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Desde meados do século XX que o campo da Educação Musical se debate com uma questão que parece 

fundamental para repensar como se poderá, no presente e no futuro, desenvolver e sustentar esta área de 

estudos nas escolas públicas em geral, pertençam elas ao ensino genérico, ou ao ensino especializado: Como 

evitar a “alienação” (Green, 2008, p.90) que tantas vezes ocorre entre alunas e alunos relativamente às práticas 

musicais que são desenvolvidas nas aulas de música? O que fazer face à literatura que nos diz que, apesar da 

música ser uma das atividades em que crianças e jovens mais se envolvem fora da escola, nos contextos de 

educação formal ela continua a ser, não raras vezes, a área disciplinar de que menos gostam (Finney, 2011; 

Finney & Philpott, 2010)?

Partindo deste questionamento, que, na realidade, me acompanha desde a minha própria infância e 

adolescência, nesta conferência procurarei analisar o papel que o “escutar” e “dar a escutar” podem assumir 

numa construção pedagógica nova, alicerçada na empatia, na liberdade, na criatividade e no direito a que 

todas as crianças e jovens desenvolvam a sua musicalidade e identidades musicais, nas suas expressões mais 

diversas, de forma total e plena. A ideia de “escuta” – que será aqui analisada a partir de um universo 

multidisciplinar (Cox & Warner, 2017; Manyozo, 2016; Rinaldi, 2021; Solomos, 2020) – apresentar-se-á nesta 

comunicação como espaço que, convidando uma multiplicidade de vozes, se abre a todas as sonoridades, a 

todos os silêncios, a todos os ruídos, criando assim espaços para o surgimento de “Pedagogias Utópicas” 

(Wright, 2019), em que as crianças e jovens se assumem como protagonistas nas suas comunidades locais e 

únicas, criando “espaços revolucionários”, que contrariam as lógicas normativas e hierarquizadas do que é 

considerado adequado em termos pedagógicos e musicais.

Partindo destas ideias, e centrando-me em alguns incidentes críticos e episódios retirados da minha própria 

prática como professora e investigadora ao longo dos últimos 15 anos, tentarei re�letir sobre as possibilidades 

de uma pedagogia que abrace alunas e alunos como criadores, “speakers” (Biesta, 2010; Rancière, 1991), 

participantes de pleno direito em todo o processo, e que perspetive a atividade musical como uma experiência 

transformadora, revolucionária, que possa fazer a diferença nos percursos das crianças e jovens com quem 

interagimos diariamente nas nossas salas de aula.
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Since the mid-twentieth century that the field of Music Education has been struggling with a question that 

seems crucial in rethinking how this study area might be developed and sustained in the present and in the 

future, in both general or specialized state schools: How can we avoid the “alienation” (Green, 2008) that so 

o�ten occurs among pupils in relation to the musical practices that are developed in music classes? What may 

we do in the face of research studies that tell us that, although music is one of the activities in which children 

and young people are most involved outside school, in formal education contexts it o�ten remains the 

subject area they least enjoy (Finney, 2011; Finney & Philpott, 2010)? 

Departing from these questions, which have been living inside me since my own childhood and teenage 

years, in this conference I will try to examine the role that "listening" can play in a new pedagogical approach, 

grounded on empathy, freedom, creativity and on the right of all children and youth to develop their own 

musicality and musical identities in their most diverse expressions, fully and completely. The idea of 

"listening" - which will be explored here from a multidisciplinary universe (Cox & Warner, 2017; Manyozo, 

2016; Rinaldi, 2021; Solomos, 2020) - will be presented in this communication as a space that, inviting a 

multiplicity of voices, opens up to all sounds, all silences, all noises, thus creating spaces for the emergence of  

“Utopian pedagogies” (Wright, 2019), in which children and youth become the protagonists of their local and 

unique communities, creating “revolutionary spaces”, that go against the normative and hierarchical logics 

of what is, quite o�ten, considered appropriate in pedagogical and musical terms.

Drawing from these ideas, and focusing on some critical incidents and episodes from my own practice as a 

teacher and researcher over the lasT 15 years, I will try to re�lect on the possibilities of a pedagogy that 

embraces students as creators, “speakers” (Biesta, 2010; Rancière, 1991), full participants in the whole 

process, and that, at the same time, envisions musical activity as a transformative, revolutionary experience 

that might truly make the di�ference on the paths of the children and young people with whom we interact 

daily in our classrooms. 
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Any tonal melody is recognisable (in terms of pitch content) because of its configuration of pitches in relation 

to a central or tonic pitch. The theme from the finale of Beethoven's Ninth Symphony is the melody that it is, 

not because it uses the absolute pitches F#-F#-G-A-A-G-F#-E-D etc. but because it uses the major-scale degrees 

3-3-4-5-5-4-3-2-1 etc. where 1 is the tonic. Transpose to any major key and as long as we use those scale degrees 

in that order (with the right rhythm) we will still recognise the melody (and Beethoven's work depends on this).

This session thus adopts the premise that it makes much more musical sense to reckon pitches, for example 

when sight-singing, by their scale degree, rather than their absolute pitch or their interval from the previous 

note. This is a commonly accepted principle in aural skills pedagogy. Exercises presented in the Practical Class 

on Stage will show that not only does it make more musical sense, but adopting a scale-degree approach 

facilitates sight-singing.

The principle extends to include that all notes in a tonal musical texture relate not only to the tonic but also to 

local harmonic context which in turn functions in relation to the tonic. Again, class exercises will show that 

awareness of the harmonic function facilitates sight-singing and can help to negotiate di�ficult or awkward 

combinations of intervals between melodic notes.

But thinking of pitch in functional terms is also linked to musical expression. If a melody note is dissonant with 

an accompanying harmony it could be said to be in tension with the harmony; we might feel an imperative for 

it to resolve. In performance it may be desirable to express something of that tension and resolution by accent 

or dynamic, etc. By extension, a harmony might be considered to be in tension with the prevailing tonality and 

an entire chord may therefore ‘want’ to progress to another. So awareness of harmonic function can assist in 

approaches to performing with expression or greater ‘meaning’. 

So this session will also explore activities to extend awareness of pitch function to functions within chords or 

harmonies and the functions of those harmonies within the larger tonality.
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Qualquer melodia tonal é reconhecível (em termos de conteúdo de altura) devido às suas configurações de 

alturas em relação a uma altura central ou tónica. O tema do final da Nona Sinfonia de Beethoven é a melodia 

que é, não devido ao uso de alturas absolutas F#-F#-G-A-A-G-F#-E-D etc., mas sim devido ao uso de graus de 

escala maior 3-3-4-5-5-4-3-2-1 etc., em que 1 é a tónica. Transpor para qualquer tonalidade maior e desde que 

se use esses graus da escala nessa ordem (com o ritmo certo) continuamos a reconhecer a melodia (e o 

trabalho de Beethoven depende disso).

Portanto, esta sessão adota a premissa de que faz muito mais sentido musical reconhecer alturas, por exemplo 

quando se lê musicalmente, através dos seus graus de escala, em vez da sua altura absoluta ou do seu 

intervalo em relação à nota anterior. Este é um princípio amplamente aceite na pedagogia das competências 

auditivas. Os exercícios apresentados na Aula Prática no Palco irão mostrar que não só faz mais sentido 

musical, mas também adotar uma abordagem de graus de escala facilita o ler musicalmente.

O princípio estende-se para incluir que todas as notas numa textura musical tonal se relaciona não apenas com 

a tónica mas também com o contexto harmónico local, que por sua vez funciona em relação à tónica. 

Novamente, os exercícios em sala de aula irão mostrar que a consciência da função harmónica facilita o ler 

musicalmente e pode ajudar a negociar combinações difíceis ou estranhas de intervalos entre notas melódicas.

Mas pensar em altura em termos funcionais está também relacionado com a expressão musical. Se uma nota 

melódica é dissonante da harmonia que a acompanha, pode-se afirmar que está em tensão com a harmonia; 

podemos ter um sentimento imperativo para resolver essa questão. Na performance pode ser desejável 

exprimir alguma dessa tensão e resolução através da acentuação ou dinâmica, etc. Por extensão, a harmonia 

poderá ser considerada estar em tensão com uma tonalidade predominante e um acorde inteiro poderá então 

“querer” progredir para outro. Assim, a consciência da função harmónica pode auxiliar nas abordagens para 

desempenhar com expressão ou com um maior “significado”.

Assim, esta sessão também explorará atividades para expandir a consciência da função de altura para funções 

dentro dos acordes ou harmonias e para as funções dessas harmonias no âmbito de uma tonalidade maior.
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Em 1989, com a publicação do Decreto-Lei nº 26, de 21 de Janeiro, o ensino profissional, em geral, e o ensino 

profissional musical, em particular, surge como uma experiência inédita sem precedentes em Portugal. Uma 

experiência educativa artística para o ensino secundário, sediada fora dos grandes centros urbanos, onde 

predominava, de um modo geral, os tradicionais conservatórios de música com uma educação em música 

mais elitista, e que procurava atrair todos aqueles que pretendiam iniciar a aprendizagem de um 

instrumento musical, independentemente, da sua situação económica, social e antecedentes culturais.

Nesse mesmo ano, surgiram duas escolas profissionais de música, seguidas de quatro no ano académico 

seguinte e de mais duas em 1991/92. Atualmente, espalhadas pelo país, existem nove escolas profissionais de 

música (EPrM), de caráter privado, e três conservatórios de música públicos (PuMS) e cinco escolas 

secundárias regulares (SPuS), ambas com cursos profissionais de música.

Passados mais de trinta anos, as conquistas e resultados apresentados por este subsistema de ensino 

revelam que algo de novo e diferente tem acontecido no panorama, eminentemente elitista e de acesso 

muito restrito, do ensino musical instrumental em Portugal.

O principal objetivo desta comunicação é apresentar o projeto, na sua globalidade, e alguns resultados 

preliminares, de um projeto de três anos, iniciado em 2023, sobre a educação profissional em música, com 

base em três estudos de caso - ARTAVE, EPME e ARTEAM -, no que diz respeito ao modelo organizacional 

adotado, que lhes proporcionou autonomia pedagógica, administrativa e financeira; ao modelo pedagógico 

implementado, que articulou uma componente sociocultural com uma formação científica, técnica e 

artística; e ao modelo sociocultural construído, que procurou uma escola mais pequena, com uma forte 

dimensão humana personalizada, geográfica e socialmente descentralizada, e desenvolvida sob a iniciativa 

de instituições de ensino privadas apoiadas pelo sistema educativo estatal e por financiamento europeu 

(Schein, 2010).

A abordagem destas questões foi realizada segundo uma metodologia multimétodo (Cresswell & Clark, 

2007), implementada através de um estudo multicasos (Sloboda, 2018). Foi construído um conjunto de 

olhares complementares que incluíam a análise extensiva de documentos, a construção de questionários e 

entrevistas semiestruturadas e não estruturadas, e a elaboração de retratos sociológicos (Lahire, 2002).

Um conjunto de questões de investigação foi identificado e agrupado em duas linhas principais de 

investigação. A primeira, o mapeamento da história, que nos remete para a trajetória de desenvolvimento 

que é possível observar nos trinta anos de existência desta rede de escolas. E, em segundo lugar, o 

mapeamento dos resultados, que sugere que a EPrM trouxe uma mudança e qualidade significativa ao 

panorama musical e cultural nacional. As implicações para uma educação em música inclusiva, em geral, e 

para a música instrumental, em particular, são discutidas no contexto dos resultados preliminares obtidos 

até ao momento.
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In 1989, with the publication of Decree-Law nº 26, of January 21st, professional education, in general, and 

professional music education, in particular, was created as an original and unprecedented experience in 

Portugal. A project for the secondary education level, based outside the large urban centers, where a more 

elitist music education of the conservatories predominated, seeking to attract all those who intended to start 

the learning of a musical instrument, regardless of their economic, social, and cultural background.

In that same year, two professional music schools emerged, followed by four in the following academic year, 

and two in 1991/92. Presently, spread across the country, there are nine professional music schools (PrMS), 

three public music schools (PuMS) and five general secondary public schools (SPuS), both with professional 

music courses.

A�ter more than thirty years, the achievements and results presented by this teaching subsystem reveal that 

something new and di�ferent has happened in the panorama, eminently elitist and with very restricted 

access, of instrumental musical education in Portugal.

The main objective of this communication is to present the project, as a whole, and some preliminary 

outcomes, of a three-year project, that begun in 2023, about professional music education, based on three 

case studies  - ARTAVE, EPME e ARTEAM -, regarding the organizational model, which provided them with 

pedagogical, administrative and financial autonomy; the pedagogical model, which combines a 

sociocultural component with scientific, technical and artistic training; and the sociocultural model, which 

points to a smaller school, with a strong personalized human dimension, geographically and socially 

decentralized and developed under the initiative of private educational institutions supported by the state 

educational system and European funding (Schein, 2010).

The approach to these issues was carried out according to a multi-method methodology (Cresswell & Clark, 

2007), implemented through a multi-case study (Sloboda, 2018). A set of complementary methods was 

constructed that included extensive analysis of documents, the construction of questionnaires and 

semi-structured and unstructured interviews, and the devising of sociological portraits (Lahire, 2002).

A set of research questions was identified and grouped within two main lines of investigation. The first is the 

mapping of the history, which takes us to the developmental trajectory that is possible to observe in the 

thirty years of existence of this network. And, secondly, the mapping of the results, which suggests that EPrM 

brought about a significant change and quality in the national musical and cultural panorama. 

Implications for an inclusive music education at large, and instrumental music, in particular, are discussed in 

the context of the so far preliminary results.
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O Modelo de Aceitação da Tecnologia visa entender o grau de adoção e utilização de tecnologias em 

diversos contextos. No ensino artístico, este modelo pode elucidar como alunos e professores 

percecionam e usam tecnologias na preparação e performance artística. Segundo a revisão da literatura 

efetuada, toda ação comportamental é precedida por uma intenção, que é moldada por respostas 

cognitivas, crenças e estímulos externos, sendo idade e experiência as variáveis externas mais 

in�luentes. Por outro lado, a intenção comportamental corresponde à decisão de usar uma tecnologia, 

enquanto a resposta comportamental é a ação efetiva de uso. 

As ferramentas tecnológicas no ensino artístico oferecem benefícios, como o acesso a recursos digitais 

que potencializam os processos de ensino-aprendizagem e ajudam na preparação de apresentações. 

Além disso, proporcionam a realização de atividades à distância, o que foi crucial durante restrições 

como as impostas pela pandemia COVID-19. Acredita-se que aplicar o Modelo de Aceitação da 

Tecnologia no ensino artístico trará insights sobre a perceção de alunos e professores face às 

ferramentas tecnológicas, possibilitando aprimorar métodos pedagógicos e a oferta de recursos. 

Para investigar esta aceitação, foi criado um questionário, baseado no Modelo de Aceitação de 

Tecnologia, dirigido a alunos e professores do Conservatório. Este questionário analisou dimensões 

como: utilidade percebida, facilidade de uso percebido, atitude para uso, intenção comportamental e 

uso real das ferramentas digitais. 

O estudo pretende avaliar a aceitação de ferramentas digitais no ensino artístico, bem como a intenção 

de alunos e professores em usá-las. Adicionalmente, objetiva-se entender a relação entre as dimensões 

do modelo e a intenção comportamental e como variáveis sociodemográficas impactam essa aceitação. 

Foram propostas as seguintes hipóteses de investigação: a facilidade de uso das ferramentas digitais 

in�luencia positivamente a sua perceção de utilidade; essa facilidade também afeta a atitude para uso 

das mesmas; a utilidade percebida e a atitude para uso estão ligadas à intenção comportamental de 

uso das ferramentas; e a intenção comportamental in�luencia o uso real dessas ferramentas no ensino 

e na performance artística. 

Os resultados mostram correlações relevantes em todas as dimensões do Modelo de Aceitação 

Tecnológica. A maioria dos alunos e docentes está familiarizada com o uso de ferramentas digitais na 

preparação dos seus estudos ou performances artísticas. Há diferenças estatísticas nas médias de 

resultados considerando grupos de docência; docentes e alunos; grupos etários e os cursos 

profissionais frequentados. 
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The Technology Acceptance Model aims to understand the degree of adoption and use of technologies in 

various contexts. In artistic education, this model can elucidate how students and teachers perceive and use 

technologies in preparation and artistic performance. According to the literature review conducted, every 

behavioral action is preceded by an intention, which is shaped by cognitive responses, beliefs, and external 

stimuli, with age and experience being the most in�luential external variables. On the other hand, behavioral 

intention corresponds to the decision to use a technology, while the behavioral response is the actual act of 

using it.

Technological tools in artistic education o�fer benefits, such as access to digital resources that enhance 

teaching-learning processes and assist in preparing presentations. Furthermore, they allow for remote 

activities, which was crucial during restrictions like those imposed by the COVID-19 pandemic. It is believed 

that applying the Technology Acceptance Model in artistic education will provide insights into students' and 

teachers' perceptions of technological tools, enabling the refinement of pedagogical methods and the 

provision of resources. 

To investigate this acceptance, a questionnaire was created, based on the Technology Acceptance Model, 

targeted at students and teachers of the Conservatory. This questionnaire examined dimensions such as: 

perceived usefulness, perceived ease of use, attitude towards use, behavioral intention, and actual use of 

digital tools.

The study aims to assess the acceptance of digital tools in artistic education, as well as the intention of 

students and teachers to use them. Additionally, the goal is to understand the relationship between the 

model's dimensions and behavioral intention and how sociodemographic variables impact this acceptance.

The following research hypotheses were proposed: the ease of use of digital tools positively in�luences their 

perceived usefulness; this ease also a�fects the attitude towards their use; perceived usefulness and attitude 

towards use are linked to the behavioral intention of using the tools; and the behavioral intention in�luences 

the actual use of these tools in education and artistic performance.

The results indicate significant correlations across all dimensions of the Technological Acceptance Model. 

Most students and teachers are familiar with the use of digital tools in preparing their studies or artistic 

performances. There are statistical di�ferences in average results considering teaching groups; teachers and 

students; age groups and the professional courses attended. 
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Alcançar um elevado nível de controlo das capacidades motoras necessárias para tocar um 

instrumento não é o único desafio que se coloca aos jovens estudantes que conseguem ingressar 

nesse meio altamente competitivo dos conservatórios de música. Os requisitos necessários para 

alcançar uma carreira profissional ou para conseguir um percurso de alto nível durante os estudos, 

vão muito além desse domínio técnico. Ser músico é uma das atividades mais afetadas pela 

ansiedade, quer ao nível profissional quer no meio estudantil. A Ansiedade na Performance 

Musical (APM) pode afetar até cerca de metade dos alunos entre os 12 e 15 anos de idade [1]. Muitos 

destes alunos não têm consciência desta limitação, nem acesso a terapias, não reconhecem nem 

ultrapassam o problema da APM, o que pode resultar muitas vezes no abandono do percurso 

musical. A APM tem um alcance alargado ao nível psicológico, cognitivo, emocional e 

comportamental, sendo por isso difícil de definir. Uma das definições mais consensuais é a de 

Kenny [2] segundo a qual, a ansiedade na performance musical é a experiência de apreensão 

ansiosa acentuada e persistente relacionada com a performance musical que ocorre através de 

experiências específicas de condicionamento da ansiedade. Apesar de ainda serem negligenciados 

nas atuais terapêuticas, os distúrbios psicológicos têm uma base fundamental nos mecanismos 

neurobiológicos. No que diz respeito à APM, os tratamentos ignoram quase sempre os aspetos 

biológicos ou focam-se exclusivamente em terapêuticas psicológicas ou farmacológicas. O 

presente estudo procura diagnosticar e caracterizar os níveis de ansiedade num grupo de 430 

estudantes de conservatórios de música entre os 12 e os 14 anos de idade. Prevê também a 

necessidade de uma extensa intervenção terapêutica usando protocolos tradicionais e inovadores 

de terapia cognitiva comportamental (TCC) e neurobiológica, e a validação dos seus efeitos na 

performance dos participantes. Este projeto pretende reunir instituições e investigadores de áreas 

complementares: Psicologia da Música, Performance Musical, Psicologia Clínica, Psicologia da 

Educação e Neurociências. O objetivo comum é o de articular o conhecimento e a prática de 

diferentes disciplinas para desenhar, implementar e validar uma intervenção inovadora que seja 

útil para estudantes e professores de música desde um nível básico de desenvolvimento musical. 

MUS-A: MUSIC PERFORMANCE ANXIETY IN ADOLESCENTS
Sofia Serra

Departamento de Comunicação e Arte, Universidade de Aveiro (INET-md)
sofia.serra.@ua.pt

 

Having gained access to the highly competitive field of classical music training does not mean that the 

unique challenge for young musicians is to tame the complexity of instrument-specific motor skills. All the 

demands on the route to pursue professionally, or at least to a reasonable level, through the journey within a 

music conservatory, may have a pervasive impact on their functioning in both personal and professional 

domains. Both professional musicians and music students have one of the activities most likely to be a�fected 

by harmful levels of anxiety. Music Performance Anxiety (MPA) may a�fect up to half of the music students 

aging between 12 and 15 [1], many of which do not get the opportunity to self-perceive their limitations or 

access therapies, to acknowledge and overcome the harmful e�fects of MPA, leading to the abandonment of 

a music path. MPA has a wide reach at the psychological, cognitive, emotional and behavioral levels, and is 

therefore di�ficult to define. One of the most consensual definitions is that of Kenny [2], according to which, 

music performance anxiety is the experience of marked and persistent anxious apprehension related to 

musical performance that has arisen through specific anxiety conditioning experiences. Although still 

neglected in current treatment approaches, psychological disorders have a critical basis in neurobiological 

mechanisms. Concerning MPA, most of the approaches either neglect the biological aspects or focus only on 

psychological or pharmacological treatment. This study approaches the MPA issue by diagnosing and 

characterizing the levels of anxiety within a group of 430 music students aged 12 to 14 years old within music 

conservatoires. Furthermore, this project addresses the need for an extensive therapeutical intervention 

using traditional and innovative protocols of Cognitive Behavior Therapy (CBT) and Neurobiological 

feedback and the validation of its e�fects on the participants’ musical performance. This project gathers 

institutions and researchers from complementary areas: Music Psychology, Music Performance, Clinical 

Psychology, Educational Psychology, and Neurosciences. The common purpose is to articulate knowledge 

and know-how from di�ferent disciplines to design, implement, and validate an innovative intervention that 

is useful for music students and teachers at an early stage of music development.
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CONTRAPUNTO “A LA MENTE” Y ARMONÍA “ENTONADA”: UN ENCUENTRO ENTRE LA INTUICIÓN Y LA 
COMPRENSIÓN MUSICAL 

Eduardo Pedro Díaz Lobatón  

Conservatório Superior de Música de Madrid
epdlobaton@yahoo.es

Con este título he pretendido describir el objetivo de la propuesta metodológica que aplico en mis clases de 

Educación Auditiva en el conservatorio superior de música de Madrid. He evitado la palabra “improvisación”, 

tal vez de manera inconsciente, a pesar de que la clase práctica se basará precisamente en el contrapunto 

‘improvisado’, y la razón de ello no radica tanto en el menosprecio decimonónico del término improvisación 

frente al de obra de arte “acabada”, sino en cierto uso de este término en la pedagogía musical, en donde a 

veces, objetivos de motivación, ambiente creativo, etc., en las clases de música han pretendido justificar 

afirmaciones del tipo “el componer música es algo que está tan al alcance nuestro como cualquier otra cosa” 

(Schafer , 1983 p. 25), a pesar de entender que no estamos manejando el mismo concepto de improvisación 

cuando nos referimos, por ejemplo, a un músico de jazz con gran bagaje técnico y musical, que cuando 

empleamos la misma palabra en referencia a los balbuceos de un niño de cuatro años (Molina, 2008). 

Pero volvamos a este ‘encuentro entre la intuición y la comprensión musical’.

Algunos de los ejercicios que desarrollo en el aula de Educación Auditiva persiguen la interiorización de 

elementos melódicos dentro de progresiones armónicas de dificultad progresiva, mientras que otros, 

aquellos que llevo desarrollando los últimos años, están basados en técnicas de contrapunto improvisado 

fundamentadas en la enseñanza musical de los siglos XV al XVIII, tal como describen numerosos tratados, 

especialmente en Italia y en la península ibérica.

Estas técnicas del “contrapunto allá mente” están siendo desarrolladas, dentro del entorno europeo, en 

centros superiores de Alemania (Manheim, Freiburg), Francia (Lyon) y en Suiza (Basilea). Los exitosos 

resultados obtenidos corroboran el interés creciente en otros centros de enseñanza

Citando a David Mesquita, profesor de formación auditiva en la Schola Cantorum Basiliensis :

“Hoy en día [el contrapunto a la mente] es un elemento importante para comprender las culturas musicales 

antiguas y desempeña un papel relevante en la interfaz de la teoría y la práctica musical: los músicos utilizan 

el contrapunto para entrenar habilidades prácticas generales como cantar, tocar y escuchar al mismo tiempo, 

entrenando su imaginación sonora (oído interior) y la improvisación”.

La recuperación de estos métodos de enseñanza musical de la antigüedad no sólo constituye un objetivo 

musicológico, sino que nos proporciona un encuentro directo con la música, de manera que, como indico en el 

título, favorece el desarrollo de la intuición y de la comprensión musicales.

Con este convencimiento, deseo que esta clase práctica contribuya a abrir caminos de experimentación 

metodológica entre mis colegas.

 
CONTRAPONTO “A LA MENTE” E HARMONIA “ENTONADA”: UM ENCONTRO ENTRE A INTUIÇÃO E A 
COMPREENSÃO MUSICAL

Eduardo Pedro Díaz Lobatón  

Conservatório Superior de Música de Madrid
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Com este título pretendi descrever o objetivo da proposta metodológica que aplico nas minhas aulas de 

Educação Auditiva no Conservatório Superior de Música de Madrid. Tenho evitado a palavra “improvisação”, 

talvez de maneira inconsciente, apesar de que a aula prática se baseará precisamente no contraponto  

“improvisado”, e a razão para isso não está tanto no menosprezo do século XIX do termo improvisação face à 

obra de arte “acabada”, mas sim no certo uso desse termo na pedagogia musical, onde às vezes, objectivos 

motivacionais, ambiente criativo, etc., nas aulas de música pretendem justificar afirmações do tipo “compor 

música é algo que está ao nosso alcance como qualquer outra coisa” (Schafer, 1983, p.25), apesar de entender 

que não estamos a lidar com o mesmo conceito de improvisação quando nos referimos, por exemplo, a um 

músico de jazz com uma grande bagagem técnica e musical, ou quando empregamos a mesma palavra em 

referência aos balbucios de uma criança de quatro anos (Molina, 2008).

Mas voltemos a este “encontro entre a intuição e a compreensão musical”.

Alguns dos exercícios que desenvolvo na aula de Educação Auditiva buscam a interiorização dos elementos 

melódicos dentro de progressões harmónicas de dificuldade progressiva, enquanto outros, aqueles que 

tenho desenvolvido ao longo dos últimos anos, estão baseados em técnicas de contraponto improvisado 

fundamentadas no ensino musical dos séculos XV ao XVIII, tal como descrevem vários tratados, 

especialmente em Itália e na Península Ibérica.

Estas técnicas de “contraponto à mente” estão a ser desenvolvidas, dentro no contexto europeu, em 

instituições de ensino superiores da Alemanha (Manheim, Freiburg), da França (Lyon) e da Suíça (Basilea). Os 

resultados positivos obtidos corroboram o interesse crescente em outras instituições de ensino.

Citando David Mesquita, professor de Formação Auditiva na Schola Cantorum Basiliensis : “Hoje em dia [o 

contraponto à mente] é um elemento importante para compreender as culturas musicais antigas e 

desempenha um papel relevante na interface entre a teoria e a prática musicais: os músicos utilizam o 

contraponto para treinar as competências práticas gerais como cantar, tocar e ouvir ao mesmo tempo, 

treinando a sua imaginação sonora (ouvido interior) e a improvisação”.

A recuperação destes métodos de ensino musical da antiguidade não só constituem um objectivo 

musicológico, mas também proporciona um encontro direto com a música, de maneira que, como indico no 

título, favorece o desenvolvimento da intuição e da compreensão musicais.

Com esta convicção, desejo que esta aula prática contribua para abrir caminhos de experimentação 

metodológica entre os meus colegas.
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UMA VIRAGEM ONTOLÓGICA NA CRIATIVIDADE ARTIFICIAL 
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Os sistemas generativos baseados em inteligência artificial reacenderam discussões sobre inteligência e 

criatividade, sobre como estas ocorrem em humanos e quão viáveis podem ser em sistemas computacionais. 

Os computadores têm-se distinguido tradicionalmente no desenvolvimento de formas de criatividade vistas 

como mais simples ou eminentemente mecanizáveis, mas ainda são vistos como não sendo capazes de 

desenvolver formas mais complexas, como a que Margaret Boden chama de criatividade transformacional. 

Esta palestra irá explorar algumas razões pelas quais, apesar da imensidão dos espaços conceptuais da 

computação, particularmente os resultantes do treinamento de aprendizagem automática, os sistemas 

computacionais não são percebidos como sendo cognitivamente acessíveis e, portanto, criativos de formas 

úteis. Argumentaremos que, para compreender o potencial criativo dos sistemas de IA e maximizar as 

colaborações, precisamos de os compreender a partir de uma perspectiva ecológica e não antropocêntrica, o 

que implica uma viragem ontológica nas relações humano-IA.

AN ONTOLOGICAL TURN IN ARTIFICIAL CREATIVITY

Miguel Carvalhais 
Faculdade de Belas Artes da Universidade do Porto
mcarvalhais@�ba.up.pt

Generative systems powered by artificial intelligence rekindled discussions about intelligence and creativity, 

about how they are developed on humans and how feasible they may be on computational systems. 

Computers have traditionally excelled at developing forms of creativity that are seen as simpler and 

eminently mechanisable, but are still regarded as lacking in more complex forms, such as what Margaret 

Boden terms of transformational creativity. This talk will explore some reasons for how, despite the 

immensity of the conceptual spaces of computations, particularly those that result from training machine 

learning systems, computational systems are not perceived to be cognitively accessible and thus, creative in 

useful ways. It will argue that in order to understand the full creative potential of, and maximise 

collaborations with AI systems, we need to understand them from an ecological and non-anthropocentric 

perspective, something that implies an ontological turn in human-AI relationships.
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TEACHING FOR HARMONIC UNDERSTANDING: ASPECTS OF CHROMATIC HARMONY
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In tonal music, melodic understanding and identification utilizes not only interval identification skills, but 

also, very importantly, scale degree perception. A conscious, well-developed and robust inner hearing of 

scale degrees in major and minor modes can thus facilitate both sight reading and aural recognition, 

especially of diatonic passages. The same, however, holds true when dealing with chromatic passages, 

remaining in a tonal music context: the totally symmetric character of chromatic movement means that the 

singing and aural identification of such passages can become extremely chaotic and challenging for the 

brain, but for the use of certain anchors, based on the structure of the (major/minor) scale and its scale 

degrees, which the inner ear can use as a sort of signposts. Scale degree perception also proves useful in the 

case of tonicizations and modulations: one only has to move the whole array of scale degree functions and 

their characteristic sensations to a new pitch level, giving emphasis to feeling and confirming especially the 

new leading tone and tonic. 

In this presentation, titled Teaching for harmonic understanding: aspects of chromatic harmony, we will, 

among others, explore the space contained within the two intervals of the second, major and minor, 

experiencing the special e�fect and sensation particularly of the semitone; we will implement a simple 

method of singing short melodies that connect each scale degree to the tonic, in order to help impress on the 

ear the distance of each degree from the tonic; we will work on chromatic movement between scale degrees, 

exploring di�ferent possible tendencies and underlying harmonies of a chromatically altered note; finally, we 

will practise feeling the tonicizations of particular scale degrees. All of the above are meant to act as tools 

that will hopefully serve the final goal of enabling students to feel, sing and recognize the same phenomena 

in the repertoire with ease.

ENSINAR A COMPREENDER A HARMONIA: ASPECTOS DA HARMONIA CROMÁTICA

Monika Andrianopoulou 
University of Macedonia - Thessaloniki, Greece 
monand@uom.edu.gr  

Na música tonal, a compreensão e identificação melódica utilizam não só as competências de identificação 

de intervalos, mas também, muito importante, a perceção de graus de escala. Uma perceção consciente, 

bem-desenvolvida e robusta dos graus da escala nas tonalidades maiores e menores pode, assim, facilitar 

tanto a leitura visual como o reconhecimento auditivo, especialmente em passagens diatónicas. Contudo, o 

mesmo é válido quando se trata de passagens cromáticas, mantendo um contexto de música tonal: o 

carácter totalmente simétrico do movimento cromático significa que o canto e a identificação auditiva de 

tais passagens podem-se tornar extremamente caóticos e desafiantes para o cérebro, a menos que utilizem 

certas âncoras, baseada na estrutura da escala (maior/menor) e dos seus graus, que o ouvido interno pode 

utilizar como uma espécie de sinalização. A perceção de graus de escala também se mostra útil no caso de 

tonalizações e modulações: basta mover todo o conjunto de funções de graus de escala e as suas sensações 

características para um novo nível de altura, dando ênfase à sensação e confirmação especialmente o novo 

tom principal e a tónica.

Nesta apresentação, intitulada “Ensinar a compreender a harmónica: aspectos da harmonia cromática”, 

exploraremos, entre outras coisas, o espaço contido entre dois intervalos da segunda, maior e menor, 

experimentando o efeito e a sensação especiais particularmente do semitom; implementaremos um 

método simples de cantar pequenas melodias que ligam cada grau da escala à tónica, para ajudar a imprimir 

no ouvido a distância de cada grau à tónica; trabalharemos no movimento cromático entre os graus da 

escala, explorando diferentes tendências possíveis e as harmonias subjacentes de uma nota alterada 

cromaticamente; por fim, praticaremos a sensação das tonalizações de graus específicos de escala. Tudo o 

que foi mencionado é destinado a servir como ferramentas que, esperançosamente, servirão o objectivo 

final de permitir que os alunos sintam, cantem e reconheçam os mesmos fenómenos no repertório com 

facilidade.  

LABEAMUS - Laboratório de Ensino e Aprendizagem de Músicas

Aoife Hiney
Departamento de Comunicação e Arte, Universidade de Aveiro (INET – md)
aoife@ua.pt

O LABEAMUS - Laboratório de Ensino e Aprendizagem de Músicas da Universidade de Aveiro - foi criado em 

2018, é coordenado pelas investigadoras Clarissa Foletto e Aoife Hiney e está sediado no INET-md - Instituto 

de Etnomusicologia, Centro de Estudos em Música e Dança, pólo de Aveiro. O Labeamus tem como objetivo 

proporcionar um espaço de experimentação, encontro e partilha no qual os alunos de licenciatura, mestrado 

e doutoramento, bem como investigadores e professores da Universidade de Aveiro (UA) e outras 

instituições nacionais e internacionais possam desenvolver projetos de investigação autónomos e 

sustentáveis, ligados ao ensino e aprendizagem de músicas. 

As principais atividades do laboratório incluem o desenvolvimento de projetos pedagógicos a partir de 

sessões de troca e partilha de experiências vividas pelos alunos, investigadores e docentes da UA em 

situações relacionadas com o ensino e a aprendizagem musical; o acolhimento de projetos pedagógicos 

sugeridos por indivíduos interessados em desenvolver novas estratégias associadas ao ensino e 

aprendizagem da música;  a realização de formação continuada a partir de oficinas, seminários, conferências 

e cursos de formação;  a promoção de ações de extensão universitária oferecidas gratuitamente à 

comunidade aveirense em geral numa lógica mútua entre investigação e ação; a produção de materiais 

didáticos e a disseminação dos projetos desenvolvidos no laboratório através de encontros científicos, 

espetáculos, suportes digitais e publicações. 

Desde 2018, o Labeamus promoveu mais de vinte atividades em formatos presenciais e online, desde 

debates, mesas redondas, oficinas e palestras, dentro das rubricas ‘Falando Sobre’ e ‘Lab Workshop’. 

LABEAMUS - Laboratory for the Teaching and Learning of Musics

Aoife Hiney
Departamento de Comunicação e Arte, Universidade de Aveiro (INET – md)
aoife@ua.pt

Labeamus - Laboratory for the Teaching and Learning of Musics at the University of Aveiro - was created in 

2018. Co-ordinated by researchers Clarissa Foletto and Aoife Hiney, it is based at the Aveiro branch of 

INET-md - Instituto de Etnomusicologia, Centro de Estudos em Música e Dança. Labeamus aims to provide a 

space for experimentation, meeting and sharing, in which undergraduate and graduate students, in 

addition to researchers and teachers - whether from the University of Aveiro or other national or 

international institutions - can develop autonomous, sustainable research projects relating to the teaching 

and learning of musics.  

The main activities within Labeamus include:  the development of pedagogical projects through the 

exchange and sharing of experiences of teaching and learning music between students, researchers and 

teachers at the University of Aveiro; the hosting of pedagogical projects proposed by individuals interested 

in developing strategies associated with music teaching and learning; the provision of professional 

development opportunities through workshops, seminars, conferences and courses; the promotion of 

community outreach projects freely available to the local community through mutual research-action: the 

production of pedagogical materials and the dissemination of projects developed in conjunction with 

Labeamus through academic meetings, performances, digital resources and publications.

Since 2018, Labeamus has hosted over 20 activities in live or online formats, from debates and round-table 

discussions to workshops and lectures, through the initiatives ‘Falando Sobre’ and ‘Lab Workshop’. 

A MÚSICA AO ALCANCE DE TODOS: “PALUÍ” – UMA EXPERIÊNCIA TRANSDISCIPLINAR DE EXPRESSÃO 
E CO-CRIAÇÃO ARTÍSTICA COMO CAMINHO NO COMBATE AO ESTIGMA DA DOENÇA MENTAL  

Helena Caspurro
Departamento de Comunicação e Arte, Universidade de Aveiro (INET - md) 
caspurro@ua.pt

Esta pesquisa em práticas artísticas participativas centra-se no estigma da doença mental e associa-se ao 

projeto Paluí, está aqui? Histórias sonoras para cantos interiores. Procurando contribuir para o 

desenvolvimento da literacia em torno daquela forma de exclusão social, caracterizou-se pelo estudo 

musical de Paluí e de formas criativas de transformação num espetáculo que, paralelamente aos propósitos 

inclusivos e sociais, pudesse dar resposta a: construção de uma experiência expressiva e transdisciplinar; 

processos de cocriação e interpretação musical e artística entre todos os participantes; exploração de formas 

cénicas: teatro, dança, vídeo e artes manuais; apresentação no Festival Ao Alcance de Todos. Participaram 

estudantes, professores e investigadores de música, design e artes visuais da Universidade de Aveiro e 

Instituto Politécnico do Porto, um músico da Casa da Música, um grupo de crianças de uma escola de Aveiro 

e utentes e pacientes do Hospital Magalhães Lemos. Sendo o estigma da doença mental uma dimensão e 

perceção de exclusão social, o que é realizado e demonstrado ao longo do processo coletivo e em dois 

concertos apresentados na Casa da Música, cruzado com registos de natureza subjetiva, sugere interpretar 

que a experiência constituiu um caminho de (co)construção e inclusão social através da imaginação musical 

e transdisciplinar. 

MUSIC WITHIN EVERYONE'S REACH: “PALUÍ” – A TRANSDISCIPLINARY EXPERIENCE OF EXPRESSION 
AND ARTISTIC CO-CREATION AS A WAY TO COMBAT THE STIGMA OF MENTAL ILLNESS  

Helena Caspurro
Departamento de Comunicação e Arte, Universidade de Aveiro (INET - md) 
caspurro@ua.pt

This research into participatory artistic practices centres on the stigma of mental illness and is associated 

with the project “Paluí, está aqui? Histórias sonoras para cantos interiores”. Seeking to contribute to the 

development of literacy around this form of social exclusion, it was characterised by the musical study of 

Paluí and creative ways of transforming it into a performance that, alongside inclusive and social purposes, 

could respond to: the construction of an expressive and transdisciplinary experience; co-creation and 

musical and artistic interpretation between all the participants; exploration of scenic forms: theatre, dance, 

video and manual arts; presentation at the Ao Alcance de Todos Festival. Participants included students, 

teachers and researchers in music, design and visual arts from the University of Aveiro and the Polytechnic 

Institute of Porto, a musician from Casa da Música, a group of children from a school in Aveiro and users and 

patients from the Magalhães Lemos Hospital. Since the stigma of mental illness is a dimension and 

perception of social exclusion, what is realised throughout the collective process and in two concerts 

presented at Casa da Música, crossed with evidences of a subjective nature, suggests that the experience was 

a path of (co)construction and social inclusion through musical and transdisciplinary imagination.

WENATURE: O QUE SIGNIFICA TOCAR MÚSICA NA NATUREZA?

Filipe Lopes
Escola Superior de Media Artes e Design do Politécnico do Porto (CIPEM) | (INET - md)
filipelopes@esmad.ipp.pt  

O que pode significar tocar música na natureza? É a partir desta questão que nasceu o projeto WeNature. É 

um projeto que propõe desenvolver uma pesquisa teórica, artística e uma filosofia sobre a música e 

natureza. Pretende-se criar música (i.e. musicking) que ressoe em plenitude em ambientes selvagens e um 

instrumento eletroacústico original que permita integrar em tempo real as especificidades desse ambiente. 

Os ambientes selvagens, por contraste a espaços com natureza relativamente domesticada pelo humano 

(e.g. Parque da Cidade), são parte fundamental nesta pesquisa pois apresentam-se como lugares nos quais 

qualquer caminho é igualmente convidativo, uma espécie de não-lugar. São, atualmente, espaços afastados 

dos centros metropolitanos e, por essa razão, com características visuais e sonoras propensas a uma vivência 

de grande contraste com o ritmo e cadência da vida quotidiana na cidade. Pretende-se que esse choque 

fenomenológico possa desencadear uma criação musical que não só evidencie a cultura musical de cada um 

mas, sobretudo, que possa abanar as intuições que definem essa cultura. O projeto prevê também o 

desenvolvimento de um instrumento eletroacústico original, portátil e autónomo, que possa articular o seu 

modo de performance com o espaço envolvente e que, sobretudo, expanda a possibilidade de abanar 

intuições musicais. WeNature é um retorno à infância, um projeto de luthier e uma contribuição para o 

debate sobre questões contemporâneas tais como o que é investigação artística, a relação entre Arte e 

Ciência e o que pode ser o Antropoceno. 

WENATURE: WHAT DOES IT MEAN TO PLAY MUSIC IN NATURE?

Filipe Lopes
Escola Superior de Media Artes e Design do Politécnico do Porto (CIPEM) | (INET - md)
filipelopes@esmad.ipp.pt  

What can it mean to play music in nature? The WeNature project was born from this question. It is a project 

that aims to develop theoretical and artistic research and a philosophy on music and nature. The aim is to 

create music (i.e. musicking) that resonates fully in wild environments and an original electroacoustic 

instrument that allows the specificities of this environment to be integrated in real time during performance. 

Wilderness environments, in contrast to spaces with nature relatively domesticated by humans (e.g. City 

Park), are a fundamental part of this research because they present themselves as places in which any path is 

equally inviting, a kind of non-place. These are distant spaces from metropolitan centers and, for this reason, 

with visual and sonic characteristics that are conducive to an experience of great contrast with the rhythm 

and cadence of daily life in the city. Our aim is for this phenomenological con�lict to trigger a musical creation 

that not only highlights each person's musical culture but, above all, to shake the music intuitions that define 

his/her culture. The project also envisages the development of an original, portable, and autonomous 

electroacoustic instrument that can articulate its performance expressiveness with the surrounding space 

and, above all, expand the possibility of shaking musical intuitions. WeNature is a return to childhood, a 

luthier's project and a contribution to the debate on contemporary issues such as what artistic research is, 

the relationship between Art and Science and what the Anthropocene might be.
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MORE OF THAT JAZZ - DEVELOPING HARMONIC AWARENESS THROUGH POP AND JAZZ CHORD 
PROGRESSIONS?

Fábio Ferrucci
Conservatorio di Musica Arrigo Boito
abio.ferrucci@conservatorio.pr.it   

This lecture will show how to use Pop, Rock and Jazz music as a starting point for developing harmonic 

awareness with academic students, regardless of the Department they belong to.

Thanks to this kind of activity, we can take full advantage of previous somewhat implicit students’ 

knowledges and skills in order to enlighten harmonic processes in common with other musical styles and 

genres but which o�ten turn out to be hard to grasp when we listen to classical excerpts or play examples at 

the piano.

Furthermore, I don't think I will reveal a sensational truth in stating that, in recent decades, knowledge of the 

classical repertoire has been dramatically declining among Conservatory students, even among those 

belonging to the Classical Departments. When Zoltán Kodály chose Hungarian Folk music as a privileged 

repertoire for developing his education concept, it was not a random choice, but rather a precise desire to use 

music well known by all his students.

Lastly, we'll go through timbral and formal aspects which will show the advantages of this choice.

MAIS DESSE MESMO JAZZ - DESENVOLVER A CONSCIÊNCIA HARMÓNICA ATRAVÉS DE PROGRESSÕES 
DE ACORDES DO POP E DO JAZZ?

Fábio Ferrucci
Conservatorio di Musica Arrigo Boito
abio.ferrucci@conservatorio.pr.it   

Esta sessão mostrará como utilizar a música Pop, Rock e Jazz como um ponto de partida para o 

desenvolvimento da consciência harmónica em estudantes universitários, independentemente do 

departamento a que pertencem.

Graças a este tipo de actividade, podemos tirar o máximo proveito dos conhecimentos e competências 

prévios dos alunos, que muitas vezes são implícitos, de forma a esclarecer os processos harmónicos comuns 

a outros estilos e géneros musicais, mas que muitas vezes se revelam difíceis de compreender quando 

ouvimos excertos de música clássica ou tocamos exemplos no piano.

Além isso, não creio que irei revelar uma grande verdade ao afirmar que, nas últimas décadas, o 

conhecimento do reportório clássico tem vindo a diminuir drasticamente entre os alunos dos conservatórios, 

mesmo entre aqueles que pertencem aos Departamentos Clássicos. Quando Zoltán Kodály escolheu a 

música folclórica húngara como reportório privilegiado para desenvolver o seu conceito de educação, não foi 

uma escolha aleatória, mas sim um desejo preciso de utilizar músicas conhecidas por todos os seus alunos.

Por último, abordaremos os aspectos timbrais e formais que demonstrarão as vantagens desta escolha.

TRANSVARIATIONS – MÚSICA ALÉM DOS LIMITES DO TEMPO E DA TECNOLOGIA 

Alfonso Benetti  e Francisco Monteiro
Departamento de Comunicação e Arte, Universidade de Aveiro (INET– md)
alfonsobenetti@ua.pt

Este projeto incide sobre o uso de abordagens tecnológicas inovadoras para problematizar a relação entre a 

criação artística e a interpretação no contexto da música de concerto ocidental. A iniciativa irá explorar 

possibilidades de modelação tímbrica moderna no contexto de repertório para piano, usando feedback e 

métodos de processamento adaptativos como modos de experimentação. As técnicas a serem 

implementadas incluem a análise de características sonoras a partir da execução em tempo real e o uso de 

sinais de controle expressivos extraídos para ajustar o processamento eletrónico. As características 

expressivas a serem extraídas incluem amplitude, padrões rítmicos, nitidez tímbrica, e densidade espetral. 

Adicionalmente, o processamento inclui reverberação, técnicas de convolução, processamento granular, 

modelação espectral, congelamento e modificação temporal. Desta forma, serão criados novos produtos 

artísticos que advogam uma rutura com o paradigma contemporâneo de representação na música de 

concerto europeia. Assim, emerge uma nova ideia de autenticidade baseada numa perceção do passado 

através de meios contemporâneos inovadores: uma nova realidade é reconstruída de acordo com 

mecanismos de compreensão atuais onde, na prática, o original existe dentro de um contexto e espaço 

temporal específicos como parte do presente.

TRANSVARIATIONS - MUSIC BEYOND THE LIMITS OF TIME AND TECHNOLOGY

Alfonso Benetti  e Francisco Monteiro
Departamento de Comunicação e Arte, Universidade de Aveiro (INET– md)
alfonsobenetti@ua.pt

This project will address the use of innovative technological approaches to problematize the relationship 

between artistic creation and interpretation in the context of Western-Art Music. The initiative will explore 

the possibilities of modern timbral shaping in the context of Western-Art piano repertoire using feedback 

and adaptive processing methods as modes of experimentation. Techniques to be used include the analysis 

of sound features departing from real-time playing and the use of extracted expressive control signals to 

adjust electronic processing. Expressive features to be extracted include amplitude, rhythmic patterns, 

timbral sharpness, spectral density. Additionally, processing includes reverberation, convolution techniques, 

granular processing, spectral shaping, freezing and time modification. This way, new artistic products will be 

created advocating a rupture with the contemporary paradigm of representation in the European 

Western-Art Music. Thus, a new idea of authenticity emerges based on a perception of the past through 

innovative contemporary means: a new reality is reconstructed according to current mechanisms of 

understanding where, in practice, the  original exists within a specific context and temporal space as part of 

the present. 

MÚSICA E COMUNICAÇÃO PARA MÃES E FILHOS NA PRISÃO

Inês Lamela 
Escola de Artes da Bairrada (INET - md) 
ineslamela@gmail.com

As interações musicais entre mães e bebés, nomeadamente o uso da música para estabelecer rotinas, 

desempenham um papel no estabelecimento de laços positivos entre mães e bebés em todo o mundo 

(Martin, 2014). No âmbito da pesquisa inicial realizada durante a preparação de um capítulo para publicação 

no Oxford Handbook of Early Childhood Learning and Development in Music sobre o uso da música como 

forma de comunicação e ligação entre mães e crianças em contexto prisional, trabalho escrito com a 

coautoria da Dr. Kirstin Anderson (Napier University, Edimburgo), fomos surpreendidas com a quase total 

ausência de publicações sobre este tópico. Encontrámos, apenas, um artigo académico (Rodrigues et al., 

2010) que re�lete sobre a forma como a música pode ser utilizada pelas mulheres e pelos seus filhos que 

residem com elas em reclusão para comunicarem entre si e formarem laços positivos. 

O impacto da prisão no desenvolvimento de relações parentais tem sido objeto de estudo frequente. Por 

outro lado, a investigação sobre música nas prisões tem-se centrado, sobretudo, nos benefícios do 

envolvimento em projetos de foro musical para a população reclusa adulta, sendo esparsos os estudos 

centrados no papel da música sobre a população reclusa feminina. Sabe-se, no entanto, que o número de 

mulheres sob custódia em todo o mundo aumentou 17% na última década (Penal Reform International, 

2021), levando a um possível aumento do número de crianças que vivem em prisões. Nesta apresentação, 

discutimos o nosso projeto de investigação concebido para reunir profissionais e investigadores que 

trabalham nas diversas áreas que atravessam a problemática do papel da música como catalisador de 

relações entre mães e crianças recluídas, nomeadamente a educação musical, a saúde, a penologia e a 

criminologia. Apresentamos os resultados do trabalho de campo feito em prisões portuguesas e no Reino 

Unido durante em 2021/2022, assim como os resultados dos workshops nos quais se juntaram diversos 

atores no domínio da música e da prisão.   

MUSIC AND COMMUNICATION FOR MOTHERS AND YOUNG CHILDREN IN PRISON 

Inês Lamela 
Escola de Artes da Bairrada (INET - md) 
ineslamela@gmail.com

Musical interactions between mothers and babies, including the use of music to establish routines, play a key 

role in establishing positive bonds between mothers and babies around the world (Martin, 2014). As part of 

the initial research carried out during the preparation of a chapter for publication in the Oxford Handbook of 

Early Childhood Learning and Development in Music on the use of music as a form of communication and 

attachment between mothers and children in a prison context, co-authored by Dr Kirstin Anderson (Napier 

University, Edinburgh), we were surprised by a lack of publications on this topic. We only found one academic 

article (Rodrigues et al., 2010) that re�lects on the ways in which music can be used by women and their 

children who live with them in custody to communicate with each other and form positive bonds. There is an 

established field on the impact of parental imprisonment. On the other hand, research on music in prisons 

has focused, above all, on the benefits of involvement in musical projects for the adult prison population, 

with studies focusing on the role of music on the female prison population being scarce. It is known, however, 

that the number of women in custody around the world has increased 17% in the past decade (Penal Reform 

International, 2021), leading to a possible increase in the number of children living in prisons. In this 

presentation, we discuss our research project designed to bring together professionals and researchers 

working in di�ferent areas that address the issue of the role of music as a catalyst for relationships between 

mothers and imprisoned children, namely musical education, health, penology and criminology. We present 

the results of fieldwork carried out in Portuguese prisons and in the United Kingdom during 2021/2022, as 

well as the results of workshops in which various actors in the field of music and prison came together.
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EDUCAÇÃO MUSICAL ATIVA E DESENVOLVIMENTO DE CRIANÇAS DE CONTEXTOS DESFAVORECIDOS

Graça Boal-Palheiros e Carolina Cordeiro
Escola Superior de Educação do Politécnico do Porto (INET - md)
gbpalheiros@ese.ipp.pt

A participação das crianças na educação musical formal tem sido associada ao seu desenvolvimento musical 

e em outros domínios. A educação musical em grupo melhora a perceção, a cognição, a performance e a 

criatividade musicais (Boal-Palheiros & Wuytack, 2006; Ilari et al, 2016; Welch et al, 2014) e também tem 

impacto em competências não-musicais, como a linguagem, a sensibilidade emocional e o comportamento 

social (Hallam, 2015). 

Aprender a cantar, tocar instrumentos, ouvir e criar música exige um vasto conjunto de competências 

cognitivas. A investigação revela que educação musical melhora o QI, capacidades espaciais e verbais e 

funções executivas (Costa-Giomi, 2015; Jaschke et al, 2018; Moreno et al, 2009; Schellenberg, 2004) e tem 

associações positivas com o desempenho académico (Santos-Luiz et al, 2016). Todavia, meta-análises 

recentes sugerem efeitos pequenos da educação musical no desenvolvimento cognitivo das crianças 

(Cooper, 2019; Schellenberg, 2020). Quanto ao desenvolvimento socio-emocional, estudos empíricos 

indicam associações positivas entre educação musical e competências socio-emocionais das crianças, como 

a compreensão emocional (Schellenberg & Mankarious, 2012). As aulas de música em grupo facilitam 

relações sociais e promovem coesão social na turma, sobretudo em alunos com dificuldades (Hallam, 2015). 

Diferenças metodológicas nos desenhos de investigação poderão explicar resultados contrastantes. Além 

disso, existem poucos estudos sobre o impacto de programas musicais em crianças de famílias de baixo 

estatuto socioeconómico.

O projeto EDMUSE investiga efeitos potenciais de um programa de educação musical ativa no 

desenvolvimento de competências musicais (perceção e performance), cognitivas, sociais, emocionais e 

académicas de crianças de meios desfavorecidos, sendo o primeiro estudo em Portugal a investigar em 

conjunto estes cinco domínios do desenvolvimento. 

Participaram 154 crianças (M = 6.84 anos; DP = 0.43; 77 meninas) frequentando o 2º ano de escolaridade em 

escolas públicas TEIP, sem educação musical curricular ou extra-curricular, em zonas económica e 

socialmente desfavorecidas, na área do Porto. Dez turmas de oito escolas foram aleatoriamente distribuídas 

por três grupos: com aulas de Música (n=51), aulas de Drama (n=52), e o grupo Controle, sem estas aulas 

(n=51). 

Neste estudo longitudinal, a metodologia articula métodos quantitativos e qualitativos. Inclui pré e 

pós-avaliações quantitativas das competências das crianças e dados sobre o estatuto socioeconómico das 

famílias. Na abordagem qualitativa, as entrevistas exploram perceções de crianças, pais e professores sobre 

o programa semanal de música ou drama, implementado por professoras especialistas, durante um ano 

letivo. 

As análises revelam correlações fracas entre as competências musicais e cognitivas das crianças e as 

competências cognitivas não predizem as de performance musical. Os resultados sugerem que a 

participação nos programas de Música ou Drama desenvolve competências sociais de assertividade, 

autocontrolo e cooperação, e também prediz o desenvolvimento positivo das competências emocionais nas 

crianças de níveis socioeconómicos mais baixos. Os resultados serão discutidos em termos da investigação 

sobre educação musical e transferência cognitiva e das implicações para a educação musical.

ACTIVE MUSIC EDUCATION AND THE DEVELOPMENT OF CHILDREN FROM DISADVANTAGED 
BACKGROUNDS

Graça Boal-Palheiros e Carolina Cordeiro
Escola Superior de Educação do Politécnico do Porto (INET - md)
gbpalheiros@ese.ipp.pt

Children's participation in formal music education has been associated with their development in music and 

other domains. Group music education enhances musical perception and cognition, musical performance, 

and musical creativity (Boal-Palheiros & Wuytack, 2006; Ilari et al, 2016; Welch et al, 2014), and its impact is 

also found on non-musical skills such as language, emotional sensitivity, and social behaviour (Hallam, 

2015). 

Learning how to sing, play an instrument, listen to music, and create music involve a wide range of cognitive 

skills. Music education has been found to enhance children's IQ, spatial and verbal abilities, and executive 

functions (Costa-Giomi, 2015; Jaschke et al, 2018; Moreno et al, 2009; Schellenberg, 2004).), and it is 

positively associated with academic achievement (Santos-Luiz et al, 2016). However, recent meta-analyses 

suggest small e�fects of music education on children's cognitive development (Cooper, 2019; Schellenberg, 

2020).). In terms of socio-emotional development, empirical studies have indicated positive associations 

between music education and children's socio-emotional skills, such as emotional comprehension 

(Schellenberg & Mankarious, 2012). Group music lessons have also been shown to promote social relations 

and social cohesion within class, particularly in low ability pupils (Hallam, 2015). 

Methodological di�ferences in the research designs, participants or programs may account for these 

contrasting findings. Furthermore, there are few studies on the impact of musical interventions in children 

from families with low SES.

The EDMUSE project investigates potential e�fects of an active music education program on the 

development of musical (perception and performance), cognitive, social, emotional, and academic skills of 

children from disadvantaged backgrounds, being the first study in Portugal that investigates together these 

five domains of development. 

Participants were 154 children (M = 6.84 years; SD = 0.43; 77 girls) attending Year 2 in TEIP public primary 

schools without curricular or extra-curricular music education, in economically and socially deprived areas, 

in the Porto area. Ten classes from eight schools were randomly assigned to one of three experimental 

conditions: Music lessons (n=51), Drama lessons (n=52), and Control Group, without these lessons (n=51). 

In this longitudinal study, the methodology includes quantitative and qualitative methods. It includes pre- 

and post-intervention evaluations of children's skills and data on the families SES. In the qualitative 

approach, interviews explore perceptions of children, parents, and teachers about the weekly program of 

music or drama, implemented by specialist teachers during one school year.

Analyses so far reveal weak correlations between children's musical and cognitive skills and that the 

cognitive skills do not predict those of musical performance. The results suggest that participation in the 

Music or Drama education programs improved social skills such as assertion, self-control, and cooperation, 

and it also predicted a positive development of emotional skills amongst children from lower 

socio-economic groups. These findings are discussed in the light of research on music education and 

cognitive transfer, as well as implications for music education.
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CAÇADORES DE SONS: PARA UMA PEDAGOGIA DA ESCUTA E DA EXPLORAÇÃO SONORA NA 
PRIMEIRA INFÂNCIA

Ana Luísa Veloso 
Departamento de Comunicação e Arte, Universidade de Aveiro [INET – md]
anasetas@ua.pt

Os “Estudos do Som” são, atualmente, uma área do saber bem definida e bem estabelecida, 

apresentando-se como um campo interdisciplinar que se foca no som como ponto de partida para uma 

análise transversal ao vasto mundo das práticas sonoras humanas e dos discursos e instituições que a elas 

se referem (Sterne, 2012). Acompanhando este desenvolvimento, também a música, no decorrer da sua 

evolução, progrediu no sentido de uma mudança paradigmática que “contribuiu profundamente para esta 

‘refocalização’ no som”, caracterizada essencialmente por um movimento que progride desde “uma cultura 

musical centrada na nota”, em direção a “uma cultura do som” (Solomos, 2020, p. 5-6)., Ao nível musical, no 

mundo Ocidental, esta evolução precipitou uma transformação em que o próprio conceito de música – 

ligado a uma tradição predominantemente Eurocentrica (Recharte, 2019) - é posto em causa, no sentido da 

procura de uma “sound-based music” (Landy, 2007), mais aberta e alargada, que cruze diversos géneros e 

estilos e passe a considerar, como matéria de criação, todo o universo sonoro que nos rodeia.  

Partindo destas ideias, este projeto procurara desenhar, através de uma investigação-ação desenvolvida com 

13 crianças entre os 2 e os 5 anos de idade num contexto educativo não formal, que consequências se poderão 

desenhar no corpo teórico e prático da Educação Musical na primeira infância quando tomamos em linha de 

conta esta mudança de paradigma. Mais especificamente, o projeto propõe-se a implementar e avaliar um 

conjunto de estratégias e ferramentas que possam potenciar o desenvolvimento de uma pedagogia do som, 

centrada na escuta e na experimentação sonora, que questione criticamente a própria ideia de música e 

possibilite conceções alternativas. 

Trata-se portanto de um projeto que procura emancipar as crianças de conceções apriorísticas do que é 

considerado musicalmente válido, e que assenta em duas premissas essenciais: A de que todas as pessoas 

são capazes de fazer música e de se tornarem musicalmente capazes, independentemente da idade, sexo, 

condição física ou social, e a de que a  pedagogia musical deve convergir, hoje, em direção ao uma prática que 

inclua todo o espetro sonoro que nos rodeia, numa perspetiva inclusiva e aberta, na procura de criar sentido 

para os diversos mundos sonoros que habitamos e aos quais damos vida.

SOUND HUNTERS: TOWARDS A PEDAGOGY OF LISTENING AND SOUND EXPLORATION IN EARLY 
CHILDHOOD

Ana Luísa Veloso 
Departamento de Comunicação e Arte, Universidade de Aveiro [INET – md]
anasetas@ua.pt

Today, "Sound Studies" is a well-defined and well-established area of knowledge, presenting itself as an 

interdisciplinary field that focuses on sound as a starting point for an analysis of the vast world of human 

sound practices and the discourses and institutions that refer to them (Sterne, 2012). Accompanying this 

development, music performance and creation has also progressed towards a paradigmatic shi�t that has 

"profoundly contributed to this 'refocusing' on sound", essentially characterised by a movement that 

progresses from "a musical culture centred on the note" towards "a culture of sound" (Solomos, 2020, p. 5-6). 

At a musical level, in the western world, this evolution has precipitated a transformation in which the very 

concept of music - linked to a predominantly Eurocentric tradition (Recharte, 2019) - has been called into 

question in the search for a "sound-based music" (Landy, 2007), crossing di�ferent genres and styles and 

considering the entire universe of sounds around us as creative material.  

Departing from these ideas, this project, developed through an action research design with 13 children aged 

between 2 and 5 years old in a non-formal educational context, seeks to identify possible consequences for 

Music Education research and practice when we take this paradigm shi�t into account. More specifically, the 

project seeks to evaluate a set of strategies and tools that might foster a sound pedagogy centred on 

listening and sound experimentation, and that might critically question the very idea of music. 

It is therefore a project that seeks to emancipate children from aprioristic conceptions of what is considered 

musically valid, and which is based on two essential premises: That all people are capable of making music 

regardless of age, gender, physical or social condition, and that  contemporary music pedagogy should 

converge towards a practice that includes the entire sound spectrum that surrounds us,  embracing an 

inclusive and open perspective, in the quest to create meaning for the diverse sound worlds that we inhabit 

and give life to.

Referências bibliográficas/References

Landy, L. (2007). Understanding the Art of Sound Organization. MIT Press.

Recharte, M. (2019). De-centering Music: A “sound education”. Action, Criticism, and Theory for Music Education. 

https://doi.org/10.22176/ACT18.1.68

Solomos, M. (2019). From Music to Sound: The Emergence of Sound in 20th- and 21st-Century Music. Routledge. 

https://doi.org/10.4324/9780429201110

Sterne, J. (Ed.). (2012). The Sound Studies Reader (1st edition). Routledge.



ESPAÇOS DE ESCUTA, RUÍDOS E PEQUENAS REVOLUÇÕES: VIVER COM AS CRIANÇAS ENTRE A MÚSICA, 
A EDUCAÇÃO E A INVESTIGAÇÃO
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Desde meados do século XX que o campo da Educação Musical se debate com uma questão que parece 

fundamental para repensar como se poderá, no presente e no futuro, desenvolver e sustentar esta área de 

estudos nas escolas públicas em geral, pertençam elas ao ensino genérico, ou ao ensino especializado: Como 

evitar a “alienação” (Green, 2008, p.90) que tantas vezes ocorre entre alunas e alunos relativamente às práticas 

musicais que são desenvolvidas nas aulas de música? O que fazer face à literatura que nos diz que, apesar da 

música ser uma das atividades em que crianças e jovens mais se envolvem fora da escola, nos contextos de 

educação formal ela continua a ser, não raras vezes, a área disciplinar de que menos gostam (Finney, 2011; 

Finney & Philpott, 2010)?

Partindo deste questionamento, que, na realidade, me acompanha desde a minha própria infância e 

adolescência, nesta conferência procurarei analisar o papel que o “escutar” e “dar a escutar” podem assumir 

numa construção pedagógica nova, alicerçada na empatia, na liberdade, na criatividade e no direito a que 

todas as crianças e jovens desenvolvam a sua musicalidade e identidades musicais, nas suas expressões mais 

diversas, de forma total e plena. A ideia de “escuta” – que será aqui analisada a partir de um universo 

multidisciplinar (Cox & Warner, 2017; Manyozo, 2016; Rinaldi, 2021; Solomos, 2020) – apresentar-se-á nesta 

comunicação como espaço que, convidando uma multiplicidade de vozes, se abre a todas as sonoridades, a 

todos os silêncios, a todos os ruídos, criando assim espaços para o surgimento de “Pedagogias Utópicas” 

(Wright, 2019), em que as crianças e jovens se assumem como protagonistas nas suas comunidades locais e 

únicas, criando “espaços revolucionários”, que contrariam as lógicas normativas e hierarquizadas do que é 

considerado adequado em termos pedagógicos e musicais.

Partindo destas ideias, e centrando-me em alguns incidentes críticos e episódios retirados da minha própria 

prática como professora e investigadora ao longo dos últimos 15 anos, tentarei re�letir sobre as possibilidades 

de uma pedagogia que abrace alunas e alunos como criadores, “speakers” (Biesta, 2010; Rancière, 1991), 

participantes de pleno direito em todo o processo, e que perspetive a atividade musical como uma experiência 

transformadora, revolucionária, que possa fazer a diferença nos percursos das crianças e jovens com quem 

interagimos diariamente nas nossas salas de aula.

LISTENING SPACES, NOISES, AND SMALL REVOLUTIONS: LIVING WITH CHILDREN BETWEEN MUSIC, 
EDUCATION AND RESEARCH

Ana Luísa Veloso 
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Since the mid-twentieth century that the field of Music Education has been struggling with a question that 

seems crucial in rethinking how this study area might be developed and sustained in the present and in the 

future, in both general or specialized state schools: How can we avoid the “alienation” (Green, 2008) that so 

o�ten occurs among pupils in relation to the musical practices that are developed in music classes? What may 

we do in the face of research studies that tell us that, although music is one of the activities in which children 

and young people are most involved outside school, in formal education contexts it o�ten remains the 

subject area they least enjoy (Finney, 2011; Finney & Philpott, 2010)? 

Departing from these questions, which have been living inside me since my own childhood and teenage 

years, in this conference I will try to examine the role that "listening" can play in a new pedagogical approach, 

grounded on empathy, freedom, creativity and on the right of all children and youth to develop their own 

musicality and musical identities in their most diverse expressions, fully and completely. The idea of 

"listening" - which will be explored here from a multidisciplinary universe (Cox & Warner, 2017; Manyozo, 

2016; Rinaldi, 2021; Solomos, 2020) - will be presented in this communication as a space that, inviting a 

multiplicity of voices, opens up to all sounds, all silences, all noises, thus creating spaces for the emergence of  

“Utopian pedagogies” (Wright, 2019), in which children and youth become the protagonists of their local and 

unique communities, creating “revolutionary spaces”, that go against the normative and hierarchical logics 

of what is, quite o�ten, considered appropriate in pedagogical and musical terms.

Drawing from these ideas, and focusing on some critical incidents and episodes from my own practice as a 

teacher and researcher over the lasT 15 years, I will try to re�lect on the possibilities of a pedagogy that 

embraces students as creators, “speakers” (Biesta, 2010; Rancière, 1991), full participants in the whole 

process, and that, at the same time, envisions musical activity as a transformative, revolutionary experience 

that might truly make the di�ference on the paths of the children and young people with whom we interact 

daily in our classrooms. 
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THINKING ABOUT PITCH FUNCTIONS IN AURAL SKILLS TRAINING

Christopher Martin Atkinson 
Royal Academy of Music London 
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Any tonal melody is recognisable (in terms of pitch content) because of its configuration of pitches in relation 

to a central or tonic pitch. The theme from the finale of Beethoven's Ninth Symphony is the melody that it is, 

not because it uses the absolute pitches F#-F#-G-A-A-G-F#-E-D etc. but because it uses the major-scale degrees 

3-3-4-5-5-4-3-2-1 etc. where 1 is the tonic. Transpose to any major key and as long as we use those scale degrees 

in that order (with the right rhythm) we will still recognise the melody (and Beethoven's work depends on this).

This session thus adopts the premise that it makes much more musical sense to reckon pitches, for example 

when sight-singing, by their scale degree, rather than their absolute pitch or their interval from the previous 

note. This is a commonly accepted principle in aural skills pedagogy. Exercises presented in the Practical Class 

on Stage will show that not only does it make more musical sense, but adopting a scale-degree approach 

facilitates sight-singing.

The principle extends to include that all notes in a tonal musical texture relate not only to the tonic but also to 

local harmonic context which in turn functions in relation to the tonic. Again, class exercises will show that 

awareness of the harmonic function facilitates sight-singing and can help to negotiate di�ficult or awkward 

combinations of intervals between melodic notes.

But thinking of pitch in functional terms is also linked to musical expression. If a melody note is dissonant with 

an accompanying harmony it could be said to be in tension with the harmony; we might feel an imperative for 

it to resolve. In performance it may be desirable to express something of that tension and resolution by accent 

or dynamic, etc. By extension, a harmony might be considered to be in tension with the prevailing tonality and 

an entire chord may therefore ‘want’ to progress to another. So awareness of harmonic function can assist in 

approaches to performing with expression or greater ‘meaning’. 

So this session will also explore activities to extend awareness of pitch function to functions within chords or 

harmonies and the functions of those harmonies within the larger tonality.

PENSAR AS FUNÇÕES MELÓDICAS NO ÂMBITO DO DESENVOLVIMENTO DE COMPETÊNCIAS 
AUDITIVAS

Christopher Martin Atkinson 
Royal Academy of Music London 
chris.atkinson@ram.ac.uk

Qualquer melodia tonal é reconhecível (em termos de conteúdo de altura) devido às suas configurações de 

alturas em relação a uma altura central ou tónica. O tema do final da Nona Sinfonia de Beethoven é a melodia 

que é, não devido ao uso de alturas absolutas F#-F#-G-A-A-G-F#-E-D etc., mas sim devido ao uso de graus de 

escala maior 3-3-4-5-5-4-3-2-1 etc., em que 1 é a tónica. Transpor para qualquer tonalidade maior e desde que 

se use esses graus da escala nessa ordem (com o ritmo certo) continuamos a reconhecer a melodia (e o 

trabalho de Beethoven depende disso).

Portanto, esta sessão adota a premissa de que faz muito mais sentido musical reconhecer alturas, por exemplo 

quando se lê musicalmente, através dos seus graus de escala, em vez da sua altura absoluta ou do seu 

intervalo em relação à nota anterior. Este é um princípio amplamente aceite na pedagogia das competências 

auditivas. Os exercícios apresentados na Aula Prática no Palco irão mostrar que não só faz mais sentido 

musical, mas também adotar uma abordagem de graus de escala facilita o ler musicalmente.

O princípio estende-se para incluir que todas as notas numa textura musical tonal se relaciona não apenas com 

a tónica mas também com o contexto harmónico local, que por sua vez funciona em relação à tónica. 

Novamente, os exercícios em sala de aula irão mostrar que a consciência da função harmónica facilita o ler 

musicalmente e pode ajudar a negociar combinações difíceis ou estranhas de intervalos entre notas melódicas.

Mas pensar em altura em termos funcionais está também relacionado com a expressão musical. Se uma nota 

melódica é dissonante da harmonia que a acompanha, pode-se afirmar que está em tensão com a harmonia; 

podemos ter um sentimento imperativo para resolver essa questão. Na performance pode ser desejável 

exprimir alguma dessa tensão e resolução através da acentuação ou dinâmica, etc. Por extensão, a harmonia 

poderá ser considerada estar em tensão com uma tonalidade predominante e um acorde inteiro poderá então 

“querer” progredir para outro. Assim, a consciência da função harmónica pode auxiliar nas abordagens para 

desempenhar com expressão ou com um maior “significado”.

Assim, esta sessão também explorará atividades para expandir a consciência da função de altura para funções 

dentro dos acordes ou harmonias e para as funções dessas harmonias no âmbito de uma tonalidade maior.

“ISTO NÃO SERIA O MESMO SEM AS ESCOLAS PROFISSIONAIS DE MÚSICA”: TRINTA ANOS DE ENSINO 
PROFISSIONAL DE MÚSICA EM PORTUGAL

Jorge Alexandre Costa, Graça Mota e Rosa Barros

Escola Superior de Educação do Politécnico do Porto (CIPEM | INET - md)
jacosta@ese.ipp.pt

Em 1989, com a publicação do Decreto-Lei nº 26, de 21 de Janeiro, o ensino profissional, em geral, e o ensino 

profissional musical, em particular, surge como uma experiência inédita sem precedentes em Portugal. Uma 

experiência educativa artística para o ensino secundário, sediada fora dos grandes centros urbanos, onde 

predominava, de um modo geral, os tradicionais conservatórios de música com uma educação em música 

mais elitista, e que procurava atrair todos aqueles que pretendiam iniciar a aprendizagem de um 

instrumento musical, independentemente, da sua situação económica, social e antecedentes culturais.

Nesse mesmo ano, surgiram duas escolas profissionais de música, seguidas de quatro no ano académico 

seguinte e de mais duas em 1991/92. Atualmente, espalhadas pelo país, existem nove escolas profissionais de 

música (EPrM), de caráter privado, e três conservatórios de música públicos (PuMS) e cinco escolas 

secundárias regulares (SPuS), ambas com cursos profissionais de música.

Passados mais de trinta anos, as conquistas e resultados apresentados por este subsistema de ensino 

revelam que algo de novo e diferente tem acontecido no panorama, eminentemente elitista e de acesso 

muito restrito, do ensino musical instrumental em Portugal.

O principal objetivo desta comunicação é apresentar o projeto, na sua globalidade, e alguns resultados 

preliminares, de um projeto de três anos, iniciado em 2023, sobre a educação profissional em música, com 

base em três estudos de caso - ARTAVE, EPME e ARTEAM -, no que diz respeito ao modelo organizacional 

adotado, que lhes proporcionou autonomia pedagógica, administrativa e financeira; ao modelo pedagógico 

implementado, que articulou uma componente sociocultural com uma formação científica, técnica e 

artística; e ao modelo sociocultural construído, que procurou uma escola mais pequena, com uma forte 

dimensão humana personalizada, geográfica e socialmente descentralizada, e desenvolvida sob a iniciativa 

de instituições de ensino privadas apoiadas pelo sistema educativo estatal e por financiamento europeu 

(Schein, 2010).

A abordagem destas questões foi realizada segundo uma metodologia multimétodo (Cresswell & Clark, 

2007), implementada através de um estudo multicasos (Sloboda, 2018). Foi construído um conjunto de 

olhares complementares que incluíam a análise extensiva de documentos, a construção de questionários e 

entrevistas semiestruturadas e não estruturadas, e a elaboração de retratos sociológicos (Lahire, 2002).

Um conjunto de questões de investigação foi identificado e agrupado em duas linhas principais de 

investigação. A primeira, o mapeamento da história, que nos remete para a trajetória de desenvolvimento 

que é possível observar nos trinta anos de existência desta rede de escolas. E, em segundo lugar, o 

mapeamento dos resultados, que sugere que a EPrM trouxe uma mudança e qualidade significativa ao 

panorama musical e cultural nacional. As implicações para uma educação em música inclusiva, em geral, e 

para a música instrumental, em particular, são discutidas no contexto dos resultados preliminares obtidos 

até ao momento.

“THIS WOULDN'T BE THE SAME WITHOUT THE PROFESSIONAL MUSIC SCHOOLS”: THIRTY YEARS OF 
PROFESSIONAL MUSIC TEACHING IN PORTUGAL

Jorge Alexandre Costa, Graça Mota e Rosa Barros

Escola Superior de Educação do Politécnico do Porto (CIPEM | INET - md)
jacosta@ese.ipp.pt

In 1989, with the publication of Decree-Law nº 26, of January 21st, professional education, in general, and 

professional music education, in particular, was created as an original and unprecedented experience in 

Portugal. A project for the secondary education level, based outside the large urban centers, where a more 

elitist music education of the conservatories predominated, seeking to attract all those who intended to start 

the learning of a musical instrument, regardless of their economic, social, and cultural background.

In that same year, two professional music schools emerged, followed by four in the following academic year, 

and two in 1991/92. Presently, spread across the country, there are nine professional music schools (PrMS), 

three public music schools (PuMS) and five general secondary public schools (SPuS), both with professional 

music courses.

A�ter more than thirty years, the achievements and results presented by this teaching subsystem reveal that 

something new and di�ferent has happened in the panorama, eminently elitist and with very restricted 

access, of instrumental musical education in Portugal.

The main objective of this communication is to present the project, as a whole, and some preliminary 

outcomes, of a three-year project, that begun in 2023, about professional music education, based on three 

case studies  - ARTAVE, EPME e ARTEAM -, regarding the organizational model, which provided them with 

pedagogical, administrative and financial autonomy; the pedagogical model, which combines a 

sociocultural component with scientific, technical and artistic training; and the sociocultural model, which 

points to a smaller school, with a strong personalized human dimension, geographically and socially 

decentralized and developed under the initiative of private educational institutions supported by the state 

educational system and European funding (Schein, 2010).

The approach to these issues was carried out according to a multi-method methodology (Cresswell & Clark, 

2007), implemented through a multi-case study (Sloboda, 2018). A set of complementary methods was 

constructed that included extensive analysis of documents, the construction of questionnaires and 

semi-structured and unstructured interviews, and the devising of sociological portraits (Lahire, 2002).

A set of research questions was identified and grouped within two main lines of investigation. The first is the 

mapping of the history, which takes us to the developmental trajectory that is possible to observe in the 

thirty years of existence of this network. And, secondly, the mapping of the results, which suggests that EPrM 

brought about a significant change and quality in the national musical and cultural panorama. 

Implications for an inclusive music education at large, and instrumental music, in particular, are discussed in 

the context of the so far preliminary results.
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O USO DE FERRAMENTAS TECNOLÓGICAS NA PREPARAÇÃO DO ESTUDO E PERFORMANCE MUSICAL: 
UMA ANÁLISE EXPLORATÓRIA COM ALUNOS E PROFESSORES DO ENSINO PROFISSIONAL ARTÍSTICO 
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O Modelo de Aceitação da Tecnologia visa entender o grau de adoção e utilização de tecnologias em 

diversos contextos. No ensino artístico, este modelo pode elucidar como alunos e professores 

percecionam e usam tecnologias na preparação e performance artística. Segundo a revisão da literatura 

efetuada, toda ação comportamental é precedida por uma intenção, que é moldada por respostas 

cognitivas, crenças e estímulos externos, sendo idade e experiência as variáveis externas mais 

in�luentes. Por outro lado, a intenção comportamental corresponde à decisão de usar uma tecnologia, 

enquanto a resposta comportamental é a ação efetiva de uso. 

As ferramentas tecnológicas no ensino artístico oferecem benefícios, como o acesso a recursos digitais 

que potencializam os processos de ensino-aprendizagem e ajudam na preparação de apresentações. 

Além disso, proporcionam a realização de atividades à distância, o que foi crucial durante restrições 

como as impostas pela pandemia COVID-19. Acredita-se que aplicar o Modelo de Aceitação da 

Tecnologia no ensino artístico trará insights sobre a perceção de alunos e professores face às 

ferramentas tecnológicas, possibilitando aprimorar métodos pedagógicos e a oferta de recursos. 

Para investigar esta aceitação, foi criado um questionário, baseado no Modelo de Aceitação de 

Tecnologia, dirigido a alunos e professores do Conservatório. Este questionário analisou dimensões 

como: utilidade percebida, facilidade de uso percebido, atitude para uso, intenção comportamental e 

uso real das ferramentas digitais. 

O estudo pretende avaliar a aceitação de ferramentas digitais no ensino artístico, bem como a intenção 

de alunos e professores em usá-las. Adicionalmente, objetiva-se entender a relação entre as dimensões 

do modelo e a intenção comportamental e como variáveis sociodemográficas impactam essa aceitação. 

Foram propostas as seguintes hipóteses de investigação: a facilidade de uso das ferramentas digitais 

in�luencia positivamente a sua perceção de utilidade; essa facilidade também afeta a atitude para uso 

das mesmas; a utilidade percebida e a atitude para uso estão ligadas à intenção comportamental de 

uso das ferramentas; e a intenção comportamental in�luencia o uso real dessas ferramentas no ensino 

e na performance artística. 

Os resultados mostram correlações relevantes em todas as dimensões do Modelo de Aceitação 

Tecnológica. A maioria dos alunos e docentes está familiarizada com o uso de ferramentas digitais na 

preparação dos seus estudos ou performances artísticas. Há diferenças estatísticas nas médias de 

resultados considerando grupos de docência; docentes e alunos; grupos etários e os cursos 

profissionais frequentados. 

THE USE OF TECHNOLOGICAL TOOLS IN THE PREPARATION OF MUSICAL STUDY AND PERFORMANCE: 
AN EXPLORATORY ANALYSIS WITH STUDENTS AND TEACHERS OF PROFESSIONAL ARTISTIC 
EDUCATION 

Carlos Gonçalves, Paulo Esteireiro e Rúben Sousa
CIPEM | INET - md
carlos.goncalves@gmail.com

The Technology Acceptance Model aims to understand the degree of adoption and use of technologies in 

various contexts. In artistic education, this model can elucidate how students and teachers perceive and use 

technologies in preparation and artistic performance. According to the literature review conducted, every 

behavioral action is preceded by an intention, which is shaped by cognitive responses, beliefs, and external 

stimuli, with age and experience being the most in�luential external variables. On the other hand, behavioral 

intention corresponds to the decision to use a technology, while the behavioral response is the actual act of 

using it.

Technological tools in artistic education o�fer benefits, such as access to digital resources that enhance 

teaching-learning processes and assist in preparing presentations. Furthermore, they allow for remote 

activities, which was crucial during restrictions like those imposed by the COVID-19 pandemic. It is believed 

that applying the Technology Acceptance Model in artistic education will provide insights into students' and 

teachers' perceptions of technological tools, enabling the refinement of pedagogical methods and the 

provision of resources. 

To investigate this acceptance, a questionnaire was created, based on the Technology Acceptance Model, 

targeted at students and teachers of the Conservatory. This questionnaire examined dimensions such as: 

perceived usefulness, perceived ease of use, attitude towards use, behavioral intention, and actual use of 

digital tools.

The study aims to assess the acceptance of digital tools in artistic education, as well as the intention of 

students and teachers to use them. Additionally, the goal is to understand the relationship between the 

model's dimensions and behavioral intention and how sociodemographic variables impact this acceptance.

The following research hypotheses were proposed: the ease of use of digital tools positively in�luences their 

perceived usefulness; this ease also a�fects the attitude towards their use; perceived usefulness and attitude 

towards use are linked to the behavioral intention of using the tools; and the behavioral intention in�luences 

the actual use of these tools in education and artistic performance.

The results indicate significant correlations across all dimensions of the Technological Acceptance Model. 

Most students and teachers are familiar with the use of digital tools in preparing their studies or artistic 

performances. There are statistical di�ferences in average results considering teaching groups; teachers and 

students; age groups and the professional courses attended. 
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Alcançar um elevado nível de controlo das capacidades motoras necessárias para tocar um 

instrumento não é o único desafio que se coloca aos jovens estudantes que conseguem ingressar 

nesse meio altamente competitivo dos conservatórios de música. Os requisitos necessários para 

alcançar uma carreira profissional ou para conseguir um percurso de alto nível durante os estudos, 

vão muito além desse domínio técnico. Ser músico é uma das atividades mais afetadas pela 

ansiedade, quer ao nível profissional quer no meio estudantil. A Ansiedade na Performance 

Musical (APM) pode afetar até cerca de metade dos alunos entre os 12 e 15 anos de idade [1]. Muitos 

destes alunos não têm consciência desta limitação, nem acesso a terapias, não reconhecem nem 

ultrapassam o problema da APM, o que pode resultar muitas vezes no abandono do percurso 

musical. A APM tem um alcance alargado ao nível psicológico, cognitivo, emocional e 

comportamental, sendo por isso difícil de definir. Uma das definições mais consensuais é a de 

Kenny [2] segundo a qual, a ansiedade na performance musical é a experiência de apreensão 

ansiosa acentuada e persistente relacionada com a performance musical que ocorre através de 

experiências específicas de condicionamento da ansiedade. Apesar de ainda serem negligenciados 

nas atuais terapêuticas, os distúrbios psicológicos têm uma base fundamental nos mecanismos 

neurobiológicos. No que diz respeito à APM, os tratamentos ignoram quase sempre os aspetos 

biológicos ou focam-se exclusivamente em terapêuticas psicológicas ou farmacológicas. O 

presente estudo procura diagnosticar e caracterizar os níveis de ansiedade num grupo de 430 

estudantes de conservatórios de música entre os 12 e os 14 anos de idade. Prevê também a 

necessidade de uma extensa intervenção terapêutica usando protocolos tradicionais e inovadores 

de terapia cognitiva comportamental (TCC) e neurobiológica, e a validação dos seus efeitos na 

performance dos participantes. Este projeto pretende reunir instituições e investigadores de áreas 

complementares: Psicologia da Música, Performance Musical, Psicologia Clínica, Psicologia da 

Educação e Neurociências. O objetivo comum é o de articular o conhecimento e a prática de 

diferentes disciplinas para desenhar, implementar e validar uma intervenção inovadora que seja 

útil para estudantes e professores de música desde um nível básico de desenvolvimento musical. 

MUS-A: MUSIC PERFORMANCE ANXIETY IN ADOLESCENTS
Sofia Serra

Departamento de Comunicação e Arte, Universidade de Aveiro (INET-md)
sofia.serra.@ua.pt

 

Having gained access to the highly competitive field of classical music training does not mean that the 

unique challenge for young musicians is to tame the complexity of instrument-specific motor skills. All the 

demands on the route to pursue professionally, or at least to a reasonable level, through the journey within a 

music conservatory, may have a pervasive impact on their functioning in both personal and professional 

domains. Both professional musicians and music students have one of the activities most likely to be a�fected 

by harmful levels of anxiety. Music Performance Anxiety (MPA) may a�fect up to half of the music students 

aging between 12 and 15 [1], many of which do not get the opportunity to self-perceive their limitations or 

access therapies, to acknowledge and overcome the harmful e�fects of MPA, leading to the abandonment of 

a music path. MPA has a wide reach at the psychological, cognitive, emotional and behavioral levels, and is 

therefore di�ficult to define. One of the most consensual definitions is that of Kenny [2], according to which, 

music performance anxiety is the experience of marked and persistent anxious apprehension related to 

musical performance that has arisen through specific anxiety conditioning experiences. Although still 

neglected in current treatment approaches, psychological disorders have a critical basis in neurobiological 

mechanisms. Concerning MPA, most of the approaches either neglect the biological aspects or focus only on 

psychological or pharmacological treatment. This study approaches the MPA issue by diagnosing and 

characterizing the levels of anxiety within a group of 430 music students aged 12 to 14 years old within music 

conservatoires. Furthermore, this project addresses the need for an extensive therapeutical intervention 

using traditional and innovative protocols of Cognitive Behavior Therapy (CBT) and Neurobiological 

feedback and the validation of its e�fects on the participants’ musical performance. This project gathers 

institutions and researchers from complementary areas: Music Psychology, Music Performance, Clinical 

Psychology, Educational Psychology, and Neurosciences. The common purpose is to articulate knowledge 

and know-how from di�ferent disciplines to design, implement, and validate an innovative intervention that 

is useful for music students and teachers at an early stage of music development.
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Con este título he pretendido describir el objetivo de la propuesta metodológica que aplico en mis clases de 

Educación Auditiva en el conservatorio superior de música de Madrid. He evitado la palabra “improvisación”, 

tal vez de manera inconsciente, a pesar de que la clase práctica se basará precisamente en el contrapunto 

‘improvisado’, y la razón de ello no radica tanto en el menosprecio decimonónico del término improvisación 

frente al de obra de arte “acabada”, sino en cierto uso de este término en la pedagogía musical, en donde a 

veces, objetivos de motivación, ambiente creativo, etc., en las clases de música han pretendido justificar 

afirmaciones del tipo “el componer música es algo que está tan al alcance nuestro como cualquier otra cosa” 

(Schafer , 1983 p. 25), a pesar de entender que no estamos manejando el mismo concepto de improvisación 

cuando nos referimos, por ejemplo, a un músico de jazz con gran bagaje técnico y musical, que cuando 

empleamos la misma palabra en referencia a los balbuceos de un niño de cuatro años (Molina, 2008). 

Pero volvamos a este ‘encuentro entre la intuición y la comprensión musical’.

Algunos de los ejercicios que desarrollo en el aula de Educación Auditiva persiguen la interiorización de 

elementos melódicos dentro de progresiones armónicas de dificultad progresiva, mientras que otros, 

aquellos que llevo desarrollando los últimos años, están basados en técnicas de contrapunto improvisado 

fundamentadas en la enseñanza musical de los siglos XV al XVIII, tal como describen numerosos tratados, 

especialmente en Italia y en la península ibérica.

Estas técnicas del “contrapunto allá mente” están siendo desarrolladas, dentro del entorno europeo, en 

centros superiores de Alemania (Manheim, Freiburg), Francia (Lyon) y en Suiza (Basilea). Los exitosos 

resultados obtenidos corroboran el interés creciente en otros centros de enseñanza

Citando a David Mesquita, profesor de formación auditiva en la Schola Cantorum Basiliensis :

“Hoy en día [el contrapunto a la mente] es un elemento importante para comprender las culturas musicales 

antiguas y desempeña un papel relevante en la interfaz de la teoría y la práctica musical: los músicos utilizan 

el contrapunto para entrenar habilidades prácticas generales como cantar, tocar y escuchar al mismo tiempo, 

entrenando su imaginación sonora (oído interior) y la improvisación”.

La recuperación de estos métodos de enseñanza musical de la antigüedad no sólo constituye un objetivo 

musicológico, sino que nos proporciona un encuentro directo con la música, de manera que, como indico en el 

título, favorece el desarrollo de la intuición y de la comprensión musicales.

Con este convencimiento, deseo que esta clase práctica contribuya a abrir caminos de experimentación 

metodológica entre mis colegas.
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Com este título pretendi descrever o objetivo da proposta metodológica que aplico nas minhas aulas de 

Educação Auditiva no Conservatório Superior de Música de Madrid. Tenho evitado a palavra “improvisação”, 

talvez de maneira inconsciente, apesar de que a aula prática se baseará precisamente no contraponto  

“improvisado”, e a razão para isso não está tanto no menosprezo do século XIX do termo improvisação face à 

obra de arte “acabada”, mas sim no certo uso desse termo na pedagogia musical, onde às vezes, objectivos 

motivacionais, ambiente criativo, etc., nas aulas de música pretendem justificar afirmações do tipo “compor 

música é algo que está ao nosso alcance como qualquer outra coisa” (Schafer, 1983, p.25), apesar de entender 

que não estamos a lidar com o mesmo conceito de improvisação quando nos referimos, por exemplo, a um 

músico de jazz com uma grande bagagem técnica e musical, ou quando empregamos a mesma palavra em 

referência aos balbucios de uma criança de quatro anos (Molina, 2008).

Mas voltemos a este “encontro entre a intuição e a compreensão musical”.

Alguns dos exercícios que desenvolvo na aula de Educação Auditiva buscam a interiorização dos elementos 

melódicos dentro de progressões harmónicas de dificuldade progressiva, enquanto outros, aqueles que 

tenho desenvolvido ao longo dos últimos anos, estão baseados em técnicas de contraponto improvisado 

fundamentadas no ensino musical dos séculos XV ao XVIII, tal como descrevem vários tratados, 

especialmente em Itália e na Península Ibérica.

Estas técnicas de “contraponto à mente” estão a ser desenvolvidas, dentro no contexto europeu, em 

instituições de ensino superiores da Alemanha (Manheim, Freiburg), da França (Lyon) e da Suíça (Basilea). Os 

resultados positivos obtidos corroboram o interesse crescente em outras instituições de ensino.

Citando David Mesquita, professor de Formação Auditiva na Schola Cantorum Basiliensis : “Hoje em dia [o 

contraponto à mente] é um elemento importante para compreender as culturas musicais antigas e 

desempenha um papel relevante na interface entre a teoria e a prática musicais: os músicos utilizam o 

contraponto para treinar as competências práticas gerais como cantar, tocar e ouvir ao mesmo tempo, 

treinando a sua imaginação sonora (ouvido interior) e a improvisação”.

A recuperação destes métodos de ensino musical da antiguidade não só constituem um objectivo 

musicológico, mas também proporciona um encontro direto com a música, de maneira que, como indico no 

título, favorece o desenvolvimento da intuição e da compreensão musicais.

Com esta convicção, desejo que esta aula prática contribua para abrir caminhos de experimentação 

metodológica entre os meus colegas.
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Os sistemas generativos baseados em inteligência artificial reacenderam discussões sobre inteligência e 

criatividade, sobre como estas ocorrem em humanos e quão viáveis podem ser em sistemas computacionais. 

Os computadores têm-se distinguido tradicionalmente no desenvolvimento de formas de criatividade vistas 

como mais simples ou eminentemente mecanizáveis, mas ainda são vistos como não sendo capazes de 

desenvolver formas mais complexas, como a que Margaret Boden chama de criatividade transformacional. 

Esta palestra irá explorar algumas razões pelas quais, apesar da imensidão dos espaços conceptuais da 

computação, particularmente os resultantes do treinamento de aprendizagem automática, os sistemas 

computacionais não são percebidos como sendo cognitivamente acessíveis e, portanto, criativos de formas 

úteis. Argumentaremos que, para compreender o potencial criativo dos sistemas de IA e maximizar as 

colaborações, precisamos de os compreender a partir de uma perspectiva ecológica e não antropocêntrica, o 

que implica uma viragem ontológica nas relações humano-IA.

AN ONTOLOGICAL TURN IN ARTIFICIAL CREATIVITY

Miguel Carvalhais 
Faculdade de Belas Artes da Universidade do Porto
mcarvalhais@�ba.up.pt

Generative systems powered by artificial intelligence rekindled discussions about intelligence and creativity, 

about how they are developed on humans and how feasible they may be on computational systems. 

Computers have traditionally excelled at developing forms of creativity that are seen as simpler and 

eminently mechanisable, but are still regarded as lacking in more complex forms, such as what Margaret 

Boden terms of transformational creativity. This talk will explore some reasons for how, despite the 

immensity of the conceptual spaces of computations, particularly those that result from training machine 

learning systems, computational systems are not perceived to be cognitively accessible and thus, creative in 

useful ways. It will argue that in order to understand the full creative potential of, and maximise 

collaborations with AI systems, we need to understand them from an ecological and non-anthropocentric 

perspective, something that implies an ontological turn in human-AI relationships.
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In tonal music, melodic understanding and identification utilizes not only interval identification skills, but 

also, very importantly, scale degree perception. A conscious, well-developed and robust inner hearing of 

scale degrees in major and minor modes can thus facilitate both sight reading and aural recognition, 

especially of diatonic passages. The same, however, holds true when dealing with chromatic passages, 

remaining in a tonal music context: the totally symmetric character of chromatic movement means that the 

singing and aural identification of such passages can become extremely chaotic and challenging for the 

brain, but for the use of certain anchors, based on the structure of the (major/minor) scale and its scale 

degrees, which the inner ear can use as a sort of signposts. Scale degree perception also proves useful in the 

case of tonicizations and modulations: one only has to move the whole array of scale degree functions and 

their characteristic sensations to a new pitch level, giving emphasis to feeling and confirming especially the 

new leading tone and tonic. 

In this presentation, titled Teaching for harmonic understanding: aspects of chromatic harmony, we will, 

among others, explore the space contained within the two intervals of the second, major and minor, 

experiencing the special e�fect and sensation particularly of the semitone; we will implement a simple 

method of singing short melodies that connect each scale degree to the tonic, in order to help impress on the 

ear the distance of each degree from the tonic; we will work on chromatic movement between scale degrees, 

exploring di�ferent possible tendencies and underlying harmonies of a chromatically altered note; finally, we 

will practise feeling the tonicizations of particular scale degrees. All of the above are meant to act as tools 

that will hopefully serve the final goal of enabling students to feel, sing and recognize the same phenomena 

in the repertoire with ease.

ENSINAR A COMPREENDER A HARMONIA: ASPECTOS DA HARMONIA CROMÁTICA

Monika Andrianopoulou 
University of Macedonia - Thessaloniki, Greece 
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Na música tonal, a compreensão e identificação melódica utilizam não só as competências de identificação 

de intervalos, mas também, muito importante, a perceção de graus de escala. Uma perceção consciente, 

bem-desenvolvida e robusta dos graus da escala nas tonalidades maiores e menores pode, assim, facilitar 

tanto a leitura visual como o reconhecimento auditivo, especialmente em passagens diatónicas. Contudo, o 

mesmo é válido quando se trata de passagens cromáticas, mantendo um contexto de música tonal: o 

carácter totalmente simétrico do movimento cromático significa que o canto e a identificação auditiva de 

tais passagens podem-se tornar extremamente caóticos e desafiantes para o cérebro, a menos que utilizem 

certas âncoras, baseada na estrutura da escala (maior/menor) e dos seus graus, que o ouvido interno pode 

utilizar como uma espécie de sinalização. A perceção de graus de escala também se mostra útil no caso de 

tonalizações e modulações: basta mover todo o conjunto de funções de graus de escala e as suas sensações 

características para um novo nível de altura, dando ênfase à sensação e confirmação especialmente o novo 

tom principal e a tónica.

Nesta apresentação, intitulada “Ensinar a compreender a harmónica: aspectos da harmonia cromática”, 

exploraremos, entre outras coisas, o espaço contido entre dois intervalos da segunda, maior e menor, 

experimentando o efeito e a sensação especiais particularmente do semitom; implementaremos um 

método simples de cantar pequenas melodias que ligam cada grau da escala à tónica, para ajudar a imprimir 

no ouvido a distância de cada grau à tónica; trabalharemos no movimento cromático entre os graus da 

escala, explorando diferentes tendências possíveis e as harmonias subjacentes de uma nota alterada 

cromaticamente; por fim, praticaremos a sensação das tonalizações de graus específicos de escala. Tudo o 

que foi mencionado é destinado a servir como ferramentas que, esperançosamente, servirão o objectivo 

final de permitir que os alunos sintam, cantem e reconheçam os mesmos fenómenos no repertório com 

facilidade.  

LABEAMUS - Laboratório de Ensino e Aprendizagem de Músicas
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O LABEAMUS - Laboratório de Ensino e Aprendizagem de Músicas da Universidade de Aveiro - foi criado em 

2018, é coordenado pelas investigadoras Clarissa Foletto e Aoife Hiney e está sediado no INET-md - Instituto 

de Etnomusicologia, Centro de Estudos em Música e Dança, pólo de Aveiro. O Labeamus tem como objetivo 

proporcionar um espaço de experimentação, encontro e partilha no qual os alunos de licenciatura, mestrado 

e doutoramento, bem como investigadores e professores da Universidade de Aveiro (UA) e outras 

instituições nacionais e internacionais possam desenvolver projetos de investigação autónomos e 

sustentáveis, ligados ao ensino e aprendizagem de músicas. 

As principais atividades do laboratório incluem o desenvolvimento de projetos pedagógicos a partir de 

sessões de troca e partilha de experiências vividas pelos alunos, investigadores e docentes da UA em 

situações relacionadas com o ensino e a aprendizagem musical; o acolhimento de projetos pedagógicos 

sugeridos por indivíduos interessados em desenvolver novas estratégias associadas ao ensino e 

aprendizagem da música;  a realização de formação continuada a partir de oficinas, seminários, conferências 

e cursos de formação;  a promoção de ações de extensão universitária oferecidas gratuitamente à 

comunidade aveirense em geral numa lógica mútua entre investigação e ação; a produção de materiais 

didáticos e a disseminação dos projetos desenvolvidos no laboratório através de encontros científicos, 

espetáculos, suportes digitais e publicações. 

Desde 2018, o Labeamus promoveu mais de vinte atividades em formatos presenciais e online, desde 

debates, mesas redondas, oficinas e palestras, dentro das rubricas ‘Falando Sobre’ e ‘Lab Workshop’. 

LABEAMUS - Laboratory for the Teaching and Learning of Musics

Aoife Hiney
Departamento de Comunicação e Arte, Universidade de Aveiro (INET – md)
aoife@ua.pt

Labeamus - Laboratory for the Teaching and Learning of Musics at the University of Aveiro - was created in 

2018. Co-ordinated by researchers Clarissa Foletto and Aoife Hiney, it is based at the Aveiro branch of 

INET-md - Instituto de Etnomusicologia, Centro de Estudos em Música e Dança. Labeamus aims to provide a 

space for experimentation, meeting and sharing, in which undergraduate and graduate students, in 

addition to researchers and teachers - whether from the University of Aveiro or other national or 

international institutions - can develop autonomous, sustainable research projects relating to the teaching 

and learning of musics.  

The main activities within Labeamus include:  the development of pedagogical projects through the 

exchange and sharing of experiences of teaching and learning music between students, researchers and 

teachers at the University of Aveiro; the hosting of pedagogical projects proposed by individuals interested 

in developing strategies associated with music teaching and learning; the provision of professional 

development opportunities through workshops, seminars, conferences and courses; the promotion of 

community outreach projects freely available to the local community through mutual research-action: the 

production of pedagogical materials and the dissemination of projects developed in conjunction with 

Labeamus through academic meetings, performances, digital resources and publications.

Since 2018, Labeamus has hosted over 20 activities in live or online formats, from debates and round-table 

discussions to workshops and lectures, through the initiatives ‘Falando Sobre’ and ‘Lab Workshop’. 

A MÚSICA AO ALCANCE DE TODOS: “PALUÍ” – UMA EXPERIÊNCIA TRANSDISCIPLINAR DE EXPRESSÃO 
E CO-CRIAÇÃO ARTÍSTICA COMO CAMINHO NO COMBATE AO ESTIGMA DA DOENÇA MENTAL  

Helena Caspurro
Departamento de Comunicação e Arte, Universidade de Aveiro (INET - md) 
caspurro@ua.pt

Esta pesquisa em práticas artísticas participativas centra-se no estigma da doença mental e associa-se ao 

projeto Paluí, está aqui? Histórias sonoras para cantos interiores. Procurando contribuir para o 

desenvolvimento da literacia em torno daquela forma de exclusão social, caracterizou-se pelo estudo 

musical de Paluí e de formas criativas de transformação num espetáculo que, paralelamente aos propósitos 

inclusivos e sociais, pudesse dar resposta a: construção de uma experiência expressiva e transdisciplinar; 

processos de cocriação e interpretação musical e artística entre todos os participantes; exploração de formas 

cénicas: teatro, dança, vídeo e artes manuais; apresentação no Festival Ao Alcance de Todos. Participaram 

estudantes, professores e investigadores de música, design e artes visuais da Universidade de Aveiro e 

Instituto Politécnico do Porto, um músico da Casa da Música, um grupo de crianças de uma escola de Aveiro 

e utentes e pacientes do Hospital Magalhães Lemos. Sendo o estigma da doença mental uma dimensão e 

perceção de exclusão social, o que é realizado e demonstrado ao longo do processo coletivo e em dois 

concertos apresentados na Casa da Música, cruzado com registos de natureza subjetiva, sugere interpretar 

que a experiência constituiu um caminho de (co)construção e inclusão social através da imaginação musical 

e transdisciplinar. 

MUSIC WITHIN EVERYONE'S REACH: “PALUÍ” – A TRANSDISCIPLINARY EXPERIENCE OF EXPRESSION 
AND ARTISTIC CO-CREATION AS A WAY TO COMBAT THE STIGMA OF MENTAL ILLNESS  

Helena Caspurro
Departamento de Comunicação e Arte, Universidade de Aveiro (INET - md) 
caspurro@ua.pt

This research into participatory artistic practices centres on the stigma of mental illness and is associated 

with the project “Paluí, está aqui? Histórias sonoras para cantos interiores”. Seeking to contribute to the 

development of literacy around this form of social exclusion, it was characterised by the musical study of 

Paluí and creative ways of transforming it into a performance that, alongside inclusive and social purposes, 

could respond to: the construction of an expressive and transdisciplinary experience; co-creation and 

musical and artistic interpretation between all the participants; exploration of scenic forms: theatre, dance, 

video and manual arts; presentation at the Ao Alcance de Todos Festival. Participants included students, 

teachers and researchers in music, design and visual arts from the University of Aveiro and the Polytechnic 

Institute of Porto, a musician from Casa da Música, a group of children from a school in Aveiro and users and 

patients from the Magalhães Lemos Hospital. Since the stigma of mental illness is a dimension and 

perception of social exclusion, what is realised throughout the collective process and in two concerts 

presented at Casa da Música, crossed with evidences of a subjective nature, suggests that the experience was 

a path of (co)construction and social inclusion through musical and transdisciplinary imagination.

WENATURE: O QUE SIGNIFICA TOCAR MÚSICA NA NATUREZA?

Filipe Lopes
Escola Superior de Media Artes e Design do Politécnico do Porto (CIPEM) | (INET - md)
filipelopes@esmad.ipp.pt  

O que pode significar tocar música na natureza? É a partir desta questão que nasceu o projeto WeNature. É 

um projeto que propõe desenvolver uma pesquisa teórica, artística e uma filosofia sobre a música e 

natureza. Pretende-se criar música (i.e. musicking) que ressoe em plenitude em ambientes selvagens e um 

instrumento eletroacústico original que permita integrar em tempo real as especificidades desse ambiente. 

Os ambientes selvagens, por contraste a espaços com natureza relativamente domesticada pelo humano 

(e.g. Parque da Cidade), são parte fundamental nesta pesquisa pois apresentam-se como lugares nos quais 

qualquer caminho é igualmente convidativo, uma espécie de não-lugar. São, atualmente, espaços afastados 

dos centros metropolitanos e, por essa razão, com características visuais e sonoras propensas a uma vivência 

de grande contraste com o ritmo e cadência da vida quotidiana na cidade. Pretende-se que esse choque 

fenomenológico possa desencadear uma criação musical que não só evidencie a cultura musical de cada um 

mas, sobretudo, que possa abanar as intuições que definem essa cultura. O projeto prevê também o 

desenvolvimento de um instrumento eletroacústico original, portátil e autónomo, que possa articular o seu 

modo de performance com o espaço envolvente e que, sobretudo, expanda a possibilidade de abanar 

intuições musicais. WeNature é um retorno à infância, um projeto de luthier e uma contribuição para o 

debate sobre questões contemporâneas tais como o que é investigação artística, a relação entre Arte e 

Ciência e o que pode ser o Antropoceno. 

WENATURE: WHAT DOES IT MEAN TO PLAY MUSIC IN NATURE?

Filipe Lopes
Escola Superior de Media Artes e Design do Politécnico do Porto (CIPEM) | (INET - md)
filipelopes@esmad.ipp.pt  

What can it mean to play music in nature? The WeNature project was born from this question. It is a project 

that aims to develop theoretical and artistic research and a philosophy on music and nature. The aim is to 

create music (i.e. musicking) that resonates fully in wild environments and an original electroacoustic 

instrument that allows the specificities of this environment to be integrated in real time during performance. 

Wilderness environments, in contrast to spaces with nature relatively domesticated by humans (e.g. City 

Park), are a fundamental part of this research because they present themselves as places in which any path is 

equally inviting, a kind of non-place. These are distant spaces from metropolitan centers and, for this reason, 

with visual and sonic characteristics that are conducive to an experience of great contrast with the rhythm 

and cadence of daily life in the city. Our aim is for this phenomenological con�lict to trigger a musical creation 

that not only highlights each person's musical culture but, above all, to shake the music intuitions that define 

his/her culture. The project also envisages the development of an original, portable, and autonomous 

electroacoustic instrument that can articulate its performance expressiveness with the surrounding space 

and, above all, expand the possibility of shaking musical intuitions. WeNature is a return to childhood, a 

luthier's project and a contribution to the debate on contemporary issues such as what artistic research is, 

the relationship between Art and Science and what the Anthropocene might be.
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MORE OF THAT JAZZ - DEVELOPING HARMONIC AWARENESS THROUGH POP AND JAZZ CHORD 
PROGRESSIONS?

Fábio Ferrucci
Conservatorio di Musica Arrigo Boito
abio.ferrucci@conservatorio.pr.it   

This lecture will show how to use Pop, Rock and Jazz music as a starting point for developing harmonic 

awareness with academic students, regardless of the Department they belong to.

Thanks to this kind of activity, we can take full advantage of previous somewhat implicit students’ 

knowledges and skills in order to enlighten harmonic processes in common with other musical styles and 

genres but which o�ten turn out to be hard to grasp when we listen to classical excerpts or play examples at 

the piano.

Furthermore, I don't think I will reveal a sensational truth in stating that, in recent decades, knowledge of the 

classical repertoire has been dramatically declining among Conservatory students, even among those 

belonging to the Classical Departments. When Zoltán Kodály chose Hungarian Folk music as a privileged 

repertoire for developing his education concept, it was not a random choice, but rather a precise desire to use 

music well known by all his students.

Lastly, we'll go through timbral and formal aspects which will show the advantages of this choice.

MAIS DESSE MESMO JAZZ - DESENVOLVER A CONSCIÊNCIA HARMÓNICA ATRAVÉS DE PROGRESSÕES 
DE ACORDES DO POP E DO JAZZ?

Fábio Ferrucci
Conservatorio di Musica Arrigo Boito
abio.ferrucci@conservatorio.pr.it   

Esta sessão mostrará como utilizar a música Pop, Rock e Jazz como um ponto de partida para o 

desenvolvimento da consciência harmónica em estudantes universitários, independentemente do 

departamento a que pertencem.

Graças a este tipo de actividade, podemos tirar o máximo proveito dos conhecimentos e competências 

prévios dos alunos, que muitas vezes são implícitos, de forma a esclarecer os processos harmónicos comuns 

a outros estilos e géneros musicais, mas que muitas vezes se revelam difíceis de compreender quando 

ouvimos excertos de música clássica ou tocamos exemplos no piano.

Além isso, não creio que irei revelar uma grande verdade ao afirmar que, nas últimas décadas, o 

conhecimento do reportório clássico tem vindo a diminuir drasticamente entre os alunos dos conservatórios, 

mesmo entre aqueles que pertencem aos Departamentos Clássicos. Quando Zoltán Kodály escolheu a 

música folclórica húngara como reportório privilegiado para desenvolver o seu conceito de educação, não foi 

uma escolha aleatória, mas sim um desejo preciso de utilizar músicas conhecidas por todos os seus alunos.

Por último, abordaremos os aspectos timbrais e formais que demonstrarão as vantagens desta escolha.

TRANSVARIATIONS – MÚSICA ALÉM DOS LIMITES DO TEMPO E DA TECNOLOGIA 

Alfonso Benetti  e Francisco Monteiro
Departamento de Comunicação e Arte, Universidade de Aveiro (INET– md)
alfonsobenetti@ua.pt

Este projeto incide sobre o uso de abordagens tecnológicas inovadoras para problematizar a relação entre a 

criação artística e a interpretação no contexto da música de concerto ocidental. A iniciativa irá explorar 

possibilidades de modelação tímbrica moderna no contexto de repertório para piano, usando feedback e 

métodos de processamento adaptativos como modos de experimentação. As técnicas a serem 

implementadas incluem a análise de características sonoras a partir da execução em tempo real e o uso de 

sinais de controle expressivos extraídos para ajustar o processamento eletrónico. As características 

expressivas a serem extraídas incluem amplitude, padrões rítmicos, nitidez tímbrica, e densidade espetral. 

Adicionalmente, o processamento inclui reverberação, técnicas de convolução, processamento granular, 

modelação espectral, congelamento e modificação temporal. Desta forma, serão criados novos produtos 

artísticos que advogam uma rutura com o paradigma contemporâneo de representação na música de 

concerto europeia. Assim, emerge uma nova ideia de autenticidade baseada numa perceção do passado 

através de meios contemporâneos inovadores: uma nova realidade é reconstruída de acordo com 

mecanismos de compreensão atuais onde, na prática, o original existe dentro de um contexto e espaço 

temporal específicos como parte do presente.

TRANSVARIATIONS - MUSIC BEYOND THE LIMITS OF TIME AND TECHNOLOGY

Alfonso Benetti  e Francisco Monteiro
Departamento de Comunicação e Arte, Universidade de Aveiro (INET– md)
alfonsobenetti@ua.pt

This project will address the use of innovative technological approaches to problematize the relationship 

between artistic creation and interpretation in the context of Western-Art Music. The initiative will explore 

the possibilities of modern timbral shaping in the context of Western-Art piano repertoire using feedback 

and adaptive processing methods as modes of experimentation. Techniques to be used include the analysis 

of sound features departing from real-time playing and the use of extracted expressive control signals to 

adjust electronic processing. Expressive features to be extracted include amplitude, rhythmic patterns, 

timbral sharpness, spectral density. Additionally, processing includes reverberation, convolution techniques, 

granular processing, spectral shaping, freezing and time modification. This way, new artistic products will be 

created advocating a rupture with the contemporary paradigm of representation in the European 

Western-Art Music. Thus, a new idea of authenticity emerges based on a perception of the past through 

innovative contemporary means: a new reality is reconstructed according to current mechanisms of 

understanding where, in practice, the  original exists within a specific context and temporal space as part of 

the present. 

MÚSICA E COMUNICAÇÃO PARA MÃES E FILHOS NA PRISÃO

Inês Lamela 
Escola de Artes da Bairrada (INET - md) 
ineslamela@gmail.com

As interações musicais entre mães e bebés, nomeadamente o uso da música para estabelecer rotinas, 

desempenham um papel no estabelecimento de laços positivos entre mães e bebés em todo o mundo 

(Martin, 2014). No âmbito da pesquisa inicial realizada durante a preparação de um capítulo para publicação 

no Oxford Handbook of Early Childhood Learning and Development in Music sobre o uso da música como 

forma de comunicação e ligação entre mães e crianças em contexto prisional, trabalho escrito com a 

coautoria da Dr. Kirstin Anderson (Napier University, Edimburgo), fomos surpreendidas com a quase total 

ausência de publicações sobre este tópico. Encontrámos, apenas, um artigo académico (Rodrigues et al., 

2010) que re�lete sobre a forma como a música pode ser utilizada pelas mulheres e pelos seus filhos que 

residem com elas em reclusão para comunicarem entre si e formarem laços positivos. 

O impacto da prisão no desenvolvimento de relações parentais tem sido objeto de estudo frequente. Por 

outro lado, a investigação sobre música nas prisões tem-se centrado, sobretudo, nos benefícios do 

envolvimento em projetos de foro musical para a população reclusa adulta, sendo esparsos os estudos 

centrados no papel da música sobre a população reclusa feminina. Sabe-se, no entanto, que o número de 

mulheres sob custódia em todo o mundo aumentou 17% na última década (Penal Reform International, 

2021), levando a um possível aumento do número de crianças que vivem em prisões. Nesta apresentação, 

discutimos o nosso projeto de investigação concebido para reunir profissionais e investigadores que 

trabalham nas diversas áreas que atravessam a problemática do papel da música como catalisador de 

relações entre mães e crianças recluídas, nomeadamente a educação musical, a saúde, a penologia e a 

criminologia. Apresentamos os resultados do trabalho de campo feito em prisões portuguesas e no Reino 

Unido durante em 2021/2022, assim como os resultados dos workshops nos quais se juntaram diversos 

atores no domínio da música e da prisão.   

MUSIC AND COMMUNICATION FOR MOTHERS AND YOUNG CHILDREN IN PRISON 

Inês Lamela 
Escola de Artes da Bairrada (INET - md) 
ineslamela@gmail.com

Musical interactions between mothers and babies, including the use of music to establish routines, play a key 

role in establishing positive bonds between mothers and babies around the world (Martin, 2014). As part of 

the initial research carried out during the preparation of a chapter for publication in the Oxford Handbook of 

Early Childhood Learning and Development in Music on the use of music as a form of communication and 

attachment between mothers and children in a prison context, co-authored by Dr Kirstin Anderson (Napier 

University, Edinburgh), we were surprised by a lack of publications on this topic. We only found one academic 

article (Rodrigues et al., 2010) that re�lects on the ways in which music can be used by women and their 

children who live with them in custody to communicate with each other and form positive bonds. There is an 

established field on the impact of parental imprisonment. On the other hand, research on music in prisons 

has focused, above all, on the benefits of involvement in musical projects for the adult prison population, 

with studies focusing on the role of music on the female prison population being scarce. It is known, however, 

that the number of women in custody around the world has increased 17% in the past decade (Penal Reform 

International, 2021), leading to a possible increase in the number of children living in prisons. In this 

presentation, we discuss our research project designed to bring together professionals and researchers 

working in di�ferent areas that address the issue of the role of music as a catalyst for relationships between 

mothers and imprisoned children, namely musical education, health, penology and criminology. We present 

the results of fieldwork carried out in Portuguese prisons and in the United Kingdom during 2021/2022, as 

well as the results of workshops in which various actors in the field of music and prison came together.
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EDUCAÇÃO MUSICAL ATIVA E DESENVOLVIMENTO DE CRIANÇAS DE CONTEXTOS DESFAVORECIDOS

Graça Boal-Palheiros e Carolina Cordeiro
Escola Superior de Educação do Politécnico do Porto (INET - md)
gbpalheiros@ese.ipp.pt

A participação das crianças na educação musical formal tem sido associada ao seu desenvolvimento musical 

e em outros domínios. A educação musical em grupo melhora a perceção, a cognição, a performance e a 

criatividade musicais (Boal-Palheiros & Wuytack, 2006; Ilari et al, 2016; Welch et al, 2014) e também tem 

impacto em competências não-musicais, como a linguagem, a sensibilidade emocional e o comportamento 

social (Hallam, 2015). 

Aprender a cantar, tocar instrumentos, ouvir e criar música exige um vasto conjunto de competências 

cognitivas. A investigação revela que educação musical melhora o QI, capacidades espaciais e verbais e 

funções executivas (Costa-Giomi, 2015; Jaschke et al, 2018; Moreno et al, 2009; Schellenberg, 2004) e tem 

associações positivas com o desempenho académico (Santos-Luiz et al, 2016). Todavia, meta-análises 

recentes sugerem efeitos pequenos da educação musical no desenvolvimento cognitivo das crianças 

(Cooper, 2019; Schellenberg, 2020). Quanto ao desenvolvimento socio-emocional, estudos empíricos 

indicam associações positivas entre educação musical e competências socio-emocionais das crianças, como 

a compreensão emocional (Schellenberg & Mankarious, 2012). As aulas de música em grupo facilitam 

relações sociais e promovem coesão social na turma, sobretudo em alunos com dificuldades (Hallam, 2015). 

Diferenças metodológicas nos desenhos de investigação poderão explicar resultados contrastantes. Além 

disso, existem poucos estudos sobre o impacto de programas musicais em crianças de famílias de baixo 

estatuto socioeconómico.

O projeto EDMUSE investiga efeitos potenciais de um programa de educação musical ativa no 

desenvolvimento de competências musicais (perceção e performance), cognitivas, sociais, emocionais e 

académicas de crianças de meios desfavorecidos, sendo o primeiro estudo em Portugal a investigar em 

conjunto estes cinco domínios do desenvolvimento. 

Participaram 154 crianças (M = 6.84 anos; DP = 0.43; 77 meninas) frequentando o 2º ano de escolaridade em 

escolas públicas TEIP, sem educação musical curricular ou extra-curricular, em zonas económica e 

socialmente desfavorecidas, na área do Porto. Dez turmas de oito escolas foram aleatoriamente distribuídas 

por três grupos: com aulas de Música (n=51), aulas de Drama (n=52), e o grupo Controle, sem estas aulas 

(n=51). 

Neste estudo longitudinal, a metodologia articula métodos quantitativos e qualitativos. Inclui pré e 

pós-avaliações quantitativas das competências das crianças e dados sobre o estatuto socioeconómico das 

famílias. Na abordagem qualitativa, as entrevistas exploram perceções de crianças, pais e professores sobre 

o programa semanal de música ou drama, implementado por professoras especialistas, durante um ano 

letivo. 

As análises revelam correlações fracas entre as competências musicais e cognitivas das crianças e as 

competências cognitivas não predizem as de performance musical. Os resultados sugerem que a 

participação nos programas de Música ou Drama desenvolve competências sociais de assertividade, 

autocontrolo e cooperação, e também prediz o desenvolvimento positivo das competências emocionais nas 

crianças de níveis socioeconómicos mais baixos. Os resultados serão discutidos em termos da investigação 

sobre educação musical e transferência cognitiva e das implicações para a educação musical.

ACTIVE MUSIC EDUCATION AND THE DEVELOPMENT OF CHILDREN FROM DISADVANTAGED 
BACKGROUNDS

Graça Boal-Palheiros e Carolina Cordeiro
Escola Superior de Educação do Politécnico do Porto (INET - md)
gbpalheiros@ese.ipp.pt

Children's participation in formal music education has been associated with their development in music and 

other domains. Group music education enhances musical perception and cognition, musical performance, 

and musical creativity (Boal-Palheiros & Wuytack, 2006; Ilari et al, 2016; Welch et al, 2014), and its impact is 

also found on non-musical skills such as language, emotional sensitivity, and social behaviour (Hallam, 

2015). 

Learning how to sing, play an instrument, listen to music, and create music involve a wide range of cognitive 

skills. Music education has been found to enhance children's IQ, spatial and verbal abilities, and executive 

functions (Costa-Giomi, 2015; Jaschke et al, 2018; Moreno et al, 2009; Schellenberg, 2004).), and it is 

positively associated with academic achievement (Santos-Luiz et al, 2016). However, recent meta-analyses 

suggest small e�fects of music education on children's cognitive development (Cooper, 2019; Schellenberg, 

2020).). In terms of socio-emotional development, empirical studies have indicated positive associations 

between music education and children's socio-emotional skills, such as emotional comprehension 

(Schellenberg & Mankarious, 2012). Group music lessons have also been shown to promote social relations 

and social cohesion within class, particularly in low ability pupils (Hallam, 2015). 

Methodological di�ferences in the research designs, participants or programs may account for these 

contrasting findings. Furthermore, there are few studies on the impact of musical interventions in children 

from families with low SES.

The EDMUSE project investigates potential e�fects of an active music education program on the 

development of musical (perception and performance), cognitive, social, emotional, and academic skills of 

children from disadvantaged backgrounds, being the first study in Portugal that investigates together these 

five domains of development. 

Participants were 154 children (M = 6.84 years; SD = 0.43; 77 girls) attending Year 2 in TEIP public primary 

schools without curricular or extra-curricular music education, in economically and socially deprived areas, 

in the Porto area. Ten classes from eight schools were randomly assigned to one of three experimental 

conditions: Music lessons (n=51), Drama lessons (n=52), and Control Group, without these lessons (n=51). 

In this longitudinal study, the methodology includes quantitative and qualitative methods. It includes pre- 

and post-intervention evaluations of children's skills and data on the families SES. In the qualitative 

approach, interviews explore perceptions of children, parents, and teachers about the weekly program of 

music or drama, implemented by specialist teachers during one school year.

Analyses so far reveal weak correlations between children's musical and cognitive skills and that the 

cognitive skills do not predict those of musical performance. The results suggest that participation in the 

Music or Drama education programs improved social skills such as assertion, self-control, and cooperation, 

and it also predicted a positive development of emotional skills amongst children from lower 

socio-economic groups. These findings are discussed in the light of research on music education and 

cognitive transfer, as well as implications for music education.
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CAÇADORES DE SONS: PARA UMA PEDAGOGIA DA ESCUTA E DA EXPLORAÇÃO SONORA NA 
PRIMEIRA INFÂNCIA

Ana Luísa Veloso 
Departamento de Comunicação e Arte, Universidade de Aveiro [INET – md]
anasetas@ua.pt

Os “Estudos do Som” são, atualmente, uma área do saber bem definida e bem estabelecida, 

apresentando-se como um campo interdisciplinar que se foca no som como ponto de partida para uma 

análise transversal ao vasto mundo das práticas sonoras humanas e dos discursos e instituições que a elas 

se referem (Sterne, 2012). Acompanhando este desenvolvimento, também a música, no decorrer da sua 

evolução, progrediu no sentido de uma mudança paradigmática que “contribuiu profundamente para esta 

‘refocalização’ no som”, caracterizada essencialmente por um movimento que progride desde “uma cultura 

musical centrada na nota”, em direção a “uma cultura do som” (Solomos, 2020, p. 5-6)., Ao nível musical, no 

mundo Ocidental, esta evolução precipitou uma transformação em que o próprio conceito de música – 

ligado a uma tradição predominantemente Eurocentrica (Recharte, 2019) - é posto em causa, no sentido da 

procura de uma “sound-based music” (Landy, 2007), mais aberta e alargada, que cruze diversos géneros e 

estilos e passe a considerar, como matéria de criação, todo o universo sonoro que nos rodeia.  

Partindo destas ideias, este projeto procurara desenhar, através de uma investigação-ação desenvolvida com 

13 crianças entre os 2 e os 5 anos de idade num contexto educativo não formal, que consequências se poderão 

desenhar no corpo teórico e prático da Educação Musical na primeira infância quando tomamos em linha de 

conta esta mudança de paradigma. Mais especificamente, o projeto propõe-se a implementar e avaliar um 

conjunto de estratégias e ferramentas que possam potenciar o desenvolvimento de uma pedagogia do som, 

centrada na escuta e na experimentação sonora, que questione criticamente a própria ideia de música e 

possibilite conceções alternativas. 

Trata-se portanto de um projeto que procura emancipar as crianças de conceções apriorísticas do que é 

considerado musicalmente válido, e que assenta em duas premissas essenciais: A de que todas as pessoas 

são capazes de fazer música e de se tornarem musicalmente capazes, independentemente da idade, sexo, 

condição física ou social, e a de que a  pedagogia musical deve convergir, hoje, em direção ao uma prática que 

inclua todo o espetro sonoro que nos rodeia, numa perspetiva inclusiva e aberta, na procura de criar sentido 

para os diversos mundos sonoros que habitamos e aos quais damos vida.

SOUND HUNTERS: TOWARDS A PEDAGOGY OF LISTENING AND SOUND EXPLORATION IN EARLY 
CHILDHOOD

Ana Luísa Veloso 
Departamento de Comunicação e Arte, Universidade de Aveiro [INET – md]
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Today, "Sound Studies" is a well-defined and well-established area of knowledge, presenting itself as an 

interdisciplinary field that focuses on sound as a starting point for an analysis of the vast world of human 

sound practices and the discourses and institutions that refer to them (Sterne, 2012). Accompanying this 

development, music performance and creation has also progressed towards a paradigmatic shi�t that has 

"profoundly contributed to this 'refocusing' on sound", essentially characterised by a movement that 

progresses from "a musical culture centred on the note" towards "a culture of sound" (Solomos, 2020, p. 5-6). 

At a musical level, in the western world, this evolution has precipitated a transformation in which the very 

concept of music - linked to a predominantly Eurocentric tradition (Recharte, 2019) - has been called into 

question in the search for a "sound-based music" (Landy, 2007), crossing di�ferent genres and styles and 

considering the entire universe of sounds around us as creative material.  

Departing from these ideas, this project, developed through an action research design with 13 children aged 

between 2 and 5 years old in a non-formal educational context, seeks to identify possible consequences for 

Music Education research and practice when we take this paradigm shi�t into account. More specifically, the 

project seeks to evaluate a set of strategies and tools that might foster a sound pedagogy centred on 

listening and sound experimentation, and that might critically question the very idea of music. 

It is therefore a project that seeks to emancipate children from aprioristic conceptions of what is considered 

musically valid, and which is based on two essential premises: That all people are capable of making music 

regardless of age, gender, physical or social condition, and that  contemporary music pedagogy should 

converge towards a practice that includes the entire sound spectrum that surrounds us,  embracing an 

inclusive and open perspective, in the quest to create meaning for the diverse sound worlds that we inhabit 

and give life to.
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