formación integral de los 

estudiantes. 

Desde la mirada docente, la enseñanza de la música demuestra ser una estrategia 

pedagógica pertinente para potenciar habilidades interpersonales y fomentar la sensibilidad 

emocional en los estudiantes. Los profesores entrevistados enfatizaron el papel de la música 

como un canal de expresión emocional, permitiendo a los estudiantes desarrollar una mayor 

conciencia sobre sus sentimientos y sobre cómo gestionarlos. La música, en este sentido, no se 

limita a la ejecución técnica de un instrumento, sino que se convierte en un espacio de 

exploración y autoconocimiento. Gardner (1987) sostiene que la inteligencia musical no solo está 

vinculada con la capacidad de interpretar sonidos, sino también con el desarrollo de la 

inteligencia intrapersonal e interpersonal, facilitando la interacción con otros y la construcción 

de la identidad personal. Este planteamiento es respaldado por los docentes del estudio, quienes 
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observan cómo los estudiantes, a través de la música, aprenden a enfrentar desafíos emocionales 

y a fortalecer su seguridad en sí mismos. 

El impacto del aprendizaje musical en los estudiantes es igualmente significativo, puesto 

que se convierte en una experiencia transformadora que los ayuda a construir confianza y 

autodisciplina. La práctica musical requiere esfuerzo, constancia y superación de errores, lo que 

fomenta la tolerancia a la frustración y el desarrollo de una mentalidad de crecimiento. En este 

contexto, la teoría del aprendizaje social de Vygotski (1979) adquiere relevancia, dado que la 

interacción con pares en ensambles y grupos musicales refuerza la cooperación, la comunicación 

efectiva y el trabajo en equipo. Seashore (2006) señala que la música funciona como un lenguaje 

emocional universal, lo que permite que los estudiantes desarrollen una mayor capacidad para 

comprender y conectar con los sentimientos de los demás. Los testimonios recopilados en la 

investigación evidencian cómo los jóvenes que participan en actividades musicales experimentan 

una mejora en su capacidad para gestionar el estrés, enfrentar situaciones desafiantes y 

establecer relaciones interpersonales más sólidas. 

Desde la perspectiva de los padres de familia, el aprendizaje musical representa una 

oportunidad para que sus hijos desarrollen habilidades socioemocionales que los preparen para 

la vida. A través de la música, los niños no solo aprenden a expresarse de manera más efectiva, 

sino que también mejoran su capacidad para resolver conflictos y manejar la ansiedad. Bandura 

(1995) enfatiza la importancia de la autoeficacia en el desarrollo infantil, señalando que los niños 

que confían en sus habilidades tienen una mayor disposición para asumir retos y perseverar ante 

la adversidad. Los padres participantes en el estudio destacaron cómo sus hijos han logrado 

fortalecer su resiliencia y capacidad de adaptación a través del aprendizaje musical, 

percibiéndolo como una herramienta que promueve el bienestar emocional y el equilibrio 

psicológico. Asimismo, resaltaron la importancia del acompañamiento docente en este proceso, 

dado que, el apoyo y la orientación de los maestros influyen directamente en la confianza y 

motivación de los estudiantes. 

A pesar de los beneficios evidenciados, el estudio también resalta una problemática 

crucial: la falta de reconocimiento y valoración de la música dentro del sistema educativo (ver 

Figura 9). Los docentes entrevistados manifestaron su preocupación por la marginalización de la 
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música en los currículos escolares, lo que limita el acceso de los estudiantes a sus beneficios 

socioemocionales. Dalcroze (citado en Llongueres, 2002) argumenta que la música debería ser 

considerada un componente esencial en la educación, debido a que proporciona un entorno de 

aprendizaje que fomenta la creatividad, la cooperación y la sensibilidad social. Sin embargo, en 

muchos sistemas educativos, la música es vista como una materia secundaria, con menor 

importancia que las disciplinas consideradas "centrales", como matemáticas o ciencias. Esta 

situación genera una brecha en el desarrollo integral de los estudiantes, impidiendo que todos 

los niños tengan acceso a los efectos positivos que el aprendizaje musical puede brindar en su 

bienestar emocional y en sus habilidades interpersonales. 

 

Figura 9. Esquema conceptual frente a los aportes y discusión de resultados 

 

Nota. Esquema conceptual diseñado por autor 

 

En este orden de ideas, el papel del docente en la enseñanza musical es crucial para 

maximizar su impacto en el desarrollo socioemocional de los estudiantes. Más allá de enseñar 

técnicas instrumentales, los profesores de música actúan como facilitadores de experiencias 

significativas que permiten a los estudiantes conectar con sus emociones y fortalecer su 

confianza. Verdugo (2010) señala que la enseñanza reflexiva es fundamental para crear un 
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entorno de aprendizaje que favorezca la autoexploración y la autonomía de los estudiantes. En 

el estudio analizado, los docentes enfatizaron la importancia de generar espacios donde los 

alumnos se sientan valorados y respetados, lo que contribuye al desarrollo de la autoeficacia y la 

motivación intrínseca. Además, destacaron cómo la música puede ser utilizada como una 

herramienta pedagógica para abordar diversas problemáticas sociales, como la ansiedad, la falta 

de autoestima y las dificultades en la comunicación. 

Desde un enfoque crítico, la investigación invita a reflexionar sobre la necesidad de 

promover políticas educativas que reconozcan la música como una estrategia clave en la 

formación de los estudiantes. Verdugo (2010) señala que la educación artística no solo desarrolla 

habilidades técnicas, sino que también fomenta competencias socioemocionales que son 

fundamentales para el éxito personal y profesional. En este sentido, la exclusión de la música en 

los programas escolares representa una oportunidad perdida para preparar a los jóvenes en 

habilidades esenciales como la comunicación, la empatía y la resolución de problemas. Si bien 

existen iniciativas que buscan fortalecer la enseñanza musical en las escuelas, aún es necesario 

un compromiso más amplio por parte de las instituciones educativas y de los formuladores de 

políticas para garantizar su integración efectiva en el currículo. 

El aprendizaje musical no solo impacta en el ámbito educativo, sino que también tiene un 

efecto positivo en la construcción de comunidades más cohesionadas y empáticas. La música, al 

fomentar la colaboración y la expresión colectiva, contribuye a la creación de entornos más 

inclusivos y tolerantes. Willems (2011) enfatiza que la música "favorece el impulso de la vida 

interior y apela a las principales facultades humanas", lo que refuerza su valor como herramienta 

de desarrollo personal y social. En el estudio analizado, se observó cómo la participación en 

grupos musicales no solo mejora las habilidades individuales de los estudiantes, sino que también 

fortalece su sentido de pertenencia y compromiso con el grupo. Este aprendizaje experiencial no 

solo beneficia a los niños y adolescentes a nivel personal, sino que también promueve valores de 

solidaridad y cooperación dentro de la sociedad. 

Ciertamente, el aprendizaje musical representa una oportunidad invaluable para 

potenciar el desarrollo socioemocional de los estudiantes. La perspectiva de docentes, 

estudiantes y padres confirma que la música es una herramienta transformadora que permite 
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fortalecer la autoestima, fomentar la resiliencia y promover la inteligencia emocional. Sin 

embargo, es fundamental que las instituciones educativas y los responsables de la formulación 

de políticas reconozcan su importancia y trabajen en la integración de la educación musical 

dentro del currículo escolar. Como señala Dalcroze (como se citó en Llongueres, 2002), la música 

y la escuela se necesitan mutuamente para formar individuos más equilibrados y comprometidos 

con su entorno. La educación musical no debe ser vista como un lujo, sino como un derecho 

fundamental que permite a los niños y adolescentes desarrollar las competencias necesarias para 

enfrentar los desafíos del mundo actual. 

El aprendizaje musical para desarrollar lo socioemocional 

El aprendizaje musical se ha consolidado como un factor determinante en la formación 

socioemocional de niños y adolescentes, favoreciendo la expresión emocional, la regulación 

afectiva y la construcción de habilidades interpersonales. A partir de la triangulación de los 

resultados obtenidos en la investigación, se identifican coincidencias y complementariedades 

entre las percepciones de docentes, estudiantes y padres de familia sobre los efectos del 

aprendizaje musical en la vida de los jóvenes. En términos generales, los docentes enfatizan su 

valor en la formación del carácter y en la capacidad de autorregulación emocional, mientras que 

los estudiantes destacan su función como un espacio de autoexploración y desarrollo personal. 

Por su parte, los padres subrayan la influencia positiva de la música en la estabilidad emocional 

y en la mejora de la autoestima de sus hijos. Estas convergencias permiten afirmar que la 

educación musical no solo es una herramienta artística, sino un medio fundamental para la 

construcción de individuos más resilientes, seguros y socialmente integrados (Gibbs, 2007; 

Willems, 2011). 

Desde la perspectiva de los docentes, la música es una vía para la expresión emocional y 

la consolidación de la identidad individual de los estudiantes. En la enseñanza musical, los 

estudiantes aprenden a externalizar sus emociones a través de la interpretación instrumental y 

vocal, lo que les permite desarrollar una mayor conciencia sobre sus estados internos y regular 

sus sentimientos de manera efectiva. Esta capacidad de autorregulación está estrechamente 

vinculada con la noción de significado inherente de la música, propuesta por Meyer (1956), quien 

señala que la estructura interna de los sonidos y silencios permite la organización lógica de 
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experiencias emocionales sin necesidad de recurrir a representaciones extra musicales. De esta 

manera, la enseñanza musical se convierte en un espacio donde los estudiantes pueden canalizar 

sus emociones de forma no verbal, favoreciendo el equilibrio emocional y la introspección. 

Los estudiantes, por su parte, perciben la música como un recurso que les permite 

gestionar la ansiedad y la frustración, fomentando la resiliencia y la autoconfianza. El aprendizaje 

musical implica un proceso de ensayo y error que exige paciencia, disciplina y perseverancia, lo 

que contribuye al fortalecimiento de la autoeficacia. Según la teoría del aprendizaje social de 

Bandura (1995), la creencia en la propia capacidad para alcanzar metas influye directamente en 

la motivación y en la superación de desafíos. En este sentido, los estudiantes que se enfrentan a 

retos musicales, como la interpretación de piezas complejas o la presentación en público, 

desarrollan una mayor capacidad para enfrentar situaciones difíciles en otros ámbitos de su vida. 

Así, la música no solo les proporciona un medio de expresión, sino que también les enseña 

estrategias para afrontar dificultades de manera constructiva y fortalecer su confianza en sí 

mismos. 

Los padres también reconocen el impacto de la música en la capacidad de sus hijos para 

manejar emociones y establecer relaciones interpersonales más saludables. Según los hallazgos 

del estudio, las familias perciben que la participación en actividades musicales mejora la 

comunicación emocional de los niños y adolescentes, permitiéndoles expresar sus sentimientos 

de manera más clara y equilibrada. Esta visión se relaciona con el concepto de significado 

delineado en la música, descrito por Meyer (1956), que se refiere a las connotaciones extra 

musicales que surgen a partir de experiencias culturales, sociales y personales. La música, en este 

sentido, no solo actúa como una forma de expresión individual, sino que también refuerza 

valores compartidos, promoviendo el sentido de comunidad y pertenencia dentro del grupo 

familiar y social. 

Otro de los aspectos destacados en la triangulación de datos es la relación entre el 

aprendizaje musical y el desarrollo de habilidades interpersonales. Desde la mirada docente, la 

práctica musical grupal fomenta la cooperación, la empatía y el trabajo en equipo, puesto que 

los estudiantes deben aprender a sincronizarse y a coordinarse con los demás. En línea con la 

teoría del aprendizaje socioemocional, se ha demostrado que la música favorece la construcción 
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de vínculos interpersonales al exigir que los estudiantes se escuchen y se ajusten a las dinámicas 

del grupo (Vygotski, 1979). Esta misma percepción es compartida por los estudiantes, quienes 

reconocen que la música les ayuda a fortalecer sus habilidades comunicativas y su capacidad para 

relacionarse con los demás de manera más empática y respetuosa. 

Para los padres, la participación en ensambles y coros musicales representa una 

oportunidad para que sus hijos desarrollen valores como la responsabilidad y el compromiso con 

los demás. En la interacción con compañeros y docentes, los niños aprenden a respetar turnos, a 

aceptar críticas constructivas y a contribuir al logro de objetivos colectivos, lo que fortalece su 

capacidad de convivencia. Además, los padres destacan que el aprendizaje musical influye en la 

estabilidad emocional de sus hijos al proporcionarles un espacio seguro donde pueden 

expresarse sin temor al juicio. Estos hallazgos coinciden con estudios previos que han señalado 

que la práctica musical favorece la regulación emocional y la cohesión social, aspectos 

fundamentales para la adaptación en diferentes contextos (Seashore, 2006). 

Finalmente, los hallazgos evidencian que la educación musical impacta de manera integral 

en el desarrollo socioemocional, promoviendo la autoexploración, la resiliencia y la integración 

social. Mientras que los docentes perciben la música como un espacio de formación emocional y 

disciplina, los estudiantes la consideran un medio para la autorregulación y el desarrollo de la 

confianza en sí mismos. Los padres, a su vez, valoran la música como un factor clave para la 

estabilidad emocional y la consolidación de valores familiares y comunitarios. En este sentido, la 

educación musical trasciende la enseñanza técnica y se convierte en un elemento esencial para 

la formación de individuos emocionalmente equilibrados y socialmente conectados (Gibbs, 2007; 

Willems, 2011). Sin embargo, es necesario un mayor reconocimiento de su importancia en el 

currículo escolar, asegurando que más niños y adolescentes puedan beneficiarse de sus efectos 

positivos en el desarrollo personal y social. 

En conclusión, el aprendizaje musical representa una oportunidad invaluable para el 

fortalecimiento de habilidades socioemocionales en niños y adolescentes. La convergencia de 

perspectivas entre docentes, estudiantes y padres confirma que la música actúa como un 

catalizador de la expresión emocional, la regulación afectiva y la construcción de relaciones 

interpersonales sólidas. Además, la distinción entre el "significado inherente" y el "significado 
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delineado" en la música, según Meyer (1956), refuerza la idea de que la música no solo es una 

manifestación estética, sino también un medio de aprendizaje y socialización que está arraigado 

en experiencias individuales y colectivas. Considerando estos hallazgos, es fundamental que las 

políticas educativas promuevan la integración de la música en la enseñanza formal, garantizando 

que todos los estudiantes puedan desarrollar sus habilidades socioemocionales a través de esta 

disciplina.  Seguidamente se presentan los aportes que se derivan de este estudio.  

 

 Expresión emocional y regulación afectiva con la construcción de identidad y autoeficacia 

El aprendizaje musical constituye un espacio privilegiado para el desarrollo de habilidades 

socioemocionales. Se muestra el constructo la expresión emocional y regulación afectiva con la 

construcción de identidad y autoeficacia (ver Figura 10). En la investigación analizada, docentes, 

estudiantes y padres coinciden en que la música no solo actúa como una disciplina artística, sino 

que también es un medio para la exploración del yo, la gestión de emociones y la formación del 

carácter. Desde la perspectiva docente, la enseñanza de la música permite que los estudiantes 

externalicen emociones complejas, mientras que los estudiantes la perciben como un mecanismo 

para la autorregulación y el fortalecimiento de su identidad personal. Los padres, por su parte, 

observan cambios significativos en la autoestima y en la capacidad de sus hijos para enfrentar 

desafíos emocionales y sociales. La interconexión entre estos elementos confirma que la música 

no solo es una herramienta técnica, sino una vía de transformación personal y colectiva 

(Seashore, 2006; Willems, 2011). 
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Figura 10. Constructos emergidos de la triangulación y discusión de resultados asociados al 
aprendizaje musical 

 

Nota. Mapa mental desarrollado por autor 

 

Desde el punto de vista de los docentes, la música proporciona un lenguaje alternativo 

para la expresión emocional, permitiendo a los estudiantes comunicar estados internos sin 

necesidad de recurrir a la palabra. Esta característica está alineada con el concepto de significado 

inherente en la música propuesto por Meyer (1956), quien señala que los patrones de sonido y 

silencio generan estructuras de sentido que pueden ser interpretadas emocionalmente por el 

oyente. En la educación musical, esta propiedad se traduce en la capacidad de los estudiantes 

para manifestar sentimientos de alegría, angustia o calma a través de la interpretación 

instrumental y vocal. A su vez, la docencia musical bien orientada fomenta la autorregulación 

afectiva, ayudando a los estudiantes a procesar sus emociones de manera más saludable y 

adaptativa. 

Los estudiantes, en su experiencia con la música, perciben su práctica como un recurso 

para la gestión del estrés, la ansiedad y la frustración. A través del aprendizaje de un instrumento 

o de la participación en ensambles, los jóvenes enfrentan dificultades técnicas y emocionales que 

los llevan a desarrollar estrategias para el autocontrol y la resiliencia. Este proceso se encuentra 

estrechamente relacionado con la teoría de la autoeficacia de Bandura (1995), que sostiene que 

la creencia en la propia capacidad para superar obstáculos influye directamente en la motivación 
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y en la toma de decisiones. En este sentido, la música fortalece la confianza de los estudiantes en 

sus habilidades, favoreciendo una mentalidad orientada al logro y a la superación de dificultades. 

Desde la perspectiva parental, la música es percibida como un medio para fortalecer la 

identidad de los niños y adolescentes, ayudándolos a construir una imagen de sí mismos basada 

en la constancia, la disciplina y el esfuerzo. Los padres destacan que la práctica musical 

incrementa la autoestima de sus hijos, proporcionándoles una actividad significativa en la que 

pueden ver reflejado su progreso. Este fenómeno también está vinculado con el concepto de 

significado delineado de la música, señalado por Meyer (1956), que sugiere que la interpretación 

de la música no es solo una experiencia personal, sino que también está influenciada por el 

contexto social y cultural en el que se produce. Así, la participación en agrupaciones musicales, 

recitales o conciertos no solo refuerza la identidad individual, sino que también contribuye a la 

integración social y al sentido de pertenencia. 

Un aspecto fundamental que emerge del estudio es la relación entre la música y la 

construcción de identidad dentro del ámbito escolar. Como señala Green (2002a, 2002b), la 

recepción de la música en el aula puede modificar la forma en que los estudiantes la perciben y 

experimentan. En algunos casos, los jóvenes pueden ocultar sus preferencias musicales en la 

escuela para adaptarse a las normas culturales del grupo. Sin embargo, cuando la educación 

musical es abordada de manera inclusiva y contextualizada, se convierte en un espacio donde los 

estudiantes pueden explorar su identidad sin temor al juicio externo. La enseñanza musical que 

permite la participación activa de los estudiantes en la selección de repertorio y en la 

interpretación creativa fomenta un entorno donde la música se convierte en un reflejo auténtico 

de la identidad individual y colectiva. 

Desde una mirada crítica, se debe considerar que la música, al ser incorporada en el 

currículo escolar, puede perder parte de su significado personal para los estudiantes si se aborda 

exclusivamente desde una perspectiva académica y normativa. Green (2005a) advierte que, 

cuando la música, en todas sus manifestaciones culturales y populares, se introduce en el aula 

bajo los mismos criterios de análisis que la música clásica, por ejemplo, puede perder su 

autenticidad y su conexión con la identidad de los estudiantes. En este sentido, es importante 

que los docentes adopten metodologías flexibles que respeten los significados personales que 
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los estudiantes asignan a la música, permitiéndoles vincular su aprendizaje con experiencias de 

vida reales. 

La triangulación de perspectivas en el estudio confirma que la educación musical tiene un 

impacto profundo en la formación socioemocional de los estudiantes, integrando la 

autoexpresión, la regulación emocional y la construcción de identidad. Mientras que los docentes 

perciben la música como un canal para la exploración afectiva y la disciplina emocional, los 

estudiantes la experimentan como un proceso de descubrimiento personal y de consolidación de 

la autoestima. Los padres, por su parte, valoran la música como un factor clave para el desarrollo 

del carácter y la adaptación social de sus hijos. Este entrecruzamiento de visiones refuerza la 

necesidad de promover la educación musical como un componente esencial dentro del currículo 

escolar, asegurando que su impacto positivo alcance a más estudiantes. 

Ciertamente, la enseñanza musical no solo debe centrarse en la formación técnica, sino 

que debe ser comprendida como un medio para fortalecer la inteligencia emocional y la identidad 

de los estudiantes. Integrar la música en el aula desde un enfoque holístico y contextualizado 

permitirá que los estudiantes desarrollen habilidades de autorregulación, resiliencia y confianza 

en sí mismos, promoviendo así una educación más integral y significativa. De este modo, la 

música no solo se convierte en una manifestación artística, sino en una herramienta pedagógica 

fundamental para el bienestar emocional y el desarrollo personal de los jóvenes en la sociedad 

contemporánea. 

 

Cohesión Social, Construcción de Vínculos Interpersonales e Impacto Pedagógico en el 

Aprendizaje Musical 

El aprendizaje musical es un fenómeno que trasciende lo individual para convertirse en 

un proceso profundamente social. Su práctica en grupo fomenta la cohesión social y la 

construcción de vínculos interpersonales, al mismo tiempo que genera un impacto pedagógico 

significativo en la formación de los estudiantes. La triangulación de resultados entre docentes, 

estudiantes y padres muestra que la educación musical fortalece el trabajo en equipo, la empatía 

y la comunicación efectiva, convirtiéndose en un vehículo para el desarrollo de habilidades 

socioemocionales (ver Figura 11). Desde la perspectiva docente, la música permite la creación de 
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entornos de aprendizaje colaborativos, mientras que los estudiantes la perciben como una 

oportunidad para fortalecer lazos afectivos y mejorar la convivencia. Los padres, por su parte, 

destacan su impacto en la adaptación social de sus hijos y en el desarrollo de valores como la 

responsabilidad y la cooperación. Estos hallazgos consolidan la música no solo como una 

expresión artística, sino como una herramienta transformadora en la educación y la vida social 

de los estudiantes (Linnavalli et al., 2018). 

Figura 11. Integración de constructos asociados al desarrollo socioemocional 

 

Nota. Mapa mental desarrollado por autor 

 

Desde el punto de vista de los docentes, la enseñanza musical facilita la interacción social 

y el desarrollo de competencias interpersonales esenciales para la vida en comunidad. La 

participación en ensambles, coros y agrupaciones musicales requiere que los estudiantes 

aprendan a sincronizarse con otros, respetar turnos y ajustar sus acciones a un objetivo común. 

Este proceso se enmarca en la teoría sociocultural de Vygotski (1979), quien sostiene que el 

aprendizaje se da en interacción con otros y que la mediación social es clave para el desarrollo 

cognitivo y emocional. En este sentido, los docentes enfatizan que la música crea un espacio 

donde los estudiantes pueden experimentar la colaboración en su máxima expresión, 

comprendiendo la importancia del esfuerzo conjunto para alcanzar metas colectivas. De esta 
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manera, la música no solo desarrolla habilidades técnicas, sino que también forma ciudadanos 

más comprometidos con su entorno. 

Para los estudiantes, la práctica musical grupal es una experiencia que fortalece su 

sentido de pertenencia y su capacidad de empatizar con los demás. El estudio evidencia que los 

jóvenes que participan en actividades musicales colaborativas presentan mejoras en su 

capacidad de escucha activa, en la tolerancia a la diversidad y en la resolución de conflictos. La 

música actúa como un lenguaje universal que permite la integración de distintos individuos 

dentro de una comunidad, favoreciendo la convivencia armoniosa y el reconocimiento mutuo. 

Estas interacciones musicales refuerzan la inteligencia interpersonal y permiten que los 

estudiantes desarrollen una mayor sensibilidad hacia las emociones y necesidades de los demás, 

lo que contribuye a una sociedad más empática y cohesionada (Willems, 2011). 

Desde la mirada parental, la educación musical es percibida como un factor que 

promueve valores esenciales para la vida social de sus hijos. Los padres destacan que la música 

enseña disciplina, compromiso y responsabilidad, al tiempo que mejora la adaptación social de 

los estudiantes. En este sentido, el aprendizaje musical fomenta la cooperación y el sentido de 

comunidad, ayudando a los jóvenes a fortalecer sus habilidades de interacción en distintos 

contextos. Además, el estudio sugiere que la música tiene un impacto positivo en la autoestima 

y el bienestar emocional de los niños y adolescentes, proporcionando un espacio seguro donde 

pueden desarrollar su identidad y expresarse libremente. La cohesión social que genera la música 

no solo beneficia a los estudiantes a nivel personal, sino que también influye en la dinámica 

familiar, fortaleciendo los lazos afectivos entre padres e hijos. 

El impacto pedagógico de la educación musical es otro aspecto clave identificado en la 

investigación, dado que, los docentes juegan un papel fundamental en la mediación del 

aprendizaje y en la promoción de un ambiente de confianza y seguridad emocional. Linnavalli et 

al., (2018) argumentan que la enseñanza debe ser una experiencia transformadora que motive 

el pensamiento crítico y el desarrollo de habilidades socioemocionales. En este sentido, los 

docentes que implementan estrategias basadas en la cooperación y la reflexión emocional logran 

potenciar el impacto de la música en la vida de los estudiantes. La docencia musical, cuando se 

orienta hacia la construcción de experiencias significativas, no solo enseña a tocar un 
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instrumento o leer partituras, sino que también brinda herramientas para la vida, fortaleciendo 

la resiliencia y la autonomía de los estudiantes. 

Desde una perspectiva cognitiva, la música también ha demostrado ser un elemento clave 

en la plasticidad cerebral y en el desarrollo de funciones ejecutivas. Investigaciones en 

neurociencia han demostrado que la práctica musical genera cambios estructurales en el 

cerebro, favoreciendo habilidades relacionadas con la memoria, la atención y la percepción 

auditiva (Miendlarzewska & Trost, 2014). Estudios como los de Hyde et al. (2009) han mostrado 

que incluso tras 15 meses de entrenamiento musical en la infancia, se pueden observar cambios 

en la estructura del cerebro, lo que sugiere que la educación musical tiene un impacto profundo 

y duradero en el desarrollo cognitivo. Además, la investigación de Kraus y Chandrasekaran (2010) 

resalta que el entrenamiento musical prepara el sistema auditivo para enfrentar desafíos más 

allá de los estrictamente musicales, reforzando la conexión entre la música y el aprendizaje de 

otras habilidades. 

El impacto de la educación musical en la adquisición de habilidades lingüísticas y 

cognitivas también ha sido ampliamente documentado. Se ha encontrado que la formación 

musical mejora la memoria verbal, la capacidad de lectura y la conciencia fonológica en niños, lo 

que refuerza la idea de que la música no solo influye en el desarrollo emocional y social, sino 

también en el desarrollo intelectual (Chen et al., 2021; Jaschke et al., 2018; Schellenberg y Peretz 

(2007). La relación entre la percepción musical y la fonología ha sido destacada en múltiples 

estudios, que muestran que los niños con entrenamiento musical presentan un mejor 

desempeño en tareas de lectura y comprensión del lenguaje (Anvari et al., 2002; Linnavalli et al., 

2018). Esto sugiere que la música no solo es un medio de cohesión social y expresión emocional, 

sino que también actúa como una herramienta para potenciar el aprendizaje en otras áreas del 

conocimiento. 

Ciertamente, la triangulación de resultados evidencia que el aprendizaje musical no solo 

fortalece la cohesión social y la construcción de vínculos interpersonales, sino que también tiene 

un impacto significativo en el ámbito pedagógico y cognitivo. La educación musical fomenta 

valores como la empatía, la cooperación y el respeto mutuo, al tiempo que promueve el 

desarrollo de habilidades cognitivas y lingüísticas esenciales para el éxito académico y social de 
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los estudiantes. La perspectiva de docentes, estudiantes y padres confirma que la música no solo 

es una disciplina artística, sino una herramienta educativa integral que contribuye a la formación 

de individuos más resilientes, creativos y socialmente responsables. Ante estos hallazgos, es 

fundamental que las políticas educativas reconozcan el valor de la música dentro del currículo 

escolar, asegurando que más estudiantes puedan beneficiarse de sus efectos positivos en el 

desarrollo personal y social. 

Ahora bien, el aprendizaje musical ha demostrado ser un componente clave en la 

formación integral de los estudiantes, no solo por sus beneficios técnicos y artísticos, sino 

también por su impacto en el desarrollo socioemocional, cognitivo y cultural. Los resultados del 

estudio analizado evidencian que la educación musical fomenta habilidades fundamentales como 

la expresión emocional, la construcción de identidad, la cohesión social y el pensamiento crítico, 

contribuyendo así a la formación de individuos más equilibrados y resilientes. Sin embargo, a 

pesar de la riqueza de estas contribuciones, el lugar que ocupa la música en la educación formal 

sigue siendo marginal en comparación con otras disciplinas como las matemáticas, la ciencia y la 

lengua. Esta omisión ignora la creciente evidencia que respalda la importancia de la música en el 

desarrollo humano y plantea una contradicción en los sistemas educativos que dicen apostar por 

una enseñanza integral (Bowman, 2002). 

Uno de los hallazgos más significativos del estudio es el papel de la música en la 

autorregulación emocional y la resiliencia de los estudiantes. A través de la interpretación y la 

composición, los niños y adolescentes aprenden a canalizar sus emociones de manera 

constructiva, desarrollando una mayor capacidad para gestionar el estrés y la ansiedad. En este 

sentido, la música actúa como un puente entre la mente y el cuerpo, facilitando la conexión entre 

lo interno y lo externo, lo individual y lo social (Meyer, 1956). La triangulación de resultados entre 

docentes, estudiantes y padres refuerza esta idea, señalando que aquellos alumnos que 

participan activamente en experiencias musicales tienden a desarrollar una mejor conciencia 

emocional y una mayor tolerancia a la frustración. No obstante, si bien la música ofrece estas 

ventajas, su impacto depende en gran medida de la calidad y continuidad de la enseñanza musical 

en el aula, lo que destaca la necesidad de que sea abordada de manera sistemática y no como 

una actividad esporádica o extracurricular. 
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Otro aspecto clave identificado en la investigación es la construcción de identidad y la 

autoeficacia a través del aprendizaje musical. En un contexto educativo donde los estudiantes 

son constantemente evaluados en función de su rendimiento académico, la música proporciona 

un espacio donde pueden explorar su potencial sin la presión de estándares rígidos. Según la 

teoría de la autoeficacia de Bandura (1995), la percepción de competencia que los estudiantes 

desarrollan en actividades musicales puede trasladarse a otros ámbitos de su vida, fortaleciendo 

su confianza y capacidad para enfrentar desafíos. En el estudio, tanto docentes como padres 

señalaron que los estudiantes que persisten en la práctica musical muestran una actitud más 

proactiva y resiliente ante las dificultades. Sin embargo, en un sistema educativo que prioriza los 

resultados medibles sobre el desarrollo de habilidades subjetivas, la educación musical corre el 

riesgo de ser subestimada, privando a muchos estudiantes de la oportunidad de fortalecer su 

identidad a través de esta disciplina. 

La cohesión social y la construcción de vínculos interpersonales emergen como otro de 

los pilares del aprendizaje musical. La participación en ensambles, coros y bandas genera 

dinámicas de colaboración que fomentan la empatía, la comunicación y la responsabilidad 

compartida. Como señala Vygotski (1979), el aprendizaje es un proceso social en el que la 

interacción con otros desempeña un papel crucial en la construcción del conocimiento. En este 

sentido, la música no solo enseña a tocar un instrumento, sino que también ayuda a los 

estudiantes a escuchar activamente a los demás, a sincronizarse con un grupo y a trabajar 

colectivamente para lograr un objetivo común. Sin embargo, los resultados del estudio también 

evidencian que, en muchos casos, los programas musicales escolares están diseñados desde una 

perspectiva individualista, lo que limita el potencial de la música como herramienta para la 

integración y el aprendizaje colaborativo. 

El impacto pedagógico de la educación musical también es un punto central en los 

hallazgos del estudio. Los docentes que integran la música en su práctica educativa reportan 

mejoras en la motivación, la creatividad y el pensamiento crítico de los estudiantes. Linnavalli et 

al., (2018) sostienen que la enseñanza debe ser una experiencia transformadora, donde el 

aprendizaje tenga un propósito significativo más allá del cumplimiento de un currículo 

estandarizado. En este contexto, la educación musical tiene el potencial de romper con esquemas 



 

172 

tradicionales de enseñanza y fomentar una pedagogía más participativa e inclusiva. No obstante, 

la falta de formación específica en educación musical para muchos docentes y la escasez de 

recursos en las escuelas son barreras que dificultan su implementación efectiva, lo que sugiere 

la necesidad de una mayor inversión y capacitación en esta área. 

Desde una perspectiva cognitiva, los hallazgos del estudio están respaldados por 

investigaciones en neurociencia que han demostrado que la música tiene un impacto directo en 

la plasticidad cerebral y el desarrollo de habilidades cognitivas. Estudios como los de 

Miendlarzewska y Trost (2014) han evidenciado que la práctica musical genera cambios 

estructurales en el cerebro, favoreciendo el desarrollo de la memoria, la atención y la percepción 

auditiva. Del mismo modo, investigaciones como las de Kraus y Chandrasekaran (2010) han 

mostrado que el entrenamiento musical no solo mejora la capacidad de procesamiento del 

sonido, sino que también facilita el aprendizaje de otros idiomas y el desarrollo del pensamiento 

lógico. A pesar de esta evidencia, los sistemas educativos siguen tratando la música como una 

disciplina menor, sin reconocer su potencial para mejorar el rendimiento académico y cognitivo 

de los estudiantes en otras áreas del conocimiento. 

Mas allá del ámbito escolar, la música también juega un papel esencial en la transmisión 

cultural y la identidad colectiva. Como señala Bowman (2002), la música se encuentra en la 

intersección entre el cuerpo y la mente, lo individual y lo social, la acción y la comprensión. A 

través de la música, los estudiantes no solo desarrollan sus habilidades personales, sino que 

también aprenden sobre su historia, sus tradiciones y su cultura. Sin embargo, en un mundo 

globalizado donde la educación tiende a homogeneizarse, muchas expresiones musicales locales 

están en peligro de desaparecer si no se incorporan de manera activa en los currículos escolares. 

La falta de diversidad musical en la educación limita la riqueza de experiencias que los estudiantes 

pueden explorar, privándolos de una conexión más profunda con sus raíces culturales y con la 

diversidad del mundo en el que viven. 

Así pues, los hallazgos del estudio confirman que la educación musical es un componente 

esencial en la formación integral de los estudiantes, con beneficios que van desde la regulación 

emocional y la construcción de identidad hasta la cohesión social y el desarrollo cognitivo. Sin 

embargo, la falta de reconocimiento de estos aportes dentro de los sistemas educativos sigue 
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siendo un obstáculo para su implementación efectiva. Como argumenta Welch (2006), si la 

música es una parte fundamental del diseño humano, debería ocupar un lugar central en 

cualquier sistema educativo que aspire a formar individuos completos. La evidencia es clara: la 

educación musical no es un lujo, sino una necesidad. La pregunta que debemos hacernos no es 

si la música debe estar presente en la educación, sino qué medidas debemos tomar para 

garantizar que todos los estudiantes tengan acceso a una formación musical de calidad que les 

permita desarrollar su potencial en todas sus dimensiones. 
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Conclusiones 

 

El aprendizaje musical es posible dimensionarlo como un componente esencial en la 

formación integral de los niños y adolescentes, no solo en términos de habilidades técnicas y 

artísticas, sino también como un vehículo para el desarrollo de competencias socioemocionales. 

La evidencia recogida en este estudio confirma que la música favorece la expresión emocional, 

la construcción de identidad, la regulación afectiva y la cohesión social, impactando 

significativamente en la forma en que los estudiantes interactúan con su entorno y enfrentan los 

desafíos de la vida cotidiana. Sin embargo, a pesar de los beneficios ampliamente documentados, 

persisten limitaciones en la valoración de la educación musical dentro del sistema educativo, lo 

que impide que todos los estudiantes puedan acceder a sus múltiples aportes. A partir de la 

triangulación de resultados desde la perspectiva de docentes, estudiantes y padres, se presentan 

a continuación las conclusiones alineadas con los objetivos específicos de la investigación. 

Desde la visión de los docentes, el estudio permitió indagar las habilidades 

socioemocionales desarrolladas por los niños y adolescentes en la escuela de música, destacando 

la importancia de la enseñanza musical como una estrategia pedagógica para el fortalecimiento 

de la inteligencia emocional. Los docentes identificaron que la música actúa como un canal de 

expresión emocional, permitiendo a los estudiantes liberar tensiones, gestionar el estrés y 

fortalecer su resiliencia ante situaciones adversas. Asimismo, se observó que la música fomenta 

la sensibilidad y la empatía, aspectos fundamentales para la convivencia armónica en el aula y en 

la sociedad. La enseñanza musical, por lo tanto, no solo consiste en la adquisición de 

competencias técnicas, sino que también se configura como un espacio de autoexploración y 

desarrollo personal. 

Desde la perspectiva de los padres, fue posible describir la influencia del aprendizaje de 

la música en el desarrollo socioemocional de sus hijos, evidenciando su impacto positivo en la 

regulación emocional y en la construcción de valores esenciales para la vida. Los padres señalaron 

que sus hijos han logrado fortalecer su capacidad de autorregulación y tolerancia a la frustración, 

habilidades que les han permitido enfrentar de manera más equilibrada los retos del entorno 

escolar y familiar. De igual manera, destacaron que la música ha sido un factor clave en la 
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promoción de la disciplina, la perseverancia y el compromiso, cualidades que se reflejan en una 

actitud más proactiva y responsable en otras áreas de la vida. Este hallazgo refuerza la necesidad 

de que la música sea considerada como una herramienta de formación integral, cuyo impacto 

trasciende el ámbito educativo y se proyecta hacia el bienestar personal y social de los 

estudiantes. 

Por otro lado, los resultados obtenidos desde la experiencia de los niños y adolescentes 

permitieron analizar la influencia del aprendizaje de la música en la gestión de sus habilidades 

socioemocionales, confirmando que la música es percibida por los estudiantes como un espacio 

seguro donde pueden explorar y expresar sus emociones sin temor al juicio externo. La 

participación en ensambles, coros y grupos instrumentales les ha proporcionado herramientas 

clave para el desarrollo de la inteligencia interpersonal, favoreciendo el trabajo en equipo, la 

cooperación y la comunicación efectiva. Además, se encontró que el aprendizaje musical 

incrementa la autoestima y la confianza en sí mismos, dado que, el progreso en la ejecución de 

un instrumento o en el dominio de una pieza musical les brinda una sensación de logro y 

superación personal. Estos resultados confirman que la música no solo es una disciplina artística, 

sino un elemento esencial en la construcción de la identidad y el bienestar emocional. 

Una de las conclusiones más relevantes del estudio fue valorar los aportes del aprendizaje 

musical en el desarrollo socioemocional de los estudiantes, destacando la música como una 

herramienta transformadora que fortalece la capacidad de adaptación y la integración social. Se 

encontró que la educación musical promueve la inclusión, al generar espacios donde los 

estudiantes pueden compartir experiencias, aprender de sus compañeros y desarrollar un 

sentido de comunidad. Esta función socializadora de la música se evidencia en la manera en que 

los jóvenes que participan en actividades musicales muestran una actitud más abierta y receptiva 

hacia los demás, lo que contribuye a la formación de individuos más empáticos y comprometidos 

con su entorno. 

Sin embargo, a pesar de los beneficios comprobados del aprendizaje musical en el 

desarrollo socioemocional, se identificó una problemática significativa relacionada con la falta de 

reconocimiento de la música dentro del sistema educativo. En muchas instituciones, la educación 

musical sigue siendo considerada una disciplina secundaria, con menor peso dentro del currículo 
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escolar en comparación con asignaturas como matemáticas o ciencias. Esta marginación limita el 

acceso de los estudiantes a sus beneficios y genera una brecha en su formación integral. Resulta 

preocupante que, en un mundo donde las habilidades emocionales y sociales son cada vez más 

valoradas, la educación musical siga sin recibir la atención que merece dentro de las políticas 

educativas. 

Desde la mirada docente, también se destacó la necesidad de contar con estrategias 

pedagógicas innovadoras y formaciones específicas para potenciar el impacto de la enseñanza 

musical. Se evidenció que aquellos profesores que adoptan metodologías basadas en la 

expresión emocional y el aprendizaje colaborativo logran generar experiencias de enseñanza más 

significativas y motivadoras para los estudiantes. Asimismo, se identificó que los docentes 

requieren un mayor respaldo institucional para implementar programas musicales sólidos, con 

recursos adecuados y espacios que permitan el desarrollo óptimo de la enseñanza musical. En 

este sentido, se hace imprescindible que las instituciones educativas y los organismos 

responsables de la formulación de políticas impulsen programas de formación docente 

orientados a maximizar los beneficios del aprendizaje musical en la educación. 

En términos generales, la investigación demostró que la música incide no solo en el 

desarrollo socioemocional de los estudiantes, sino también en su rendimiento académico y en su 

capacidad para enfrentar desafíos en otros ámbitos de la vida. Se encontró que los niños y 

adolescentes que participan en programas de educación musical presentan mejoras en su 

concentración, su memoria y su capacidad de resolución de problemas. Estos hallazgos están en 

consonancia con estudios previos en neurociencia que han evidenciado el impacto del 

aprendizaje musical en la plasticidad cerebral y en el fortalecimiento de habilidades cognitivas 

esenciales. La educación musical, por lo tanto, no debe ser vista únicamente desde una 

perspectiva artística, sino como un elemento clave dentro de un modelo educativo más integral 

y equitativo. 

Finalmente, en relación con el objetivo general del estudio, se concluye que el aprendizaje 

musical tiene una incidencia directa y significativa en el desarrollo de habilidades 

socioemocionales en niños y adolescentes. La música se consolida como un medio efectivo para 

la regulación emocional, la construcción de identidad, la integración social y el fortalecimiento 



 

177 

de la autoestima. A través de la enseñanza musical, los estudiantes adquieren herramientas que 

les permiten enfrentar los desafíos de la vida con mayor confianza y seguridad en sí mismos, 

promoviendo su bienestar personal y su desarrollo como ciudadanos responsables y sensibles a 

su entorno. En este sentido, es fundamental que la educación musical sea integrada dentro del 

currículo escolar con el reconocimiento y el apoyo que merece, garantizando que todos los 

estudiantes puedan beneficiarse de su impacto positivo en su formación y en su desarrollo 

integral. 

Reflexiones del Investigador 

Este estudio se propuso explorar teóricamente cómo el aprendizaje musical, se vincula 

con el desarrollo de habilidades socioemocionales en niños y adolescentes. A través de 

entrevistas y grupos focales con docentes, estudiantes y padres de familia, se buscó comprender 

de manera cualitativa las percepciones y experiencias en torno al proceso formativo musical. El 

enfoque se sustentó en una metodología que permitió acceder al significado que los actores 

atribuyen al aprendizaje musical como experiencia vital y educativa. 

Desde la perspectiva de los docentes, el aprendizaje musical es percibido como una 

práctica que va más allá del entrenamiento técnico. Ellos destacan cómo, a través del canto coral, 

los ensambles y la interacción grupal, los estudiantes desarrollan capacidades como la empatía, 

la escucha activa, la cooperación y la autorregulación emocional. Estas observaciones coinciden 

con lo planteado por Willems (2011), quien sostiene que “la educación musical, bien llevada, 

pone en juego la mayoría de las facultades humanas rectoras” (p. 192). Así, el aprendizaje musical 

es entendido por los docentes como un catalizador de desarrollo humano, no solo artístico. 

Por su parte, los estudiantes expresaron que la música les ofrece un espacio seguro para 

expresarse, sentirse escuchados y conectarse con otros. Los relatos recogidos muestran cómo el 

aprendizaje musical les permite mejorar su autoestima, manejar la frustración y establecer 

vínculos positivos. Este hallazgo resuena con lo afirmado por Goleman (1995), quien plantea que 

las experiencias que fomentan la expresión emocional y el reconocimiento del otro fortalecen 

competencias clave para la vida. En este sentido, la música aparece como un contexto propicio 

para el florecimiento socioemocional. 
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Los padres de familia, por su lado, reconocen cambios positivos en las actitudes y 

comportamientos de sus hijos vinculados a la experiencia musical. Señalan que han notado 

mayor paciencia, sensibilidad y responsabilidad en sus hijos, tanto en el hogar como en la escuela. 

Esta percepción reafirma lo planteado por Díaz y Justel (2012), quienes indican que la práctica 

musical, incluso cuando no está mediada por un plan estructurado, puede activar procesos de 

desarrollo emocional, gracias a su capacidad para movilizar la atención, la memoria afectiva y el 

compromiso social. 

Una reflexión importante derivada del estudio es que, aunque no se implementó un 

programa pedagógico específico, el solo hecho de participar en procesos musicales dentro de 

instituciones como la Fundación La Cuerda genera experiencias formativas ricas y significativas. 

Esto sugiere que el aprendizaje musical, tal como lo viven los sujetos, tiene un valor en sí mismo 

que no siempre es suficientemente reconocido ni articulado en los marcos curriculares 

tradicionales. Por tanto, este estudio aporta una visión complementaria a la literatura existente, 

al recuperar el sentido vivido y compartido de la música como práctica educativa espontánea y 

contextual. 

Asimismo, el estudio visibiliza una problemática estructural en la educación colombiana: 

la marginalización de la música en las escuelas oficiales. A pesar de los mandatos establecidos en 

la Ley 115 de 1994, que reconoce la importancia de la educación artística, la práctica muestra 

una gran fragilidad en su implementación, especialmente en instituciones públicas. La falta de 

docentes especializados, recursos materiales y tiempos asignados limita el acceso de los 

estudiantes a experiencias musicales continuas y significativas. Este desfase entre lo normativo y 

lo real plantea una necesidad urgente de repensar la política educativa desde una perspectiva 

más sensible e inclusiva. 

Desde una perspectiva más amplia, es fundamental promover la investigación y la 

evaluación continua de los programas de educación musical, con el fin de medir su impacto y 

realizar ajustes que optimicen su efectividad. A pesar de la creciente evidencia sobre los 

beneficios de la música en el desarrollo socioemocional, muchos sistemas educativos aún 

carecen de datos sistemáticos que respalden la toma de decisiones en esta área. Se insta a la 

creación de estudios longitudinales que analicen el impacto a largo plazo del aprendizaje musical 
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en el bienestar de los estudiantes, así como el diseño de herramientas de evaluación que 

permitan medir el progreso de los niños y adolescentes en términos de autorregulación, 

autoestima, resiliencia y habilidades interpersonales. Esto permitirá fortalecer la argumentación 

sobre la importancia de la educación musical en el desarrollo humano y fomentar políticas 

educativas basadas en evidencia científica. 

Otro aspecto pertinente que debe ser considerado es la articulación entre la educación 

musical formal y la comunidad, fomentando la participación activa de los estudiantes en 

actividades musicales fuera del ámbito escolar. La música no solo debe ser vista como una 

asignatura dentro del aula, sino como una herramienta para la construcción de lazos sociales y la 

integración cultural. Se recomienda que las instituciones educativas establezcan alianzas con 

orquestas, bandas, conservatorios y centros culturales locales para ofrecer a los estudiantes 

espacios de práctica y expresión que complementen su formación musical. Del mismo modo, la 

inclusión de actividades extracurriculares como conciertos, festivales y programas de 

intercambio musical puede contribuir a reforzar la motivación de los estudiantes y a consolidar 

el aprendizaje de manera más significativa. 

Ciertamente, este estudio —desde una aproximación teórica y experiencial— demuestra 

que el aprendizaje musical, tal como es vivido por docentes, estudiantes y familias, tiene un alto 

potencial para promover habilidades socioemocionales fundamentales. Aunque no se diseñó ni 

evaluó un programa formativo, la riqueza de las voces recogidas permite construir una base 

interpretativa sólida que refuerza la necesidad de integrar la música de manera más 

comprometida y estructurada en los procesos escolares. En un mundo cada vez más necesitado 

de vínculos auténticos, creatividad y resiliencia, la música se revela como una herramienta 

educativa esencial que debe ser valorada y promovida. 
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Anexo A. 

Formato de consentimiento informado 
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Anexo B. 

Guion de preguntas clave 
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Anexo C. 

Validación de instrumentos por expertos 
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Anexo D. 

Tratamiento de la información (D4) 
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Tratamiento de la información (EST4) 
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