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PENGANTAR PENERBIT

Sebagai penerbit ilmiah, Penerbit BRIN mempunyai tanggung
jawab untuk terus berupaya menyediakan terbitan ilmiah yang ber-
kualitas. Upaya tersebut merupakan salah satu perwujudan tugas
Penerbit BRIN untuk turut serta membangun sumber daya manusia
unggul dan mencerdaskan kehidupan bangsa sebagaimana yang di-
amanatkan dalam pembukaan UUD 1945.

Musik sebagai ilmu pengetahuan terus berkembang dan meng-
hasilkan berbagai teori. Secara umum, teori musik adalah studi
tentang praktik bermusik dan potensi yang dihasilkan melalui
musik, yang dapat ditransfer dari pengajar kepada murid melalui
pendidikan. Teori-teori ini berkembang dalam konteks kebudayaan
dan ilmu pendidikan musik, berdasarkan psikologi perilaku dan kog-
nitif, untuk menentukan cara belajar siswa agar tercapai efektivitas
pembelajaran.

Buku Teori-Teori Pembelajaran Musik hadir untuk memberikan
wawasan, informasi, dan penjelasan teoretis, serta konseptual ten-
tang praktik pembelajaran musik dari waktu ke waktu. Buku ini
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dapat dimanfaatkan oleh berbagai kalangan, termasuk pengajar,
instruktur, jurnalis, peneliti, penulis, hingga tim pengembangan
kurikulum di bidang musik. Dengan harapan, penguasaan teori-
teori musik ini akan memengaruhi pengetahuan dan tindakan
para edukator musik, terutama dalam menghadapi perkembangan
zaman.

Kami berharap hadirnya buku ini dapat menjadi referensi ba-
caan untuk menambah wawasan dan pengetahuan bagi seluruh
pembaca. Akhir kata, kami mengucapkan terima kasih kepada
semua pihak yang telah membantu proses penerbitan buku ini.

Penerbit BRIN
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PRAKATA

Assalamualaikum warahmatullahi wabarakaatuh.

Puji syukur penulis panjatkan ke hadirat Allah Swt. yang tak
pernah habis memberikan limpahan rahmat, karunia, taufik, dan
hidayah-Nya sehingga apa pun yang penulis lakukan saat ini bernilai
ibadah dan membawa keberkahan. Atas izin-Nya pula buku ini da-
pat diselesaikan.

Latar belakang penulisan buku ini berangkat dari kegelisahan
penulis tentang minimnya referensi (buku teks) tentang pembelajar-
an musik, terutama yang berkaitan dengan teori-teorinya. Buku
teks pembelajaran musik sangat penting karena memberikan ke-
jelasan mengenai konsep, kata kunci, dan pengetahuan inti. Kualitas
sistem pendidikan musik sepenuhnya tergantung pada kualitas
buku teks. Penulis melihat, buku teks yang beredar selama ini, be-
lum memberikan penjelasan secara gamblang tentang konsep pen-
didikan musik secara komprehensif, termasuk perkembangan teori-
teori pendidikan musik selama beberapa tahun terakhir, padahal
pengetahuan dasar tentang pendidikan dan pembelajaran musik,



seharusnya lebih banyak disediakan; mengingat literasi musik di
Indonesia masih terus berkembang. Buku ini digagas melalui inisiatif
dan pemikiran yang percaya bahwa masyarakat harus memiliki
ketersediaan yang layak untuk memenuhi kebutuhan pendidikan
musik mereka.

Buku ini menawarkan berbagai keunggulan, salah satu yang
paling utama adalah penjelasan teoretis tentang berbagai praktik
pembelajaran musik dari waktu ke waktu. Teori-teori pembelajaran
musik dibutuhkan oleh berbagai target pembaca dari kalangan
musik, di antaranya pengajar musik atau guru, instruktur musik,
peneliti musik, jurnalis musik, dosen, guru seni budaya, hingga
tim khusus pengembang kurikulum musik di suatu lembaga.
Penguasaan terhadap teori-teori musik itu tentu akan memengaruhi
pengetahuan dan cara para edukator musik bertindak. Seorang guru
musik yang memahami tentang konsep teori pembelajaran musik
dan perkembangan pedagogi kontemporer pengajaran musik, tentu
akan terus menerapkan konsep pembelajaran yang inovatif dan
menarik bagi siswa-siswanya. Selain itu, penerapan pembelajaran
yang menarik itu juga mengedepankan pada efektivitas dan hasil
belajar yang akan dicapai. Buku teks ini bukan “obat dewa” atau “obat
generik” yang bisa menjawab sebagai persoalan tentang pembelajaran
dan pendidikan musik. Akan tetapi, melalui buku ini para pengajar
musik akan mengetahui bagaimana seharusnya mereka bertindak
di dalam kelas; atau mengerjakan pengembangan kurikulum
musik. Buku ini sedikit menjelaskan tentang perkembangan teori-
teori umum hingga masuk ke pengembangan teori pembelajaran
musik secara khusus. Buku ini merupakan buku referensi untuk
pengembangan keilmuan, bukan buku teori dasar praktis yang
digunakan musisi untuk memahami dan mengomunikasikan bahasa
musik. Buku teori dasar musik umumnya mengkaji dasar-dasar
musik, menyediakan sistem untuk menafsirkan komposisi musik,
definisi unsur-unsur musik yang membentuk harmoni, melodi,
dan ritmis. Sementara itu, buku ini tidak menyediakan informasi
dasar semacam itu. Buku ini berfokus pada pengembangan
pengetahuan dan pembentukan wacana pendidikan musik ke dalam
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konteks kebudayaan dan perkembangan ilmu pendidikan musik.
Bidang pendidikan musik berisi sejumlah teori pembelajaran yang
menentukan bagaimana siswa belajar musik berdasarkan psikologi
perilaku dan kognitif.

Penggunaan teori-teori pembelajaran dan pendidikan musikjuga
sangat penting bagi para peneliti atau penulis. Selain membutuhkan
referensi dalam menulis, mereka perlu mengembangkan kerangka
pemikiran, melakukan studi literatur, dan menelusuri secara
komprehensif posisi penelitian mereka saat ini. Dalam wacana
penelitian musik, buku ini bisa digunakan sebagai pelengkap dalam
memperkayareferensimetodologis. Wawasan metodologisumumnya
akan didapatkan melalui membaca artikel-artikel dalam jurnal, tetapi
melalui buku referensi yang bersumber dari hasil penelitian ini, para
peneliti atau penulis mampu mengambil teori dan menerapkannya
pada objek analisis mereka, khususnya dalam konteks pembelajaran
musik. Buku ini bisa digunakan untuk pemantik wacana pendidikan
musik kontemporer atau perumusan metodologi baru dalam
mengajarkan musik. Ruang lingkup pembelajaran musik sebenarnya
juga masih sangat luas. Di dalamnya bisa mencakup berbagai praktik
penularan musik termasuk komposisi musik tertentu, mengajarkan
musik melalui lagu dan vokal, atau penerapan jenis musik atau
teknologi tertentu dalam pembelajaran. Buku ini juga bisa dikatakan
menawarkan sebuah wacana filosofis terhadap pendidikan musik
hari ini, terutama jika ditarik ke dalam konteks pembelajaran yang
lebih spesifik di situasi tertentu. Karena berupa wacana filosofis,
penggunaannya menjadi sangat fleksibel dan cukup longgar untuk
diasosiasikan dengan berbagai konteks latar belakang pembelajaran.

Pendidikan musik, khususnya di Indonesia terus melewati masa
yang menarik, meski sulit. Lebih dari satu dekade atau lebih telah
terjadi proliferasi (pertumbuhan cepat) ide dan saran yang luar
biasa di semua cabang profesi. Hal ini terutama terlihat di tingkat
sekolah, di mana masalah pembelajaran yang komprehensif seolah
menjadi “musuh bersama”. Maksudnya, persoalan yang dihadapi
sangat kompleks sehingga memaksa semua elemen pendidik musik
bergerak secara simultan untuk meningkatkan efektivitas antisipasi
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masalah. Dalam pendidikan dan pengajaran musik terdapat
semacam kelangkaan kerangka metodologi dan intelektual. Semua
itu selalu kembali kepada minimnya ketersediaan teori-teori musik
dalam buku teks yang lengkap. Para pendidik atau peneliti musik
pemula, tampaknya kesulitan untuk mengarungi dunia pendidikan
musik yang luas. Mereka kebingungan untuk memulai dari mana,
sumber apa yang diakses, bagaimana cara mengaksesnya, dan
sebagainya.

Bukuinibertujuan memberikan pengetahuan terhadap fitur-fitur
teori yang saat ini banyak dibutuhkan peneliti dan pendidik musik.
Setiap pembahasan dalam buku ini berisi wacana-wacana dan kata
kunci yang bisa dijadikan landasan teoretis dalam menulis. Hal ini
sangat penting dalam memberikan wawasan tentang berbagai diskusi
yang terjadi seputar pembelajaran musik, juga berkaitan dengan
isu-isu populer dan kontemporer. Setiap argumentasi dibangun
berdasarkan referensi ilmiah dan argumentasi yang kuat berkaitan
dengan praktik pembelajaran musik yang terjadi. Inti penulisan
setiap bab dari buku ini bertujuan menjawab kekurangan kerangka
konseptual tentang teori pembelajaran musik. Kurangnya kerangka
konseptual tentang praktik pembelajaran musik akan menyebabkan
seorang pendidik kehilangan arah dalam mengajar atau menuju
arah yang salah. Pendidikan musik adalah pendidikan yang berbasis
estetika maka pembelajarannya juga harus berlandaskan pada kon-
sep matang tersebut. Melalui wacana teoretis dalam buku ini, seti-
daknya para pembaca mampu memetakan wilayah kerja mereka,
memotivasi diri untuk mengembangkan praktik pengajaran musik
di lapangan, serta merangsang pemikiran-pemikiran yang bersifat
progresif. Kaidah penulisan buku ini telah menggunakan standar
penulisan karya ilmiah, di antaranya penulisan yang menerapkan
prinsip logis, sistematis, dan obyektif.

Bab I menjelaskan tentang hubungan musik sebagai entitas
murni dan posisinya dalam pendidikan musik. Selain itu, teori-teori
pembelajaran yang semula berakar dari disiplin ilmu lain, seperti
psikologi juga pada akhirnya diadopsi dalam studi pendidikan mu-
sik. Pendidikan musik tidak ditemukan setelah munculnya lembaga
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formal seperti perguruan tinggi, jauh sebelum itu, pendidikan musik
justru merupakan praktik musik yang sudah berlangsung secara in-
formal di berbagai lingkungan masyarakat.

Bab II buku ini menguraikan tentang pandangan teori-teori
sosial terhadap pendidikan musik. Bagaimanapun—praktik belajar
musik atau aktivitas bermusik adalah aktivitas sosial yang melibat-
kan interaksi, komunikasi, dan dialektika. Pola-pola pembelajaran
atau berbagai fenomena yang melandasi praktik pembelajaran mu-
sik akan mudah ditelaah menggunakan teori-teori sosial atau sosi-
ologi. Baik di dalam kelas maupun di luar kelas, setiap individu se-
benarnya adalah subjek yang bersifat impulsif dan selalu dapat di-
analisis menggunakan berbagai disiplin atau teori.

Bab III akan membicarakan hubungan teori psikologi dengan
pembelajaran musik. Psikologi musik sendiri merupakan studi mul-
tidisiplin dan interdisipliner, di dalamnya juga membahas tentang
fenomena musik. Psikologi adalah basis pengetahuan dari pendi-
dikan musik. Sebagai contoh, salah satu aspek berupa kreativitas
merupakan subkajian terpilih dalam psikologi. Berbeda dengan ilmu
pasti maka pendidikan musik sangat erat kaitannya dengan teori-
teori semacam ini. Terlebih setiap aktivitas musik adalah bentuk
dari upaya kreatif individu maka relevansi teori-teori psikologi perlu
dijadikan landasan berpikir utama dalam studi pendidikan musik.

Bab IV menguraikan tentang metode pengajaran musik. Seti-
ap pendidik musik perlu mengetahui metode atau pendekatan stan-
dar yang selama ini digunakan oleh pakar pendidikan musik di
seluruh dunia. Nama-nama seperti Emile Jaques-Dalcroze, Zoltdn
Kodaly, Carl Orff, dan Edwin E. Gordon adalah para pendidik
sekaligus pakar pendidikan musik yang telah lama populer. Selain
itu, Keahlian Musik Komprehesif (Comprehensive Musicianship),
Proyek Kurikulum Musik Manhattanville, Musik dalam Pendidikan,
Pendidikan melalui Musik, dan Teori Weikert merupakan beberapa
teori-teori yang mengisi perjalanan pendidikan musik.

Bab V menjelaskan tentang sebuah model atau studi baru da-
lam pembelajaran musik berbasis kelokalan, dinamakan World
Music Pedagogy (WMP). Model ini mencakup berbagai pertanyaan,
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keingintahuan, dan keprihatinan para pendidik dengan isu kon-
temporer dalam mengajar musik. Tujuannya adalah untuk men-
dapatkan gambaran inti dari sebuah praktik musik di berbagai
latar budaya. Model pembelajaran menguraikan kasus demi kasus
berbagai praktik pembelajaran musik di berbagai belajah dunia,
dengan penekanan pada keterampilan musik dan pengetahuan
budaya. WMP didasarkan pada prinsip-prinsip etnomusikologi.
Oleh karena itu, aktivitas pembelajaran juga menyatu dengan kerja
lapangan di berbagai konteks budaya dan global. WMP mencakup
pengenalan musik untuk konteks dan makna budayanya, dan
mengembangkan keterampilan yang mengarah pada menciptakan
sesuatu yang bermakna “baru”, namun tetap terhubung dengan
musik yang dipelajari. WMP yang mulanya berasal dari studi kasus
kebudayaan, kemudian menjelma ke dalam wilayah kurikulum for-
mal sebagai bentuk dukungan bagi guru di sekolah dasar, menengah,
hingga perguruan tinggi. Item kurikuler-instruksional di dalam
WMP memberikan pemahaman kepada siswa tentang musik seba-
gai produk sonifikasi dan sosial.

Bab VI mendiskusikan tentang pembelajaran jarak jauh (P]])
yang belakangan ini identik dengan praktik pembelajaran daring.
Sementara musik adalah aktivitas yang memerlukan interaksi fi-
sik maka perlu ada cara-cara baru untuk menyesuaikan berbagai
kebutuhan pedagogi musik. Secara politis, PJ] sendiri merupakan
gerakan global yang melibatkan institusi besar hingga negara. PJ] dari
masa ke sama beradaptasi dengan kondisi sosio-kultur masyarakat
dunia. Terutama setelah era pandemi Covid-19, kebutuhan akan
Pendidikan Jarak Jauh (PJJ/daring) sangat tinggi. Pada akhirnya
PJJ terus menggerus praktik pengajaran musik lama dengan ide-ide
segar yang berkembang sesuai dinamika masyarakatnya.

Bab VII membahas tentang pendidikan musik berbasis komu-
nitas. Istilah komunitas dalam pendidikan musik setidaknya memi-
liki dua penyebutan. Pertama, komunitas musik (community music)
dan kedua, musik komunitas (music community). Kedua frase itu
terlihat sama, namun memiliki konsekuensi yang panjang. Musik
komunitas berhubungan dengan praktik dan pandangan tentang



aktivitas musik kolaboratif, sedangkan komunitas musik lebih di-
maknai sebagai perkumpulan individu yang terdiri dari struktur
formal, menempati ruang dan waktu, serta lingkungan yang jelas.

Buku ini memiliki fokus pada perkembangan teori pembelajar-
an musik berdasarkan hasil riset yang relevan. Kebutuhan tentang
teori pembelajaran musik perlu memperlihatkan dasar-dasar teori
dan sudut pandang berbagai peneliti. Para pendidik dan akademisi
musik harus mengetahui perkembangan teori-teori pembelajaran
musik yang terus berubah; menyesuaikan situasi sosio-kultural.
Buku ini tidak mencakup tentang model pembelajaran secara perin-
ci atau sintaks-sintaks instruksional yang lebih detail karena tujuan
penulisan buku memang fokus pada hasil studi pendidikan musik.
Meskipun begitu, penulis membuka wacana diskusi untuk para
pembaca agar menyempurnakan pengetahuan yang telah tersusun
dalam buku ini. Akhirnya, penulis mengucapkan terima kasih pada
BRIN yang telah bersedia menerbitkan naskah buku ini sehingga
bisa dijangkau oleh pembaca secara luas. Penulis juga mengucapkan
penghargaan setinggi-tingginya kepada istri dan anak-anak tercinta
yang telah mengorbankan waktunya untuk penyelesaian naskah
buku.

Wassalamualaikum warahmatullahi wabarakaatuh.

Bandar Lampung, 21 Desember 2022
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A. Teori Pembelajaran dan Pendidikan Musik

Musik sebagai sebuah ilmu pengetahuan atau sains terus berkembang
dan melahirkan banyak teori-teori. Misalnya, teori dasar penelitian
dan praktik di domain musik tentang psiko-akustik, teori akustik
yang berkaitan dengan pembangunan gedung konser, komunikasi
musik, teori psikologi, teori pendidikan dan pedagogi, serta masih
banyak lagi. Teori tentu diciptakan dengan tujuan dan kebutuhan
tertentu. Teori akustik dalam musik salah satunya bertujuan untuk
memberikan informasi dan pengetahuan kepada komposer ten-
tang kapasitas pendengar (audiens) untuk apresiasi musik. Teori
preferensi musik memengaruhi pengambilan keputusan, dan teori
komputasi musik digunakan untuk mengembangkan aplikasi atau
perangkat lunak untuk praktik musik atau pembelajaran musik. Se-
cara umum, teori musik adalah sebuah studi tentang praktik ber-
musik dan kemungkinan-kemungkinan yang bisa dihasilkan melalui
musik.



Dalam pendidikan musik, teori pembelajaran telah memberi-
kan kontribusi untuk memahami cara siswa memproses informasi
(Taetle & Cutietta, 2002). Melalui teori instruksional yang sesuai,
praktik penularan musik memiliki peluang perubahan dalam prak-
tik pembelajaran. Sebagai contoh teori motivasi dan teori tentang
kecerdasan (Dweck, 2013) membantu guru dalam memunculkan
produktivitas siswa. Selanjutnya, teori tentang perkembangan anak
bertujuan mengatur konstruksi pengajaran sesuai usia. Materi pela-
jaran yang diterima dan ditangkap siswa. Perlu dicatat oleh para
pendidik musik bahwa teori tentang instruksional dan motivasi
menjadi landasan penting dalam mengajar. Oleh karena itu, seorang
guru diharapkan terus menggali potensi dan kemampuannya dalam
mengajar dengan membaca berbagai literatur terbaru melalui jurnal
ilmiah atau mengikuti konferensi nasional dan internasional. Hal ini
penting untuk menjaga marwah keilmuan seorang guru atau pen-
didik musik.

Mempelajari teori-teori musik atau topik seputar musik akan
memberikan kontribusi untuk kemajuan dalam berpikir tentang
pendidikan dan mengajar anak dalam konteks sekolah formal.
Teori-teori pendidikan musik tentu akan lebih banyak membahas
tentang praktik pembelajaran atau transfer ilmu dari guru ke murid.
Selain itu, beberapa teori pembelajaran saat ini juga memiliki integ-
rasi dengan teknologi di mana instruksi yang dilakukan oleh guru
banyak melibatkan teknologi atau komputerisasi. Meskipun—pada
akhirnya—guru atau pendidik perlu menekankan perspektif filo-
sofis pengarangnya. Maksudnya, seorang guru musik perlu me-
mentingkan aspek mana yang akan dikembangkan dalam pembe-
lajaran musiknya. Apakah aspek perilaku dianggap lebih penting,
atau kognitif yang justru menjadi landasan utama. Ada juga yang
berpikir keduanya sama-sama penting dan tidak dapat dipisahkan.
Teori konstruktivistik, misalnya, akan membantu guru untuk mem-
berikan pengajaran yang bersifat membangun pengetahuan secara
mandiri. Meskipun guru hadir di dalam kelas, tetapi dia sangat
memahami fungsi dan perannya sebagai fasilitator. Inilah yang di-
maksud dengan landasan filosofi dalam sebuah pembelajaran musik.
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Sejak tahun 1960-an telah banyak teori belajar yang secara khu-
sus diturunkan dari teori behavioristik dan psikologi kognitif ke
dalam ranah penelitian musik. Meskipun pada awalnya berasal dan
dikembangkan di luar bidang musik, teori-teori tersebut berusaha
untuk menggambarkan, menjelaskan, dan memprediksi perilaku
musik. Aplikasi teori-teori ini bahkan terus berkembang dan me-
mengaruhi penelitian pendidikan musik dan praktik musik hari ini.
Pendidik atau seorang guru musik bersifat menguatkan teori, dengan
argumen bahwa perilaku musik juga dipandang sebagai bagian da-
ri perilaku manusia pada umumnya, tunduk pada hukum yang sa-
ma yang mengatur semua pembelajaran (Taetle & Cutietta, 2002).
Di samping itu, ada juga yang meneliti untuk menciptakan teori
pembelajaran khusus untuk musik. Sayangnya, teori musik semacam
ini umumnya dipandang dari sudut pandang yang berbeda, padahal
pembelajaran musik itu berbeda dari pembelajaran ilmu lainnya.
Pembelajaran musik bersifat unik karena mengaktifkan berbagai
kemampuan. Sebut saja kemampuan mengapresiasi, berkreasi, ber-
improvisasi, dan mengevaluasi yang selalu disematkan dalam setiap
proses pembelajaran musik. Pada akhirnya banyak pemikir atau
ahli teori musik berdiskusi tentang dua hal, yakni (1) bagaimana
membuat sebuah tinjauan teori psikologi umum diterapkan pada
pendidikan musik, dan (2) pengembangan terhadap teori-teori baru
yang khusus untuk pembelajaran musik.

Pendidikan musik formal berakar di Mesir atau Yunani kuno
(Michael Mark & Gary, 2007). Setelah abad ke-5 SM, muncul berba-
gai tantangan terhadap pendidikan musik. Musik lebih terspesiali-
sasi dan kompleks secara teknis. Hal ini menyebabkan kebutuhan
tentang teori pembelajaran musik juga ikut meningkat. Munculnya
notasi musik juga tidak bisa dilepaskan dari perjalanan pendidikan
musik di mana sebelumnya musik direplikasi dan dipelajari secara
oral. Mempelajari musik yang awalnya bersifat nyanyian menjadi
kegiatan yang melibatkan penulisan dan pembacaan (notasi). Para
pendidik dan ahli teori seperti Guido d’Arezzo pada abad ke-10
dan ke-11 mengeksplorasi metode pengajaran musik untuk meng-
ajarkan praktik notasi baru. Notasi itu disempurnakan hingga hari
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ini dikenal dengan the grand staff (pada piano) atau sheet music.
Minat akademis dalam pendidikan musik mulai berkurang ketika
memasuki zaman Renaisans, sekitar abad ke-16 karena banyak uni-
versitas meninggalkan musik sebagai bagian dari kurikulum mere-
ka. Di sisi lain, reformasi kaum Protestan kemudian membawa
beberapa perubahan pada pendidikan musik. Martin Luther ada-
lah salah satu tokoh yang menyarankan bahwa musik, puisi, dan
sejarah ditambahkan ke kurikulum pendidikan standar. Pada abad
ke-17, John Amos Comenius merekomendasikan pendidikan musik
untuk tujuan keagamaan serta merancang metodologi untuk me-
lakukannya. Pandangan itu juga diperkuat oleh Richard Mulcaster
dalam mendorong pendidikan musik (seperti menyanyi dan ber-
main) sebagai kurikulum standar yang bersifat universal. Pada abad
ke-19 model konservatori menjadi lebih umum bersama sejumlah
sekolah paduan suara yang memberikan pendidikan serta penga-
laman musik praktis. Konservatori lebih cocok untuk siswa atau
mahasiswa yang ingin mengembangkan performa, menjadi dirigen,
atau komposisi mereka ke standar profesional. Konservatori lebih
ditujukan untuk mengasah keterampilan mempertunjukkan dan
membuat komposisi musik.

Para tokoh pendidikan musik atau pedagog utama dalam seja-
rah pendidikan musik mulai dikenal pada abad ke-20. Para tokoh
pendidikan musik itu, di antaranya Emile Jaques-Dalcroze, Zoltin
Kodaly, dan Carl Orff, dan beberapa tahun berikutnya diikuti oleh
Shinichi Suzuki, Edwin Gordon, dan Valeri Brainin. Penelitian se-
lanjutnya ke dalam teori pembelajaran musik di tahun 1960-an me-
nekankan pada pemikiran perilaku (behavioristik), kognitif, dan
konstruktivis (Taetle & Cutietta, 2002). Simposium Tanglewood
tahun 1967 dan Proyek Tujuan dan Sasaran Music Educators
National Conference (MENC) pada tahun 1969 merupakan titik
balik berkembangnya pemikiran modern dalam pendidikan musik
(Mark & Madura, 2013).
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B. Aplikasi Teori Pembelajaran terhadap
Bidang Musik

1. Kronologi Singkat

Selama beberapa tahun terakhir telah banyak peristiwa penting ter-
jadi yang berkaitan dengan perkembangan teori musik dan pen-
didikan musik. Perkembangan itu tidak dapat dilepaskan dari peran
pendidik, psikolog, para ahli teori, dan peneliti dalam membangun
studi tentang musik dan pendidikan musik. Kontribusi sumbangan
teori-teori ini, sebagian besar dipengaruhi oleh psikolog pendidikan,
dimulai dengan transisi pendidikan dan sosial sekitar tahun 1960-
an. Sebuah momentum penting, yakni simposium Ann Arbor yang
menjadi titik balik bangkitnya teori pendidikan musik. Simposium
itu mendiskusikan tentang penerapan teori psikologi terhadap pem-
belajaran musik. Simposium itu diadakan di Universitas Michigan
dan disponsori oleh MENC dan Theodore Presser Foundation (TPF).
Simposium itu bertujuan untuk membicarakan penerapan teori-teori
psikologi yang berkaitan dengan perilaku dan pendidikan musik.
Sebelum tahun 1960-an, sangat sedikit bukti yang mendukung teori
pembelajaran sebagai dasar penting dari pendidikan musik. Sete-
lah tahun 1960-an, mulai banyak pakar pendidikan dan psikologi
berfokus pada teori pembelajaran yang berfungsi meningkatkan
pengembangan kurikulum dan pengajaran. Bruner (1960; 1966)
memperkenalkan teori pembelajaran konseptual yang mengarah
ke pengembangan kurikulum berkelanjutan. Bruner, dipengaruhi
oleh penelitian Jean Piaget yang berbicara tentang teori tahap per-
kembangan belajar. Teori ini ternyata diterima dan mulai diapli-
kasikan dalam sejumlah mata pelajaran, termasuk musik. Pada
saat yang sama, teori belajar behavioristik—yang berfokus pada
penerapan pembelajaran stimulus-respons—mendukung fakta-
fakta terkait strategi instruksional.

Mark (1986) melaporkan sebuah simposium Tanglewood pada
tahun 1967 dan proyek MENC tahun 1969 mempromosikan sebuah
pemikiran tentang pengembangan kurikulum pola belajar-mengajar.
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Terutama Bruner menekankan pada pembelajaran konseptual men-
jadi dasar dari sebuah pendekatan elemental untuk mengajar mu-
sik. Di sini juga pemikiran Bruner ikut digunakan sebagai basis pe-
ngembangan strategi untuk mencapai tujuan pendidikan yang este-
tis. Di sisi lain, konsep pendidikan estetis milik Reimer (1970) mem-
berikan penekanan pada nilai seni yang bersifat menyembuhkan
dapat digunakan dalam pendidikan. Sekitar akhir 1970-an dan awal
1980-an, simposium Ann Arbor mengambil peran terhadap aplikasi
psikologi untuk pengajaran dan pembelajaran musik. Tujuannya
untuk memperkuat hubungan antara teori belajar, penelitian, dan
praktik pendidikan musik. Peneliti pendidikan musik yang populer
bertemu dengan pemikiran psikologi untuk menentukan bagaimana
pengetahuan dan keahlian dari keduanya dapat meningkatkan pe-
nyelidikan ilmiah dalam pendidikan musik. Judul simposium Ann
Arbor adalah Implikasi Teori Pembelajaran terhadap Pengajaran dan
Pembelajaran Musik, bertujuan untuk memperkuat kasus penelitian
dan pengajaran didasarkan pada teori belajar.

Pada tahun 1978, MENC dan Music Educators Research Council
(MERC) menciptakan sebuah divisikhusus bernama Special Research
Interest Groups (SRIGs). Topik-topik yang diangkat dari kedua
minat atau bidang khusus ini berkaitan dengan persepsi dan kognisi,
serta belajar dan perkembangannya. Komunitas pendidikan musik
seolah ingin menunjukkan ketertarikan mereka lebih dalam pada
diskusi tentang kognitif dan komponen-komponen belajar lainnya
yang dapat dikaitkan dengan bidang yang lebih spesifik. Bahkan,
lebih jauh lagi, studi dan teori tentang kemampuan komputer telah
dikaitkan juga dengan pendidikan musik. Mereka (para peneliti)
berpendapat jika kemampuan komputer memiliki hubungan yang
kuat di masa depan, terutama berkaitan dengan pengembangan tek-
nik dan strategi pembelajaran musik. Kemampuan komputer bukan
hanya digunakan dalam praktik teori pembelajaran, tetapi juga
digunakan untuk meningkatkan kemampuan instruksional musik.
Itulah sebabnya—ijika direfleksikan pada kondisi hari ini—semakin
banyak bidang-bidang musik yang menyematkan teknologi, mi-
salnya, seperti teknologi pendidikan musik (music education
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technology). Instruksi atau pengajaran berdasarkan pembelajaran
berbasis teori perilaku telah berkembang menjadi instruksi atau
pengajaran berbantuan komputer; ini dikenal juga dengan istilah
computer-assisted instruction (CAI). Hari ini, bidang pemrograman
komputer telah menciptakan suatu bentuk kecerdasan buatan atau
dikenal dengan artifical intelligence (AI) yang menyerupai manusia.
Teori atau studi yang dikembangkan telah meluas melibatkan
teori pembelajaran dan pengolahan informasi serta penggunaan
model interaktif untuk pembelajaran musik. Perkembangan teori
pembelajaran terus mencari efektivitas dalam penerapannya. Tulis-
an Bruner (1990; 1996) yang berhubungan dengan ajaran Vygotsky
(1997b; 1997a) juga mengarah pada kognisi dan konstruktivistik
sebagai landasan teoretis dalam menjelaskan sifat seorang individu
belajar. Model pembelajaran konstruktivistik ini kemudian terus di-
kembangkan dan diterapkan pada praktik instruksional.

2. Konstruksi Teori Utama

Teori belajar sangat luas dimensinya. Oleh sebab itu, dalam bab ini
teori belajar dibatasi pada domain teori behavioristik, kognitivistik,
dan konstruktivitik. Model belajar behavioristik memiliki landasan
hubungan linier antara stimulus yang memicu respons. Model ini
memungkinkan peneliti atau pendidik untuk mencari kekuatan
eksternal yang meningkat kemungkinan perilaku yang diinginkan.
Model-model ini digunakan secara penuh ketika seorang guru mem-
pelajari perilaku kelompok atau individu dalam berbagai kondisi
instruksional. Misalnya, dalam pembelajaran musik yang siswanya
sama sekali tidak memahami musik, perlu dilakukan upaya yang
mampu menarik perhatian peserta didik. Guru dapat memberikan
stimulus melalui lagu-lagu yang siswa minati, atau membuat sema-
cam gamifikasi musik yang menarik. Selanjutnya, model kognitivis-
tik menggambarkan perilaku belajar dari sisi internal, perspektif
perkembangan, tingkat kematangan, dan pengalaman perseptual.
Model ini berusaha untuk menjelaskan bagaimana individu (peserta
didik) menegosiasikan informasi baru dan menghubungkannya
satu sama lain. Teori atau model pembelajaran kognitivistik se-
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lalu berfokus pada tahapan perkembangan siswa dan kapasitas ke-
mampuan berpikirnya. Jika guru atau pendidik memahami teori ini,
mereka akan menerapkan pembelajaran yang sesuai dengan situasi
kognitif siswa-siswanya. Mereka menggunakan bahasa yang mudah
dipahami, serta menerapkan praktik yang mudah untuk ditirukan
oleh peserta didiknya. Guru yang memahami teori kognitivistik te-
lah menyadari pentingnya penyesuaian materi berdasarkan kondisi
siswanya. Berikutnya model pembelajaran konstruktivistik berfokus
pada hubungan siswa dengan lingkungan, baik internal maupun
eksternalnya. Teori atau model belajar ini memberikan ruang kepa-
da siswa atau peserta didik untuk beradaptasi dan berinteraksi de-
ngan lingkungan dan kondisi tertentu. Teori ini berfokus pada
pengalaman siswa untuk pembentuk pengetahuannya. Oleh karena
itu, teori ini lebih banyak memberikan ruang pada siswa untuk
melakukan dan menemukan informasi baru. Mereka (siswa) akan
dipandu oleh guru—sebagai fasilitator—untuk menemukan makna
dari sesuatu dengan pengalamannya sendiri.

Konstruksi teori atau konsep pembelajaran behavioristik se-
betulnya muncul dari upaya untuk menjauhi tradisi analisis huma-
nistik melalui introspeksi dan interpretasi. Teori ini memberikan
perhatian pada perubahan perilaku orang (subjek) atau situasi
tertentu yang disebabkan oleh sebuah pengalaman yang berulang
dalam situasi tertentu. Dalam konteks pembelajaran, perilaku itu
umumnya terjadi pada siswa. Meskipun teori behavioristik me-
nyoroti hubungan yang jelas antara lingkungan dan subjek dalam
situasi pembelajaran aktif, tindakan atau perilaku itu pada akhir-
nya ditentukan oleh lingkungan daripada diri sendiri. Teori belajar
behavioristik kemudian berusaha mengembangkan teori instruk-
sionalnya, misalnya pada teori pengondisian klasik (classical con-
ditioning) yang diperkenalkan oleh Pavlov (1927). Teori itu menge-
klaim bahwa respons emosional alami berkaitan dengan stimulus
netral dengan catatan stimulus netral saja yang akan memunculkan
respons. Melanjutkan teori Pavlov, Thorndike (1932) menyatakan
bahwa koneksi stimulus-respons (SR) merupakan unit pembelajaran
dasar. Koneksionismenya mencakup: (1) hukum kesiapan, yang me-
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nyatakan bahwa seseorang harus siap secara fisik dan motivasi untuk
belajar; (2) hukum akibat, yang mengatakan bahwa tanggapan yang
diikuti oleh kepuasan akan diperkuat; dan (3) hukum latihan, yang
menganggap praktik yang dihargai sebagai kunci pembelajaran.

Selanjutnya, teori pengondisian operan (operant conditioning)
berusaha untuk mengakui peristiwa mental (mental event) adalah
nyata dan terukur. Peristiwa mental adalah setiap peristiwa yang
terjadi dalam pikiran individu yang sadar. Contohnya termasuk pi-
kiran, perasaan, keputusan, mimpi, dan realisasi. Beberapa orang
percaya bahwa peristiwa mental tidak terbatas pada pemikiran ma-
nusia tetapi dapat dikaitkan dengan hewan dan kecerdasan buatan
juga. Skinner secara konsisten berpendapat bahwa penyebab per-
ubahan mental (dalam pembelajaran) pada akhirnya terletak pada
lingkungan. Skinner percaya bahwa siswa harus ada dalam kondisi
menikmati dan ingin belajar, serta penguatan harus konsisten dan
positif. Instruksi harus bersifat individual karena siswa belajar de-
ngan kecepatan yang berbeda. Sebagian besar penelitian Robert
Duke, Harry Price, Cornelia Yarbrough, dan Clifford Madsen mengi-
kuti model pembelajaran pengondisian operan. Penelitian mereka
berfokus pada prinsip-prinsip instruksional yang memandu penga-
jaran yang “baik” atau “berhasil”. Model pembelajaran behavioristik
telah secara signifikan memengaruhi minat peneliti musik pada
computer-assisted instruction (CAI). CAI merupakan istilah yang pa-
ling sering mengacu pada latihan dan praktik, tutorial, atau kegiatan
simulasi yang ditawarkan oleh guru. digunakan oleh guru sebagai
sebuah suplemen untuk kegiatan instruksional tradisional.

Teori pembelajaran berikutnya adalah teori pembelajaran kog-
nitif. Teori kognitif berfokus pada upaya untuk memetakan proses
belajar individu sebagai informasi baru yang terintegrasi dengan pe-
ngetahuan yang sudah dikenal (Taetle & Cutietta, 2002). Teori ini
sering dipandang sebagai antitesis dari teori behavioristik. Teori
pembelajaran kognitif dikembangkan sebagai reaksi dan perluasan
dari behavioritik. Peserta didik atau siswa secara aktif membangun
pengetahuan atas dasar reaksi mereka terhadap rangsangan sensorik.
Poin penting teori pembelajaran kognitif dalam pendidikan mu-
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sik adalah pemahaman konstruksi utama yang melekat dalam psi-
kologi Gestalt yang menggambarkan perkembangan kognitif pa-
ling terakhir. Sebagaimana diketahui bersama, prinsip teori Gestalt
adalah persepsi manusia yang menggambarkan bagaimana manu-
sia mengelompokkan elemen yang serupa, mengenali pola, dan
menyederhanakan gambar kompleks ketika kita melihat objek.
Misalnya, seorang desainer menggunakan prinsip-prinsip untuk
mengatur konten di situs web sehingga secara estetika menyenang-
kan dan mudah dimengerti. Istilah “gestalt” adalah bahasa Jerman
yang berarti "keseluruhan yang bersatu’ atau sebuah bentuk yang
utuh. Prinsip Gestalt pertama dirancang pada 1920-an oleh psi-
kolog Jerman Max Wertheimer, Kurt Koftka, dan Wolfgang
Kohler, tujuannya untuk memahami bagaimana manusia biasanya
memperoleh persepsi yang bermakna dari rangsangan acak di se-
kitar mereka. Mereka mengidentifikasi seperangkat hukum yang
membahas dorongan alami untuk menemukan keteraturan dalam
ketidakteraturan. Pikiran manusia menginformasikan apa yang di-
lihat mata dengan mengamati serangkaian elemen individu secara
keseluruhan.

Studi tentang perkembangan kognitif ini ternyata mendapatkan
perhatian serius di kalangan pendidik, terutama setelah diteliti dan
dikembangkan lebih lanjut oleh Jean Piaget. Piaget (1928; 1952;
1972) memberi perhatian khusus terhadap proses belajar anak kecil.
Teori pembelajaran kognitif dan perkembangan yang berusaha
menjelaskan (1) bagaimana anak-anak memproses informasi, dan
(2) bagaimana proses tersebut berubah seiring bertambahnya usia.
Dalam tahapannya, teori itu digambarkan sebagai pembelajaran
sensorimotor, atau pembelajaran melalui aktivitas motorik dan
manipulasi objek (usia 0-2 tahun). Selanjutnya, menuju pembela-
jaran praoperasional, yang merupakan transformasi dari sensori-
motor ke pembelajaran simbolik (usia 2-7 tahun) ke operasi kon-
kret. Tahapan itu ditunjukkan oleh peningkatan kemampuan un-
tuk mengklasifikasikan objek dan peristiwa (usia 7-11 tahun). Se-
lanjutnya, tahapan ke operasi formal, diwujudkan dengan proses
berpikir fiktif orang dewasa (usia 11 tahun dan seterusnya).
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Tabel 1.1 Tahapan Perkembangan Kognitif Menurut Jean Piaget

Tahapan Usia Deskripsi capaian

Sensorimotor 0-7 tahun Pembentukan pemahaman terhadap
objek dan kemajuan perilaku refleks
ke perilaku yang terarah dengan
tujuan.

Praoperasional ~ 2-7 tahun  Bertambah kemampuan dalam

(pre-operational) menggunakan simbol dalam
menggambarkan setiap objek.
Pemikiran masih sangat egosentris
dan terpusat.

Operasi-konkret 7-11 tahun  Peningkatan kemampuan berpikir

(concrete logis.

operations)

Operasi 11 tahunke Kemampuan bahasa jauh berkem-
formal (formal  atas bang. Mampu berpikir abstrak dan
operations) logis. Mampu membuat refleksi.

Sumber: Piaget (1928; 1952; 1972)

Selanjutnya, Bruner (1960; Bruner, Goodnow, & Austin, 1956)
juga mempelajari bagaimana orang secara aktif memilih, menyim-
pan, dan mengubah informasi secara induktif. Informasi itu secara
relatif diklasifikasikan menjadi tiga mode perkembangan asimilasi
pengetahuan: enaktif (eksperiensial), ikonik (gambar visual atau
mental), dan simbolik (sistem simbolik, seperti bahasa, matematika,
atau notasi musik). Kurikulum spiral (spiral curriculum) Bruner
(1966) selanjutnya juga berpengaruh untuk penelitian pendidikan
musik, di mana tingkat kerumitan dapat diantisipasi dengan pen-
dekatan yang sesuai. Misalnya, dengan mengajarkan musik sesuai
dengan kemampuan siswa dan kondisi tertentu.

Sejumlah ahli teori kognitif mengembangkan ide-ide mereka da-
lam menanggapi teori belajar perilaku atau behavioristik. Chomsky
(1957) menanggapi gagasan Skinner tentang perilaku verbal melalui
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pernyataan bahwa pembelajaran bahasa terlalu kompleks untuk di-
jelaskan oleh teori perilaku. Dia menggambarkan perkembangan ba-
hasa sebagai proses kognitif yang melibatkan strukturalisme: struk-
tur permukaan (kata-kata individual saat diucapkan atau dibaca)
dan struktur dalam (pengelompokan kata-kata individual ke dalam
frasa. Selanjutnya, Tolman (1932), seorang behavioris dengan ide-
ide kognitif mendalilkan bahwa belajar dapat terjadi tanpa pengu-
atan atau perubahan perilaku. Tolman berpendapat bahwa mung-
kin ada variabel intervensi dan perbedaan individu. Perilaku itu
bertujuan dan berorientasi pada tujuan, dan hasil belajar dalam tu-
buh terorganisasi dari informasi. Bahkan Gagné (1977; 1985) tidak
sepakat dengan gagasan bahwa pembelajaran melibatkan hierarki
langkah-langkah instruksional. Dia percaya bahwa prinsip-prinsip
(perilaku) yang lebih sederhana diajarkan terlebih dahulu, barulah
kemudian mengarah pada pengembangan prinsip-prinsip tingkat
(kognitif) yang lebih tinggi.

Teori berikutnya berkembang dari sebuah teori pemrosesan in-
formasi (information-processing theories). Teori ini menggunakan
metafora dari ilmu komputer untuk menjelaskan cara kerja pikiran.
Studi sebelumnya tentang pemrosesan informasi adalah teori infor-
masi, yang dikembangkan oleh Shannon & Weaver (1949), teori itu
menunjukkan bahwa informasi dapat diukur sebagai digit biner
yang mewakili alternatif, seperti “ya” atau “tidak”. Sebuah bagian
dari teori pemrosesan informasi di antaranya teori koneksionisme
(connectionism) dan konstruksi teoretis yang memungkinkan studi
jaringan saraf tiruan sebagai model potensial dari fungsi otak. Seba-
gai sebuah teori, koneksionisme menawarkan paradigma alternatif
untuk pemrosesan informasi yang membebaskan model kognitif
dari ketergantungan pada bahasa simbolik atau metaforis. Beach,
Hebb, Morgan, & Nissen (1960) dan Lashley (1929) menunjukkan
bahwa koneksi saraf terdistribusi dan area kortikal dapat saling
menggantikan. Hebb (1949), yang salah seorang mahasiswa Lashley,
mendalilkan bahwa pembelajaran didasarkan pada modifikasi ko-
neksi sinaptik antara neuron. Memperluas ide-ide ini, Rumelhart,
McLelland, & Research Group (1986) memperkenalkan teori mereka
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tentang pemrosesan terdistribusi paralel. Dalam studi lain tentang
mekanisme saraf, Posner & Keele (1968) kemudian menulis tentang
bagaimana mekanisme saraf mendasari perhatian selektif. Teori
Schmidt (1975) mengemukakan skema sebagai seperangkat aturan
abstrak untuk menentukan gerakan, misalnya, dalam pembelajaran
motorik.

3. Aplikasi Teori-Teori Psikologi terhadap Studi
Pembelajaran Musik

Penerapan teori kognitif untuk mempelajari persoalan pembelajar-
an musik paling banyak digunakan dalam penggunaan psikologi
Gestalt untuk menjelaskan pemrosesan informasi musik. Bagai-
manapun, perkembangan teori psikologi telah menjadi titik balik
perkembangan studi pendidikan musik hingga saat ini. Wang &
Sogin (1990) telah mengulas studi tentang prinsip-prinsip organisasi
Gestalt dalam musik. Konsep Gestalt juga tersirat dalam eksposisi
Karma (1985) tentang konsep musik secara hierarkis. Lehrdahl
dan Jackendoft (1983) merumuskan teori generatif tata bahasa mu-
sik berdasarkan teori linguistik Chomsky. Menurut Lehrdahl dan
Jackendorff, informasi akustik memicu operasi mental yang me-
maksakan perintah pada input. Jika ada eksposur yang cukup untuk
musik, pemahaman musik akan terjadi melalui enkulturasi daripada
pelatihan formal.

Penggunaan teori-teori kognitif sangat banyak digunakan untuk
menguraikan fenomena psikologis dan fisiologis untuk pendidikan
musik. Penelitian yang menggunakan teori-teori kognitif untuk
menggambarkan perkembangan musik anak-anak telah mendapat
perhatian dan penekanan yang cukup tinggi sejak tahun 1960-an.
Tinjauan perinci dari upaya tersebut telah ditawarkan, antara lain
oleh Funk & Whiteside (1981), Scott-Kassner (1992), Zimmerman
(1986), Hargreaves (1986), serta Hargreaves dan Zimmerman
(1992). Menurut Hargreaves dan Zimmerman, teori Piaget telah
memengaruhi setidaknya tiga bidang penelitian dalam pembelajar-
an musik: (1) tahap perkembangan; (2) pengembangan fungsi sim-
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bolik yang diwujudkan melalui bahasa, gambar, dan khayalan; dan
(3) konsep konservasi. Model spiral pengembangan musik kreatif
milik Swanwick dan Tillman (1986) juga mengacu pada pemikiran
Piaget dan Bruner. Model mereka dibangun di atas empat tahap per-
kembangan, yaitu: (1) penguasaan (usia 0-4 tahun) di mana anak-
anak mengembangkan rasa dan menanggapi suara; (2) imitasi (4-9
tahun) di mana anak-anak memasukkan penggunaan suara untuk
mewakili peristiwa atau objek; (3) permainan imajinatif (10-15 ta-
hun) di mana anak-anak menggabungkan suara secara kreatif; dan
(4) metakognisi (15 tahun ke atas), yakni kondisi di mana remaja
merenungkan pemikiran dan pengalaman mereka sendiri tentang
musik.

Tiga konsep pemikiran Bruner, yakni representasi aktif, ikonik,
dan simbolis, juga merupakan dasar untuk semua penelitian dan
publikasi Eunice Boardman Meske. Boardman adalah seorang pen-
didik dan penulis musik, yang mengkhususkan diri dalam pendi-
dikan musik dasar. Boardman adalah seorang penulis yang pro-
duktif sepanjang karier profesionalnya. Selanjutnya, Gromko (1996)
menyelidiki deskripsi lagu yang diciptakan anak-anak relatif ter-
hadap mode pembelajaran Bruner. Dia juga menulis tinjauan rinci
literatur perkembangan, terutama karena berevolusi dari karya
(Gardner, 1983) sebelumnya. Pendekatan “neo-piagetian” diambil
oleh Elmer (1997), sedangkan metode penemuan (discovery method)
yang dianjurkan oleh Bruner diselidiki dalam konteks musik oleh
Hewson (1966). Pada awal tahun 1970-an, Andrews dan Deihl
(1970) mengulas ide-ide Bruner dan Hebb dalam pendidikan musik.
Topik yang diringkas oleh Flowers (2000) dan (Chen-Hafteck, 1999)
sebagian besar penelitian dalam pembelajaran konsep telah berpusat
pada kosakata siswa.

Empat teori pembelajaran motorik memiliki berbagai tingkat
penerapan dalam penelitian tentang pembelajaran musik, di anta-
ranya: teori loop tertutup (closed-loop theory), loop terbuka (open-
loop) atau teori program motorik, teori skema atau schema theory
(pengetahuan mental), dan pendekatan Bernstein (Gabrielsson,
1999). Sementara itu, sebelumnya, DeLorenzo (1989) telah menye-
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lidiki pemikiran kreatif dari perspektif pemecahan masalah dan
memberikan gambaran luas tentang studi kognitif terkait dalam
kreativitas musik. Penelitian tentang dominasi hemispheric, gaya
kognitif, dan ketergantungan atau kemandirian bidang dalam pen-
didikan musik telah melihat perkembangan studi sejak tahun 1970-
an. Baumgarte & Franklin (1981) meninjau kembali studi yang ber-
kaitan dengan dominasi otak kanan atau kiri dalam pemrosesan
informasi musik. Mereka menyimpulkan bahwa sejumlah faktor
menentukan pemrosesan musik di otak; serta pemrosesan musik
tidak sepenuhnya terletak di otak kanan atau kiri. Informasi teori
untuk musik pada awalnya dijelaskan oleh Abraham Moles dan
menjadi dasar untuk teori pemahaman musik dari Leonard B. Meyer
(Taetle & Cutietta, 2002). Penerapan informasi teori untuk penelitian
pendidikan musik dibahas oleh Krumhansl (1990) dalam konteks
pengembangan model hierarkis kognisi musik. Upaya ini diulas oleh
(Coffman, 1990) dalam sebuah studi yang mengukur orisinalitas
dan kreativitas musik.
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BAB I

TEORI PSIKOLOGI DAN
PEMBELAJARAN DALAM MUSIK

A. Psikologi Musik dan Kaitannya dengan
Pembelajaran

Studi psikologi musik memiliki sejarah yang panjang, yang sejajar
dengan perkembangan psikologi sebagai disiplin ilmu. Pengujian se-
derhana pertama tentang kemampuan musik telah dikembangkan
pada tahun 1883 oleh Stumpf. Studi-studi awal lainnya berfokus
pada pembelajaran dan ingatan, persepsi dan kognisi musik, serta
masalah praktis, misalnya, dampak musik sebagai latar dalam be-
lajar. Bidang ini sekarang semakin mapan, kaitannya dengan setiap
aspek perilaku musik pada manusia (Hallam, 2006). Dalam kait-
annya dengan masyarakat, musik memiliki definisi yang luas kare-
na hampir ditemukan di semua budaya. Psikologi musik dapat
dianggap sebagai cabang dari psikologi dan musikologi. Disiplin il-
mu ini berusaha untuk menjelaskan dan memahami perilaku dan
pengalaman musik, termasuk proses di mana musik dirasakan, di-
ciptakan, ditanggapi, dan dimasukkan ke dalam kehidupan sehari-
hari (Tan, Pfordresher, & Harré, 2010; Thompson, 2009). Psikologi
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musik modern lebih bersifat empiris, pengetahuan berdasarkan
interpretasi data yang dikumpulkan melalui pengamatan sistematis
dan interaksi dengan partisipan manusia. Bahkan untuk beberapa
bidang—seperti musik terapi—pendekatan yang digunakan lebih
spesifik dan mengacu pada bukti ilmiah atau dikenal juga dengan
‘evidence-based treatment. Psikologi musik adalah bidang penelitian
yang relevan secara praktis untuk banyak bidang, diantaranya per-
tunjukan musik, komposisi, pendidikan, kritik, dan terapi, kete-
rampilan, kinerja, kecerdasan, kreativitas, dan perilaku sosial. Psi-
kologi musik adalah studi multidisiplin dan interdisipliner tentang
fenomena musik. Sifat multidisiplin ilmu ini dapat ditemukan dalam
eksplorasi pada beberapa bidang, di antaranya: antropologi musik,
sosiologi musik, biologi musik, fisika musik, filosofi musik, dan psi-
kologi musik (Hodges, 2003). Aspek interdisipliner berikutnya juga
ditemukan dalam studi, seperti psikoakustik (misalnya, persepsi mu-
sik), psikobiologi (misalnya, efek musik pada sistem kekebalan tu-
buh), atau psikologi sosial (misalnya, peran musik dalam hubungan
sosial).

Selain itu—berkaitan dengan pembelajaran musik—dikenal
juga satu bidang ilmu yang dinamakaan psikologi kognitif untuk
pembelajaran musik. Ini merupakan bidang studi tentang proses
perseptif dan generatif yang melibatkan aktivitas khusus dalam mu-
sik, seperti mendengarkan, melakukan, menganalisis, berimprovi-
sasi, dan menggubah musik (Randles & Pasiali, 2012). Bidang ini
memiliki pandangan bahwa otak manusia merespons rangsangan
musik sepanjang hidup. Bayi memproses keterampilan pendengaran
musik dan mengingat musik yang mereka dengar. Perkembangan
kemampuan musik mengikuti setiap alur periode perkembangan.
Kecenderungan genetik dan pengalaman instruksional musik di
awal tahun, sangat memengaruhi perkembangan otak musikal se-
lanjutnya. Pengaruh kontekstual lainnya, seperti dukungan orang
tua, serta faktor motivasi intrinsik juga ikut menentukan sejauh
mana seorang individu menjadi seorang musisi. Musisi yang mulai
menerima instruksi atau pengajaran musik pada usia dini memiliki

struktur otak yang berbeda jika dibandingkan dengan individu yang
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tidak pernah menerima instruksi sama sekali. Selain itu, musisi me-
nunjukkan respons otak elektrofisiologis yang berbeda.

Pengalaman tentang praktik bermusik atau belajar musik dapat
diuraikan melalui teori-teori belajar umum maupun khusus. Teori
belajar menjelaskan tentang bagaimana anak-anak belajar dan ba-
gaimana guru dapat membantu memaksimalkan pembelajaran.
Hal itulah yang menjadi inti dari setiap pengalaman musik yang
diberikan guru untuk siswanya. Teori dapat menjelaskan kepada guru
bagaimana anak-anak memperoleh pengetahuan, keterampilan, dan
nilai dalam musik. Teori pengajaran didasarkan pada teknik efek-
tif yang digunakan oleh guru dan pada pengamatan ilmiah dan
eksperimen tentang bagaimana anak-anak belajar (Campbell &
Scott-Kassner, 2013). Teori pembelajaran musik digunakan untuk
menjelaskan bagaimana siswa memperoleh, mempertahankan,
dan kemudian mengolah kembali pengetahuan musik ke dalam
ekspresi pribadi mereka. Dengan menguasai teori pembelajaran
musik, guru dapat lebih efisien dalam membimbing perkembangan
musik siswanya. Teori menyatu dengan praktik karena berasal dari
pengalaman mengajar dan belajar praktis. Teori bisa muncul dari
pengalaman dan riset, selanjutnya, pengalaman dan riset pada
akhirnya digunakan untuk optimasi sebuah pembelajaran musik.
Guru yang berpikir dalam mengajar dan dibantu oleh teori sangat
mungkin untuk mengarahkan anak-anak ke perkembangan musik
pada tingkatan maksimal mereka.

Swanwick (2003) membagi hubungan manusia dan musik ke
dalam dua poin penting, terutama dalam konteks pembelajaran
musik. Pertama, guru harus peduli dengan pengalaman musik ter-
tentu dari siswa-siswanya. Kedua, siswa harus mengambil peran
yang berbeda dalam berbagai lingkungan musik. Siswa memiliki
jalan dan pilihannya sendiri tentang musik. Tanggung jawab guru
adalah menjaga pilihan itu dan tidak bersifat memaksakan sudut
pandang guru tentang satu jenis musik. Pembelajaran musik adalah
kegiatan yang menghadirkan keterlibatan guru dan siswa, dan yang
terpenting siswa dengan siswa. Jenis keterlibatan dalam pembelajar-
an musik setidaknya mampu diwujudkan melalui tiga jenis aktivitas,
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yaitu komposisi, mendengarkan, dan mempertunjukkan. Ketiga
aktivitas ini merupakan inti dari pembelajaran musik. Meskipun
pelaksanaannya bisa dikembangkan atau disesuaikan dengan ber-
bagai kondisi, kapasitas guru, dan siswanya.

Psikologi musik dan pendidikan musik memang kerap dipan-

dang sebagai dua bidang studi yang saling tumpang tindih. Oleh
karena itu, para pendidik dan pakar pendidikan musik memiliki
pandangan sebagai berikut (Hodsges, 2003).

1)

2)

20

Konsep inti dari psikologi musik harus dimasukkan dalam ba-
sis pengetahuan pendidik musik, khususnya guru musik pra-
jabatan (pre-service). Sebagai pendidik, penting bagi mereka un-
tuk memahami jenis pekerjaan dan keterampilan yang harus di-
kuasai (misalnya, memimpin paduan suara sekolah menengah,
mengajar instrumentalis pemula, mengajar musik untuk anak
kecil) ke dalam perspektif yang lebih global. Di beberapa uni-
versitas, semua jurusan musik diharuskan mengambil mata ku-
liah pilihan wajib, misalnya fisika (akustik dan psikoakustik),
antropologi, sosiologi, biologi, psikologi, dan filsafat musik. Ten-
tu saja, waktu tidak memungkinkan eksplorasi mendalam da-
ri semua topik, tetapi minimal peserta didik menyadari bahwa
topik tersebut ada, memiliki beberapa gagasan tentang konsep
inti, dan dilengkapi dengan daftar bibliografi untuk referensi di
masa mendatang.

Sebagian besar literatur dalam psikologi musik secara luas ber-
kaitan dengan pendidikan musik. Berikut adalah tiga contoh
buku dari literatur psikologi musik yang membahas isu-isu
inti dalam pendidikan musik. Buku pertama, The Science and
Psychology of Music Performance: Creative Strategies for Teaching
and Learning yang ditulis Parncutt & McPherson (2002) untuk
pendidik musik dengan minat khusus atau keahlian dalam psi-
kologi musik. Mengembangkan pemain (musik) adalah kegiatan
utama pendidik musik dan sumber ini menawarkan banyak hal
dalam hal itu. Buku kedua berikutnya adalah Musical Beginnings:
Origins and Development of Musical Competence karya Deliege
& Sloboda (1996) menawarkan informasi berharga tentang per-
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3)

4)

5)

kembangan musikalitas sejak janin hingga masa kanak-kanak.
Buku berikutnya karya Juslin & Sloboda (2001) berjudul Music
and Emotion menyajikan satu aspek terpenting dari pengalaman
musik—tanggapan emosional orang terhadap musik. Dari be-
berapa literatur ini jelaslah bahwa semua pendidik musik harus
banyak belajar dari literatur psikologi musik.

Banyak literatur dalam psikologi musik secara khusus relevan;
mahasiswa dan peneliti pendidikan musik perlu membaca de-
ngan baik di lapangan. Para peneliti harus didorong untuk ter-
biasa dengan literatur dalam psikologi musik dan untuk men-
cari literatur tersebut saat menyiapkan bagian literatur terkait
dari sebuah studi. Psikologi musik cenderung berfokus pada
penelitian dasar, sedangkan pendidikan musik cenderung men-
dukung penelitian terapan. Kedua bentuk penelitian ini ter-
kait karena penelitian dasar memberikan landasan dari mana
penelitian terapan dapat dilakukan diluncurkan. Penelitian dasar
dibutuhkan sebagai pendahuluan untuk penelitian terapan. Pe-
nelitian psikologi musik adalah studi yang menyimpan bank in-
formasi yang dapat diambil oleh peneliti pendidikan musik.
Pendidik musik harus didorong untuk memublikasikan dalam
jurnal psikologi musik dan mempresentasikannya di konferensi
yang relevan. Seperti yang ditunjukkan di seluruh artikel ini,
pasti ada sejumlah individu yang aktif di bidang psikologi musik
dan pendidikan musik.

Peneliti pendidikan musik harus bekerja sama dengan tim pe-
neliti multidisiplin. Salah satu cara terbaik untuk mendorong
penelitian multi dan interdisipliner adalah dengan membentuk
tim penelitian yang terdiri dari para spesialis dari berbagai
disiplin ilmu. Meskipun dibutuhkan beberapa waktu bagi indi-
vidu untuk mempelajari kosakata umum dan memahami bias
satu sama lain. Ada keuntungan besar yang bisa diperoleh keti-
ka keahlian kolektif dari kelompok semacam itu difokuskan
pada masalah penelitian tertentu. Bagi pendidik musik sangat
perlu untuk memandang psikologi musik sebagai bidang studi
yang penting. Peningkatan keterlibatan pendidik musik dalam
psikologi musik dapat bermanfaat bagi kedua disiplin ilmu.

Teori Psikologi dan ... 21



B. Teori Menuju Praktik Pengajaran Musik

Teori pembelajaran, pengajaran, dan instruksional tertanam di ham-
pir setiap pengalaman musik. Bruner (1966), Vygotsky (1978), dan
Jonassen (1991) telah mengembangkan teori untuk menjelaskan pe-
rilaku umum hingga ke perilaku musikal. Premis dasar Piaget ten-
tang empat tahap berpikir dapat menjadi acuan juga terhadap per-
kembangan musikal individu (Piaget, 1952, 1965, 1976; Warrener,
1985). Teori tentang bagaimana anak-anak belajar dan bagaimana
guru dapat membantu memaksimalkan pembelajaran ini adalah inti
dari setiap pengalaman musik praktis yang diberikan guru untuk
anak-anak. Teori dapat menjelaskan (kepada guru) bagaimana
anak-anak memperoleh pengetahuan, keterampilan, dan nilai da-
lam musik (Campbell & Scott-Kassner, 2013). Teori pengajaran
sebenarnya didasarkan pada teknik-teknik efektif yang digunakan
oleh para guru pada pengamatan ilmiah dan percobaan tentang ba-
gaimana anak-anak belajar. Dengan memahami teori sebagai hasil
dari banyak studi, guru dapat menjadi lebih efisien dalam mem-
bimbing perkembangan musik ini. Teori terikat dengan praktik
karena berasal dari pengalaman mengajar dan belajar praktis. Guru
yang berpikir dalam mengajar dan dibantu oleh teori sangat mung-
kin untuk membimbing peserta didik ke perkembangan musik mak-
simal.

Sebuah teori pengajaran musik dapat menggambarkan faktor-
faktor yang berhubungan dengan guru, anak-anak, keluarga mereka,
pengaruh sosial dan budaya, dan lingkungan kelas. Sebuah teori
instruksional musik terdiri dari tiga komponen, yaitu (1) instruksi,
serangkaian acara yang disediakan oleh guru; (2) proses belajar anak
pembelajar, termasuk perhatian, persepsi, memori, latihan, dan pe-
ngenalan dan ingatan; dan (3) hasil belajar anak berupa demonstra-
si informasi verbal, keterampilan intelektual, keterampilan motorik,
strategi kognitif, dan sikap. Dengan demikian, teori mengarahkan
guru dalam memberikan pengalaman berurutan untuk memahami
pola ritmis atau untuk mendapatkan teknik yang diperlukan untuk
memainkan alat musik. Ini menggambarkan kebutuhan anak untuk
perhatian awal untuk tugas belajar dan kemajuan melalui mana anak
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belajar dan mengingat tugas itu, dan itu menunjukkan cara di mana
anak menunjukkan pembelajaran tersebut.

Teori jelas menghubungkan guru dengan pembelajar karena
menghubungkan peristiwa pengajaran dengan proses pembelajaran
lengkap dengan hasil pembelajarannya. Para guru dan orang tua
yang berkepentingan untuk meningkatkan perkembangan musi-
kal anak-anak akan memerlukan pengantar singkat tentang teori
pengajaran dan pembelajaran. Berikut adalah penelitian dan reko-
mendasi terpilih ahli teori dalam psikologi, sosiologi, antropologi,
dan pendidikan. Di dalamnya terdapat cara-cara di mana teori-
teori dapat menginformasikan praktik pengajaran musik. Tabel 2.1
menggambarkan teori-teori terpilih yang relevan untuk mengajar-
kan musik kepada siswa.

Tabel 2.1 Rangkuman Teori-Teori Pilihan yang Berhubungan dengan Pembelajaran
Musik

Ahli Teori  Teori Prinsip

Teori tentang Fase dan Tahapan

Jean Piaget =~ Perkembangan Anak berkembang melalui empat
kognitif (bergantung tahap perkembangan kognitif/
pada tahapan) intelektual: sensorimotor (0-2
tahun), praoperasional (2-7
tahun), operasi konkret (7-11
tahun), dan operasi formal (11
tahun ke atas).

Jerome Mode representasi Anak belajar melalui tiga cara

Bruner pemahaman, terkait dengan,
tetapi tidak bergantung pada
pematangan: enaktif (tindakan),
ikonik (gambar), dan simbolik
(bahasa).
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Ahli Teori Teori

Prinsip

Lawrence Tahap

Kohlb

erg perkembangan moral

(Berdasarkan tahapan Piaget)
Peserta didik maju melalui

enam fase perkembangan moral.
Perkembangan diperoleh dari
cara-cara anak merespons dilema
moral. Masing-masing dari 3

fase memiliki 2 subfase, yaitu
prakonvensional, konvensional,
dan pascakonvensional.

Teori Sosialisasi dan Bermain Musik

Lev

Sosialisasi

Vygotsky

Anak-anak disosialisasikan
melalui intervensi dan
bimbingan orang dewasa;
sosialisasi mendukung perolehan
pengetahuan budaya.

Teori Konstruktivistik

David

Konstruktivisme

Jonassen

Anak-anak mengembangkan
pemahaman mereka melalui
makna yang mereka dapatkan
dari pengalaman.

Teori Pembelajaran Sosial dan Penguatan

B. F. Skinner Penguatan/

pengkondisian
operan (operant
conditioning)

Pembelajaran dapat dibentuk
melalui proses penguatan positif
atau negatif.

Albert Pembelajaran sosial

Bandura

Anak-anak mengamati dan
meniru model orang dewasa.

Ivan Pavlov  Pengkondisian klasik

Perilaku (respons) dapat menjadi
terkondisi jika dipasangkan
dengan stimulus terkondisi
tertentu (baru).
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Ahli Teori  Teori Prinsip

Teori Gaya Belajar

Richard Dominasi otak Pembelajar didominasi oleh

Restak (Cerebral dominance) proses hemisfer kiri (linier) atau
hemisfer kanan (holistik).

Howard Kecerdasan ganda Peserta didik atau anak-anak

Gardner memiliki satu atau lebih jenis
kecerdasan.

Walter Modalitas belajar Pembelajar memproses informasi

Barbe; melalui saluran sensorik yang

Raymond disukai: visual, pendengaran, atau

Swassing kinestetik (juga dikaitkan dengan
teori Jerome Bruner).

RitaDunn  Model gaya belajar ~ Berbagai faktor memengaruhi

and Kenneth belajar: lingkungan, emosional,

Dunn sosial, dan fisik.

Isabel Indikator tipe Myers Peserta didik atau siswa dapat

Myers; Peter  Briggs (MBTI) mendemonstrasikan satu atau

B Briggs beberapa dari enam belas tipe

Myers-Briggs. Tipe-tipe itu yang
memengaruhi cara peserta didik
belajar: ekstroversi/introversi,
pengindraan/intuisi, pemikiran/
perasaan, dan penilaian/persepsi.

Teori Instruksional

David
Ausubel

Penerimaan
bermakna

Siswa memperoleh informasi
paling efektif ketika guru
mengemas pelajaran dengan
baik dan mempersiapkan siswa
melalui penyelenggara yang
matang.
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Ahli Teori

Teori

Prinsip

Jerome
Bruner

Pembelajaran
melalui penemuan
(kurikulum spiral)

Siswa belajar melalui eksplorasi
dan pemecahan masalah; materi
dapat diajarkan kepada anak-
anak melalui pengalaman yang
sesuai dengan usia dan dapat
diperindah melalui paparan
berulang; scaffolding; sequencing.

Robert
Gagné

Events of Instruction

Anak belajar melalui sembilan
tahapan instruksional, dari
kesadaran dan perhatian melalui
pembentukan konsep dan
transfer.

Edwind
Gordon

Teori pembelajaran
musik

Siswa belajar melalui delapan
tahap yang dimulai dengan
pengalaman aural dan lisan
dengan musik, kemudian diakhiri
dengan pemahaman teoretis,
tujuannya adalah audisi.

Benjamin
Bloom

Taksonomi
pembelajaran

Bloom mengidentifikasi tingkat
pembelajaran dalam tiga domain:
afektif, psikomotor, dan kognitif.
Tingkatan dalam domain kognitif
meliputi: mengingat, memahami,
menerapkan, menganalisis,
mengevaluasi, dan menciptakan.

Norman

Webb

Kedalaman
pengetahuan (Webb’s
Depth of Knowledge)

Revisi dari taksonomi Bloom
menjadi empat level: mengingat
kembali (reproduksi),
keterampilan/konsep, berpikir
strategis, dan berpikir secara luas.
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Ahli Teori  Teori Prinsip

John Dewey - Berpikir cara belajar dengan
mengintegrasikan pendidikan
dengan pengalaman,
menekankan anak pada materi
pelajaran. Proses pembelajaran
dipandang lebih penting daripada
hasil.

Sumber: Dimodifikasi dari Campbell & Scott-Kassner (2013)

Sejumlah teori mengacu pada tahapan, fase, atau tingkatan
yang dilalui oleh peserta didik anak-anak atau orang dewasa dalam
memperoleh pengetahuan. Beberapa dari teori bertingkat ini berasal
dari psikologi perkembangan dan disebut sebagai “tahap bergantung
(stage dependent)”. Proses itu mengacu pada tahap intelektual yang
dilalui anak-anak saat mereka dewasa. Teori yang bersifat bertingkat
menetapkan bahwa anak-anak tidak belajar sekaligus, tetapi sedikit
demi sedikit dan dengan cara yang semakin kompleks dari waktu
ke waktu. Piaget (2001) memberikan model penting tentang per-
kembangan kognitif dalam kombinasi pertumbuhan biologis anak
dengan pemahaman konsep intelektual yang semakin matang. Mela-
lui pengamatan longitudinal terhadap anak-anak sejak lahir hingga
remaja akhir, Piaget mengembangkan sebuah teori yang sangat me-
mengaruhi pandangan tentang perkembangan anak. Ia mengamati
bahwa perkembangan anak melalui empat tahap berpikir, yakni (1)
sensorimotor (usia 0-2 tahun), belajar melalui pengalaman indrawi
langsung; (2) praoperasional (usia 2-7 tahun), belajar melalui mani-
pulasi objek, mencatat konsekuensi dan menginternalisasinya untuk
masa depan sehingga mengubah stimulus menjadi simbol; (3) ope-
rasi konkrit (usia 7-11 tahun), melihat objek secara konkrit, nyata,
dan sistematis, tetapi tidak secara abstrak; dan (4) operasi formal
(usia 11 hingga dewasa), belajar secara abstrak menggunakan logika
dan penalaran deduktif. Tahapan-tahapan tersebut menunjukkan
bahwa anak-anak yang lebih muda diberi banyak kesempatan untuk
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mendengarkan, bernyanyi, bermain, dan bergerak mengikuti musik
(Piaget & Inhelder, 1969).

Selanjutnya, pengenalan notasi musik akan diperkenalkan se-
telah mencapai usia yang cukup. Teori Piaget menekankan bahwa
pengajaran musik sebaiknya dimulai dari pendekatan suara sebelum
mengenal lebih jauh tentang simbol-simbol. Aplikasi penting lain-
nya dari teori Piaget untuk pembelajaran musik menunjukkan
bahwa usia delapan tahun adalah tahun yang menentukan dalam
perkembangan kognitif anak. Pada masa ini, anak-anak mampu
mengidentifikasi warna nada, membedakan antarmelodi secara
acak, dan memahami struktur melodi sederhana. Meskipun mereka
(anak-anak) kurang berhasil dalam memahami suara lebih dari satu
garis musik (atau harmoni) secara bersamaan, tetapi ini merupakan
potensi musik yang dapat diperhitungkan. Saat mereka maju ke tahap
operasi konkret, anak-anak juga mulai melestarikan, atau menyadari
variasi dari satu elemen musik ketika yang lainnya diubah. Pada saat
anak-anak beranjak ke tahap berikutnya, mereka mampu berpikir
secara abstrak tentang musik dan mampu memanipulasi struktur
musik melalui pengalaman improvisasi dan komposisi.

Bruner (1966) menawarkan jenis tahap perkembangan lainnya
yang sedikit bergantung pada pematangan, tetapi dapat diterapkan
pada semua usia dan tahap intelektual. Dia mengusulkan tiga stra-
tegi pengajaran dan pembelajaran, di antaranya: (1) enaktif, yakni
belajar melalui serangkaian tindakan; (2) ikonik, yakni belajar me-
lalui gambar dan grafik; dan (3) simbolik, yakni belajar dengan me-
lampaui apa yang terlihat langsung di lingkungan sekitar. Misalnya,
belajar membaca notasi dapat dibagi menjadi tiga tahap sesuai de-
ngan model Bruner. Instruksi dapat dimulai dengan gerakan le-
ngan dan tubuh untuk mewakili kontur melodi (enaktif), diikuti
dengan grafik garis yang menelusuri kontur tersebut (ikonik), dan
diakhiri dengan pembacaan dan penulisan notasi itu sendiri pada
garis paranada (simbolik). Mode representasi ini berguna dalam me-
nyediakan urutan instruksional yang semakin canggih untuk konsep
apa pun (Campbell & Scott-Kassner, 2013).
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Sosniak (1985) juga mengembangkan teori yang melibatkan tiga
fase pembelajaran. Selama fase awal, musisi muda bermain-main
di piano dalam eksplorasi yang menyenangkan, dan didorong oleh
orang tuanya untuk melakukannya. Guru berperan secara positif,
lembut, dan dengan memotivasi peserta didiknya. Fase kedua (guru)
menekankan pendekatan pengajaran yang lebih sistematis dan tek-
nis. Perkembangan teknik bermain membawa kebutuhan untuk
pengulangan yang lebih besar dan lebih hati-hati mendengarkan
dan meniru. Pada fase ketiga, penguasaan (keterampilan) muncul
dalam penampilan dari lagu-lagu yang ditargetkan. Pendekatan in-
struksional itu terjadi lebih positif dan menyenangkan karena guru
menjadi lebih kritis terhadap kekurangan yang lebih kecil.

Selanjutnya, Bateson (1978) mendefinisikan tiga dimensi pem-
belajaran yang luas mirip dengan tiga fase Sosniak. Model ini juga
masih terkait dengan studi Ellis (1986) tentang pembelajaran mu-
sik. Pembelajaran I terjadi (umumnya) tanpa usaha karena musik
dalam lingkungan diserap oleh pelajar. Proses pembelajaran ini juga
dikenal dengan enkulturasi musikal. Perjumpaan informal dengan
musik adalah bagian dari proses enkulturasi di mana anak-anak me-
ngenal komponen masyarakat mereka. Dalam Pembelajaran II, pe-
mikiran mulai digabungkan dengan pengalaman ketika anak belajar
berusaha untuk menjadi pemain yang kompeten melalui pelajaran
atau pengajaran di kelas. Pada fase ini, anak menjadi lebih tertarik
pada musik dan terlibat dalam latihan yang mengembangkan koor-
dinasi, kekuatan, ketangkasan, dan kecepatan pada instrumen atau
suara tertentu. Pada fase terakhir, yang menurut Ellis jarang dicapai,
adalah fase yang membawa pemain (musik) melewati keterampilan
teknis ke arah musik yang berfungsi sebagai ekspresi kegembiraan
pribadi dan bahkan keyakinan religius. Anak-anak yang mempela-
jari instrumen musik dapat melewati fase-fase yang diusulkan oleh
Sosniak, Bateson, dan Ellis itu (Ilihat Gambar 2.1).
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Tahap pendewasaan: Penguasaan musik
Perbaikan dan penyempurnaan Pembelajaran III
Musik sebagai ekspresi personal dan
pengalaman estetis

Tahap menengah: Kesadaran pada teknik
mempertunjukkan musik Pembelajaran II
Komitmen untuk belajar musik

Konsentrasi untuk peningkatan kompetensi

Tahap awal: Enkulturasi musik
Eksplorasi musik yang menyenangkan

Penemuan musik secara informal di Pembelajaran I

lingkungan

Sumber: Diadaptasi dari Bateson (1978); Campbell & Scott-Kassner (2013); Ellis (1986);
Sosniak (1985)

Gambar 2.1 Tiga Fase Pembelajaran Musik

Hampir dapat dipastikan jika setiap anak-anak atau siswa di
mana pun memiliki pengalaman enkulturasi awal. Secara musikal,
hal ini dapat terwujud dalam perkembangan kognisi mereka seba-
gai penerima. Enkulturasi juga bisa terjadi seorang anak mulai me-
mainkan lagu-lagu sederhana dan karya instrumental dalam mu-
sikal yang paling awal dan sederhana. Fase kedua dalam kedua teori
menunjukkan komitmen untuk berlatih guna mengembangkan
teknik dan membangun repertoar dalam sebuah pertunjukan
musik. Fase terakhir akan tercapai ketika keterampilan pertunjukan
disempurnakan dan tujuan musik sebagai ekspresi estetika dapat
dicapai. Hanya sedikit anak yang menyadari tujuan ini karena
umumnya fokus terbesar pengajaran musik untuk anak-anak, yaitu
hanya sampai pada tahap pengembangan keterampilan.
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C. Teori Bermain Musik dan Sosialisasi

Aktivitas bermain musik sebetulnya merupakan aktivitas sosial
karena bisa melibatkan lebih dari satu orang. Ketika peserta didik
bermain dengan peserta didik lain dan bersosialisasi dengan orang
dewasa, mereka sebenarnya sedang melakukan proses belajar. Ber-
beda dengan pandangan orang dewasa, bermain dapat menjadi
urusan yang serius bagi anak-anak. Bermain menggunakan musik
cenderung lebih banyak dipraktikkan di usia anak-anak. Sosialisasi,
dalam musik, merupakan sebuah proses di mana anak-anak ter-
libat dalam interaksi sosial dan dipandu orang dewasa dengan
implikasi yang serius bagi perkembangan kognitif mereka. Bermain
melalui musik dapat memunculkan pengaturan diri (Zachariou &
Whitebread, 2015); anak-anak biasanya mengomunikasikan ke-
butuhan mereka terhadap permainan musik kepada orang lain me-
lalui pernyataan, permintaan, gerak tubuh, dan tindakan (Berger &
Cooper, 2003).

Bermain menggunakan musik dan sosialisasi melalui musik
dapat menjadi sarana yang penting bagi anak-anak untuk men-
dapatkan informasi tentang dunia di sekitar mereka. Berbagai se-
kolah psikologi anak telah menyarankan bahwa bermain adalah
proses alami dan bagian dari perkembangan anak. G. Stanley Hall
dan Sigmund Freud berpandangan bahwa anak-anak dilatih untuk
menjadi dewasa melalui permainan yang mereka mainkan. Menurut
para pedagog, seperti Zoltan Kodaly, Emile Jaques-Dalcroze, dan
Carl Orft, permainan musik harus diperkenalkan di taman kanak-
kanak dan dilanjutkan sampai kelas dasar. Aktivitas bermain melalui
musik dapat diatur sedemikian rupa, misalnya dengan menyanyi,
menciptakan lagu-lagu oleh anak-anak, belajar improvisasi musik,
membuat komposisi musik, dan mempertunjukkan musik. Per-
mainan musik atau bermain melalui musik patut mendapat tempat
khusus dalam pendidikan anak-anak, setidaknya pada tingkat usia
dini dan sekolah dasar. Pembelajaran dapat sepenuhnya dilakukan
dengan improvisasi. Kunci pembelajaran musik yang baik setidak-
nya menggunakan materi lagu-lagu yang diketahui, diciptakan, dan
ditransmisikan satu sama lain oleh anak-anak. Permainan musik
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anak-anak dapat menjadi sarana untuk mengembangkan pema-
haman konseptual tentang musik di dalam kelas. Peran guru se-
bagai pemandu, tidak hanya sebagai pemimpin, dapat mendorong
pembelajaran dan pengembangan sikap yang baik terhadap musik
yang akan bertahan lama. Bermain melalui musik meningkatkan
perkembangan kognitif, serta memiliki peluang berinteraksi sosial
sehingga anak-anak tidak berpikir tentang dirinya sendiri, melainkan
mulai mempertimbangkan keberadaan orang lain (Tarnowski, 1999).

Vygotsky (1978) menetapkan bahwa orang tua dan guru adalah
pengaruh utama pada proses sosialisasi anak. Orang dewasa tidak
hanya mentransmisikan musik kepada seorang anak, tetapi juga
berpartisipasi dalam penemuan dan manipulasi musik yang akan
diperoleh anak (Campbell & Scott-Kassner, 2013). Selama bermain
musik, guru atau orang tua menyampaikan kepada anak tanda-tanda
atau bahasa budaya, seperti ucapan verbal, ekspresi wajah, atau
isyarat-isyarat. Menurut Vygotsky, tanda-tanda ini menyediakan
sarana bagi anak-anak mengenal budaya musik mereka sekaligus
membentuk dan mewarnai persepsi mereka tentang musik. Saat
guru berinteraksi secara musikal dengan siswanya, misalnya saat
sambil bernyanyi, anak-anak mulai mengenal lagu tersebut dan mu-
lai menyanyikannya secara mandiri. Mereka tumbuh dengan me-
ngenal lagu dan menjadi lebih akrab dengan unsur-unsur tradisi
musik tersebut. Interaksi musik mereka dengan orang dewasa terjadi
sambil bernyanyi, bergerak, mendengarkan, dan memainkan alat
musik sangat penting untuk kemandirian musik mereka; dan untuk
masuk ke dalam budaya musik itu sendiri.

D. Teori Konstruktivistik dalam Penciptaan
Makna Belajar Musik

Lingkungan pembelajaran konstruktivistik memberikan pertanyaan,

masalah, atau kasus berbentuk proyek yang akan dicoba dipecahkan

oleh peserta didik. Sifat teori konstruktivistik memang menekankan

pada pengalaman belajar siswa. Penekanan teori ini pada lingkung-

an yang berpusat pada siswa dan keterlibatan aktif mereka dalam
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pembelajaran (Scott, 2011). Teori belajar konstruktivistik meng-
hubungkan pemahaman baru dengan apa yang telah mereka ke-
tahui dan menyempurnakan keterampilan sebelumnya dalam hal
kemahiran yang baru diperoleh. Jika diterapkan dalam konteks
pendidikan musik, tetap saja karakteristik ‘membangun pengetahu-
an melalui pengalaman’ sangat kuat ditonjolkan. Masalah selalu
menjadi tolok ukur untuk tujuan pembelajaran; hal itu juga kunci
pembelajaran yang bermakna menurut sudut pandang teori terse-
but. Dalam pembelajaran, siswa harus diberikan masalah yang me-
narik dan relevan untuk dipecahkan (Jonassen, 1991).

Setiap anak atau siswa pasti memiliki pengalaman di dunia nya-
ta, dan ide yang menjadi bermakna sebagai hasil dari peristiwa yang
terjadi dengan cara tertentu. Teori pembelajaran konstruktivistik
menjelaskan pengetahuan sebagai hasil dari proses menciptakan
makna dari pengalamannya. Seperti seorang tukang kayu atau
pembangun rumah, belajar berlangsung secara aktif dan bukannya
pasif. Ketika anak-anak membangun pengetahuan bagian demi
bagian, mereka sebetulnya sedang membangun pengetahuannya
secara utuh. Anak atau peserta didik adalah pemain kunci dalam
proses konstruktivistik ini, membangun konseptualisasi diri, orang
lain, dan dunia luar melalui setiap pengalaman yang progresif dan
interaksi yang muncul. Teori belajar konstruktivistik memberi ke-
sempatan untuk menghubungkan pengetahuan sebelumnya dengan
pengalaman yang baru. Pengalaman-pengalaman ini akan mem-
bentuk pengetahuan pembelajar secara utuh (Scott, 2006; 2011).
Selama 20 tahun terakhir, teori pembelajaran konstruktivistik telah
mengambil peran yang semakin penting dalam pendidikan musik.
Upaya untuk menggeser pendidikan musik ke arah praktik yang
lebih konstruktivistik memiliki implikasi yang signifikan terhadap
pembuatan kebijakan di semua tingkatan pendidikan musik. Kon-
struktivistik telah mengawal upaya reformasi pendidikan musik
dan menyeimbangkan antara pandangan progresif dan tradisional
pendidikan musik (Shively, 2015).

Rekonstruksi prinsip-prinsip oleh pembelajar dari suatu subjek
adalah esensi pembelajaran konstruktiviastik; selalu terjadi pem-
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bentukan pengalaman menjadi informasi baru dan interpretasi
baru yang merupakan bagian integral dari proses pembelajaran.
Dalam proses instruksional, aksen bergeser dari guru ke anak atau
dikenal dengan Student Centered Learning (SCL); dari pandangan
guru sebagai sumber pengetahuan absolut, berubah menjadi anak
sebagai pencari ide aktif dari berbagai sumber. Guru-guru yang
menganut pendekatan konstruktivistik untuk pengajaran mu-
sik, tidak berusaha menjadi diktator. Tanggung jawab guru ada-
lah menyiapkan lingkungan yang kondusif untuk belajar dan me-
mungkinkan pengaturan tersebut mendukung keterlibatan anak-
anak dalam pengalaman yang mengarah pada perolehan prinsip,
keterampilan, dan pemahaman.

Pembelajaran musik yang menerapkan pendekatan konstruk-
tivistik akan membawa siswa pada pengalaman belajar yang menye-
nangkan. Aktivitas yang dapat digambarkan misalnya seorang anak
yang bermain keyboard dan mencoba memainkan berbagai kunci
sambil menciptakan nadanya sendiri. Anak mencari motif atau
gerakan yang diikuti dengan pengulangan dan perkembangannya.
Dalam kondisi seperti itu, guru bertugas menyediakan instrumen,
ruang (kebutuhan anak untuk bereksperimen), dan sesekali memberi
petunjuk, memberi umpan balik, dan komentar yang menyemangati
dan memotivasi siswanya. Gambaran lain dari pendekatan
konstruktivistik adalah kumpulan anak-anak yang bekerja secara
kolaboratif dalam sebuah proyek. Siswa melakukan sebuah komposisi
musik kolektif di mana semua anggota berkontribusi untuk produk
akhir. Sebuah analisis dilakukan dengan mendengarkan bersama-
sama, dan mendiskusikan fenomena musik tertentu yang tertangkap.
Kegiatan selanjutnya siswa melakukan latihan musik pada bagian-
bagian yang ditugaskan. Dalam semua kasus-kasus itu, peran guru
adalah merencanakan dan merancang situasi belajar agar siswa
dapat mengeksplorasi, bereksperimen, mencapai tujuan umum, dan
memperoleh pemahaman.

Kualitas konstruksi tergantung pada rentang informasi yang
tersedia untuk anak-konstruktor, dan sementara semua konstruksi
harus dianggap bermakna, ada yang tidak lengkap atau sederhana.
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Belajar bukanlah sesuatu yang sepenuhnya gratis untuk semua di
mana apa pun bisa terjadi, semua hasilnya sama, dan tidak ada yang
dalam bahaya jika salah menafsirkan. Sebaliknya, konstruksi men-
tal telah dianggap akurat dan sesuai dalam masyarakat dan budaya
selama ribuan tahun, dan mereka membentuk dasar pemahaman
manusia yang mendasar. Hal ini kemudian menjadi tantangan kon-
struktivisme bagi guru: menentukan bagaimana menyeimbangkan
proses perolehan pengetahuan pribadi, fleksibel, atau bahkan be-
bas oleh anak-anak dengan pengaturan awal lingkungan belajar
dan pedoman sepanjang jalan oleh guru sehingga hasilnya adalah
perolehan. pengetahuan bersama yang juga dapat ditafsirkan secara
individual. Guru-guru konstruktivis yang mengaku percaya dengan
teori tersebut, dan anak-anak mereka menyukai apa yang tampak
sebagai cara belajar yang kurang ketat dan lebih bermakna secara
pribadi daripada yang dianut oleh teori lain.

Contoh Kegiatan Belajar Musik Menggunakan Pendekatan
Konstruktivistik di Kelas

Kegiatan 1
Siswa:

Mendengarkan, menemukan, dan menjelaskan elemen-elemen mu-
sik dalam sebuah lagu yang diperdengarkan (pola melodi, ritmis,
tekstur, dan lain-lain), mereka kemudian diminta untuk menuliskan
pengalaman mendengar mereka di buku catatan masing-masing.

Catatan: para siswa telah lebih dulu diberikan pemahaman tentang
definisi elemen-elemen musik.

Guru:

Memilih rekaman atau sumber video-audio yang mengilustrasikan
elemen-elemen musik, kemudian menerima semua poin diskusi
siswa dengan menuliskannya di papan tulis. Guru juga menyarankan
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beberapa kemungkinan ketika siswa kesulitan dengan kata-kata
deskriptif, serta memutar rekaman lagi sehingga siswa dapat
meninjau pikiran dan kesan mereka. Guru juga mendorong siswa
untuk menyampaikan ide tentang lagu yang mereka dengarkan.

Kegiatan 2

Siswa:

Belajar menyanyikan satu jenis lagu (pilihan guru) dalam gaya
tertentu. Siswa bernyanyi dalam kelompok dan dipimpin oleh satu
orang dirigen. Ini merupakan tim yang mengajarkan kekompakan
serta sensitivitas satu sama lain.

Guru :

Membimbing siswa menyanyikan lagu secara serempak,
menyediakan satu orang dirigen untuk memimpin kelompok
dengan pilihan tempo dan tingkat dinamika tertentu. Guru juga
memberikan kesempatan siswa mengevaluasi nyanyian mereka,
mengatur mereka menjadi tim latihan yang terdiri dari tiga orang,
masing-masing dengan dirigen bergilir. Selanjutnya, siswa kembali
bersama untuk bernyanyi dalam kelompok.

Kegiatan 3
Siswa:
Membuat karya perkusi sesuai tema tertentu. Siswa dibagi

berdasarkan tema-tema dengan alat musik perkusi yang berbeda di
tiap kelompok.

Guru:

Menyiapkan beberapa alat musik perkusi sederhana di dalam kelas,
seperti kendang, snare drum, rebana, zimbe, dan tamborin. Guru
memberikan instruksi kepada siswa untuk membuat komposisi
musik sederhana menggunakan perkusi tersebut. Siswa dibagi
menjadi beberapa kelompok dan mulai berdiskusi untuk membuat
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satu karya. Guru meminta siswa untuk membuat karya berdasarkan
tema tertentu. Selama proses itu, guru berputar ke setiap kelompok
untuk membantu dan menjawab pertanyaan siswa, mengatur ke-
lompok, dan mempersiapkan pertunjukan di kelas. Guru memimpin
jalannya diskusi dan melakukan evaluasi.

E. Penguatan dan Pembelajaran Sosial

Pembelajaran—bagaimanapun—tidak bisa dilepaskan dari kedua
jenis teori besar, yakni sosiologi dan psikologi, keduanya sangat
relevan dengan pengajaran dan pembelajaran. Bahkan banyak para
ahli pembelajaran yang sebenarnya adalah pakar psikologi dan teori
sosial. Keberadaan teori-teori itu dihubungkan dengan lingkungan
dan interaksi yang memengaruhi pembelajaran. Bagaimanapun, gu-
ru dan siswa adalah makhluk sosial yang mampu berkomunikasi,
bersosialisasi, dan memiliki kecenderungan untuk berubah. Teori
pembelajaran sosial menjelaskan pentingnya model lingkungan un-
tuk belajar, sedangkan teori penguatan (reinforcement) menjelaskan
cara orang di suatu lingkungan membentuk dan meningkatkan
perilaku belajar. Teori pembelajaran sosial Bandura (1977) adalah
pandangan provokatif tentang kekuatan orang-orang dalam suatu
lingkungan untuk menjadi model perilaku yang kemudian ditiru.
Siswa cenderung memilih untuk menonton dan mendengarkan
orang tua dan guru mereka yang perilakunya kemudian mereka
tiru. Proses pengaruh lingkungan dan pembelajaran sosial dimain-
kan saat siswa mengingat kode visual atau aural dari pengamatan
sebelumnya, kemudian mempraktikkan perilaku yang pertama kali
ditunjukkan oleh model. Teori pembelajaran sosial sangat penting
diaplikasikan dalam pendidikan musik karena pemodelan sangat
penting untuk siswa. Dalam pembelajaran musik, siswa menonton,
mendengarkan, dan kemudian memainkan musik dengan cara dan
gaya guru. Sebelum mereka mahir dalam memainkan alat musik,
para siswa terlebih dahulu melihat sosok guru sebagai sumber penge-
tahuan mereka. Siswa belajar menyanyi dan memainkan alat musik,

Teori Psikologi dan ... 37



serta cara mendengarkan, dengan melakukan apa yang dilakukan
oleh model mereka, yakni gurunya. Berdasarkan sudut pandang itu,
di sinilah pentingnya kompetensi guru dalam memainkan alat mu-
sik dan repertoar tertentu. Untuk memunculkan suatu impresi di ha-
dapan siswa, guru perlu menyiapkan penampilan terbaiknya.

Tabel 2.2 menunjukkan bagaimana teori pembelajaran sosial
dapat diadaptasi ke dalam urutan pembelajaran yang mengintegrasi-
kan tindakan “mendengarkan” dalam pengembangan keterampilan
penampilan, dalam hal ini dicontohkan melalui menyanyi. Sebuah
lagu dipelajari dalam tiga tahap. Pertama, diperkenalkan oleh gu-
ru; kedua, tahap perantara tercapainya sebuah kemampuan, sete-
lah beberapa kali percobaan atau bahkan berminggu-minggu ke-
mudian; dan ketiga, tahap akhir penyempurnaan tercapai dalam
beberapa waktu setelah itu. Guru sebagai model merupakan pusat
pengembangan keterampilan mendengarkan dan performansi. Gu-
ru mengarahkan anak untuk menyimak dengan saksama setiap pe-
nampilan guna mengembangkan kemampuan bernyanyi secara te-
pat dan ekspresif. Urutan ini juga dapat dimuat dalam satu pelajaran;
dengan demikian, kegiatan ini dapat menjadi rencana pelajaran un-
tuk mengajarkan sebuah lagu di dalam kelas.

Tabel 2.2 Aplikasi Teori Pembelajaran Sosial untuk Pembelajaran Musik

Tahapan Belajar Model Pembelajaran

Tahap Awal Model (guru) bernyanyi/siswa mendengarkan
Bisakah Anda menyanyikan nada akhir?
Berapa meter yang tertangkap oleh Anda?
Berapa banyak frase yang ada pada lagu tersebut?
Apakah ada pola yang berulang?
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Tahapan Belajar Model Pembelajaran

Tahap Menengah Model (guru) menyanyi/siswa mendengarkan;
siswa bernyanyi

Nada apa saja yang memiliki aksen?
Sudahkah Anda menurunkan/menaikkan nada?
Apakah Anda melanjutkan untuk durasi penuh?

Bisakah Anda mencapai ayunan atau aliran
berirama?

Tahap Lanjutan Siswa bernyanyi; model (guru) menyanyi/siswa
mendengarkan; siswa bernyanyi

Seberapa dekat Anda dapat memperkirakan
modelnya?

Bagaimana Anda dapat memvariasikan nada
tertentu?

Di mana titik ekspresif puncak (nada)?

Apa perbedaan yang tumpang tindih antara
Anda dan model (guru)?

Sumber: Dimodifikasi dari Campbell & Scott-Kassner (2013)

Teori penguatan telah dianut oleh guru dan orang tua, setelah
lama memberikan cara yang efektif untuk membentuk perilaku sis-
wa. Teori pengkondisian operan Skinner (1953, 1971) adalah inti
dari perubahan perilaku, termasuk pembelajaran. Pengondisian
operan adalah proses instruksional tiga bagian, terdiri dari (1) sti-
mulus yang disajikan kepada pelajar, (2) respons yang ditimbulkan
oleh pelajar sebagai konsekuensi dari stimulus, diikuti oleh (3) pe-
nyajian stimulus lain yang memperkuat responsnya. Stimuli yang
beroperasi di lingkungan, termasuk persetujuan verbal dan non-
verbal dari seorang guru, berdampak pada perilaku belajar anak.
Teori penguatan Skinner menyatakan bahwa ketika perilaku seorang
anak, misalnya seperti bernyanyi selaras atau memainkan ritmis
secara akurat dikuatkan secara positif dengan senyuman, anggukan,
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atau komentar positif dari guru maka perilaku tersebut akan di-
pertahankan atau ditingkatkan. Hal ini terlihat sederhana bagi guru,
tetapi memiliki dampak yang besar bagi kelangsungan motivasi sis-
wa berikutnya.

Teknik pendekatan ini adalah salah satu yang paling umum di-
gunakan oleh para guru. Guru memperkuat perilaku musik yang
kurang sempurna dengan harapan dapat mengarahkan siswanya
ke perilaku musik yang lebih sempurna. Komentar penguatan guru
akhirnya berkurang saat anak-anak mulai mengevaluasi perilaku
musik mereka sendiri sebagai mendekati model atau suara yang
ideal. Teori penguatan diakui oleh pakar behaviorisme sebagai
pengaruh utama pada pembelajaran. Guru bertindak sebagai agen
lingkungan, pemberi umpan balik, dan model perilaku yang sesuai.
Teori penguatan juga merupakan dasar dari sistem manajemen kelas
yang disebut modifikasi perilaku, di mana anak-anak diberikan pe-
nguatan eksternal untuk perilaku sosial atau akademik yang sesuai
(Campbell & Scott-Kassner, 2013). Dalam bentuknya yang klasik,
siswa menerima penghargaan yang bergantung pada perilaku yang
baik. Perilaku baik itu dapat berupa pemberian hadiah (seperti per-
men) dan lain-lain. Sistem ini terkenal untuk menjaga anak-anak
pada tugas, atau fokus pada tujuan perilaku kooperatif dan tidak
mengganggu dan pada penyelesaian proyek dan tugas.

F. Gaya Belajar

Secara umum, sebagian besar pedagog akan setuju bahwa “gaya”
merujuk pada pendekatan pembelajaran yang spontan atau di-
sukai individu; sebuah pendekatan yang independen dari faktor-
faktor lain, seperti kecerdasan, kepribadian, jenis kelamin, buda-
ya, motivasi, dan situasi belajar secara mendasar sepanjang hidup
individu (Green, 2012). Gaya juga dapat dimaknai sebagai kecen-
derungan belajar yang agak ‘terprogram’ atau ‘terpasang’ untuk
mendekati pembelajaran dengan cara tertentu. Beberapa teori gaya
belajar telah dikembangkan dari penelitian tentang fungsi otak
manusia dan kompleksitas kepribadian manusia (Palm & Aertsen,
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1986). Meskipun ini bukan teori instruksional murni, mereka meng-
garisbawahi perbedaan individu di antara gaya belajar anak-anak
yang diteliti. Penelitian telah menjelaskan banyak hal tentang gaya
belajar berbeda dikaitkan dengan belahan otak kanan dan kiri. Gaya
belajar ternyata dapat dikaitkan dengan kondisi otak kanan dan kiri
sehingga melalui hasil penelitian itu dapat berimplikasi pada stra-
tegi instruksional. Gardner (1983) mengajukan teori kecerdasan ma-
jemuk (multiple intelligences). Dia menyarankan bahwa mungkin ada
tujuh kecerdasan, satu atau beberapa di antaranya dominan dalam
pemrosesan pengetahuan oleh pembelajar. Gardner prihatin bahwa
definisi kecerdasan terlalu terbatas dan seseorang mungkin cerdas
di lebih dari satu bidang atau sangat kuat di satu bidang sementara
hanya cukup di bidang lain. Ketujuh kecerdasan teori Gardner ada-
lah linguistik, logis-matematis, spasial, interpersonal, intrapersonal,
musikal, dan kinestetik tubuh. Selanjutnya, kecerdasan majemuk
atau ganda itu dilengkapi dengan dua tipe kecerdasan lain (total
menjadi 9 kecerdasan), seperti kecerdasan naturalis dan kecerdasan
eksistensial.

Teori Gardner berdiri sendiri, tetapi jika masing-masing kecer-
dasan lebih terpusat di satu belahan atau yang lain maka teorinya
dapat dikaitkan dengan penelitian tentang dominasi otak. Proses
hemisfer kiri ditekankan pada kecerdasan linguistik dan logis-
matematis, sedangkan kecerdasan spasial mencerminkan keunggul-
an hemisfer kanan. Kecerdasan interpersonal dan intrapersonal ber-
asal dari fungsi belahan otak kanan. Kecerdasan musik diseimbang-
kan oleh proses dari kedua belahan otak karena memungkinkan
pemrosesan sekuensial (otak kiri) melalui persepsi pola dan frase
durasi dan nada, dan pemrosesan simultan (otak kanan) melalui
persepsi berbagai tekstur polifonik, termasuk harmoni. Kecerdasan
kinestetik tubuh adalah satu-satunya penekanan yang tampaknya
lebih berasal dari bagian motorik dan sensorik korteks daripada
dari belahan otak tertentu. Setiap kecerdasan seperti gaya belajar
yang membutuhkan strategi instruksional khusus. Teori kecerdasan
ganda Gardner menunjukkan bahwa ada lebih dari satu kecerdasan
dan bentuk pembelajaran nonverbal membutuhkan perhatian lebih
besar.
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Sebuah teori modalitas belajar (learning modalities) yang di-
kemukakan oleh Barbe & Swassing (1979) menyatakan bahwa seo-
rang pembelajar memproses informasi paling efisien melalui salah
satu dari tiga saluran sensorik: visual, auditori, atau kinestetik. Siswa
yang memanfaatkan kemampuan visual menyerap informasi dengan
melihat, membaca, dan mengamati demonstrasi oleh orang lain.
Siswa dengan auditori mendapat manfaat dari instruksi verbal dan
dari contoh lisan yang disajikan oleh guru, siswa lain, atau rekaman
tertentu. Pembelajar yang bersifat kinestetik mengembangkan pe-
ngetahuan dan keterampilan dengan menyentuh, bergerak, dan
bertindak secara fisik di lingkungannya. Modalitas pembelajaran
dianggap relatif stabil dari waktu ke waktu, tetapi bukti juga me-
nunjukkan bahwa anak-anak cenderung berorientasi kinestetik,
siswa di usia sekolah dasar lebih cenderung ke arah pembelajaran
auditori, dan remaja lebih banyak mengembangkan ke modalitas
visualnya. Ketika seorang anak sedang bermain-main dengan satu
jenis alat musik tertentu sebenarnya dia sedang mengembangkan
seluruh fungsi modalitas dalam belajar. Pertama-tama anak mung-
kin akan memukul alat musik tersebut dan terdengar bunyi yang
khas. Kemudian anak mulai mencari apakah bunyi yang sama juga
dihasilkan dari sisi yang lain. Anak terus melakukan eksplorasi bu-
nyi dengan melakukan hal yang sama secara berulang-ulang. Tanpa
disadari anak telah melakukan beberapa aktivitas musikal.

Modalitas pembelajaran dapat diterapkan pada pendekatan
pembelajaran musik. Sementara lingkungan kelas musik harus kaya
akan stimulasi untuk semua indra. Dengan mengetahui kekuatan
modalitas masing-masing siswa akan sangat membantu terhadap
hasil belajar. Pembelajaran terbaik akan melibatkan stimulasi untuk
semua modalitas. Ini sangat mudah dilakukan dalam musik, yang
sifatnya (tentu saja) multimodal. Kegiatan berikut menawarkan con-
toh pelajaran musik yang memanfaatkan tiga modalitas dalam me-
ngembangkan pemahaman nada dan durasi dalam lagu tradisional
“Bintang Kecil” (Gambar 2.2).
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Contoh Kegiatan Belajar

BINTANG KECIL
Ha Q | | | |
i e e e e e e e B e S o S s S s B |
[ oo W /S T 1 = T : & = r A & T | T P & T & r T T [ i 1
\.._)V = o } 1 T et I i el [ 3 T [ | =0 1
Bin tang ke cil di  la ngityangbi ru a mat ba nyak meng
7
Ha # Il | I
i s o e e e S S ™ S e e e e i I ——
[ oo W 1 T 1 r A = rS |- T 1 = 1z~ 1 T 1 = r i 1
AN " T T T | I T T T I T T T T 1
) f T T T T T T T
hi as ang ka sa a ku 1 ngn ter bang dan me na
12
Haz I I
F AL T T T T T T T T T T T i |
a0 2 T r 2 |- 2 T T 1 1 T r I 1 1 1 T r 3 il |
e S— . S———— = ——— —— —— ——— |
D) T T I
11 ja uh ting g ke tem pat kau be ra da

Sumber: Riyan Hidayatullah (2023)
Gambar 2.2 Lagu “Bintang Kecil” sebagai Materi Pembelajaran Musik

Tingkat : Sekolah dasar
Fokus :Mempelajari not %, %, dan dotted not
Tujuan : Siswa mampu untuk

1) menyanyikan pola nada dan ritmis yang disebutkan
pada notasi di atas, dalam lagu “Bintang Kecil”
(aural);

2) memetakan nada dan pola ritmis saat dibunyikan
dalam lagu, pemutar audio tertentu, di atas kertas,
dan di papan tulis (visual, kinestetik);

3) mengidentifikasi nada dan pola ritmis saat dibunyikan
secara vokal atau pada instrumen (aural);

4) menepuk pola ritmis sebagai bentuk pemahaman
pada beat atau pulsa (kinestetik);

5) menunjukkan tingkat pola nada melalui gerak tubuh
saat bernyanyi (kinestetik, visual); dan

6) membaca notasi musik yang tertulis (visual).
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Selain itu, guru menyampaikan beberapa hal yang diikuti oleh
siswa, sebagai berikut.

1) Guru memberikan tanda birama 4/4 melalui bunyi,
sementara siswa menepuk tangan senilai ritmis yang
tertera pada notasi lagu (aural).

2) Guru membunyikan frase atau pola ritmis lagu, siswa
mendengarkan dan mengimitasi bunyi (aural).

3) Guru menyanyikan pola nada-nada, siswa mengikuti
(aural).

4) Guru menyanyikan lagu dalam satu frase dan dua
birama, menggunakan pola tonik solfa (solfége),
siswa menepuk sambil mendengarkan dan menirukan
(aural).

5) Guru menyanyikan lagu dengan kata-kata lengkap,
kemudian siswa menirukan (aural).

6) Siswa menyanyikan lagu, mulai membuat konsep,
menulis di atas kertas dan papan tulis nada melodi
dan durasinya (visual, kinestetik).

Siswa menuliskan (menggunakan kemampuannya)
nada atau ritmis yang diperdengarkan ke dalam
sebuah simbol tulisan.

Melodi

nada naik

nada turun
Ritmis

durasi not berdurasi
pendek panjang

Gambar 2.3 llustrasi Penulisan Melodi dan Ritmis oleh Siswa
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7) Saat lagu diputar atau dimainkan, guru memberikan
penekanan terhadap ritmis tertentu dengan menepuk
tangan.

Guru (tepukan)
Siswa (vokal): lala la la

8) Guru memainkan ritmis lagu dengan menepuk
patangan, siswa mengikuti. Sesuai aba-aba, siswa
menepuk-nepuk irama lagu (di perut, bahu, dan
kepala) sambil berjalan (kinestetik).

9) Saat menyanyikan lagu, siswa menggunakan
isyarat tangan (Kodaly) untuk menunjukkan nada
(kinestetik, visual).

10) Siswa mengucapkan ulang ritmis sebagaimana tertulis
pada notasi (visual, aural).

11) Siswa mengucapkan ulang nada-nada menggunakan
teknik solfa atau kata sebagaimana tertulis di notasi
(visual, aural).

12) Guru mengatur ulang nada dengan ritmis yang sesuai
(visual).

Siswa yang bergantung pada situasi lingkungan belajar paling
baik dari orang lain dalam lingkungan sosial, diskusi kelas, dan se-
gala kegiatan yang diarahkan oleh guru. Pembelajar yang mandiri
lapangan lebih siswa yang mandiri paling nyaman menetapkan
tujuannya sendiri dan bekerja dengan kecepatannya sendiri. Da-
lam pembelajaran musik, siswa yang bergantung pada ‘lapangan’
dapat berkembang dalam menyanyi, improvisasi kelompok, dan
penampilan ensambel. Siswa yang mandiri di lapangan dapat lebih
mudah mendapatkan pengetahuan melalui program pengajaran
berbantuan komputer, latihan solo, dan komposisi individu.

Myers, Briggs, McCaulley, & Most (1985) mendalilkan empat
jenis faktor kepribadian yang berkaitan dengan pembelajaran: (1)
ekstroversi/introversi, (2) pengindraan/intuitif, (3) pemikiran/rasa,
dan (4) menilai/menerima. Pembelajar ekstrovert lebih diarahkan
secara sosial ke dunia luar, berpikir keras untuk memproses ide,
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sedangkan pembelajar introvert membutuhkan waktu pemrosesan
internal yang hening untuk mencari tahu apa yang telah mereka
amati atau alami. Siswa yang berkenaan dengan pengindraan sangat
bergantung pada saluran sensorik mereka untuk memberi mereka
informasi, sementara tipe siswa intuitif menemukan dan menalar
informasi baru dari pengalaman sebelumnya. Siswa pemikir mem-
buat keputusan berdasarkan analisis rasional objektif, dan siswa
yang menekankan aspek rasa mengandalkan nilai-nilai pribadi
subjektif sebagai dasar pengambilan keputusan. Terakhir, siswa pe-
nilai membuat keputusan dengan mudah dan segera, sedangkan pe-
nerima bersifat tentatif, memilih untuk menunda keputusan sambil
mengumpulkan informasi lebih lanjut. Kepribadian yang bervariasi
ini menantang guru untuk hati-hati mengukur kepribadian siswa
mereka dan secara kreatif mengembangkan cara untuk meningkat-
kan pembelajaran musik mereka.

G. Teori Instruksional

Selama beberapa dekade terakhir, psikolog instruksional telah me-
ngembangkan banyak teori tentang efek interaksi antara guru dan
peserta didik. Hanya sebagian kecil dari teori-teori yang lebih sig-
nifikan untuk instruksional musik bagi anak-anak. Ausubel (1968)
menyatakan bahwa struktur kognitif seseorang adalah faktor utama
yang mengatur apakah materi baru berpotensi bermakna serta se-
berapa mudahnya dapat diperoleh dan dipertahankan. Dalam teo-
rinya tentang penerimaan yang bermakna, peran pembelajar ada-
lah menerima ide dan informasi, dengan guru sebagai pengajar
atau penjelas. Guru yang menggariskan materi yang akan dibahas
dan tujuan yang akan dicapai juga mengorganisasikan terlebih da-
hulu kepada anak pembelajaran yang akan terjadi. Siswa harus
mendengarkan dengan sungguh-sungguh dan secara aktif mencari
untuk mengatur kembali pengetahuan mereka yang ada dalam
pandangan ide-ide guru sehingga mereka dapat merumuskan
cara baru dalam memandang dunia. Bruner (1966) termasuk to-
koh yang mendukung teori ‘metode penemuan’ atau discovery
method. Metode penemuan adalah suatu jenis pembelajaran yang
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melibatkan pemecahan masalah, mengharuskan pembelajar untuk
memanipulasi materi dan mengatasi keganjilan dari mana informasi
diperoleh. Pembelajaran penemuan mendorong mengambil risiko,
menebak, dan mengeksplorasi hipotesis yang diprakarsai siswa
(Campbell & Scott-Kassner, 2013). Dalam pembelajaran musik,
mendengar (listening) dapat menjadi metode penemuan (Marsden,
1989).

Pengalaman eksplorasi dan ketidaksesuaian (sesekali) adalah
indikator pemikiran kreatif yang merupakan tujuan akhir dari se-
mua pembelajaran. Pengalaman improvisasi dan komposisi adalah
contoh paling jelas dari eksplorasi dan eksperimen musik, tetapi
pengalaman musik apa pun yang menantang siswa untuk berpikir
sambil mendengarkan, tampil, atau berkreasi. Hal itu dapat menjadi
contoh pembelajaran berbasis penemuan. Konsep musik dapat di-
ajarkan dengan paling efektif melalui metode penemuan. Dengan
membiarkan anak-anak mengalami sebuah konsep (seperti beat,
meter, melodi) tanpa melabelinya terlebih dahulu. Siswa dapat
mengeksplorasi dan dibimbing untuk memahami konsep tersebut
dan kemudian mempelajari namanya secara resmi.

Ide-ide Bruner telah berpengaruh dalam pengembangan kuri-
kulum dan pengajaran musik, terutama dalam Manhattanville Music
Curriculum Projectatau MMCP (Thomas, 1970). Selain mengarahkan
pengalaman musik untuk anak-anak untuk memasukkan eksplorasi
musik, improvisasi, dan komposisi, konsep kurikulum spiral Bruner
yang memungkinkan anak-anak belajar musik melalui pengalaman
yang sesuai usia, kemudian diuji melalui MMCP. Kurikulum spiral
merekomendasikan bahwa mata pelajaran apa pun dapat diajarkan
kepada anak mana pun pada usia berapa pun, asalkan diatur dalam
pelajaran yang sesuai dengan tingkat intelektual anak. Dengan de-
mikian, komponen musik, seperti melodi dan ritmis, sebetulnya da-
pat diajarkan kepada siswa prasekolah dan sekolah menengah.

Studi deskriptif Gagné (1977; 1985) tentang proses kognitif
pada 1960-an menyebabkan perkembangan sembilan “peristiwa
pengajaran” (events of instruction) atau “kondisi pembelajaran”
(conditions of learning). Peristiwa atau kondisi tersebut mencakup
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perkembangan informasi sensorik dari persepsi hingga pembentuk-
an konsep. Gagasan ini mempersiapkan anak-anak untuk informasi
baru, menawarkan kesempatan untuk tanggapan dan praktik in-
formasi baru, serta mendukung transfer informasi yang diperoleh
untuk perolehan pengetahuan yang lebih besar. Peran guru dalam
melibatkan minat anak merupakan langkah awal yang penting un-
tuk perolehan pengetahuan. Peran itu menjadi semakin menonjol
kemudian ketika metode yang sama memperkenalkan proses pe-
mecahan masalah yang lebih kompleks. Kebanyakan teori Gagné
memiliki langkah-langkah yang jelas yang dapat dengan mudah
diterapkan pada pembelajaran musik. Berikut penerapan kesembi-
lan peristiwa pembelajaran Gagné dalam pembelajaran musik.

1) Mendapatkan perhatian

a) Ajukan pertanyaan untuk membangkitkan rasa ingin tahu
siswa;

b) Berikan pernyataan yang mengejutkan;

c) Ceritakan cerita pendek;

d) Nyanyikan lagu favorit yang akrab dengan anak-anak;

e) Tepuk tangan dengan ritmis yang dapat ditiru anak-anak;

f) Putar rekaman atau musik yang mendorong respons
gerakan anak-anak; dan

g) Libatkan anak-anak dalam partisipasi langsung.

2) Mempersiapkan siswa untuk pengajaran

a) Berikan musik yang merangsang ketertarikan siswa, tetapi
dengan relevansi dengan musik baru yang akan dipelajari;

b) Berikan informasi kepada anak-anak tentang tujuan dan
harapan dari pelajaran atau kegiatan musik; dan

c) Sajikan penggalan dan frase musik baru untuk dipelajari
sebagai pemancing untuk ditiru oleh anak-anak.

3) Mempresentasikan materi

a) Sajikan pelajaran musik dalam bentuk langsung atau
rekaman; dan
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4)

5)

6)

7)

8)

b) Sajikan bagian-bagian kecil atau potongan musik baru
yang dapat dihubungkan untuk membentuk keseluruhan
pengetahuan musik.

Mengingatkan materi sebelumnya

a) Menyiapkan materi musik yang dibutuhkan siswa; dan
b) Menyiapkan materi sederhana yang memiliki gagasan
pedagogi musik yang jelas.

Membimbing belajar

a) Mengilustrasikan frase melodi dan ritme yang bermasalah
melalui mnemonik atau jembatan khusus;

b) Menarik perhatian siswa pada pola berulang dan fitur
musik yang tidak biasa; dan

¢) Luangkan waktu untuk berlatih secara individu, dalam
kelompok kecil atau besar.

Menyiapkan untuk praktik kinerja

a) Menawarkan kesempatan untuk partisipasi aktif dan
pertunjukan musik oleh semua siswa; dan

b) Menerapkan pola belajar bermain ke menyanyi; dari
bernyanyi hingga bergerak mengikuti ritme atau beat-nya.

Memberikan umpan balik

a) Ingatkan siswa tentang tujuan pembelajaran dan harapan
dari pelajaran atau kegiatan musik;

b) Tawarkan siswa komentar khusus jika memungkinkan; dan

¢) Memberikan kesempatan kepada siswa untuk mengubah
dan menyempurnakan kinerja mereka.

Menilai kinerja
a) Mengkritik setiap penampilan siswa;
b) Mengizinkan siswa mengevaluasi penampilan mereka; dan

¢) Memberikan kesempatan bagi siswa untuk mengembang-
kan ide musik melalui improvisasi.
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9) Meningkatkan penguatan (retensi) dan alih pengetahuan
(transfer)

a) Mentransfer konsep dan keterampilan ke pertunjukan
karya yang tidak dikenal; dan

b) Mentransfer konsep dan keterampilan ke mendengarkan
karya yang tidak dikenal.

Teori Pembelajaran Musik Gordon (1997) tampaknya setidak-
nya sebagian dipengaruhi oleh beberapa karya teoretis awal Gagné.
Karya Gordon (1971) sebelumnya hampir merupakan aplikasi lang-
sung dari pemikiran Gagné ke musik. Teori Gordon bersifat hierarkis,
maju melalui delapan tingkat yang dimulai dengan penerimaan dan
transmisi aural atau lisan dan mengarah ke generalisasi, improvisasi,
dan akhirnya teori musik. Gordon juga membahas sifat berurutan
dari memperoleh keterampilan diskriminasi dasar dan literasi mu-
sik, dan penggunaan transfer keterampilan ini untuk menghasilkan
kemungkinan yang lebih canggih untuk pembelajaran musik.
Teori Pembelajaran Musik Gordon adalah model pengembangan
keterampilan yang komprehensif, yang didasarkan pada prinsip
audiasi (audiation), atau pendengaran batin: kemampuan untuk
“mendengar” notasi dan mencatat apa yang didengar. Rekomendasi
Gordon untuk pengajaran musik dimulai dengan musik dan pola
vokal, dilanjutkan secara bertahap ke simbol nada dan ritmis notasi.

H. Teori dan Praktik dalam Pembelajaran
Musik

Teori pengajaran dan pembelajaran selalu berpedoman pada kom-
ponen-komponen inti yang menjadikan metode-metode digunakan
secara efektif. Memberikan penyampaian pengajaran musik yang
efektif kepada siswa, khususnya di usia prasekolah dan sekolah da-
sar sebaiknya berpegang pada komponen-komponen berikut: ling-
kungan kelas, kurikulum yang berpusat pada anak, guru sebagai pe-
mancar, strategi pengajaran, serta motivasi dan pengelolaan. Untuk
beberapa kondisi, komponen-komponen itu bisa juga diterapkan
pada pembelajaran musik untuk orang dewasa seperti mahasiswa.
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1. Lingkungan Kelas

Teori perkembangan anak, permainan musik, dan gaya belajar me-
rupakan hal-hal yang perlu dipertimbangkan dalam pembelajaran
musik. Mengajarkan musik perlu mempertimbangkan aspek per-
kembangan kognisi siswa (ini sesuai teori), menyelenggarakan
pembelajaran musik yang menyenangkan (seperti bermain), serta
bagaimana mengenali gaya belajar siswa dalam belajar musik. Di
ruang kelas atau tempat berlangsungnya pembelajaran musik mini-
mal menyediakan alat musik yang memungkinkan pengalaman sis-
wa terbuka melalui permainan dan pertunjukan musik. Kelas musik
harus berbentuk seperti studio atau laboratorium yang menyediakan
keperluan dasar pembelajaran musik. Piano atau keyboard, gitar lis-
trik, dan gitar akustik misalnya, akan selalu berguna.

Berbagai jenis alat musik tradisional juga sebaiknya ada (seperti
gambang); selain itu alat musik perkusi dapat diletakkan di atas meja
agar mudah diakses oleh siswa. Alat musik yang lebih besar dapat
diletakkan di lantai atau disimpan di dalam penyimpanan khusus
sampai dibutuhkan. Selain itu, komputer untuk proyek independen
dan kelompok kecil dapat dipasang di salah satu sudut ruangan.
Komputer sebaiknya dilengkapi aplikasi, seperti digital audio
workstation (DAW) untuk melakukan praktik perekaman musik se-
derhana. Komputer yang ada di kelas musik atau studio musik ha-
rus dilengkapi dengan fasilitas jaringan internet agar berfungsi ju-
ga sebagai penyedia informasi di ruang virtual. Ini akan berfungsi
sebagai perpustakaan digital. Dengan segala kelengkapan alat musik
dan praktik musik di dalam studio atau laboratorium itu itu, tentu
saja guru harus tetap menjadi aktor utama yang mengatur jalannya
pembelajaran musik. Bahkan jika diperlukan—praktik pembelajaran
bergaya informal harus dihadirkan di dalam kelas untuk mencipta-
kan suasana belajar musik yang positif tapi tetap bermakna (Green,
2002; 2006). Guru perlu menyadari faktor-faktor yang menciptakan
lingkungan yang kondusif untuk mendengarkan, menampilkan, dan
berkreasi musik (di dalam kelas). Ruang belajar musik harus ber-
ventilasi baik, dengan banyak jendela untuk mendapatkan udara
segar dan cahaya. Kelas musik (jika memungkinkan) harus dibuat
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dengan penataan akustik ruangan yang baik sehingga kondusif un-
tuk berlangsungnya kegiatan pembelajaran. Daya tarik visual juga
dapat memotivasi siswa untuk mau datang ke ruangan musik dan
belajar. Papan tulis yang bertuliskan notasi harus disediakan dan di-
perkenalkan.

2. Kurikulum yang Berpusat pada Siswa

Kurikulum yang berfokus pada siswa akan selalu menawarkan
gaya pengajaran yang relevan dengan pengalaman, kemampuan,
kebutuhan, dan minat siswa (Campbell & Scott-Kassner, 2013).
Kurikulum semacam ini lebih menyenangkan dan lebih terintegrasi
daripada kurikulum lainnya, serta lebih cenderung demokratis dari-
pada sekadar mengikuti keinginan guru. Apa realitas kurikulum
yang berpusat pada anak dalam pembelajaran musik? Beberapa ma-
salah utama patut dipertimbangkan dalam desain program musik.
Pertanyaan-pertanyaan dasar harus dimunculkan untuk menjawab
permasalahan yang terjadi, seperti:

“Keterampilan dan pengetahuan musik apa yang dimiliki siswa?”
“Musik apa yang menarik dan menggerakkan mereka (siswa)?”
“Bagaimana gaya belajar mereka (siswa)?”

“Apa kekuatan subjek yang siswa miliki?”

“Di mana siswa berkembang?”

“Apa latar belakang budaya dan keluarga siswa?”

“Apa harapan musik dan pendidikan dari orang tua mereka?”
“Apakah mereka memiliki tujuan musik dan impian yang ingin me-

reka capai?”

Generalisasi kurikulum untuk siswa menyebabkan banyak ke-
gagalan dan peningkatan pengalaman musik untuk mereka. De-
ngan berbicara dengan guru dan orang tua, meninjau rekam jejak
sekolah (tentang pendidikan musik), dan mengajukan pertanyaan
kepada siswa itu sendiri maka guru dapat menawarkan pengalaman
dan pembelajaran musik yang jauh lebih relevan. Pembelajaran
musik yang baik dimulai dari siswa, maksudnya dengan memper-
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timbangkan kebutuhan, minat, dan selera mereka tentang musik.
Konsep universal harus dipertimbangkan saat merancang penga-
jaran musik untuk siswa. Pembelajaran musik untuk siswa harus
bersifat aktif (bukan pasif), artinya selalu menjadikan mereka un-
tuk berpartisipasi melakukan aktivitas bermusik. Berbagai variasi
pendekatan dilengkapi dengan contoh-contoh harus dibuat oleh
guru. Jika materi yang akan diajarkan tentang nilai not, misalnya,
maka guru harus merancang agar materi yang diberikan tidak mem-
bosankan dan terasa sulit untuk dicerna.

Pembelajaran musik selalu dikaitkan dengan sesuatu yang me-
nyenangkan dan santai karena itu, guru harus membuatnya tetap se-
perti itu. memberikan waktu untuk bermain (melalui musik) dan
melakukan eksplorasi adalah pilihan yang bijak. Hal yang perlu di-
lakukan guru adalah memperluas pemahamannya tentang “apa itu
belajar musik?” sehingga guru tidak selalu terjebak tentang hal-hal
dasar dalam belajar musik. Belajar musik tidak selalu harus meme-
gang alat musik, belajar musik juga tidak selalu belajar tentang nota-
si musik. Banyak hal yang bisa dilakukan guru seandainya mereka
kreatif. Misalnya, bagi anak siswa, belajar musik bisa juga berusaha
menemukan bunyi. Bunyi musik adalah penemuan seberapa keras
dan seberapa lembut, seberapa berombak dan seberapa halus, sebe-
rapa panjang dan seberapa pendek, seberapa cepat dan seberapa
lambat, seberapa tinggi dan seberapa rendah satu set panci dan wa-
jan, gigi sisir, atau dua pensil bisa berbunyi. Jika siswa diberikan
alat musik, berapa banyak suara berbeda yang dapat dimainkan
oleh mereka? Kurikulum musik dapat dikaitkan dengan sebuah pe-
mecahan masalah musik secara kreatif melalui eksperimen. Misal-
nya, memilih nada untuk pola ritmis dan membuat lagu baru;
atau menulis puisi dan menampilkannya secara ritmis dan dengan
ekspresi yang dinamis.

Pembelajaran musik juga sebaiknya mengintegrasikan bagian-
bagian kecil dari kehidupan siswa. Buat lagu (yang siswa sukai) me-
nyatu dengan cerita, mendengarkan musik sambil bergerak, atau
mempelajari alat musik sebagai bagian dari pelajaran ilmu akus-
tik. Seperti pendekatan seluruh bahasa dalam mata pelajaran lain,
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musik tidak diperlakukan sebagai entitas yang terpisah, tetapi dapat
digabungkan dengan pembelajaran konsep dalam studi sosial, seni
bahasa, matematika, dan sains. Pengalaman musik dapat diting-
katkan dengan pengalaman dalam seni visual, cerita, puisi, teater,
serta gerakan dan tarian.

3. Guru sebagai Transmiter Pengetahuan dan Budaya

Tidak banyak yang menyadari bahwa menjadi guru juga berarti
menyampaikan budaya (Campbell & Scott-Kassner, 2013). Bagai-
mana mereka (guru) mengemas dan menyajikan informasi kepada
siswa adalah proses penting transmisi. Menjadi transmiter maksud-
nya adalah mampu menjadi evaluator apakah informasi tersebut di-
terima dan diasimilasi oleh anak. Teori-teori pengajaran, penguatan,
sosialisasi, dan pembelajaran sosial menggarisbawahi dampak kuat
yang dapat dimiliki seorang guru terhadap pembelajaran dan per-
kembangan siswa. Guru musik yang efektif mengetahui dengan baik
musik, konsep, atau teknik yang akan diajarkan. Guru mengetahui
musik membutuhkan persiapan; tanpa itu, pelajaran musik akan ga-
gal. Sebagai contoh, lagu nasional Indonesia tidak dapat diajarkan
sebelum gurunya mempraktikkan kata-kata, melodi, dan ritmis lagu
tersebut. Sebuah aransemen lagu sederhana tidak dapat diajarkan
jika gurunya belum mengerjakan bagian-bagian pentingnya, seperti
membaca dan membaca ulang, melantunkan, menepuk, menyanyi,
atau bahkan memainkannya. Guru harus bisa bernyanyi, bermain,
atau bergerak mengikuti musik yang dipilih untuk pelajaran dengan
mudah dan halus. Saat guru mentransmisikan musik, kesenangan,
dan kecintaannya pada musik juga diturunkan kepada siswa-
siswanya.

Menjadi guru musik sekaligus berperan sebagai model perilaku
musikal bagi siswanya. Guru musik yang efektif berfungsi sebagai
model musik yang akan dipelajari. Keterampilan musik dipelajari
oleh siswa yang meniru atau dipengaruhi oleh perilaku dan komen-
tar guru mereka. Penjelasan verbal (tentu saja) jauh lebih tidak efek-
tif daripada demonstrasi. Mengajarkan staccato, misalnya, tentu
memerlukan demonstrasi sambil memainkan alat musik. Jika tidak
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maka teori yang disampaikan akan sulit diterima oleh siswa. Guru
musik yang baik akan sangat antusias dengan musik dan siswanya,
dan dia menyajikan pelajaran yang diisi dengan energi. Antusiasme
disampaikan dalam banyak cara, seperti spektrum yang luas dari in-
fleksi vokal dan ekspresi wajah, kontak mata yang stabil, berbagai
gerak tubuh dan gerakan demonstratif tubuh, dan kosakata deskrip-
tif. Campbell & Scott-Kassner (2013) memberikan penawaran untuk
metode pengajaran musik bagi anak usia dini.

Tabel 2.3 Metode Pengajaran Musik untuk Anak Usia Dini

Aspek Penting

Deskripsi Kegiatan

Kegiatan awal
pembelajaran

menyanyikan sebuah cerita kepada anak-anak
kecil (dengan harapan bahwa mereka dapat
menyanyikan kembali secara berkala melalui cerita
tersebut), atau

menampilkan lagu yang sangat keras dan cepat
(atau sangat lembut dan lambat), atau

pilihan memainkan instrumen yang dimainkan
secara “langsung’, atau

terlibat dalam diskusi dan tanya jawab, atau
memberikan instruksi untuk meniru yang guru
lakukan melalui nyanyian, tepukan, hentakan, dan
sejenisnya.

Kegiatan penutup
pembelajaran

pimpin anak-anak menyanyikan lagu yang sudah
dikenal dalam lingkaran sambil duduk, atau
menceritakan kisah musikal (tentang keluarga
pembuat musik, penabuh genderang, penari, pianis,
gitaris terkenal, dan sebagainya), atau

menirukan irama tepuk tangan sambil membentuk
lingkaran satu per satu, masing-masing empat
ketukan, atau

mengajukan dan menjawab pertanyaan “Apa yang
kita pelajari hari ini?

Teori Psikologi dan ... 55



Aspek Penting Deskripsi Kegiatan

Memberikan Beri anak-anak waktu untuk melakukan penemuan
waktu untuk musik dengan cara memberi mereka alat musik
anak-anak belajar  (drum, mainan kerincingan, harmonika, xilofon
menemukan kecil, dan sebagainya), biarkan anak melakukan
(discovery eksplorasi bunyi dan ritmis.

learning)

Mengajarkan Ajari anak-anak melalui teladan saat

melalui mencontohkan. Anak-anak belajar melalui meniru

pemberian contoh tindakan orang dewasa.
Dengan melakukan hal itu, anak akan memahami
kata-kata dan simbol yang mewakili pengalaman
tersebut.

Berikan apresiasi ~ Hadiahi anak-anak atas pencapaian musik mereka
atau penghargaan (misalnya ketika mereka berhasil mempelajari lagu)
untuk setiap dengan senyuman, pujian verbal, dan hak istimewa
pencapaian musik khusus (waktu musik pilihan bebas, misalnya)
pada anak

Sumber: dimodifikasi dari Campbell & Scott-Kassner (2013)

4. Strategi Pengajaran

Strategi pengajaran atau instruksional untuk memahami teori in-
struksional adalah dengan (langsung) menerapkannya pada penga-
jaran. Cara mengajar musik di kelas dimulai dengan memikat dan
memotivasi anak-anak untuk belajar atau dapat mengalihkan per-
hatian mereka. Mendapatkan perhatian siswa dapat dilakukan de-
ngan berbagai cara. Mainkan musik secara langsung atau memutar
rekaman bisa dilakukan. Lakukan demonstrasi tepukan irama untuk
ditiru oleh siswa. Jika guru pernah menjadi musisi, nyanyikan sebu-
ah lagu atau mainkan sebuah karya di depan siswa. Menampilkan
lagu yang populer dan dikenali di dengan kelas.
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5. Motivasi dan Pengelolaan

Melakukan motivasi bisa dilakukan dengan berbagai cara, misal-
nya dengan membuat sebuah impresi di depan siswa. Guru mem-
pertunjukkan permainan musik yang memukau bagi siswa, dengan
begitu siswa langsung penasaran dan mulai mencari informasi ten-
tang musik yang diperagakan itu. Setelah dapat memotivasi siswa,
guru dapat melakukan pengelolaan dengan mudah. Karena inti dari
pembelajaran musik setelah menarik perhatian siswa sebenarnya su-
dah terlaksana. Karena berbasis bunyi, pembelajaran musik tentu le-
bih banyak porsi pada peningkatan pembelajaran aural. Pemahaman
dan pengembangan keterampilan dalam musik membutuhkan pen-
dengaran yang cermat. Literasi musik ditingkatkan melalui pem-
belajaran aural, yang meliputi penggunaan pemodelan, imitasi,
dan strategi untuk memperkuat ingatan. Pendekatan instruksional
dari Kodaly, Dalcroze, dan Orff merupakan contoh bahwa ide-ide
melodi dan ritmis, ungkapan dan bentuk, elemen ekspresif, dan tek-
nik pertunjukan dapat diajarkan secara aural. Pengembangan ke-
mampuan aural musik bahkan dapat memfasilitasi literasi musik.
Belajar musik juga berisi tentang repetisi dan pengulangan (latihan).
Pengembangan keterampilan dan mendengarkan membutuhkan
waktu dan usaha. Siswa dapat menunjukkan kemajuan yang cukup
besar melalui upaya berulang kali untuk mencapainya. Melatih rit-
mis, pola melodi, dan nada mungkin membutuhkan banyak pende-
ngaran. Preferensi untuk mampu menyerap karya musik mungkin
memerlukan minimal sepuluh kali mendengarkan, dan mungkin
lebih.

Setiap praktik pembelajaran musik sebaiknya dipandu oleh
teori. Beberapa disiplin ilmu menawarkan teori untuk membingkai
pengajaran musik untuk anak-anak. Teori perkembangan kognitif,
teori permainan dan sosialisasi musik, teori pembelajaran dan pe-
nguatan sosial, teori gaya belajar, dan bidang psikologi pengajar-
an seluruhnya menjadi modal utama guru dalam mengajar musik.
Guru yang terlibat dalam desain kurikulum dan pengajaran musik
sebaiknya membandingkan gagasan orang lain dengan perspektif
praktis mereka sendiri. Sebuah teori bisa menjadi upaya akademis,
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dikembangkan oleh mereka yang pernah mengajar dan kemudian
berpikir. Itu juga bisa menjadi upaya pribadi, perkawinan ide oleh
guru berwawasan yang berpikir. Dengan mengetahui literatur ten-
tang teori instruksional dan menghubungkannya dengan praktik
mereka sendiri, guru dapat memberikan pengaruh yang signifikan
terhadap pengajaran musik yang diterima siswa.
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BAB Il
SOSIOLOGI PENDIDIKAN MUSIK

A. Pandangan Sosiologi terhadap Pendidikan
Musik

Sosiologi dan pendidikan musik membahas kebutuhan mendesak
dengan memberikan landasan sosiologis dalam memahami pen-
didikan musik. Komunitas pendidikan musik, di antaranya akade-
misi, profesional, dan praktisi semakin sadar pentingnya memba-
has aspek lain di luar struktur musikal. Tujuan sosiologi dalam
pendidikan musik adalah untuk menempatkan pendidikan musik
dalam beberapa masalah sosiologis yang luas yang dihadapi pen-
didik musik saat ini (Davis, 2013). Sosiologi musik berkaitan dengan
bagaimana kelompok sosial berhubungan dengan musik melalui
praktik produksi musik, konsumsi, distribusi, dan makna yang di-
miliki musik melalui proses ini. Seorang pendidik musik, misalnya,
harus memiliki dasar mempertimbangkan terhadap proses yang
terlibat dalam musik. Guru atau pengajar musik perlu memiliki ke-
pekaan terhadap kondisi sosial aktivitas musik dan belajar musik
para siswanya. Dalam sebuah proses bermusik, setidaknya terdapat
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praktik (bermain instrumen musik), kelompok-kelompok sosial,
dan seperangkat aktivitas yang membentuk pengalaman musik. Da-
lam kacamata sosiologi, aktivitas belajar musik di kelas merupakan
proses yang kompleks. Di dalamnya terdapat pengalaman dialektis
antarindividu. Pembelajaran musik di kelas memungkinkan siswa
untuk berdiskusi, berinteraksi, bertanya, memberi tanggapan, dan
saling membelajarkan. Bahkan, lebih dalam lagi, pengetahuan so-
siologi perlu disematkan dalam wacana pedagogi musik. Efektivitas
pengajaran musik juga perlu mempertimbangkan aspek-aspek situ-
asional siswa di mana ini merupakan salah satu domain sosiologi.
Studi sosiologi musik telah membahas sejarah panjang tentang
kanon musik, rasa, eksklusi sosial, nilai musik, dan persepsi politik
tentang reputasi musik. Sosiologi musik telah mengembangkan
perspektif yang menyoroti sifat ‘aktif’ musik dalam kaitannya
dengan aksi sosial, emosi, dan kognisi (DeNora, 2003). Perspektif
itu menghilangkan paradigma lama di mana studi musik jarang
dikaitkan dengan struktur sosial. Sosiologi musik juga berusaha
memberikan perhatian pada domain pendidikan, misalnya dengan
menelusuri peran musik sebagai media sosialisasi.

Teori sosiologi pendidikan musik tentu berbeda dengan teori-
teori psikologi, psikologi sosial, etnomusikologi, filsafat pendidikan
musik, dan sejarah musik. Teori sosiologi perlu ditinjau sebagai se-
buah teori yang berdiri sendiri, kemudian perkembangannya akan
terkoneksi dengan berbagai disiplin ilmu. Istilah sosiologi musik
dan sosiologi pendidikan musik memiliki perbedaan yang sangat
mendasar. Sosiologi musik memiliki implikasi mengungkap dan
menguraikan pola-pola sosial dan interaksi yang terjadi antar satu
komunitas atau masyarakat dalam bermusik. Sedangkan sosiologi
pendidikan musik berusaha untuk menganalisis posisi pendidikan
musik di berbagai konteks sosial. Proses sosialisasi pendidikan mu-
sik atau interkoneksi yang terjadi di dalam penyelenggaraan pem-
belajaran musik juga menjadi bidang kajian utamanya. Memper-
timbangkan pendidikan musik melalui lensa sosiologi akan menem-
patkan pendekatan pengajaran dan pengajaran lebih dekat ke peda-
gogi. Sudut pandang itu memberikan kesadaran dan koneksi yang
lebih besar untuk kehidupan musikal siswa.
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Begitu seorang pendidik musik mulai berpikir secara sosiologis,
dia akan menemukan lensa baru untuk mengatasi beberapa masalah
yang terus-menerus mengganggu pendidik musik (Wright, 2010;
Wright et al., 2021). Esensinya, mengajar musik adalah tentang
mendidik manusia (siswa) di mana masing-masing perilakunya
berbeda-beda. Dalam menyusun jenis musik mana yang harus di-
masukkan sebagai elemen wajib kurikulum sekolah, merupakan
pertimbangan yang berkenaan dengan berbagai elemen. Pertanyaan
berikutnya tentang pembelajaran musik adalah jumlah kontrol yang
harus dimiliki siswa atas pengalaman mereka di kelas, dan sejauh
mana kelompok dan individu diuntungkan dalam pendidikan
musik. Pemikiran sosiologis tidak hanya memberi guru lensa
untuk memeriksa masalah seperti itu, tetapi juga dapat membantu
melihat jalan lain yang sulit untuk dijelaskan. Teori sosiologi baik
untuk dipikirkan, teori ini memberi sebuah kerangka kerja untuk
mengatur penyelidikan dan alat analisis untuk membedah apa yang
telah ditemukan.

Sosiologi sering diidentikkan dengan berbagai pertanyaan dasar,
di antaranya: bagaimana tatanan sosial terbentuk? Apa dan bagai-
mana mekanisme tatanan sosial terjadi? Adakah bentuk-bentuk
diskriminasi yang tidak adil dalam masyarakat? atau akses yang
tidak setara terhadap sumber daya karena eksploitasi atau dominasi
(DeNora, 2003). Para sosiolog peduli dengan pola ketidaksetaraan
sosial, dan sebuah lensa analitis yang diarahkan pada reproduksi ke-
tidaksetaraan kelas dan gender. Saat ini banyak lembaga pendidikan
formal memainkan peran utama dalam proses membangun tatanan
sosial. Peran ini biasanya digambarkan dalam dua fungsi dasar,
yaitu sosialisasi dan alokasi (Abercrombie et al., 1994). Sosialisasi
dimaksud dengan transmisi pola konvensional kehidupan sosial
yang menyangkut nilai, norma, dan cara mengonseptualisasikan
dunia, sedangkan alokasi berarti pandangan tentang sistem pen-
didikan yang melayani fungsi selektif, menempatkan siswa ke alam
masyarakat tertentu, dan posisi dalam sistem sosial-ekonomi.

Isu sosiologi pendidikan biasanya berkaitan dengan institusi
pendidikan, misalnya dengan sistem sekolah. Sosiologi pendidikan
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setidaknya memiliki dua wilayah, yakni makro dan mikro. Pada wi-
layah makro persoalan yang diuraikan umumnya tentang implikasi
ideologis kebijakan pendidikan, praktik pendidikan dengan kuri-
kulum tersembunyi (Banks et al,, 1992; Bowles & Gintis, 1976),
prestasi pendidikan yang berkorelasi dengan latar belakang sosio-
ekonomi (Bourdieu & Passeron, 1977; Halsey et al., 1980), gender
(Cockburn, 1987; Crompton et al., 1992; Delamont, 1989; Green,
1997;1999; Rees, 1992), rasisme (Mac an Ghaill, 1988), dan perubahan
kebijakan kurikulum yang mewajibkan semua mata pelajaran me-
nyematkan pengetahuan lokal (Prest et al., 2022). Sementara itu di
wilayah mikro, isu yang dibahas cenderung mengarah pada fungsi
dan kegiatan harian, misalnya penilaian siswa yang berkaitan de-
ngan sekolah dapat dicapai. Selain itu, isu-isu, seperti perspektif
pendidik guru musik berkaitan dengan keadilan sosial (Salvador &
Kelly-McHale, 2017), guru musik dalam menanggapi latar belakang
budaya siswa melalui program alat musik di sekolah (Abril, 2009),
penggunaan musik populer (sebagai) dalam pembelajar musik
(Green, 2002; 2008; Vulliamy & Shepherd, 1984), dan efek dari peng-
ajaran, bermain alat musik, bernyanyi, dan pedagogi yang berkaitan
dengan siswa (Prest & Goble, 2021).

Green (2017) memiliki pandangan bahwa sosiologi adalah studi
tentang:

1) Hubungan antara orang-orang, konteksnya bisa dibawa dalam
ranah sekolah di mana ada guru dan siswa. Ini bisa berwujud
hubungan tingkat makro antara kelas atau kelompok sosial lain-
nya. Sementara untuk hubungan interpersonal skala kecil, antara
anggota keluarga, guru dan siswa di ruang kelas atau studio, dan
kelompok yang lebih kecil seperti anggota band di ruang latihan.

2) Melembagakan dan menormalisasi terhadap hubungan sosial.
Normal bukan berarti alami, tetapi bagaimana mereka menjadi
tampak alami, dan diterima begitu saja. Selanjutnya, yang saya
maksud dengan ‘melembagakan’ bukan tentang bangunan seko-
lah, universitas, rumah sakit, dan sebagainya, tetapi mengacu
pada institusi abstrak yang mungkin atau mungkin tidak terkait
dengan jenis bangunan tertentu, misalnya seperti pernikahan.
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3) Reproduksi masyarakat yang terbentuk melalui hubungan dan
institusi. Institusi atau hubungan harus menjaga masyarakat te-
tap berjalan, dan bagaimana mereka membantu memastikan ke-
lanjutan hubungan, institusi, praktik, dan nilai yang sama dari
generasi ke generasi. Hal ini dapat terjadi melalui tradisi, kebi-
jakan pemerintah yang dirancang khusus untuk menjunjung
nilai dan praktik lama, serta melalui pelaksanaan kekuasaan
oleh kelompok-kelompok yang kepentingannya sama.

4) Revolusi yang dihadirkan melalui hubungan dan institusi, atau
memulai perubahan dalam masyarakat. Ini bisa terjadi melalui
proses demokrasi yang mengarah pada perubahan kebijakan
pemerintah; atau melalui perubahan teknologi, demografi, dan
budaya dari berbagai jenis.

Kelly (2002) menilai bahwa kontribusi sosial pendidikan musik
sangat penting untuk pembenaran musik di sekolah-sekolah. Posisi
ini didasarkan pada hal-hal berikut: (1) perilaku musik adalah peri-
laku global yang terkait dengan keberadaan atau eksistensi manusia
paling awal peradaban; (2) jika manusia telah memelihara musik
maka (seharusnya) beberapa cara pandang dan perilaku pendidikan
musik selalu terhubung manusia; (3) jika musik adalah perilaku glo-
bal maka beberapa bentuk pendidikan musik adalah praktik global;
4) jika musik dan pendidikan musik secara global diasosiasikan de-
ngan manusia, tampaknya tepat keduanya harus menjadi bagian dari
kurikulum sekolah. Hal ini merupakan rasionalisasi singkat dalam
menguraikan hubungan sosiologi dengan musik dan pendidikan
musik.

Pendidikan musik, sebagai komponen pendidikan, tidak ter-
lepas dari realitas institusional. Pendidikan musik sering dipandang
sebagai proses penggabungan pertunjukan besar di mana anggota-
nya diajarkan untuk berpikir sebagai satu tim. Individualisme dan
kreativitas sering tidak disukai, dan penekanannya sering pada peng-
alaman fungsional (Regelski, 1997). Bahkan, Adorno (1976) me-
mandang sangat sedikit perhatian yang diberikan pada proses sosial
yang secara inheren tumbuh dalam pengalaman musik. Akibatnya,
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hubungan manusia untuk memadukan musik dengan pemahaman
budaya menjadi hilang.

Sulit untuk memisahkan musik dari beberapa bentuk pendi-
dikan musik karena adanya proses enkulturasi budaya dan musik.
Enkulturasi merupakan pengalaman belajar yang dialami seseorang
dari lahir hingga waktu tertentu untuk mencapai kompetensi dalam
budayanya (Herskovits, 1948). Enkulturasi proses di mana individu
mempelajari budayanya, dan harus ditekankan bahwa proses yang
tidak pernah berakhir, terus berlanjut sepanjang rentang kehidupan-
nya (Merriam, 1964, p. 146). Dengan demikian, memahami kom-
ponen sosial pendidikan musik memerlukan pemahaman tentang
perspektif sosial musik karena manusia telah mengalami banyak
peristiwa dalam kehidupannya. Beberapa studi populer telah men-
jelaskan pengaruh sosial musik dan nilai budayanya; semuanya
berasal dari teori yang berkaitan dengan asal-usul musik (Blacking,
2000; Nettl, 1956; Sloboda, 1985). Di antara teori-teori yang me-
nyinggung keterlibatan manusia dalam asal-usul musik, Nettl (2013)
menonjolkan potensi musik untuk berkomunikasi, terutama jika
dikaitkan hubungannya dengan gerakan dan tarian (Nettl, 1956).
Keterlibatan manusia dalam musik tampak jelas, meskipun para
antropolog dan arkeolog memiliki sedikit bukti fisik tentang awal
mula musik. Namun, hubungan manusia dengan musik tampak
jelas (mungkin) sejak zaman prasejarah (Blacking, 2000; Nettl, 1956;
Sloboda, 1985).

Sejak keberadaan manusia terdahulu hingga sekarang, tampak
jelas bahwa musik adalah bentuk perilaku manusia yang terjadi dalam
konteks budaya. Dengan membantu mendefinisikan berbagai nilai
budaya, musik telah menjadi alat dalam proses enkulturasi (Reimer,
2000). Musik sering berfungsi sebagai mikrokosmos dari dunia
yang lebih besar sambil beroperasi pada prinsip-prinsip sosial yang
serupa. Dengan berfungsi sebagai cermin bagi masyarakat, musik
dapat mencerminkan bagaimana orang hidup, apa yang mereka
pikirkan, dan bagaimana perasaan mereka (Kelly, 2002). Musik da-
pat ditemukan di rumabh, di sekolah, di pasar, dalam agama, dalam
acara-acara khusus, dalam politik, di militer, dalam kedokteran, di
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media, di tempat rekreasi, dan di tempat kerja. Akibatnya, masya-
rakat memiliki pengaruh yang luar biasa pada musik. Musik juga
memengaruhi budaya. Portnoy (1963, 113) mengemukakan bahwa
nilai musik tidak ada dalam struktur musik, tetapi lebih pada penga-
ruhnya pada orang. Jadi, sementara kita membentuk musik untuk
tujuan manusia sendiri, musik juga membentuk manusia sebagai
objek. Musik memengarubhi sikap, perilaku, pakaian, dan bahasa ki-
ta. Kehadiran dan kekuatan musik yang luas merupakan kekuatan
sosial yang perlu dipelajari dan dipahami.

Kekuatan komponen sosial musik bersifat global. Nettl (1956)
memiliki pandangan, musik ada di berbagai budaya yang dikenal.
Sementara keberadaan perilaku musik bersifat global, bentuk dan
keberadaan khusus musik dan pengaruhnya dalam suatu masya-
rakat mencerminkan sifat sosiologis yang unik untuk setiap bu-
daya. Jadi, mungkin ada banyak kegunaan musik yang berbeda de-
ngan jumlah orang yang menggunakannya (Merriam, 1964). Saat
manusia terus-menerus terpapar suara musik, kebanyakan mereka
tidak memikirkan berbagai fungsi musik dan bagaimana kegunaan
ini memengaruhi kehidupannya. Di sinilah studi tentang sosiologi
musik semakin tampak menarik.

Sebuah prinsip yang penting dalam perspektif sosiologis meng-
anggap bahwa hampir semua yang perilaku manusia itu dipelajari
dan bukan hasil dari disposisi genetik (Macionis, 1997). Dengan
demikian, sebagian besar perilaku manusia tidak bersifat naluriah
karena melalui proses sosialisasi individu belajar bagaimana ber-
perilaku sebagai manusia. Bagian dari sosialisasi adalah perilaku
belajar yang dapat diterima oleh anggota masyarakat tertentu. Di
banyak masyarakat, pendidikan musik merupakan komponen dari
proses ini. Dalam masyarakat Barat, di samping keluarga, sekolah
mungkin merupakan agen sosialisasi yang paling penting. Sekolah
sering kali merupakan proses komunal yang bertujuan mengem-
bangkan individu untuk kepentingan masyarakat Spring (2002).
Dalam proses ini, peran utama sekolah dapat dilihat sebagai lembaga
sosial dengan dua fungsi dasar yang saling bergantung: (1) membekali
siswa dengan pengetahuan dan keterampilan dasar yang tidak dapat
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diperoleh melalui pendidikan informal; dan (2) mempromosikan
pengembangan identifikasi pribadi dalam sistem ideologis; sistem
itu mencakup keluarga dan komunitas lokal di mana siswa tinggal
(Valsiner, 1989). Dewey (1990) sejalan dengan pendapat ini, dia me-
mandang bahwa sekolah merupakan bagian integral dari proses so-
sial budaya secara total; proses sekolah adalah proses sosial. Sistem
sosial sekolah mencerminkan masyarakat yang lebih besar yang di-
layaninya dan berperan penting dalam menyosialisasikan individu
melalui transmisi nilai-nilai budaya. Pendidikan musik berkontribu-
si pada sosialisasi dengan memberikan kesempatan kepada individu
untuk mengalami hubungan manusia dengan musik (Kelly, 2002).

Masyarakat adalah bagian dari institusi pendidikan; kemudian
berkembang ke dalam bentuk-bentuk formal menjadi kelembagaan.
Spring (2002) menyatakan bahwa salah satu tujuan pendidikan se-
harusnya mengajarkan harapan sosial masyarakat. Sebagai kompo-
nen pendidikan, pendidikan musik harus peduli dengan pengajaran
pengaruh sosial, standar, dan harapan yang terkait dengan musik
dalam masyarakat (Kelly, 2002). Keragaman tujuan penggunaan mu-
sik mencerminkan hubungan masyarakat dengan pendidikan musik
cukup baik. Hubungan itu dibuktikan bahwa melalui musik indi-
vidu dapat mempelajari peran dan nilai sosial yang berkontribusi
pada identitas dan kesinambungan budaya (Merriam, 1964; Reimer,
2000). Merriam (1964) bahkan telah merumuskan kerangka tematik
sosial untuk kurikulum musik di setiap tingkat pendidikan. Hal itu
dibuktikan dengan memberikan dasar-dasar untuk pembelajaran
atau tema yang berhubungan dengan seni untuk kurikulum terpadu.

Pendukung utama pelaksanaan program kurikuler adalah guru.
Ironisnya, guru adalah produk dari proses enkulturasi. Enkulturasi
adalah proses di mana individu mempelajari dinamika budaya se-
kitarnya, memperoleh nilai-nilai, dan norma-norma yang sesuai
atau diperlukan untuk budaya itu dan pandangan dunianya. Di da-
lam prosesnya, pengaruh yang membentuk individu datang dari
orang tua, orang dewasa, teman sebaya, dan lingkungan lainnya. Jika
proses enkulturasi seorang guru tidak berlangsung baik atau kurang
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berkualitas maka itu juga berpengaruh pada cara dia berpikir dan
mempergunakan metodologi. Sering kali guru musik memiliki pola
pikir sempit dan tidak menggunakan sudut pandang siswa. Melalui
penyampaian informasi, guru berfungsi sebagai komponen utama
dalam proses enkulturasi. Dengan demikian, dengan menerapkan
kurikulum guru menjadi salah satu agen sosialisasi terkuat dalam
suatu budaya. Hal ini tentu berlaku juga untuk konteks pembelajaran
musik. Dengan memilih untuk membawakan lagu kebangsaan atau
lagu daerah, guru memaparkan nilai-nilai dan warisan masyarakat,
serta refleksi terhadap nilai-nilai dan warisan tersebut.

Tantangan bagi guru hari ini adalah proses enkulturasi, yang
menjadi isu yang semakin penting bagi pendidikan dalam masya-
rakat multikultural dan multimusik (Reimer, 2000). Mengingat ba-
nyaknya tata krama di mana musik digunakan, sebuah pemahaman
fungsional sosial tentang musik tampaknya berguna untuk sukses
di dunia multikultural dan multimusik (Haack, 1997). Dalam hal
ini, pembelajaran musik berfungsi sebagai struktur sosial dalam
masyarakat sekitar yang dilayani sekolah tersebut. Setiap siswa
membawa beragam latar belakang pengalaman sosial, musik, dan
akademik ke dalam kelas. Tantangan guru musik adalah untuk
menyatukan kelompok yang beragam ini menjadi kelompok yang
koheren sambil memungkinkan pengalaman individu. Siswa perlu
memahami bahwa fungsi dan pengaruh musik berkorelasi dengan
kemampuan mereka untuk memilih dan menggunakan musik. De-
ngan demikian, salah satu tujuan pendidikan musik adalah me-
ngembangkan insan musikal yang berpikiran mandiri. Seorang
guru yang sukses menggabungkan pengetahuan tentang latar bela-
kang sosial setiap siswa. Dengan berpikir dari perspektif sosial, guru
musik dapat mengintegrasikan interaksi sosial, musik, dan akade-
mik. Hal itu penting untuk menghubungkan apa yang terjadi di se-
kolah dengan dunia nyata masyarakat.

Beberapa pertanyaan reflektif dari Parkinson & Gardner (2021)
akan membuka wacana diskusi tentang sosiologi pendidikan musik.
Mereka mempertanyakan hal-hal berikut.
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1) Bagaimana lembaga pendidikan musik dan/atau pendidik
musik berkontribusi dalam membentuk atau menantang
identitas nasional?

2) Apakah kurikulum pendidikan musik di negara Anda
mencerminkan hegemoni budaya tertentu dalam masyarakat
luas?

Jika pertanyaan semacam itu dikaitkan dengan kondisi pen-
didikan musik di Indonesia, tentu ada persoalan khusus yang sangat
khas dari negara-negara lain. Mack (2007) melihat adanya persoal-
an dilematis dalam kurikulum dan sistem pendidikan (musik) di
Indonesia. Persoalan dilematis itu terlihat ironis mengingat potensi
musik dan kesenian Nusantara sangat variatif. Mack melihat ada
faktor-faktor penting yang memunculkan dilema tersebut, di anta-
ranya: (1) peran pemerintah dan misionaris Belanda dalam perkem-
bangan pendidikan di Indonesia; (2) pengaruh terhadap lagu-lagu
wajib; (3) bidang seni yang terpengaruh kepentingan internasional
dan globalisasi; (4) alineasi pengetahuan musik dan kesenian karena
dominasi gramatika musik Barat; (5) istilah teoretis yang menjadi
landasan utama pemikiran pendidikan musik; dan (6) persoalan
metodologi pengajaran yang sesuai dengan bidang kompetensi mu-
sik secara lebih spesifik.

Dalam konteks kepentingan nasional untuk membangun ke-
pendidikan musik, dua proyek besar yang dilakukan oleh Lembaga
Pendidikan Seni Nusantara (LPSN) dan Pusat Penelitian dan
Pengembangan Pendidikan Seni Tradisional (P4ST) menjadi karya
yang berkontribusi besar. Proyek-proyek yang bekerja sama dengan
Ford Foundation dari Amerika itu menghasilkan seri buku-buku ajar
dan metodologi pembelajaran untuk kesenian Nusantara. Proyek ini
merupakan angin segar di tengah hegemoni teori-teori musik Barat
yang lebih dominan saat itu (hingga hari ini). Proyek-proyek itu se-
dikit menjawab pertanyaan reflektif Parkinson & Gardner tentang
kontribusi lembaga dan edukator terhadap identitas nasional Proyek
itu seolah menjawab kelangkaan sumber belajar dan literasi musik
di Indonesia, khususnya yang berkaitan dengan kebudayaan lokal.
Kelangkaan dan kekurangan sumber belajar musik Nusantara se-

68 Teori-Teori Pembelajaran ...



kaligus menjawab pertanyaan kedua tentang hegemoni budaya ter-
tentu. Sebagaimana telah menjadi pengetahuan bersama bahwa teo-
ri-teori dan gramatika musik Barat hampir digunakan di berbagai
lini pendidikan musik. Selain itu, proyek-proyek itu melibatkan se-
jumlah nama-nama penting, di antaranya adalah pedagog sekaligus
etnomusikolog, seperti Dieter Mack, Philip Yampolsky, Juju
Masunah, Endo Suanda, Esther L. Siagian, Jabatin Bangun, Mauly
Purba, Ben M. Pasaribu, dan Irwansyah Harahap. Tentu saja masih
banyak nama-nama lain yang berkontribusi besar; hubungan itu
masih terjalin hingga saat ini dan terus melahirkan gerakan-gerakan
literasi musik Nusantara.

Mack (2007) melihat persoalan dilematis pendidikan musik te-
lah menjadi semacam ideologi pendidikan Indonesia sejak tahun
1950-an hingga tahun 1994. Advokasi terhadap hal-hal yang ber-
kenaan dengan musik Barat masih tampak dominan saat itu. Be-
lum lagi jika mempertanyakan persoalan pendidikan musik dalam
konteks yang lebih mendalam dan luas. Misalnya, keinginan un-
tuk mengangkat kebudayaan atau musik lokal menjadi identitas
kurikulum pendidikan musik nasional. Dengan kondisi musik dan
kebudayaan Indonesia yang mencapai ribuan, tentu saja persoalan
ini sangat kompleks. Hal ini sejalan dengan pemikiran Savage (2019)
yang juga memandang keragaman musik (di berbagai daerah) tidak
bisa mewakili pendidikan musik di semua tingkatan. Ketersediaan
pengajar, materi-materi ajar musik, diseminasi, hingga masalah
pendanaan menjadi persoalan klasik yang akan muncul. Mack me-
lihat orang-orang yang bertanggung jawab untuk pendidikan tidak
menyadari bahwa kurikulum hanya berkaitan dengan konten, bukan
dengan didaktik dan metodologi pengajaran. Banyak guru-guru seni
tidak berlatar belakang kependidikan atau pedagogi musik. Terma-
suk buku-buku pelajaran untuk guru dan siswa yang sangat terbatas.
Hal itu semakin kompleks manakala metodologi pengajaran para
guru juga (rata-rata) belum memenuhi standarisasi.
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B. Sudut Pandang Teori: Praktik, Makna, dan
Pengalaman Musik

Sosiologi musik berhubungan dengan bagaimana organisasi sosial
dalam praktik musik dan konstruksi sosial musik direproduksi.
Sosiologi pendidikan musik kemudian berusaha mempertanyakan
peran apa yang dimainkan sekolah dalam reproduksi itu. Green
(1999) berusaha mendekati wilayah ini melalui dua jalur atau sudut
pandang. Pertama, sekolah dilihat sebagai organisasi sosial praktik
musik yang memiliki sejumlah pola. Pola-pola tersebut muncul da-
lam kelompok siswa, termasuk kelas sosial, etnis, jenis kelamin, ke-
bangsaan, usia, agama, subkultur, dan kategori lainnya. Anak-anak
dari kelompok yang berbeda ini cenderung terlibat dalam praktik
musik yang berbeda. Misalnya, dalam hal kelas sosial, anak-anak
kelas menengah jauh cenderung memainkan alat musik orkestra
di sekolah; sedangkan anak-anak kelas pekerja jauh lebih kecil ke-
mungkinannya untuk mengambil pilihan musik di sekolah. Anak-
anak yang berasal dari kelas pekerja umumnya tidak melanjutkan
belajar musik di universitas atau konservatori. Meskipun anak-anak
dari semua kelas mendengarkan musik populer, anak-anak kelas
menengah lebih cenderung merespons musik klasik lebih cepat, me-
reka juga lebih mungkin mengenal musik semacam itu karena latar
belakang sosial, ekonomi, dan kulturnya. Berkaitan dengan gender,
anak perempuan lebih suka menyanyi dalam paduan suara, dan me-
mainkan musik klasik pada keyboard, gitar, dan instrumen orkestra
daripada anak laki-laki. Anak laki-laki jauh lebih tertarik pada bi-
dang teknologi dan musik populer. Anak perempuan menunjukkan
tanda-tanda kurang percaya diri dalam komposisi, sedangkan anak
laki-laki tampak unggul dalam hal itu. Agama, usia, subkultur,
dan faktor sosial lainnya juga dapat dilihat sebagai pengaruh yang
signifikan dalam hubungan siswa dengan musik di sekolah.

Kedua, Green menyarankan bahwa sosiologi pendidikan musik
tidak hanya melihat pada organisasi sosial dari praktik musik, tetapi
juga secara vital pada konstruksi sosial dari makna musik. Akan
sangat membantu ketika memahami praktik musik yang berbeda
dari kelompok siswa yang berbeda di sekolah. Hal ini dilakukan
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untuk membahas konsep siswa dan guru tentang apa arti musik.
Ini akan membantu mengungkapkan beberapa alasan mengapa
siswa dari kelompok yang berbeda terlibat dalam praktik musik
tertentu, mengapa mereka menghindari yang lain, dan bagaimana
mereka menanggapi musik di kelas. Ini juga akan berkontribusi
untuk meningkatkan pemahaman guru musik, khususnya berkaitan
dengan nilai-nilai, tujuan, asumsi, dan harapan yang kaitannya
dengan kemampuan dan minat musik siswa. Jika melihat kembali
penjelasan pengalaman musik di atas, dapat dikategorikan beberapa
kemungkinan siswa. Misalnya ada kegiatan musik yang diminati
oleh siswa, sedangkan siswa lain akan merasa terasing. Pembahasan
ini muncul dari latar belakang sosial siswa dari keanggotaan berba-
gai kelompok sosial yang berbeda. Makna yang melekat dan sikap
terhadap makna yang digambarkan sebagian akan berasal dari ke-
biasaan mendengarkan, nilai-nilai dan norma-norma budaya kelas
mereka, etnis, jenis kelamin, usia, agama, subkultur, dan sebagainya.
Jika siswa tidak dekat dengan makna yang melekat pada musik, tu-
gas guru membuatnya lebih akrab, dan mengajari sesuatu tentang
makna yang melekat pada musik. Perlahan-lahan siswa akan mulai
memahami makna tersebut. Sudut pandang sosiologis dari pendi-
dikan musik sangat peduli pada hal-hal semacam ini. Sosiologi akan
memandu seorang guru musik untuk menciptakan persepsi po-
sitif terhadap musik tertentu kepada siswanya dengan alasan musik
apa pun berhak untuk dihargai dan mendapat tempat tertentu, ter-
utama jika pembelajaran musik berbasis multikultural. Seorang sis-
wa yang bersuku Bali harus mengetahui dengan pasti musik dari
daerahnya, tetapi dia juga harus terbuka menerima musik Sunda
atau Kalimantan. Posisinya sebagai masyarakat global dan lokal me-
nuntutnya memiliki identitas sekaligus terbuka pada budaya lain.
Melihat sudut pandang sosiologis terhadap pendidikan musik,
Green (1999) memiliki beberapa pertanyaan dasar yang bisa me-
nuntun para peneliti dan guru musik melakukan riset lebih lanjut.
Berikut daftar pertanyaannya.
1) Bagaimana sistem pendidikan musik menghasilkan gagasan
tentang gender?
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2) Bagaimana aktivitas gender dilakukan melalui musik?

3) Nilai apa saja yang terdapat pada pembelajaran musik di kelas
dan di luar kelas?

4) Bagaimana makna musik berhubungan dengan nilai musikal?

5) Bagaimana sekolah menghasilkan nilai musikal melalui musik
klasik?

6) Bagaimana bisa terjadi superioritas dan inferioritas dalam
musik? Misalnya, antara musik klasik dan musik populer.

Pertanyaan-pertanyaan ini merupakan kata kunci untuk mela-
kukan penelitian sosiologi pendidikan musik. Green memiliki posisi
yang vital dalam perkembangan teori sosiologi pendidikan musik,
terutama berkaitan dengan pandangannya soal gender (Green, 1997).
Dalam studinya, Green melihat anak perempuan yang menyanyi dan
memainkan musik klasik di sekolah. Ketika mewawancarai siswa,
dia menemukan musik klasik memiliki makna atau menggambar-
kan feminitas, dan lebih radikal lagi, kefemininan. Sementara itu,
musik populer, dan praktik musik, seperti bermain drum dan gitar
listrik, menggambarkan maskulinitas dan kejantanan. Jadi, untuk
anak perempuan dan anak laki-laki, penggambaran berbagai jenis
musik dalam berbagai situasi dapat menjadi masalah. Sebagai guru,
mungkin ingin menghilangkan masalah dan mendorong semua sis-
wa untuk menikmati musik secara keseluruhan (musik). Misalnya,
dengan memberikan kesempatan tambahan bagi anak perempuan
untuk bermain gitar listrik, mendorong lebih banyak anak laki-laki
untuk bergabung dalam paduan suara, tetapi bagi banyak siswa sen-
diri memiliki agenda yang berbeda. Anak perempuan tidak selalu
ingin bertindak seperti anak laki-laki dan mungkin merasa tidak
nyaman terlibat dalam kegiatan musik yang umumnya dianggap
sebagai maskulin dalam kelompok sebaya mereka. Begitu pun se-
baliknya, banyak anak laki-laki tidak ingin terlibat dalam kegiatan
yang dianggap feminin. Kepekaan guru dan rasa hormat terhadap
kedalaman dan sifat siswa dapat bermanfaat dalam menghadapi
situasi seperti itu.

Penelitian sebelumnya juga menunjukkan bahwa selama ber-
tahun-tahun sejumlah guru musik di Inggris memberikan perhatian
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terhadap “gangguan” budaya anak-anak, khususnya yang berkaitan
dengan musik populer (lihat Green, 1988; Vulliamy, 1977b; 1977a).
Namun, tidak semua guru mengalami keraguan semacam itu, seba-
gian merupakan akibat dari perubahan besar yang dibawa oleh si-
labus General Certificate of Secondary Education (GCSE) yang di-
perkenalkan pada tahun 1986, dan Kurikulum Nasional dari tahun
1992 (Green, 1999). Sejak saat itu, semakin banyak guru yang me-
masukkan musik populer ke dalam pelajaran mereka. GCSE adalah
kualifikasi akademik dalam mata pelajaran tertentu, yang diambil
di Inggris, Wales, dan Irlandia Utara. Sekolah Negeri di Skotlandia
menggunakan sertifikat kualifikasi Skotlandia, sementara sekolah
swasta di Skotlandia dapat memilih untuk menggunakan GCSE dari
Inggris. Green semakin yakin tentang bukti-bukti yang menyatakan
perubahan sistem pendidikan itu. Dia mengumpulkan kuesioner pe-
nelitian hingga saat ini untuk mendukung fakta bahwa telah terjadi
perubahan yang signifikan dalam pendidikan musik di Inggris.
Manfaat dari perubahan semacam itu meruntuhkan penghalang an-
tara guru dan siswa. Green (1999) lebih lanjut ingin membuktikan
bahwa konsep-konsep sosiologis dan metode-metode penelitian da-
pat membantu mengungkap aspek-aspek tertentu dari kerumitan
pembelajaran musik. Contoh tentang minat anak perempuan dan
anak laki-laki di atas, menunjukkan bahwa konstruksi penggambar-
an siswa membuat guru sulit mengubah praktik musik yang sudah
ada sebelumnya. Contoh berikut mengilustrasikan betapa sulitnya
untuk masuk ke dalam perspektif musik dalam sudut pandang
budaya anak-anak di sekolah. Alden (1988) telah melakukan studi
yang berfokus pada etnisitas. Alden mewawancarai anak-anak di
sebuah sekolah dasar di pusat kota London dengan ras campuran di
mana sekitar 70% muridnya berbicara bahasa Inggris sebagai bahasa
kedua. Dia akrab dengan sekolah tersebut karena pernah menjadi
guru di sana sebelumnya. Dia bertanya kepada para siswa tentang
selera musik mereka dan jenis musik yang mereka dengarkan di
rumah. Ketika siswa-siswa berbicara dengannya dalam kelompok
besar, ras campuran, hampir seluruhnya mendengarkan musik prog-
ram televisi BBC Top of the Pops atau BBC Radio One. Namun, ketika
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mewawancarai anak-anak Asia dalam kelompok etnis tunggal, Alden
melihat sesuatu yang berbeda. Dia melihat anak-anak tersebut lebih
cenderung menyukai musik India karena pengalaman mendengar
musik tersebut di rumahnya.

Setelah menemukan terdapat perbedaan selera musik pada sis-
wa-siswa tersebut, Alden kemudian melakukan wawancara pada ras
campuran kelompok besar lainnya. Dia meminta siswa untuk ber-
kolaborasi dalam merancang kurikulum dan sumber daya yang me-
reka inginkan untuk musik di sekolah mereka. Saran mereka men-
cakup bentuk dan instrumen populer, serta beberapa instrumen
perkusi kelas yang sudah mereka kenal. Selama diskusi, siswa-siswa
dari Asia dalam kelompok itu diam. Alden melihat para siswa Asia
enggan berbicara karena malu dan terintimidasi oleh siswa lain
yang memiliki selera musik berbeda. Alden berpendapat, sekolah
dengan kurikulum multikultural seharusnya dapat mengakomodasi
berbagai kebutuhan siswa tentang musik.

Musik memiliki kekuatan penggambaran yang sedemikian
kuat, terutama jika sudah berkaitan dengan selera. Ada semacam
latar belakang atau sejarah yang perlu ditelusuri berkaitan dengan
kegemaran orang atau siswa mendengarkan musik. Seseorang yang
memiliki kesukaan terhadap satu jenis musik tertentu ternyata dapat
dianalisis berdasarkan berbagai faktor, mulai dari latar belakang ras,
akses terhadap teknologi, lingkungan sosial, pola asuh orang tua,
dan sebagainya. Belum banyak sekolah yang memikirkan persoalan
semacam ini, misalnya dalam menyusun kurikulum pendidikan
musik, mereka sama sekali tidak mempertimbangkan faktor latar
belakang siswa. Praktik yang selama ini terjadi, dalam pembelajaran
musik di sekolah guru-guru cenderung merancang musik berdasar-
kan selera dan pengetahuannya sendiri. Tidak ada studi yang di-
lakukan untuk menentukan kurikulum musik bagi siswa-siswanya.
Wajar jika siswa juga tidak terlalu tertarik dengan mata pelajaran
musik di sekolah. Di sinilah peran dan posisi studi sosiologi dalam
pendidikan musik. Dengan memperhatikan hal-hal yang bersifat
sosial, guru atau elemen pendidik dapat lebih peka dalam me-
rumuskan kebijakan pendidikan musik. Musik seharusnya mewa-
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kili setiap kebutuhan siswa. Pembelajaran musik di sekolah harus
menghadirkan lingkungan budaya yang sama kuatnya dengan ling-
kungan di rumah siswa. Oleh karena itu, hal tersebut tidak lagi men-
jadi sebuah kesenjangan di mana musik yang mereka dengarkan di
rumah berbeda dengan musik yang dipelajari di sekolah.

Penggambaran musik tidak hanya didengar, tetapi diadopsi se-
bagai simbol identitas sosial. Praktik pembelajaran musik dengan
cara memainkan, menyanyikan, atau mendengarkan, menggubah,
mempelajari, atau mengajarkannya, harus menjadi kegiatan yang
menyenangkan bagi siswa. Musik dapat diibaratkan seperti sepotong
pakaian, itu digunakan untuk menunjukkan sesuatu tentang etnis,
jenis kelamin, agama, subkultur, nilai-nilai politik, dan sebagainya
para diri siswa. Musik—bagi siswa—harus menjadi sarana ekspresi
publik di sekolah. Siswa tidak lagi perlu menyembunyikan identitas-
nya, sebaliknya, mereka perlu menunjukkan siapa diri mereka mela-
lui musik. Khususnya pada usia anak-anak dan remaja, di mana me-
reka mencari identitas sebagai orang dewasa baru dalam masyarakat,
musik dapat menawarkan simbol budaya yang kuat dan membantu
dalam adopsi dan representasi diri mereka. Penggambaran musik
yang menawarkan simbolisasi ini menjadi kekuatan sesungguhnya
dari musik. Ketika siswa bermain, mengarang, atau mendengarkan
musik, mereka biasanya tidak menganalisis pengalamannya, pada-
hal musik seharusnya menjadi sarana untuk menampilkan eksistensi
siswa.

Ketika guru meminta siswa untuk terlibat dalam kegiatan mu-
sik, mereka mengatur siswa untuk terlibat dalam musik lengkap de-
ngan penggambarannya. Musik yang digunakan dapat sesuai atau
mungkin bertentangan dengan citra diri mereka, latar belakang so-
sial mereka, identitas, nilai, dan keinginan publik atau pribadi mere-
ka. Hal ini penting dilakukan untuk memengaruhi pengalaman
musik setiap siswa secara keseluruhan. Oleh karena itu, ketika ber-
pikir, sebenarnya mereka sedang mengukur dan meningkatkan ke-
mampuan musik siswa dengan makna yang melekat. Siswa tidak
lagi diberi label “musikal” atau “tidak musikal’, guru harus mem-
pertimbangkan faktor sosial terlebih dahulu sebelum bertindak di
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dalam kelas. Pembelajaran musik harus bisa menanggapi secara
sensitif keyakinan siswa tentang musik, apa nilainya, dan bagaimana
mereka bisa menjadi ‘musikal’

Green (1999) menegaskan bahwa metode dan konsep sosiologis
dalam bidang pendidikan musik merupakan tambang emas untuk
penelitian, dapat dilakukan oleh guru saat mereka bertugas, serta
oleh akademisi dan peneliti profesional. Semakin banyak penelitian
semacam itu telah dilakukan maka semakin banyak pendidik musik
yang berpikiran terbuka. Penelitian sosiologi dalam pendidikan mu-
sik dapat dilakukan dengan mewawancarai siswa dan guru tentang
selera musik mereka, serta mengamati interaksi mereka dengan mu-
sik. Hasil pengamatan itu dapat dihubungkan dengan kehidupan
mereka di rumah, kepemilikan alat musik atau referensi, keterlibat-
an mereka dalam acara musik komunitas, orang tua mereka, praktik
dan selera musik; intinya semua area sangat terbuka untuk diselidiki.
Ada berbagai faktor yang dapat dipertimbangkan, seperti sosial,
etnis, jenis kelamin, usia, agama, kebangsaan, subkultur; juga faktor-
faktor lain, seperti perbedaan geografis, sejarah industrialisasi mu-
sik, atau tradisi musik daerah setempat.

Ketika melakukan studi sosiologi pendidikan musik berdasar-
kan gender maka ada beberapa cara yang bisa dilakukan. Misalnya,
ketika meneliti tentang selera musik anak laki-laki dan perempuan
di kelas musik. Studi bisa memulai dengan pertanyaan mengenai
latar belakang dari anak laki-laki dan perempuan. Apakah mereka
berasal dari kelas sosial ekonomi yang sama? Misalnya berasal dari
kelas menengah ke atas atau ke bawah. Apakah selera musik siswa
sama untuk kelompok etnis yang berbeda? Pada usia berapa musik
mulai dipersepsikan sebagai hal yang penting bagi siswa? Apakah ke-
terlibatan dalam subkultur merupakan faktor. Misalnya, apakah ke-
terlibatan subkultur mendorong kecenderungan anak laki-laki atau
perempuan untuk menyukai satu alat musik tertentu? Apa pengaruh
selera orang tua dan kebiasaan mendengarkan musik (tertentu) ter-
hadap anak perempuan dan anak laki-laki? Selain itu, ada isu-isu
lokalitas dan internasionalitas yang harus dipertimbangkan juga,
misalnya, apakah anak perempuan dan laki-laki di daerah perkotaan
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cenderung berbeda dari mereka yang ada di pedesaan? Apakah si-
tuasi serupa tetap ada di negara yang berbeda? Begitulah proses me-
rumuskan berbagai faktor sosiologis di sekitar pendidikan musik.
Tentu saja masih banyak isu yang belum dieksplorasi dan muncul
pertanyaan berikutnya tentang pendidikan musik.
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BAB IV
METODE PENGAJARAN MUSIK

Hingga hari ini metode pengajaran telah jauh berkembang, namun
seorang pengajar musik harus mengetahui sejarah perkembangan
dari metode-metode pengajaran yang populer dan pernah diguna-
kan sebelumnya. Beberapa pendekatan pengajaran atau instruksional
dalam musik pernah menjadi sangat populer hingga hari ini. Misal-
nya, pendekatan atau metode pengajaran musik Orff-Schulwerk
yang menggabungkan musik, gerakan, drama, dan pidato ke dalam
pelajaran musik. Metode Kodaly mencakup penggunaan isyarat ta-
ngan (hand sign) selama latihan menyanyi untuk memberikan ban-
tuan visual bagi suku kata solfa (solfa syllables). Metode Kodaly ber-
akar pada gagasan bahwa musik harus menjadi pengalaman sosial
dan budaya. Pendekatan Kodaly untuk mengajar musik menegas-
kan bahwa konsep musik, kreativitas, dan kolaborasi paling baik di-
ajarkan dalam pelajaran musik secara berkelompok, terutama untuk
anak-anak.

Metode Dalcroze, juga dikenal sebagai eurhythmics, mengga-
bungkan elemen dasar musik (seperti: ritmis, melodi, harmoni) de-

79



ngan gerakan tubuh, untuk memberikan pendekatan multidimensi
dalam pembelajaran musik. Tidak seperti kebanyakan metode
pengajaran tradisional, improvisasi adalah komponen utama pen-
dekatan ini. Komponen utama dalam pendekatan ini melibatkan
beberapa aspek: Dalcroze dan salah satu dari tiga aspeknya, yaitu (1)
eurhythmics melatih tubuh dalam ritmis dan dinamika; (2) Solfege
atau sight singing untuk melatih telinga, mata dan suara dalam nada
(pitch), melodi dan harmoni; serta (3) improvisasi menyatukan se-
mua elemen sesuai dengan penemuan siswa sendiri, dalam gerakan,
dengan suara, pada instrumen. Metode Suzuki memiliki keyakinan
bahwa lingkungan dan keadaan yang tepat dapat membuat seseorang
belajar memainkan alat musik. Metode ini melibatkan kemampuan
mendengarkan, imitasi, dan pengulangan yang membantu individu
belajar memainkan alat musik, seolah-olah itu adalah bahasa ibu
mereka. Audiasi (audiation) adalah elemen kunci di mana Gordon
menjelaskan bagaimana seseorang belajar musik. Audiasi juga me-
rupakan tahapan persiapan musikal yang mirip dengan tahapan
yang dilalui seseorang untuk belajar bahasa.

Melalui beberapa pendekatan yang telah dipaparkan secara
singkat maka penting bagi setiap pendidik musik untuk mempelajari
bentuk-bentuk pengajaran itu sebagai modal dalam mengajar mu-
sik. Jika pada masa Perang Dunia II kurikulum pendidikan musik
hanya berfokus pada aktivitas mendengar dan bernyanyi, pada de-
kade berikutnya hingga hari ini ide-ide pengajaran musik dengan
isu metode populer dan kontemporer semakin banyak ditawarkan
(Pitts, 2000). Guru atau pendidik musik harus menyesuaikan gagas-
an dan praktik musik agar dapat dirasakan manfaatnya bagi setiap
siswa (Heidingsfelder, 2014); inilah salah satu spirit pendidikan
modern. Mengacu pada sekian banyak pendekatan instruksional
yang digunakan dalam kelas musik, beberapa di antaranya sudah di-
kenal dan, dalam tradisi, telah teruji oleh waktu dan pengalaman.
Tentu saja masih banyak pendekatan-pendekatan lain yang ber-
kembang melalui riset-riset kontemporer. Pendekatan lain telah di-
kembangkan baru-baru ini melalui perubahan nilai-nilai sosial, pola
hidup, dan teknologi. Beberapa guru berpegang teguh pada satu
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metode, sementara yang lain menggabungkan teknik dari banyak
metode untuk menyampaikan musik. Pada akhirnya, setiap guru
menemukan jalannya sendiri menuju metode pengajaran pribadi
yang bekerja secara efektif dalam membimbing anak-anak menuju
pengembangan keterampilan dan pemahaman musik. Metode peng-
ajaran pribadi ini bergantung pada pelatihan dan pengalaman guru,
tujuan instruksional, pengaturan kelas, dan kebutuhan, serta minat
musik (dan ekstra musikal) anak-anak yang akan diajar (Campbell
& Scott-Kassner, 2013). Terlepas dari apa pun pendekatan yang di-
gunakan, guru musik setidaknya harus melihat tiga kriteria dalam
menilai hasil belajar: (1) pencapaian—lingkup dan kedalaman ten-
tang apa yang dipelajari siswa, (2) partisipasi—berapa banyak siswa
manfaat dari kelas musik, dan (3) dampak—apakah siswa yang ber-
partisipasi termotivasi dan diberdayakan untuk melanjutkan keter-
libatan musik ke level berikutnya (Shuler, 2011).

Evolusi selalu terjadi dalam pengajaran dan pembelajaran musik.
Oleh sebab itu, cara guru melakukan pendekatan juga harus ditinjau
ulang; terutama berkaitan dengan pengajaran dan pembelajaran
musik di abad 21 (Kaschub & Smith, 2014). Meskipun mengajar di
sekolah—dan berhadapan dengan anak-anak—seorang guru musik
harus memiliki kemampuan komunikasi yang baik, serta memiliki
keterampilan dan pengetahuan yang kooperatif untuk para siswanya
(Colwell, 2006). Tentu saja hal itu tidak hanya berlangsung untuk
pendidikan dasar dan menengah, tetapi juga pada level pendidikan
tinggi. Melakukan pengajaran musik hanya dapat dilakukan oleh
mereka (guru) yang peduli dan memahami bahwa aktivitas musik
adalah bentuk wacana yang kaya (Swanwick, 1999).

Pada bab ini akan diulas 4 metode pengajaran musik, yaitu me-
tode Emile Jaques-Dalcroze, metode Zoltan Kodély, metode Carl Orff,
dan metode Edwin E. Gordon. Selain itu, juga dibahas pendekatan
lin dalam pembelajaran musik. Bab ini juga akan mengulas tentang
perbandingan metode dan teknik dalam pengajaran musik.
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A. Emile Jaques-Dalcroze (1865-1950)

Pendiri pendekatan Dalcroze adalah Emile Jaques-Dalcroze (1865~
1950), seorang musisi Swiss yang menjabat sebagai profesor solfége,
harmoni, dan komposisi di Konservatorium Jenewa. Dalcroze perca-
ya, untuk menjadi seorang musisi yang utuh seseorang membutuh-
kan telinga yang baik, imajinasi, kecerdasan, dan kemampuan untuk
mengalami dan mengomunikasikan emosi artistik. Pedagoginya
berasal dari awal abad ke-20 saat dia bereksperimen dengan
pendekatan pelatihan telinga (ear-training). Pendekatan Dalcroze
sering dikaitkan dengan aktivitas gerakan (movement). Pendekatan
Dalcroze adalah sebuah cara belajar berbasis pengalaman yang me-
nyenangkan untuk mengajar dan belajar musik. Pendekatan ini ber-
usaha membangkitkan, mengembangkan, dan menyempurnakan
musikalitas bawaan individu melalui gerakan ritmis (eurhythmics),
ear-training, dan improvisasi. Meskipun untuk pengajaran musik,
Pendekatan Dalcroze banyak mengintergrasikan gerakan-gerakan,
misalnya dalam bentuk tarian. Pendekatan Dalcroze terdiri dari tiga
cabang, yaitu ritmis unik yang disebut eurhythmics, pelatihan telinga
atau ear-training (solfége dan solfége-rhythmique), dan improvisasi.
Dalcroze percaya bahwa seseorang bermusik ketika mereka
memiliki kapasitas fisik dan spiritual yang terdiri dari telinga,
otak, dan tubuh. Eurhythmic menjadi inti dari pendekatannya
dan landasan untuk meningkatkan kepekaan musik setiap orang
hingga potensi penuhnya. Untuk pemain berpengalaman dan anak-
anak, teknik Dalcroze meletakkan dasar untuk keahlian bermusik
yang menyeluruh. Pencapaian gerakan eurhythmic membutuhkan
perbendaharaan reaksi kinestetik yang kompleks. Gerakan eurhyth-
mic pada anak-anak akan mencakup sejumlah kemungkinan dalam
ruang dan gerakan lokomotor dan nonlokomotor, gerakan meng-
gunakan tangan, lengan, kepala, bahu, atau kombinasi bagian tubuh
lain. Gerakan-gerakan itu—boleh jadi—adalah respons langsung
dan pribadi terhadap musik yang dimainkan di piano, instrumen
perkusi, atau vokal. Siswa menjadi mahir saat mereka mengikuti
tempo, ritme, dan beat dengan tubuh mereka. Siswa juga belajar

82 Teori-Teori Pembelajaran ...



bereaksi cepat terhadap perubahan dalam aspek musik apa pun, mi-
salnya perubahan pola ritmis, dinamika, atau sebuah frasa.

Pelatihan telinga, termasuk solfége dan solfége-rhythmique, me-
rupakan komponen penting dalam pendidikan Dalcroze berikut-
nya. Siswa belajar untuk memahami nada dan seminada, serta
hubungannya dalam tangga nada, lagu, dan bagian musik. Sistem
fixed-do dianjurkan oleh sebagian besar guru Dalcroze, di mana
C adalah (selalu) menjadi nada awal tangga nada terlepas dari apa
pun toniknya. Misalnya, ketika sistem fixed-do digunakan, tangga
nada G Major dimulai pada C meskipun berisi F# dan seterusnya.
Dalcroze beralasan bahwa anak-anak mengembangkan nada mutlak
(absolute pitch) karena suatu nada C ditekankan maka langsung
menghubungkan telinga, otot, dan pikiran.

Bernyanyi melalui pendekatan Dalcroze disertai dengan gerak-
an tangan menunjukkan posisi nada dalam ruang atau gerakan jari-
jari. Gerakan jari-jari di lengan itu akan berfungsi sebagai keyboard
imajiner. Siswa dituntun untuk mendengar dan menanggapi mela-
lui gerakan ke progresi harmonik: menghadap ke tengah untuk
tonik, belok kanan untuk chord dominan, dan bergerak ke kiri
untuk chord subdominan. Komponen Dalcroze berikutnya adalah
improvisasi. Komponen ini membuka kebebasan berekspresi anak-
anak melalui gerakan, dalam ucapan ritmis, dengan instrumen, atau
pada keyboard. Dimulai dengan peniruan yang tepat dari melodi,
ritme, dan gerakan guru atau pasangannya. Anak-anak memper-
oleh perbendaharaan gerakan dan ide-ide musik yang dapat me-
reka gunakan untuk improvisasi. Baik eurhythmics dan solfége me-
nawarkan dasar pengetahuan musik untuk improvisasi.
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Tabel 4.1 Aktivitas Belajar menggunakan Pendekatan Dalcroze

Jenis Aktivitas Belajar
Pendekatan
Eurhythmics 1) Guru membuat tema pukulan alat musik ritmis atau

2)

3)

perkusi sederhana yang membentuk beat. Saat guru
memukul alat musik tersebut, siswa mengikuti beat
dengan bertepuk tangan. Siswa berdiri di tempat dan
bertepuk tangan. Saat guru membunyikan alat musik
ritmis dengan teratur, siswa bergantian berjalan dan
bertepuk tangan.

Guru berimprovisasi menggunakan piano untuk
menciptakan beat bagi siswa, siswa mengikuti irama
atau beat dengan cara bertepuk tangan pada ketukan
ke satu. Guru membagi klaster beat berdasarkan
klaster tinggi-rendahnya nada pada piano.
Menggunakan aba-aba, pada klaster nada-nada
tinggi, siswa mengubah tepukan menjadi ketukan
dua, tiga, atau empat. Kembangan ide dengan cara
(siswa) bertepuk tangan pada beberapa beat (satu dan
tiga, dua dan tiga). Siswa dapat menyisipkan bahasa
tubuh selain bertepuk tangan, seperti menekuk lutut
setelah bertepuk tangan pada dua, tiga, dan empat.

Siswa mengikuti setiap beat pada melodi improvisasi
piano, melodi dibagi antara lebih rendah dari C
tengah dan lebih tinggi dari C tengah. Saat melodi
yang lebih rendah dan lebih tinggi dimainkan secara
bersamaan, siswa bertepuk tangan dan berpegang
pada beat.

Dengan pukulan alat musik perkusi atau sejenisnya
yang dipegang oleh setiap siswa, siswa mendengarkan
setiap frase atau pola melodi berulang yang
dimainkan oleh guru menggunakan piano. Guru
memainkan irama pada piano, siswa sebelumnya
memerhatikan, kemudian siswa mulai mengikuti beat
demi beat yang diciptakan.
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Jenis
Pendekatan

Aktivitas Belajar

5)

Siswa bergerak secara ekspresif mengikuti alunan
musik piano oleh guru, siswa memerhatikan dan
mulai menyimak setiap frase, ritmis, dinamika, dan
artikulasi melalui gerakan.

Solfége

3)

4)

Guru menciptakan ketukan dengan irama tertentu
dengan memberikan aba-aba (dirigen), misalnya 4/4.
Saat mempraktikkan beat menggunakan 4/4, guru
dan siswa mengucapkan suku kata solfége (do, re, mi,
fa, sol, la, si, do), satu per ketukan, maju (naik) dan
mundur (turun), ulangi tahap demi tahap berulang-
ulang.

Guru dan siswa menyanyikan tangga nada naik dan
turun dengan suku kata (solfége) sambil memimpin
(menjadi dirigen). Menggunakan petunjuk/aba-aba,
setiap suku kata dinyanyikan dua kali; lebih cepat
atau lebih lambat.

Siswa menyanyikan tangga nada naik dan turun
menggunakan aba-aba tangan dari guru. Siswa
menyanyikan tangga nada C Mayor, G Mayor, dan
F Mayor dari C ke C. Guru melakukan penyesuaian
pada tangga nada lainnya.

Guru membuat teknik aba-aba khusus menggunakan
tangan untuk menunjukkan nada-nada yang utuh
atau nada-nada interval lain. Siswa menyanyikan
tangga nada naik dan turun (termasuk C Mayor, G
Mayor, dan F Mayor), siswa diberikan arahan untuk
merasakan interval lebar dan sempit menggunakan
bahasa tubuh, seperti dengan kaki mereka, atau
(siswa) dapat melompat untuk setiap nada utuh dan
melakukan langkah pendek untuk seminada (interval
Y2). Seluruh gerakan-gerakan itu dilakukan saat
mereka bernyanyi mengikuti arahan tangga nada dari
guru.
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Jenis Aktivitas Belajar
Pendekatan

5) Siswa menyanyikan lagu-lagu yang cukup dikenal
dengan suku kata (solfége) sambil (guru) memimpin
tiap irama dengan bertepuk tangan dan menepuk
beat per hitungan. Untuk birama tertentu, seperti %
siswa dapat melakukan tepuk tangan secara khusus
untuk membedakan dengan birama sebelumnya.
Pada kegiatan ini, siswa memainkan nada atau
melodi dengan aba-aba tangan guru, serta para siswa
bergerak dengan langkah lebar dan sempit untuk
menunjukkan perbedaan tiap interval pada melodi.

Improvisasi 1) Guru memerintahkan siswa membuat lingkaran,
dan dia berdiri di tengah lingkaran, guru membuat
ketukan menggunakan alat musik perkusi sebanyak
empat ketukan (atau delapan ketukan). Guru
meminta siswa menanggapi atau merespons tiap
ketukan dengan frase improvisasi panjang pada
tiap instrumen perkusi yang dipegang oleh masing-
masing siswa.

2) Dalam lingkaran yang telah dibentuk sebelumnya,
siswa pertama memainkan frase berupa pertanyaan
delapan ketukan pada alat musik perkusi yang
dipegangnya. Selanjutnya, untuk mengakhiri
pertanyaan digunakan nada sol atau nada ke-5.
Semua siswa segera meniru frase tersebut, dan siswa
kedua memainkan frase jawaban menggunakan
delapan ketukan, diakhiri dengan do atau nada
ke-1, yang langsung ditiru oleh semua siswa. Siswa
ketiga memberikan pertanyaan selanjutnya, dan
siswa keempat memberikan jawaban selanjutnya
yang masing-masing langsung ditiru. Proses itu
berlangsung berulang-ulang.
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Jenis Aktivitas Belajar
Pendekatan

3) Pada alat musik keyboard atau piano, siswa
melakukan frase pertanyaan dan jawaban (anteseden
dan konsekuen). Ini merupakan bagian dari
pembelajaran improvisasi untuk siswa.

4) Guru membuat sebuah karya kolaboratif di kelas
bersama siswa, misalnya dengan menjadikan guru
atau siswa sebagai dirigen (conductor), dirigen
tampil dengan tema, mengatur batasan nada dan
menjaga tempo, biarama, dinamika, serta masuk dan
keluarnya instrumen.

5) Guru mengarahkan siswa untuk mendengarkan
beberapa karya musik dengan format tertentu,
kemudian mendiskusikan bagian-bagian
komponennya, dan kemudian beralih ke beberapa
aspeknya dalam mendengarkan yang lain. Para siswa
membuat kelompok kecil untuk membuat suatu
karya, menggunakan alat musik, dan dengan gaya
karya yang dipelajari. Untuk perbandingan nanti,
guru mengarahkan siswa untuk memainkan karya-
karya pilihan yang kemudian direkam. Saat karya
diputar atau ditampilkan siswa merespons dengan
gerakan sebagai bagian dari partisipasi.

Sumber: Dimodifikasi dari Campbell & Scott-Kassner (2013)

Teknik atau pendekatan Dalcroze ini digunakan dalam bebera-
pa pengajaran musik di Amerika Serikat dan diikuti oleh wilayah
lainnya. Meskipun—pada masa keemasannya—teknik ini tidak se-
penuhnya dikuasai karena alasan pedagogi. Pendekatan atau teknik
ini (pada awalnya) sangat bergantung pada alat musik piano sebagai
media utama. Dalam praktiknya, musik yang dihadirkan untuk
anak-anak banyak melibatkan alat musik tersebut. Misalnya, ketika
menciptakan beberapa pola melodi untuk mendapatkan respons
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eurhythmic pada siswa. Memang tidak dapat dipungkiri di beberapa
negara Barat, guru musik umumnya menguasai setidaknya alat
musik piano atau keyboard sebagai modal utama mengajar musik.
Pada tes sertifikasi calon guru umumnya menuntut penguasaan
improvisasi piano yang menunjukkan berbagai kualitas ritmis untuk
gerakan, dalam berbagai tonalitas, yang ditampilkan dengan cara
ekspresif musik. Hal ini merupakan standardisasi untuk guru musik
saat itu. Tentu saja kasus dan kebutuhannya akan berbeda di setiap
negara. Referensi tentang teknik atau pendekatan Dalcroze terdapat
pada karya Findlay (1971), Mead (1994), dan Schnebly-Black &
Moore (2003).

B. Zoltan Kodaly (1882-1967)

Filosofi yang paling mendasari pendekatan Kodaly untuk penga-
jaran musik adalah pernyataan “musik adalah milik semua orang”
Zoltan Kodaly dan rekan-rekannya di Hungaria pertama kali me-
ngembangkan metode ini menyatakan bahwa musik adalah hak ti-
dak hanya bagi segelintir orang yang berbakat, tetapi semua anak.
Musik dapat dan harus mengembangkan keterampilan pertunjukan,
mendengarkan, dan keterampilan literasi. Dengan pengajaran musik
yang dimulai pada masa kanak-kanak, siswa harus menemukan
musik lokal dan seni melalui serangkaian kegiatan pembelajaran.
Kegiatan itu misalnya dimulai dengan nyanyian dan mengarah pada
perkembangan musikal individu yang mandiri, serta keterampilan
untuk membaca dan menulis dengan mudah. Teori dan pemikiran
Kodaly percaya bahwa isi dan urutan kurikulum harus berasal dari
perkembangan musik anak-anak dan dari literatur musik mereka.
Teknik hand signs dan rhythm syllables merupakan pendekatan
populer yang identik dengan Kodaly. Pendekatan ini bersifat kom-
prehensif dengan pelatihan sistematis yang menghasilkan literasi
musik pada usia dini. Zoltan Kodaly (1882-1967) adalah seorang
komposer, etnomusikolog, dan pemikir pendidikan musik untuk
anak-anak. Dia dan Béla Barték mengumpulkan lagu-lagu di
Hongaria, Rumania, dan bagian lain Eropa Tenggara. Disertasinya
memiliki topik tentang struktur bait lagu rakyat Hungaria. Kodaly
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juga mengisi kuliah tentang komposisi, harmoni, kontrapung, dan
orkestrasi di Akademi Musik di Budapest pada tahun 1907 hingga
1940. Karya Chosky (1981; 1988), Chosky et al. (2000), Forrai (1988),
dan Szonyi (1974) juga memberikan informasi tentang materi dan
urutan yang dianut oleh Kodaly.

Sebagai komposer yang berorientasi pada vokal, Kodaly me-
nyumbangkan pemikirannya untuk paduan suara; dan sebelas buku
aransemen lagu rakyat menunjukkan ciri khas warisan budayanya
kepada Hongaria dan dunia. Pada awal 1920-an, Kodaly menulis
bahan untuk latihan menyanyi dan membaca serta menggubah kar-
ya vokal grup yang menghidupkan kembali gerakan paduan suara
di Hungaria. Kodaly memulai gerakan menyanyi untuk kaum muda
pada tahun 1930-an yang segera membawa perubahan radikal da-
lam cara anak-anak bermusik di lingkungan sekolah dasar. Meski-
pun tidak pernah mengajar di sekolah dasar atau menengah, gagasan
Kodaly tentang pedagogi menantang generasi musisi dan guru un-
tuk meningkatkan potensi musik siswanya. Ide pendidikannya ten-
tang menyanyi, solmisasi, membaca, dan materi lagu daerah meng-
kristal dalam sebuah konsep yang kemudian dikenal sebagai metode
Kodaly. Kodaly memberikan dorongan untuk bernyanyi dalam ke-
lompok sebagai dasar budaya musik yang luas.

Pedagogi Kodaly menetapkan serangkaian pengalaman musik
yang berkembang dari pelatihan ritmis melalui nyanyian hingga pe-
lajaran instrumental. Pendekatan Kodaly mempertahankan peng-
gunaan lagu rakyat pentatonik, pendekatan “Tonic Sol-fa untuk
sight-reading dengan isyarat tangan (hand signs), sistem ritmis
suku kata (rhythm syllables) mnemonik, dan penekanan pada lagu
tanpa iringan. Sebagai bagian dari fokus pada membaca dan me-
nulis musik, periode persiapan ear training menekankan pola
ritmis dan melodi yang ditemui dalam lagu dan kemudian dalam
bentuk visual. Selanjutnya, inner hearing juga menjadi bagian pen-
ting dalam pendekatan Kodaly. Inner hearing merupakan kemam-
puan untuk memikirkan suara musik tanpa mendengar atau harus
menyuarakannya. Kemampuan ini digunakan dengan cara men-
dengar musik di dalam kepala kita tanpa bantuan sumber suara dari
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luar. Kodaly percaya bahwa inner hearing merupakan bagian penting
dalam mengembangkan literasi musik siswa.

Dalam metode Kodaly, do relatif atau bergerak digunakan un-
tuk latihan solfége, di mana tonika tangga nada bergerak; misal-
nya C adalah do dalam C Mayor, D adalah do dalam D Mayor,
dan seterusnya. Sistem seperti itu dipandang sebagai cara yang
efisien untuk memahami fungsi derajat skala atau tangga nada
dalam berbagai kunci. Metode ini memungkinkan tonika (kunci)
menyediakan pegangan secara aural untuk fungsi tonal, seperti
dominan, subdominan, dan lainnya. Penggunaan dari sistem
mnemonik ritmis Chevé Prancis juga merupakan teknik penting
dalam metode Kodaly, terutama untuk anak-anak yang lebih muda
dalam mempelajari nilai-nilai ritmis yang berhubungan dalam po-
la. Misalnya teknik nyanyian menggunakan “ta ti-ti” merupakan
teknik terkenal yang digunakan oleh siswa di setiap tingkatan untuk
menguasai ritmis yang sulit. Gagasan Kodaly yang sangat mendasar
menganggap bahwa penggunaan musik yang baik sangat penting
bagi kehidupan setiap orang. Hal itu juga merupakan tantangan
bagi para guru. Kodaly mengakui seni musik dari tradisi Eropa
dan asal-usul rakyat atau tradisionalnya sebagai hal yang baik. Dia
menyukai melodi pentatonik yang indah dari Hongaria, dan dia
sangat mengagumi musik vokal akapela Renaisans. Bagi para guru
Amerika, tidak hanya seni musik Eropa Barat, tetapi juga banyak
budaya musik masyarakat Amerika yang hidup berdampingan
menghadirkan sumber daya musik yang bagus untuk digunakan de-
ngan anak-anak. Misalnya, musik populer dengan beat atau irama
tertentu, dengan melodi yang indah, ritme yang menarik, dan warna
nada yang bergema. Karakter musik semacam itu mungkin saja me-
narik dan cocok untuk digunakan dalam pembelajaran musik di
kelas. Berikut contoh aktivitas belajar menggunakan pendekatan
Kodaly (Tabel 4.2).
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Tabel 4.2 Aktivitas Belajar menggunakan Pendekatan Kodaly

Jenis

Pendekatan

Aktivitas

Inner hearing 1) Gunakan satu lagu lokal dan nyanyikan dengan syllable

solfége. Kemudian nyanyikan dengan hand signs (Kodaly-
Curwen).

2) Setelah menyanyikan melodi yang cukup dikenal
(siswa), mainkan irama melodi tersebut dengan cara
mengetuknya di meja atau lantai. Nyanyikan irama
melodi menggunakan sistem Chevé Prancis (“ta” dan
“t”).

3) Nyanyikan lagu yang dikenal tersebut sesuai petunjuk,
teruslah menyanyikannya dalam hati. Pada isyarat
berikutnya, nyanyikan dengan keras.

4) Pisahkan frase lagu yang berfungsi sebagai ostinato

(melodi). Nyanyikan lagu sambil menepuk atau bertepuk
tangan pada frase yang diambil sebagai ostinato ritmis.

Literasi

1) Setelah mempelajari pola ritmis dan melodi, bunyi, dan
simbol notasinya, bacalah lagu baru yang menyertakan
pola ini.

2) Pilih pola ritme (qq q ee) atau pola melodi (I-s-m, s-1-t-d)
dan temukan lagu yang menyertakannya.

3) Lakukan dikte pada lagu-lagu dan pilihan musik yang
dikenal, dan kemudian lakukan pada musik yang tidak
terlalu dikenal. Gunakan notasi untuk pola-pola yang
ditemukan, lalu terapkan notasi untuk ritmis, dan notasi
untuk melodi.

4) Nyanyikan irama melodi atau tepuk irama dari sebuah
lagu, mintalah siswa untuk menentukan dari notasi irama
mana yang ditampilkan. Setelah diidentifikasi, iramanya
dapat dinyanyikan dengan solfége atau dinyanyikan
dengan suku kata (syllables).

Sumber: Dimodifikasi dari Campbell & Scott-Kassner (2013)
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C. Carl Orff (1895-1982)

Pendekatan Orff adalah pendekatan yang digunakan dalam pendi-
dikan musik dengan menggabungkan musik, gerakan, drama, dan
ucapan ke dalam pelajaran yang mirip dengan dunia bermain anak.
Pengaruh pendekatan Orff pada pengajaran musik untuk anak-anak
telah populer sejak diperkenalkan ke Amerika Utara pada 1960-an.
Carl Orff adalah seorang komposer dan pendidik musik Jerman.
Konsep Schulwerk-nya berpengaruh bagi pendidikan musik untuk
anak-anak hingga saat ini. Perilaku alami masa kanak-kanak, seperti
menyanyi, berbicara, menari, bermain, bersama dengan improvisasi
dan gerakan kreatif membentuk pendekatan Orff. Pendekatan ini
juga dikenal dengan “Orft Schulwerk” yang secara harfiah dalam
bahasa Jerman berarti ‘pekerjaan sekolah’ Pendekatan ini sering di-
sebut sebagai pembuatan musik elemental karena pedagogi terkait
erat dengan dunia permainan dan fantasi anak, permainan, nya-
nyian, dan lagu. Dalam bentuk aslinya, musik elemental bersifat
praintelektual dan eksplorasi, dengan musik, gerakan, dan ucapan
saling terkait. Aspek yang menonjol dari pedagogi Schulwerk adalah
mode pembuatan musik dalam proses empat langkah.

Schulwerk tumbuh dari ide Carl Orft yang bereksperimen de-
ngan musisi dan penari pada tahun 1920-an. Orff mengembangkan
metode yang menggabungkan antara musik, tarian, dan teater. Ber-
sama penari Dorothee Gunther, Carl Orff mendirikan sekolah eks-
perimental di Munich, Guntherschule, untuk integrasi seni pertun-
jukan. Ensambel penari, pemain, dan penyanyi Guntherschule ba-
nyak menjadi guru dan aktif di konferensi pendidikan di seluruh
Eropa. Setelah runtuhnya Guntherschule selama Perang Dunia II,
Orff bekerja sama dengan seorang guru dan musisi muda bernama
Gunild Keetman untuk memulihkan semangat musik dan gerakan
terintegrasi melalui siaran radio. Mereka fokus pada anak-anak dari-
pada orang dewasa. Orff percaya anak-anak secara alami bermusik,
tanpa hambatan dalam gerakan ekspresif mereka, dan lebih mudah
menerima pelatihan musiknya daripada orang dewasa. Upaya kola-
boratif Orff dan Keetman menghasilkan pembentukan metode
Schulwerk dan penerbitan lima jilid nyanyian, lagu, dan karya in-
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strumental yang disebut “Musik fiir Kinder” (Musik untuk Anak-
Anak). Setelah diadaptasi di Kanada dan Amerika sekitar tahun
1960-an, pedagogi Orff dan Keetman menyebar ke seluruh dunia.
Tulisan Frazee (1987, 1999), Warner (1991), Steen (1992), Goodkin
(2002), dan Keetman (1970) menyajikan perspektif penting tentang
Schulwerk serta memperkenalkan prinsip-prinsip dalam praktik
pengajaran musik.

Komponen utama Schulwerk adalah peniruan dan eksplorasi
musik dan komponennya. Prosesnya terbagi menjadi empat tahap,
yaitu imitasi, eksplorasi, literasi, dan improvisasi. Imitasi dapat ter-
jadi melalui lagu, gerakan, atau pertunjukan pada instrumen perkusi
bernada atau tidak bernada. Eksplorasi menantang imajinasi anak
untuk menemukan cara baru menerapkan informasi yang dipelajari.
Misalnya, dengan mengembangkan ritme dalam sebuah lagu men-
jadi lebih lambat atau lebih cepat. Literasi dalam membaca dan me-
nulis musik adalah perkembangan dari pengalaman musik anak-
anak sebelumnya dan berkembang ke arah penggunaan notasi yang
lebih terampil. Schulwerk menganjurkan pengalaman musik yang
luas sebelum literasi dapat menjadi alat yang benar-benar musikal,
bukan mekanis, dan sarana bagi anak-anak untuk melestarikan
musik yang mereka ciptakan. Notasi ritmis untuk not seperempat
dan not kedelapan dapat diperkenalkan di taman kanak-kanak
dan kelas satu, dengan notasi melodi dimulai dengan nada terbatas
(sol-mi dan mi-re-do) di kelas satu, dilanjutkan ke tangga nada
pentatonik di kelas dua dan tiga, serta memperluas ke membaca dan
menulis tangga nada diatonis pada kelas lima.

Improvisasi adalah tahap akhir dari proses Orft. Tahap ini me-
mungkinkan penemuan musik yang berasal dari pembelajaran se-
belumnya. Improvisasi juga terjadi pada tahap praliterasi, tetapi
kemampuan membaca dan menulis musik memberi anak-anak
pengetahuan yang lebih besar tentang struktur musik untuk karya
asli yang mereka buat. Dalam pengertian ini, improvisasi adalah
pengalaman tertinggi yang menunjukkan pengetahuan musik yang
luas dan ekspresi kreatif. Tahap awal pertumbuhan (eksplorasi)
melibatkan perubahan satu komponen dalam ritme, nyanyian, lagu,
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gerakan, atau bagian instrumental, sedangkan improvisasi adalah
kombinasi dari keterampilan dan pemahaman ke dalam bentuk
baru dan asli. Improvisasi menjadi tujuan akhir dari keahlian ber-
musik untuk anak-anak melalui pendekatan Orft ala Amerika. Pen-
dekatan Orff memberikan pembukaan alami untuk memahami
tiap budaya karena tingkat kualitas improvisasi di berbagai budaya
musik dunia. Sebagai contoh—secara khusus—tradisi permainan
drum improvisasi Ghana, xilofon Zimbabwe, dan musik perkusi
Tiongkok dapat dipelajari oleh anak-anak dengan cara kreativitas
ekspresif yang digunakan oleh Orft-Schulwerk. Proses pendekatan
Orff dilengkapi dengan penggunaan fitur musik, seperti pengguna-
an musik folk dalam mode pentatonik, pola ostinato yang diucapkan,
dinyanyikan, dimainkan, dan digerakkan, pedal tones, dan iringan
statis dan bergerak pada xilofon dan berbagai instrumen perkusi
lainnya, seperti snare drum, tom tom, simbal, kastanyet, rebana, dan
kendang.

Melanjutkan berbagai pemikiran tentang pendidikan musik
untuk anak-anak, Campbell & Scott-Kassner (2013) memiliki saran
metodologis pembelajaran musik untuk anak usia dini, meliputi
enam hal berikut ini.

1) Penekanan potensi aural dan pengalaman kinestetik dari musik
yang didengar dan ditanggapi melalui gerakan.

2) Menemukan suara musik dalam mainan, peralatan dapur,
kantor, taman, atau benda-benda lain di rumah dan di sekolah.

3) Menambahkan gerakan yang musikal bermakna ke dalam
aktivitas bernyanyi dengan memberi isyarat nada tinggi dan
rendah, serta menepuk ritmis tertentu.

4) Meniru suara di lingkungan melalui penggunaan suara dan
perkusi tubuh.

5) Mengisi pelajaran dengan nyanyian musik, ritmis, dan lagu
secara langsung.

6) Memutar rekaman berbagai gaya musik saat anak-anak
bermain dengan bebas.
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D. Edwin E. Gordon (1927-2015)

Seorang pendidik musik asal Amerika Edwin E. Gordon mulai
mengembangkan rangkaian konsep pengajaran musik pada tahun
1970-an yang berpuncak pada perumusan teori pembelajaran musik.
Salah satu karyanya bukunya yang cukup populer berjudul Learning
Sequences in Music: Skill, Content, and Patterns (Gordon, 1997).
Gordon menciptakan istilah audiasi (audiation) untuk merujuk
pada tujuan pengajaran musik: inner hearing. Teori pembelajaran
musik yang diteliti dan dikembangkan oleh Gordon dari adalah se-
perangkat gagasan tentang bagaimana manusia belajar musik me-
lalui audiasi. Dengan bernapas, bergerak, melantunkan ritme, ber-
nyanyi, dan memainkan instrumen. Guru dapat mengembangkan
keterampilan audiasi yang memungkinkan kami memberi makna
pada kombinasi pola ritmis dan pola tonal yang menjadikan musik
sebagai bentuk komunikasi manusia yang unik. Selain itu, audiasi
dapat diekspresikan dalam berbagai cara yang dapat dikembangkan
secara berurutan dari sebelum lahir hingga dewasa (Gordon, 2007a;
2007¢; 2007b). Melalui audiasi, guru akan menemukan pembelajar-
an musik sebagai proses pendalaman yang tidak pernah berakhir un-
tuk ekspresi dan kenikmatan musik. Mirip dengan konsep pedagogi
Eropa klasik, Gordon lebih mendukung pendekatan suara sebelum
menerapkan simbol untuk pengajaran musik. Sebagaimana dalam
perkembangan bahasa, anak-anak mendengarkan pola nada dan
irama terlebih dahulu, menirunya, lalu membaca dan menulisnya.
Audiasi hanya terjadi ketika anak-anak telah memiliki banyak
pengalaman mendengarkan sehingga mereka dapat melihat ritmis
atau melodi yang dinotasikan dan memahaminya secara musikal,
mendengarnya meskipun tidak dibunyikan dengan suara keras.

Gordon mendasarkan teori pembelajaran musik pada peneliti-
an ekstensifnya tentang bakat musik, serta potensi yang dimiliki se-
tiap manusia untuk pencapaian musik (Gordon, 1965; 1979; 1982;
1989). Bakat musik dan prestasi musik memang berbeda, tetapi sa-
ling terkait erat. Bakat musik mengukur kemungkinan pencapaian
musik, pencapaian musik adalah realisasi dari kemungkinan itu.
Menurut Gordon, setiap individu masing-masing dilahirkan dengan
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bakat musik. Seperti halnya potensi pembelajaran manusia lainnya,
ada berbagai tingkat bakat musik yang tersebar di antara populasi
manusia. Selain itu, bakat musik dan pencapaian musik bergantung
pada audiasi. Artinya, potensi belajar musik seseorang dan prestasi
belajar musiknya didasarkan pada pemikiran musik itu sendiri. Hal
yang paling penting dalam teori Gordon adalah pemikiran musik
melampaui (sekadar) peniruan dan mengarah pada pemahaman
musik yang mendalam (Gordon, 2007a; 2007c).

Melalui penelitiannya, Gordon (2007a; 2007¢c) telah menetap-
kan bahwa bakat musik selalu berkembang, berfluktuasi sejak lahir
hingga sekitar usia 9 tahun, dan stabil setelahnya. Idealnya, selama
tahun-tahun pertama kehidupan, sebelum bakat musik menjadi sta-
bil, individu sebaiknya menerima panduan musik informal. Pandu-
an musik itu harus diperkaya dan berurutan. Selain itu, individu juga
sebaiknya mendapatkan pendidikan musik formal yang memung-
kinkan potensi musiknya stabil setinggi mungkin, dan menyiap-
kan keterampilan untuk pencapaian musik. Gordon (2007a; 2007b;
2007¢) menjelaskan bahwa melalui bimbingan musik informal dan
instruksi musik formal awal, individu sedang mengembangkan ko-
sakata musik; sama seperti kosakata dalam bahasa awal.

Gordon (2007a; 2007b; 2007¢) berpendapat bahwa jenis kosa-
kata musik yang dikembangkan seorang anak sama dengan yang
dikembangkan dalam bahasa. Namun, dalam musik, seorang anak
mengaudisi musik daripada memikirkan bahasa untuk mengem-
bangkan kosakata tersebut. Lima kosakata musik yang ditawarkan
Gordon adalah mendengarkan, melakukan, mendengarkan/ber-
improvisasi, membaca, dan menulis. Sebelum lahir, seorang anak
mulai mengembangkan kosakata mendengarkan musik di ling-
kungannya. Saat keluar dari rahim, bayi terus memperdalam dan
memperluas kosakata mendengarkan musik saat orang dewasa dan
anak-anak bernyanyi dan bernyanyi untuk bayi dan satu sama lain di
hadapan bayi. Semakin banyak pengulangan dan variasi musik yang
didengar bayi, semakin dalam dan kaya kosakata mendengarkan
musik, dan semakin besar fondasi untuk semua kosakata musik
lainnya.
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Saat bayi mendengar suara musik yang ditampilkan dalam kon-
teks musik dan sintaksis oleh orang dewasa dan anak-anak, bayi
mulai membuat vokalisasi. Pada awalnya, orang dewasa dan anak-
anak di lingkungan bayi dapat mengartikan vokalisasi tersebut seba-
gai suara acak, tetapi dengan harapan yang terus meningkat, orang
dewasa dan anak-anak yang mencoba berkomunikasi secara musik.
Bayi menafsirkan vokalisasi tersebut sebagai bahasa musik yang di-
sengaja, pendekatan musik, peniruan musik, yang mengarah pada
improvisasi musik dan percakapan musik. Saat bayi menjadi balita,
anak usia prasekolah, dan anak usia sekolah dapat menggunakan
interaksi musik dengan orang lain untuk mengembangkan kosakata
audiasi atau improvisasi. Mereka terus menyerap kosakata dengan
mendengarkan musik, untuk memperluas kosakata pertunjukan
musik, mengembangkan musik melalui membaca dan menulis mu-
sik. Dengan mengalami dan membuat makna musik melalui men-
dengarkan dan melakukan, anak memberi makna pada notasi musik
saat membaca dan menulis (Gordon, 2007a; 2007b; 2007¢).

Teori pembelajaran musik Gordon menunjukkan hierarki da-
lam pembentukan keterampilan musik yang dimulai dengan per-
sepsi aural dan mendengarkan secara diskriminatif. Selanjutnya,
pengembangan keterampilan membaca dan menulis musik, impro-
visasi, dan pemahaman teoretis tentang musik juga dipelajari. Hie-
rarki delapan langkah pembelajarannya, meliputi (1) tahap aural dan
oral, (2) asosiasi verbal, (3) sintesis parsial, (4) asosiasi simbolik, (5)
sintesis gabungan, (6) generalisasi, (7) kreativitas dan improvisasi,
serta (8) pemahaman teoretis. Tahap satu sampai lima merupakan
tahap diskriminasi (discrimination learning), yakni pengenalan
dan pemahaman akan perbedaan antara satu hal dengan hal lain-
nya, sedangkan tahap keenam hingga kedelapan tahap inferensi
(inference), yakni ide atau kesimpulan yang diambil dari bukti dan
penalaran.

Pembelajaran pada tahap diskriminasi dimulai dengan men-
dengarkan dan meniru pola suara kecil, sering kali pada suku kata
syllable. Pola tonal dan ritmis ini kemudian diberi asosiasi verbal
melalui solfége dan serangkaian suku kata (syllable) mnemonik

Metode Pengajaran Musik 97



ritmis (misalnya, q e e q = du de de du). Sintesis parsial adalah
pengujian anak-anak untuk menentukan seberapa baik mereka
mampu mengenali dan membedakan pola nada dan irama yang
telah diajarkan secara aural. Keberhasilan mereka dalam tahap ini
mempersiapkan mereka untuk asosiasi simbolik, pengenalan simbol
tertulis untuk solfége dan suku kata (mnemonik) ritmis yang telah
mereka dengarkan, tiru, dan kenali secara aural. Tidak ada diskusi,
misalnya, not seperempat dan not kedelapan pada tingkat ini. Sin-
tesis gabungan dicapai ketika pola notasi dapat dikelompokkan da-
lam satu rangkaian (dalam notasi lagu) dan dibaca dengan mudah.
Demikian pula, anak-anak harus dapat mencatat melodi atau ritmis
yang didiktekan secara aural menggunakan pola-pola yang sudah
dikenal yang sebelumnya, atau telah dibunyikan dan dilambangkan.

Pembelajaran musik pada tahap inferensi adalah pembelajaran
tingkat tinggi. Itu dimulai dengan generalisasi, pengujian apakah
anak-anak dapat mentransfer pola tonal dan ritmis yang sudah
dikenal ke karya baru untuk dibaca atau ditulis. Improvisasi dan
komposisi mendorong penggunaan pola yang dipelajari dengan cara
baru dan kreatif secara pribadi. Anak-anak memiliki kesempatan
untuk mencatat apa yang telah mereka temukan. Tahap terakhir
adalah pemahaman teoretis yang memungkinkan untuk memperoleh
pengetahuan tentang apa itu musik, mengapa musik itu seperti
itu, apa arti tanda birama dan kunci, bagaimana cara menuliskan
not di garis paranada, hubungan apa yang mungkin dimiliki oleh
serangkaian nada, dan apa nilai matematika dari ritmis. Teori adalah
tahapan terakhir dari sebuah pembelajaran musik, mengikuti semua
peluang untuk mengenal musik secara aural, lisan, dan simbolik.

Gordon (2007a; 2007c) merekomendasikan penggunaan be-
berapa urutan pembelajaran untuk pengajaran musik formal yang
optimal. Urutan pembelajaran itu dikenal dengan istilah learning
sequences. Istilah ini cukup populer di kalangan pendidik musik
hingga hari ini. Urutan pembelajaran tersebut meliputi: urutan
pembelajaran keterampilan musik (music skills learning sequence),
urutan pembelajaran nada (tonal learning sequences), urutan
pembelajaran ritmis (rhythm learning sequence), dan urutan pem-
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belajaran pola (pattern learning sequence). Melalui urutan pem-
belajaran keterampilan musik siswa belajar untuk membedakan
antara pola tonal dan pola irama melalui imitasi. Saat mereka me-
lakukannya, mereka memperoleh kesiapan untuk tahap belajar in-
ferensi. Gordon menguraikan tahap pembelajaran (musik) diskrimi-
nasi dan pembelajaran inferensi berikut (Tabel 4.3).

Tabel 4.3 Tahapan Belajar Musik Menurut Gordon

Pembelajaran Pembelajaran Inferensi

Diskriminasi

Aural/oral Generalisasi

Asosiasi verbal (Aural/oral-verbal-Membaca-menulis simbolik)
Sintesis parsial Kreativitas/improvisasi

Asosiasi simbolik (Aural/oral-membaca-menulis simbolik)

(Membaca-menulis)
Sintesis gabungan Pemahaman teoretis

(Aural/oral-verbal-membaca-menulis simbolik)

Sumber: Gordon (2007a, 101)

Sebagaimana telah disebutkan bahwa proses belajar musik
individu, seperti sebuah pembelajaran bahasa maka Gordon me-
mastikan pada tahap audiasi proses itu setidaknya harus berjalan
dengan baik. Meskipun tidak semua anak-anak dilahirkan dengan
normal, umumnya setiap orang dilahirkan siap untuk bisa men-
dengar. Idealnya, orang dewasa dan teman sebaya di suatu ling-
kungan berpengaruh pada kemampuan pendengaran, bakat mu-
sik, dan pencapaian musik anak-anak sejak mereka dilahirkan
(Gordon, 2007a; 2003; 2007b; 2007c). Mirip dengan pembelajaran
bahasa, ketika orang dewasa dan teman sebaya berkontribusi pada
pembelajaran bahasa anak-anak melalui interaksi (Bruner, 1983;
Vygotsky, 1978), anak-anak bergantung pada orang dewasa dan te-
man sebaya untuk memandu pembelajaran musik mereka melalui
interaksi musik. Pembelajaran musik awal, seperti pembelajaran
bahasa awal, bersifat informal, namun berurutan. Gordon (2007a;
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2003; 2007¢) berteori bahwa ada tiga jenis dan tujuh tahap persiapan

audiasi (Tabel 4.4).

Tabel 4.4 Jenis dan Tahap Persiapan Audiasi Gordon

Jenis Audiasi Gordon

Persiapan

Akulturasi

(Sejak usia lahir hingga usia
2-4 tahun, setiap anak masih
sedikit memiliki kesadaran
lingkungan dan terlibat di
dalamnya)

Penyerapan. Setiap anak mendengar
dan secara aural mengumpulkan suara
(musik) di lingkungannya.

Respons acak. Setiap anak bergerak dan
berkomunikasi sebagai respons, tetapi
berhubungan dengan suara atau musik
di lingkungannya.

Respons disengaja. Anak sudah mulai
bergerak dan berkomunikasi dengan
suara musik di lingkungannya.

Imitasi

(Usia 2-4 tahun, setiap anak
telah memiliki kesadaran

Menurunkan egosentrikitas. Anak
mulai mengenali jika gerakan dan
komunikasinya tidak sesuai dengan

lingkungan dan fokus di suara musik di lingkungannya.

dalamnya) Memecahkan kode. Anak meniru pola
tonal, pola ritmis, dan suara lain di
lingkungannya dengan sangat presisi.

Asimilasi Introspeksi. Anak mengenali

(Pada usia 3-5 hingga usia
4-6 tahun, setiap anak telah
memiliki pikiran sadar yang
terfokus pada dirinya sendiri)

kekurangannya antara menyanyi dan
bernapas serta antara nyanyian dan
gerakan, termasuk pernapasan.

Koordinasi. Anak mengoordinasikan
dirinya untuk bernyanyi dengan
bernapas dan bergerak.

Sumber: Dimodifikasi dari Gordon (2007a)

Valerio et al. (1998) menjelaskan kegiatan musik dan aktivitas
informal yang dapat digunakan untuk membimbing anak-anak da-
lam tahap persiapan audiasi. Seperti pembelajaran bahasa informal
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awal manusia, pembelajaran musik informal awal berlangsung pa-
ling alami di lingkungan yang berpusat pada anak dan menyenang-
kan. Musik adalah kata kerja yang dialami melalui suara, tubuh, dan
banyak interaksi manusia. Ketika anak-anak maju melalui jenis dan
tahap persiapan audiasi, mereka terlibat dalam bahasa musik tonal
dan irama, serta interaksi musik. Melalui interaksi tersebut, orang
dewasa dan teman sebaya akan membantu anak-anak membentuk
bahasa musik mereka menjadi sintaksis musik yang objektif.

Ketika anak-anak mengembangkan keterampilan audiasi mere-
ka, mereka mulai meniru dan mempelajari nyanyian melalui ritme,
lagu, dan pola tonal. Mereka juga terlibat dalam pemahaman mu-
sik yang dalam ketika membandingkan musik yang mereka dengar
atau ditampilkan. Gordon (2007a) menyatakan audiasi adalah men-
dengar dan memahami suara musik dalam pikiran seseorang yang
tidak atau mungkin tidak pernah ada secara fisik. Hal itu berbeda
dengan peniruan atau penghafalan. Artinya, audiasi adalah pemi-
kiran musik, dan pemikiran musik dapat diekspresikan dalam be-
berapa cara yang mungkin melibatkan imitasi. Saat melakukan
audiasi, anak-anak dan orang dewasa dapat terlibat dalam delapan
jenis audiasi dan enam tahap audiasi (Tabel 4.5 dan Tabel 4.6).

Tabel 4.5 Jenis Audiasi Gordon

Tipe 1 Mendengarkan musik yang dikenal atau tidak
dikenal

Tipe 2 Membaca musik yang dikenal atau tidak
dikenal

Tipe 3 Menulis musik yang dikenal atau tidak
dikenal melalui dikte

Tipe 4 Mengingat dan musik yang dikenal berdasarkan

mempertunjukkan memori

Tipe 5 Mengingat dan menulis ~ musik yang dikenal berdasarkan

memori
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Tipe 6 Menciptakan dan musik yang tidak dikenal selama
berimprovisasi mempertunjukkan atau ketika
dalam diam
Tipe 7 Menciptakan dan musik yang tidak dikenal selama
berimprovisasi membaca
Tipe 8 Menciptakan dan musik yang tidak dikenal selama
berimprovisasi menulis

Sumber: Gordon (2007a, 15)

Tabel 4.6 Tahapan-Tahapan Audiasi Gordon

Tahap 1  retensi sesaat

Tahap2  mengimitasi dan mengaudisi pola tonal dan pola ritmis;
mengenal dan mengidentifikasi tonal center dan macro-beat

Tahap 3  menetapkan nada dan birama objektif atau subjektif

Tahap4 mempertahankan pola nada dan irama audiasi yang telah
disusun

Tahap 5 mengingat pola tonal dan pola ritmis yang diatur dan
terdapat dalam karya musik lainnya

Tahap 6  mengantisipasi dan memprediksi pola tonal dan pola ritmis

Sumber: Dimodifikasi dari Gordon (2007a, 20)

Seorang pendidik atau pengajar musik yang menggunakan teori
pembelajaran musik untuk menginformasikan pemahaman mereka
tentang bagaimana manusia belajar setidaknya telah memiliki modal
dalam pembelajaran yang cukup kuat. Ketika mereka belajar musik
dan mempelajari jenis-jenis audiasi, mereka akan sadar bahwa dasar
ekspresi audiasi dapat digunakan sebagai dasar penilaian musik. Ke-
tika siswa mengekspresikan apa yang mereka audiasi, ekspresi ter-
sebut dapat diukur sebagai jenis atau tahapan audiasi dengan tingkat
pencapaian musik yang berbeda-beda. Tantangan bagi guru musik
adalah menggabungkan pengetahuannya tentang audiasi dengan
kegiatan yang sesuai, serta menguraikan pengembangan jenis-jenis

audiasi.
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E. Pendekatan Lain dalam Pembelajaran Musik

Pembelajaran musik dapat didekati dengan lima metode lain,
seperti keahlian musik komprehensif, proyek kurikulum musik
Manhattanville, musik dalam pendidikan, pendidikan melalui mu-
sik, dan Teori Weikert.

1. Keahlian Musik Komprehesif (Comprehensive
Musicianship)

Studi interdisipliner musik adalah dorongan dari sebuah pendekat-
an yang disebut Comprehensive Musicianship (CM). CM adalah
konsep tentang mengajar dan belajar musik yang menunjukkan
bahwa sumber dari semua studi musik adalah literatur musik dan
merupakan salah satu yang mempromosikan integrasi semua aspek
studi musik. CM berusaha menempatkan pembelajaran musik ter-
itegrasi di segala situasi, meliputi di kelas, dalam pelajaran privat atau
kelompok, atau dalam latihan ensambel. CM juga bisa diterapkan di
semua tingkat pendidikan. Pendekatan ini memberikan fokus un-
tuk seluruh kurikulum musik, memungkinkan siswa menyintesis
materi dan melihat hubungan dalam semua yang mereka lakukan.
Itu memungkinkan pengalaman musik yang lebih lengkap
(Willoughby, 1971). Pendekatan ini menganjurkan integrasi kinerja,
teori, sejarah dan sastra, serta komposisi ke dalam kurikulum musik,
semuanya dalam satu pelajaran (Campbell & Scott-Kassner, 2013).
The Ford Foundation mendanai Proyek Musik Kontemporer atau
Contemporary Music Project (CMP) pada tahun 1963. Proyek ini
bertujuan untuk membentuk kembali program musik sekolah yang
memberikan penekanan lebih besar pada komposisi kreatif dan mu-
sik kontemporer, membawa komposer berhubungan (langsung) de-
ngan anak-anak, dan untuk mengurangi kompartementalisasi pro-
fesi musik menjadi subdisiplin yang terpisah.

CMP mensponsori seminar tentang CM di Northwestern
University pada tahun 1965. Seminar ini mengubah arah CMP dari
menyediakan musik kontemporer di sekolah menjadi pengajaran
yang lebih luas. Pengajaran musik ini menawarkan semua gaya musik

Metode Pengajaran Musik 103



melalui pengembangan kinerja, mendengarkan dan analisis, kom-
posisi, dan kompetensi improvisasi. Serangkaian lembaga regional
juga ikut membawa ide-ide tentang revisi kurikulum untuk guru
di perguruan tinggi, sekolah menengah, dan sekolah dasar. Hasil
penelitian Sukmayadi (2014) tentang kurikulum musik di Jerman
bahkan menyebutkan jika pengenalan hal-hal dasar seperti bunyi
merupakan pengalaman yang krusial untuk modal pembelajaran
musik. CM dimaksudkan untuk memengaruhi semua tingkat
pengajaran musik; secara alami menemukan "rumah" di kelas musik
untuk anak-anak. Salah satu dorongan utamanya adalah pendekatan
elemen umum pada musik, di mana musik dengan gaya apa pun
dapat dipelajari melalui sifat bunyi frekuensi (pitch), durasi (ritmis),
intensitas (loudness), dan timbre. Unsur-unsur ini memudahkan
penyelenggara pelajaran mendengarkan, menyarankan pertanyaan
dengan nada tinggi dan rendah; nilai ritmis pendek dan panjang;
volume keras dan lembut; serta kualitas suara instrumental, vokal,
dan lainnya.

Inti dari gagasan CM bukanlah sebuah “metode” melainkan
sebuah sikap sehingga memunculkan upaya untuk melepaskan
diri dari pola pengajaran yang tidak mempersiapkan siswa untuk
menghadapi tuntutan karier musik saat ini (McGaughey, 1974).
Anak-anak yang diajar dengan tujuan CM secara aktif terlibat da-
lam aktivitas mendengarkan dan menampilkan musik mewakili ba-
nyak budaya dan periode waktu. Beberapa pelajaran musik dikhu-
suskan sepenuhnya untuk menyanyi atau memainkan alat musik
tanpa kesempatan untuk mengalami hal yang nyata dalam musik.
Dalam CM, anak-anak dituntun untuk memahami musik dengan
mendengarkan secara analitis sebuah karya, menampilkan, dan
mengambil apa yang mereka ketahui dan mentransfernya secara
kreatif ke komposisi dan improvisasi baru yang mereka ciptakan.
Hasil studi Thomson (1974) dan Chosky et al. (2000) menjelaskan
lebih lengkap tentang CM.
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2. Proyek Kurikulum Musik Manhattanville

Proyek Kurikulum Musik Manhattanville (MMCP) adalah sebuah
rancangan kurikulum pendidikan musik yang berupaya meningkat-
kan pendidikan musik melalui pendekatan yang berpusat pada anak.
Selama peninjauan dan desain ulang program pengajaran musik
pada 1960-an, MMCP muncul sebagai salah satu program paling
progresif dan berpengaruh. Program ini didanai oleh U.S. Office of
Education dan dinamai dari Manhattanville College, tempat asal-
nya. Program ini bersifat intensif sekaligus ekstensif. Proyek ini
menghasilkan kurikulum yang komprehensif untuk kelas tiga hingga
dua belas yang berasal dari perspektif anak-anak, bukan dari guru.
Proyek ini juga memberikan rangkaian konsep musik dasar untuk
dipelajari melalui pengalaman eksplorasi namun dipandu oleh gu-
ru. MMCP menghubungkan pembelajaran dari satu tingkat kelas
ke tingkat berikutnya melalui elemen spiral musik dalam berbagai
gaya musik. MMCP berakar kuat pada tradisi memahami dengan
mengeksplorasi, memahami dengan mencipta, berimprovisasi, dan
menciptakan. Anak-anak didorong untuk mengalami musik dengan
mencicipi dunia suara mereka sendiri. Caranya dengan membuat
suara dengan tubuh mereka, misalnya: membentak, bertepuk ta-
ngan, menghentakkan kaki, bersiul, mengetuk, mengocok, menge-
rang, dan berbagai vokalisasi. Mereka dirangsang untuk meng-
hasilkan suara yang ditemukan melalui benda-benda yang mereka
kumpulkan dan instrumen baru yang dapat mereka bangun. Mereka
mengembangkan konsep nada (melodi dan tekstur), ritmis, bentuk,
dinamika, dan timbre dengan menciptakan ekspresi musik mereka
sendiri. Selanjutnya, para siswa melakukan pencatatan terhadap ha-
sil pengembangan konsep tersebut.

Seperti yang telah dikonsep oleh Thomas (1970), MMCP
mencakup tujuh jenis pengalaman: strategi MMCP (menyusun,
melakukan, mengevaluasi, melakukan, mendengarkan), resital sis-
wa, mendengarkan rekaman, penelitian dan laporan lisan, resital,
pengembangan keterampilan, dan nyanyian secara berkelompok.
Ekspresi musik anak dirangsang melalui ide-ide baru dalam pilihan
musik yang mereka dengar. Karya-karya komposisi digarap secara
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holistik sehingga anak-anak tidak hanya mendengarkannya, tetapi
juga memimpinnya, menampilkannya, menciptakan variasi, dan
kemudian membuat komposisi yang baru yang terinspirasi oleh
mereka. MMCP mendukung pengembangan keterampilan aural,
menampilkan dan memimpin, dan menerjemahkan dengan bentuk
notasi yang ditemukan oleh anak-anak. MMCP menumbuhkan sikap
bahwa beberapa pembelajaran musik yang paling bermakna terjadi
di lingkungan informal dan santai. Pengajaran musik yang efektif
menggabungkan model alternatif untuk membuat musik, ruang
untuk bergerak, dan untuk berkumpul dalam kelompok pemain dan
komposer. Pengajaran ini juga sangat mempertimbangkan waktu
yang cukup untuk mengatasi masalah dalam belajar musik.

3. Musik dalam Pendidikan

Pada 1980-an, pengajaran musik menggunakan teknologi memasuki
ranah kelas musik. Misalnya, Yamaha Corporation yang berusaha
mengembangkan minat baru dalam pembelajaran konseptual musik
untuk anak-anak melalui komputer dan program keyboard ter-
komputerisasi. Pendekatan musik dalam pendidikan atau dikenal
dengan music in education (MIE) menunjukkan bahwa anak-anak
yang diberikan keyboard dapat membangun keterampilan aural,
penampilan, dan notasi dengan cara yang integratif. Tujuan MIE
adalah untuk mengembangkan pendengar yang cerdas yang dapat
mendeskripsikan dan mendiskusikan musik yang mereka dengar dan
ciptakan. Kurikulum mencakup materi cetak, perangkat lunak, dan
perangkat keras, terintegrasi satu sama lain dan dibagi menjadi 145
modul pembelajaran yang berfokus pada bidang unsur tertentu dan
konsep musik. Kurikulum menawarkan repertoar yang mencakup
lagu daerah, lagu patriotik, lagu pop, dan pilihan klasik (seperti “Eine
Kleine Nachtmusik”). Anak-anak belajar sendiri melalui latihan da-
lam dikte, komposisi, dan permainan keyboard melodi dan ritmis.
MIE juga memungkinkan pembelajaran musik berbasis pertunjukan
ensambel dan mandiri, serta studi kelas mandiri.

Komputer sangat penting untuk program MIE karena merupa-
kan modal utama. Teknologi ini memungkinkan siswa mengakses
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instruksi, latihan dan reviu, serta evaluasi pencapaian keterampilan
dan pengetahuan mereka. Hal ini penting dalam memberikan peng-
alaman berbasis kinerja (performance) pada keyboard yang meman-
faatkan teknologi musical instrument digital interface (MIDI) kepada
siswa. Siswa mempelajari konsep, keterampilan pertunjukan, dan
repertoar melalui suara MIDI yang disintesis yang mereka buat dan
ciptakan sendiri. Program percontohan telah membuktikan MIE
sebagai kurikulum yang sangat sukses untuk meningkatkan literasi
musik. MIE juga berkembang menjadi sebuah model pembelajaran
musik—yang bisa saja—digunakan untuk pembelajaran musik ma-
sa kini. Tentu saja banyak hal yang akan disesuaikan, mulai dari
teknologi yang digunakan, pendekatan, media, perangkat, strategi,
lingkungan belajar, siswa, dan segala kelengkapan pembelajaran.

4. Pendidikan melalui Musik

Pendidikan melalui musik atau education through music (ETM) ada-
lah pendekatan pembelajaran musik berikutnya yang bisa diguna-
kan oleh pendidik musik. Pendekatan ini merupakan holistik untuk
pengajaran musik. Seorang pendidik musik asal Amerika, Mary
Helen Richards, menyukai pedagogi Kodaly karena dapat disesuai-
kan dengan kebutuhan anak-anak dan guru di Amerika Serikat.
Dia mulai mengadaptasi prinsip Kodaly ke lagu berbahasa Inggris
dan penekanan untuk kurikulum Amerika. Pada 1960-an, Richards
menerbitkan lagu-lagunya dalam buku pembelajaran. Serangkaian
buku dan bagan yang disusun merupakan cikal-bakal pembentukan
ETM. Richards menggunakan ide Kodaly dalam menemukan lagu
rakyat dari benua Amerika Utara untuk diperkenalkan kepada anak-
anak. Richards cukup terkejut reaksi siswa setelah dikenalkan dengan
pola yang berhubungan dengan lagu dan bahasa. Tujuan tingkat
pertama dan kedua ETM adalah untuk membawa kenyamanan dan
harga diri anak-anak, serta kerja sama dengan orang lain dalam kon-
teks pembuatan musik berkelompok. Keterampilan aural dan pema-
haman tentang pola melodi dan ritmis bahasa musik juga menjadi
fokus perhatian.
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Pendekatan ETM memanfaatkan lagu daerah dan permainan
menyanyi di Amerika Serikat dan Kepulauan Inggris. Banyak lagu
dipilih karena melibatkan anak-anak dalam pengalaman menya-
nyi dan kinestetik (aksi, permainan lingkaran, tarian baris dan pa-
sangan). Gerakan dipandang sebagai teknik yang diperlukan untuk
membimbing anak-anak dalam menemukan pola melodi dan rit-
mis. Selain itu, pola belajar ini juga melibatkan kata dan frase kata
yang diulang. Bennett (1987) menawarkan gambaran yang lebih
lengkap dari pendekatan ETM, seperti yang dilakukan Bennett &
Bartholomew (1988).

5. Teori Weikert

Tumbuhnya minat dalam gerakan sebagai komponen instruksi
musik pada 1980-an menyebabkan diterimanya karya Phyllis
Weikert. Dalam karyanya dalam pendidikan jasmani dan rekreasi
tarian rakyat, Weikert mengamati bahwa orang berjuang dengan
gerakan dasar karena mereka tidak dapat mempertahankan irama
yang stabil. Dia menyusun urutan untuk mengajar tarian rakyat dan
koreografi yang memperhitungkan hubungan antara bahasa dan
gerakan dan yang menggarisbawahi pengembangan kompetensi
ketukan melalui gerakan dan tarian. Proses empat langkah tersebut
terbukti efektif oleh guru musik yang menggabungkan gerakan
terstruktur di kelas musik mereka, khususnya tarian rakyat, dan
yang melihat perkembangan perasaan ketukan yang stabil sebagai
tujuan instruksional utama. Proses Weikert adalah sebagai berikut
(Campbell & Scott-Kassner, 2013).

Tahap 1. Katakan “step-hop, step-hop, side-close”
Tahap 2. Katakan dan lakukan “step-hop, step-hop, side-close”
Tahap 3. Berbisik dan lakukan “step-hop, step-hop, side-close”
Tahap 4. Lakukan (berpikir dan melakukan) “step-hop, step-hop,
side-close”

Urutan pembelajaran yang merupakan pola Weikert itu sangat

mudah dan dapat digunakan oleh guru kelas dan instruktur pen-
didikan musik. Kontribusi utamanya dalam pembelajaran musik
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adalah sebagai teknik untuk mengajarkan ketukan yang efektif,
tetapi bukan sebagai metode yang bersifat komprehensif. Metode
ini juga baik digunakan dalam melengkapi pedagogi musik, seperti
Dalcroze (eurhythmics) atau Orff-Schulwerk. Weikert (2003) telah
menerbitkan beberapa volume buku dan teori untuk pengajaran
tarian rakyat yang disertai dengan musik tari yang diaransemen.

F. Perbandingan Metode dan Teknik dalam
Pengajaran Musik

Metode dan teknik dalam mengajarkan musik memiliki karak-
teristiknya tersendiri. Meskipun di beberapa kondisi atau tahapan
satu sama lain memiliki kesamaan karakteristik, tetapi metode atau
teknik-teknik itu sebenarnya memiliki landasan filosofinya sendiri-
sendiri. Selanjutnya, berbagai pendekatan pedagogi musik juga me-
miliki fokus atau ciri khas utama yang membedakan satu sama lain.
Beberapa pendekatan atau pedagogi terbagi dalam beberapa katego-
ri, yakni tujuan, materi musik yang direkomendasikan, pengalaman
musik yang sangat prinsipil, keterampilan aural dan teknik pelatihan
telinga (ear-training), pendekatan literasi dan notasi (musik), dan
struktur instruksional. Berikut ini akan disampaikan aspek pedagogi
utama dari masing-masing metode, teknik, dan pendekatan musik.
Carder (1991), Choksy et al. (2000), dan Shehan (1986) juga mem-
bahas dan membandingkan beberapa pedagogi tersebut. Terlepas
dari banyaknya teknik yang digunakan untuk memajukan perkem-
bangan musik siswa, setiap guru atau pengajar pada akhirnya me-
milih untuk memasukkan aspek-aspek pedagogis yang selaras
dengan tujuan pembelajaran musik dan tujuan instruksional priba-
dinya. Definisi pendidikan musik atau pembelajaran musik sering
kali dikaitkan dengan satu jenis atau karakteristik tertentu; memang
begitulah seharusnya karena aspek pembelajaran musik sangat luas
untuk di-generalisasi. Beberapa metode, teknik, atau pendekatan
musik bisa saja menekankan pada kekuatan musik guru itu sendiri
dan preferensi pribadi dalam musik dan pengajaran. Contoh lain-
nya, penyanyi mungkin lebih cenderung menyanyi daripada berge-
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rak atau bermain, pianis mungkin lebih cenderung menggunakan
alat musik di laboratorium untuk mengiringi lagu dan latihan pada
piano. Di sisi lain, ada juga guru yang berorientasi pada aspek kines-
tetik yang memusatkan pengajaran musik pada berbagai macam
pengalaman gerakan (movement experiences).

Setelah menguraikan berbagai metode pengajaran musik, ti-
dak ada satu cara yang benar (secara general) untuk mengajarkan
pemahaman, keterampilan, dan nilai-nilai musik. Hanya beberapa
yang mungkin relevan dengan filosofi pengajaran dan teknik yang
dipilih atau dipadukan ke dalam pedagogi pribadi masing-masing
guru. Perguruan tinggi merupakan tempat pemberian gelar dan
sertifikasi mengajar dalam musik, sekaligus memberi para maha-
siswa (calon guru) persiapan mengajar dalam musik terapan, ke-
terampilan aural dan keyboard, pertunjukan ensambel, dirigen, teo-
ri, sejarah dan budaya, serta materi improvisasi dan komposisi.

Instruksi atau pengajaran selanjutnya dibentuk melalui pelatih-
an tambahan dalam musik. Sebuah kelas pascasarjana dapat meng-
arahkan guru mengembangkan keterampilan musik yang potensial
dan gerakan ekspresif yang dapat dipelajari anak-anak. Pembekalan
materi itu dapat digunakan saat mereka (siswa) mendengarkan
dan membawakan lagu. Sebuah klinik yang menawarkan materi
“improvisasi” juga dapat digunakan untuk merangsang siswa dalam
berpikir dan membuat musik kreatif. Serangkaian lokakarya dalam
pengajaran musik yang berorientasi pada teknologi atau dalam
musik budaya dunia akan memberi guru materi musik baru dan
teknik instruksional yang inovatif. Kelas pascasarjana musik yang
menawarkan materi ear-training, teori, atau analisis juga akan meng-
asah keterampilan mendengarkan seorang guru, sekaligus mem-
berikan pendekatan tambahan untuk melatih telinga anak-anak.

Perkembangan musikalitas pada guru musik dan siswa adalah
proses yang berkelanjutan. Ketika guru atau siswa tidak (terus-
menerus) berlatih, mereka tidak mendapatkan, dan ketika mereka
tidak menggunakannya (keterampilan musik yang mungkin telah
dikembangkan sebelumnya), saat itu juga mereka kehilangan ke-
mampuannya. Pelatihan metode pengajaran musik klasik dan kon-
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temporer untuk anak-anak dapat meningkatkan pengembangan
metode pengajaran pribadi. Beberapa waktu lalu, kelas musik untuk
metode Kodaly, Dalcroze, dan Orft disediakan di universitas di
seluruh Amerika Utara dan luar negeri. Kelas musik itu dilengkapi
dengan sertifikasi dan demonstrasi keahlian terpilih dalam musik,
pengajaran, dan perencanaan. Kelas musik juga tersedia untuk pen-
dekatan pengajaran Gordon, Weikert, ETM, dan MIE. Kelas yang
menawarkan metode ini mengarah pada adaptasi aspek filosofi,
tujuan, dan teknik mereka. Metode-metode itu telah digunakan dan
teruji pada anak-anak. Namun, pada akhirnya, minat, kekuatan, dan
kebutuhan kelas yang akan menyesuaikan penggunaan metode yang
tepat. Bahkan metode-metode pengajaran itu bisa saja dipadukan
satu sama lain.

Metode pengajaran musik yang sudah ada itu, tidak bersifat
menghalangi untuk penemuan metode-metode baru dalam penga-
jaran musik di kemudian hari. Kemungkinan besar, guru akan men-
cari serangkaian teknik yang menarik minat pribadinya juga dalam
mengajar. Metode pedagogi berbasis budaya bisa saja dipadukan
dengan metode pengajaran standar yang telah dijelaskan dalam bab
ini. Semua guru bebas membuat pilihan dalam teknik dan materi
musik untuk digunakan dengan anak-anak. Pada akhirnya, perso-
nalisasi teknik dan metode pengajaran musik akan diuji saat praktik
mengajar. Ini adalah ujian sebenarnya dari kemampuan bermusik
independen guru dan kemampuan untuk memimpin anak-anak
(siswa) dalam perkembangan musik mereka sendiri. Tabel 4.7 men-
jelaskan perbadingan metode pengajaran musik pada anak-anak.
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Tabel 4.7 Perbandingan

Metode Pengajaran Musik pada Anak

Metode Tokoh Pendiri Sasaran Materi Musik Pengalaman Keterampilan Notasi Urutan
Belajar Aural Instruksional
Dalcroze Emile Jaques- Gerakan ritmis Improvisasi eurhythmics, Fixed-do, dischord,  Frase dipetakan, ~Germinal,
(eurhythmics) Dalcroze, natural pada (musik) pada solfége, improvisasi  tri-chords, solfége baris 1 dan 2 membangun
ahli teori dan tubuh untuk piano dipadukan dengan  staves untuk dari frase ritmis
komposer meningkatkan dirigen dan Sfull-staff ke bentuk yang
keterampilan gerakan lengkap
aural
Kodaly (metode  Zoltdn Kodaly, Literasi musik Musik rakyat/ Menyanyi Moveable do dan Pola lagu Pengembangan
Hungarian) komposer dan dan inner hearing  tradisional dan (a cappella), ritmis-mnemonics ~ diperdengarkan, kosakata melodi
etnomusikolog musik seni mendengar lalu dinyanyikan ~dan ritmis
daerah setempat  langsung terarah, atau berurutan
(art music) lagu rakyat, disenandung-
permainan kan, dan
bernyanyi, tarian menotasikan

rakyat
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Metode Tokoh Pendiri Sasaran Materi Musik Pengalaman Keterampilan Notasi Urutan
Belajar Aural Instruksional
Gordon (teori Edwin E. Gordon, Audiasi Pola tonal dan Mendengarkan, Pembelajaran Pola mudah, Delapan proses
pembelajaran pendidik musik (audiation), yakni  ritmis, dan gaya ~ membaca, menulis  hafalan aural dan sedang, dan tahaan dalam
musik) mendengarkan musik lokal, diskrit tonal dan oral untuk movable  sulit untuk dua fase: fase
musik dalam menciptakan pola ritmis do dan ritmis didengar, diskriminasi
pikiran musik dengan mnemonics dibaca, dan dan
irama “Right ditulis pembelajaran
jump in” inferensi
Proyek Ronald Thomas,  Peningkatan Musik Eksplorasi, Mendengar suara Penekanan Berasal dari
Kurikulum pendidik musik,  keahlian musik kontemporer menciptakan, alam (lingkungan)  padaikonyang  kebutuhan dan
Musik dan lain-lain (musikalitas) dan jenis mempertunjukkan  dan komposisi diciptakan dan ~ minat siswa,
Manbhattanville melalui percobaan  musik lainnya, (bentuk) grafik  terdapat tujuh
(MMCP) dan eksplorasi potongan panduan
(contoh melodi;
ritmis) suara
anak-anak
Musik dalam Perusahaan Keyboard, aural, Aransemen Pengalaman Latihan dikte Notasi staff dan ~ Dipilih
pendidikan Yamaha kemampuan keyboard pada tentang “keyboard”  melodi dan ritmis  terminologi berdasarkan
(MIE) notasi lagu-lagu rakyat, pada keyboard|/ melalui 145 modul
musik populer, piano (pertunjukan) instruksional
lagu nasional, keyboard

dan lagu klasik
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BAB V
WORLD MUSIC PEDAGOGY

A. Sudut Pandang Pedagogi dalam Kerangka
Pikir Etnomusikologi

Selama beberapa dekade terakhir muncul arus pemikiran yang ber-
asal dari kalangan etnomusikologi dikenal dengan pedagogi musik
dunia atau world music pedagogy (WMP). Pemikiran ini muncul
dari praktik pendidikan musik yang mengedepankan gagasan lintas
budaya. WMP dipandang sebagai gerakan atau cara pandang baru
tentang multikulturalisme konten-konten kurikuler dan proses ber-
musik dalam ruang lingkup pendidikan formal (Campbell, 2016).
WMP mengedepankan prinsip-prinsip pengajaran yang mengarah
pada ide untuk membangun keterampilan musik, pengetahuan
musik dan budaya, serta kepekaan terhadap musik dan musisi lo-
kal (termasuk musisi tradisional). WMP memiliki beberapa do-
main, di antaranya penekanan pada pembuatan musik (creating
music), menghormati tradisi lisan yang umumnya terjadi sambil
mendengarkan (learning-by-listening), dan mencari makna budaya
(cultural meanings), konteks (contexts), dan koneksi (connections).

117



WMP juga berusaha untuk bernegosiasi dengan praktik musik
untuk pelajar dari segala usia, pengalaman, dan musik dengan
gaya apa pun dan di mana pun. Secara metodologis, studi tentang
WMP ini dimulai dengan melakukan berbagai fieldwork (etnografi),
tetapi di sisi lain, ada juga tinjauan literatur yang dilakukan untuk
mendokumentasikan secara empiris wolrd music atau musik etnik.
Pada akhirnya dampak musik-musik semacam itu ditarik pada
kerangka pikir praktik instruksional pada pembelajaran di dalam
kelas. Pengajaran musik saat ini sudah jauh berkembang, terutama
di seluruh sekolah di dunia. Cara-cara global dan multikultural da-
lam pembelajaran musik terkadang perlu dipadukan untuk meng-
hasilkan sebuah pendekatan pedagogis yang sesuai. Inilah yang
menjadi minat dan fokus studi tentang WMP.

WMP mencakup beberapa pertanyaan, keingintahuan, dan
keprihatinan pendidik dalam pemikiran kontemporer; pemikiran
yang pengajaran musik dan nilai tentang kebudayaan. WMP me-
nyatukan berbagai cara untuk bisa mengapresiasi musik di berbagai
belahan dunia; atau singkatnya, belajar tentang praktik musik etnik
di berbagai komunitas masyarakat. Para komunitas atau masyarakat
lokal yang lebih spesifik, umumnya cenderung memiliki kekuatan
akses pada keterampilan musik dan budayanya. Misalnya, pemain
musik Melayu akan mudah untuk diidentifikasi dengan gaya atau
cengkoknya. Contoh sederhana lainnya, seorang pemain musik tra-
disional biasanya memiliki gaya khas dalam memainkan musik. Pe-
main-pemain itu umumnya dibesarkan oleh gaya permainan mu-
sisi lokal yang penuh dengan pola belajar improvisatoris atau in-
formal. Didasarkan pada prinsip-prinsip etnomusikologi maka jenis
pembelajaran yang dilakukan (WMP), biasanya seperti kegiatan
mendengarkan musik dengan saksama, mempelajari musik dari su-
dut pandang konteks dan budaya, serta pengembangan keterampilan
musik yang bermakna dan juga relevan untuk dipelajari. Pemaham-
an tentang pedagogi musik lokal terekam dalam bingkai pemikiran
etnomusikologi. Inilah sebabnya, mengapa sudut pandang etno-
musikologi penting dalam menyoroti praktik musik lokal dalam
perspektif global. Para ahli etnomusikologi mempelajari musik da-
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lam budaya dan masyarakat. Mereka menyambangi satu per satu
budaya, seni, sastra lisan, musik tradisional, suku, hingga budaya
musik populer dari lingkungan terdekat. Mereka juga melakukan
penelusuran ke daerah-daerah terpencil di seluruh dunia. Mereka
tertarik pada proses sosial penciptaan dan kelanjutan musik sebagai
cerminan perilaku manusia. Musik juga membuat mereka belajar
melalui percakapan yang sangat khusus (Abril & Gault, 2016;
Campbell, 2016).

WMP digagas untuk berbagai konteks dan lingkungan belajar,
mulai dari pendidikan dasar, menengah, hingga perguruan tinggi.
Buku teks mengenai WMP ditulis berdasarkan tingkatannya, mulai
dari pendidikan anak usia dini (Watts, 2018), pendidikan dasar
(Bartolome, 2019; Roberts & Beegle, 2018), menengah (Howard
& Kelley, 2018), dan pendidikan tinggi (Coppola et al., 2021);
terlebih praktik khusus pembelajaran instrumen musik juga dibahas
(Montemayor et al., 2018). Buku-buku teks tersebut merupakan seri
buku untuk WMP mencakup isu-isu lintas disiplin utama dalam
musik, pendidikan, dan budaya. Seluruhnya disampaikan dalam
tujuh volume. Buku teks tersebut juga memerinci aspek teoritis dan
praktis dari konsep WMP dengan memberikan fokus perhatian
pada diversifikasi repertoar dan pendekatan instruksional. Dengan
pertumbuhan keragaman budaya di sekolah dan masyarakat, serta
munculnya teori-teori pendidikan musik yang bersifat global, meng-
hadirkan kebingungan dan tuntutan di antara para guru musik. Para
guru atau pendidik musik belum terlalu fasih berbicara tentang
berbagai warisan budaya yang berasal dari latar belakang siswa
mereka. Selain itu, berbagai spektrum praktik ekspresif musik di
sekolah juga perlu menjadi perhatian. Mengingat siswa tidak hanya
berasal dari latar belakang budaya yang sama karena itu, pendekatan
yang digunakan untuk mempelajari musik juga harus berbeda dan
menyesuaikan. WMP sangat bersifat demokratis bagi siswa karena
melihat pembelajaran musik sebagai bagian dari kebutuhan dasar
kebutuhan manusia. Manusia secara musikal membutuhkan aktivi-
tas bermusik, seperti bernyanyi, bermain, menari, terlibat dalam
ritme dan infleksi puisi, drama, dan ritual yang melibatkan musik
lainnya.
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Vita & Campbell (2021) kembali memeriksa cara-cara atau
praktik pengajaran pendidik musik world music—atau semacam
musik lokal yang berkaitan dengan tradisi—ke dalam praktik pem-
belajaran di kelas. Praktik pembelajaran musik itu disampaikan de-
ngan cara yang penuh hormat dan sensitif. Isu tentang keragaman,
kesetaraan, dan pendidikan inklusi menjadi pusat pembicaraan di
antara para pendidik musik di seluruh dunia. Dalam sudut pan-
dang WMP, pendidik (sebaiknya) berkomitmen dengan isu-isu glo-
balisasi, keadilan sosial, dan demokrasi budaya. Pembelajaran ha-
rus berlandaskan semangat menumbuhkan kesadaran musik dan
budaya pada siswa atau anak-anak. Pembelajaran musik harus me-
miliki visi dalam merangkul komunitas lokal dan global. WMP ada-
lah proses pembelajaran multidimensi yang mengakui pentingnya
aktivitas mendengarkan secara mendalam dan reflektif sebagai pintu
gerbang untuk mengetahui musik; siswa juga ikut berpartisipasi di
dalamnya. Pembelajaran musik yang bersifat partisipatoris dilaku-
kan untuk menciptakan karya-karya baru dalam gaya lokal yang
dipelajari. Dalam pembelajaran musik yang berlandaskan WMP,
belajar musik juga harus menyematkan makna, konteks, dan fungsi
budayanya. Pembelajaran musik adalah praktif belajar yang bersifat
komprehensif, mempergunakan musik untuk masuk ke wilayah ke-
budayaan yang lebih dalam.

Para pendidik musik hari ini harus pintar dalam bernegosiasi
dengan isu pendidikan musik secara global dan lokal. Dalam masa
pergolakan dan transformasi global, banyak sekali isu keragaman,
kesetaraan, dan inklusi telah masuk dalam percakapan antar para
pendidik musik. Banyak pendidik di seluruh dunia yang berkomit-
men pada isu-isu globalisasi, keadilan sosial, dan demokrasi budaya
yang relevan. Terutama dalam konteks Indonesia, kampanye dan
promosi tentang nilai dan pengetahuan lokal selalu menjadi topik
utama. Di sisi lain, telah terjadi reformasi pendidikan musik di
berbagai dunia, para pendidik musik di Indonesia belum mampu
untuk menunjukkan eksistensinya di kacah global. Misalnya, melalui
riset atau berkontribusi untuk mengembangkan konsep pendidikan
musik yang berbasis kelokalan. Para pendidik musik di tingkat se-
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kolah hingga perguruan tinggi seharusnya menyadari peran kuat
mereka dalam menjembatani budaya dan komunitas; baik secara
lokal maupun global. Bahkan saat mereka (para guru) dapat melan-
jutkan dedikasi mereka untuk mendorong perkembangan musik
anak-anak dan mendukung dorongan kreatif mereka.

Budaya menjadi menu utama dalam wacana pendidikan di
Indonesia. Berbagai cara-cara inovatif terus dilakukan untuk me-
nunjang kebutuhan pendidikan musik siswa hari ini. Aktivitas
pembelajaran dikelola dengan memasukkan pengalaman musik
ke dalam pelajaran, jalan menuju pemahaman budaya dan empati
manusia. Pembelajaran WMP bisa juga merangkul jenis seni lain,
seperti tari atau teater karena esensinya musik terkoneksi satu sa-
ma lain dalam bingkai seni pertunjukan. Musik tradisional sendiri
umumnya memiliki elemen-elemen yang saling terintegrasi. Mu-
sik tidak berdiri sendiri, praktik musik selalu berhubungan dengan
kesenian lain karena musik tidak bersifat tunggal. Di masyarakat,
penggunaan musik dikaitkan dengan jenis ritual atau tradisi ma-
syarakat tertentu. Konsep WMP berusaha menyambut atau merang-
kul keberagaman bentuk dan praktik musik ke dalam kelas. Oleh
karena itu, berbagai upaya dilakukan untuk memunculkan ekspresi
kreatif baru sebagai bentuk keberagaman, umumnya kegiatan se-
perti bernyanyi, bermain, menari, dan meluncurkan.

Perlu dicatat bagi para peneliti atau pendidik musik yang mela-
kukan riset tentang WMP, mereka harus berpegang pada sudut
pandang kelokalan. Penelitian atau pengembangan metode-metode
pembelajaran musik dapat dilakukan dengan berkolaborasi dengan
ahli etnomusikologi karena mereka dapat memberikan contoh prak-
tis. Contoh praktik musik itu kemudian dibawa ke dalam konteks
ruang kelas untuk menjelaskan cara pandang WMP sebagai upaya
komprehensif untuk mengetahui musik dan budaya. Keadilan sosial
dan demokrasi budaya adalah elemen dalam mengonstruksi praktik
pedagogis musik. Pendidikan musik hari ini perlu mengarah pada
dekolonisasi atau pembongkaran kolonialisasi yang umumnya selalu
bersumber dari Barat. Di Kanada misalnya, kurikulum sebagian be-
sar berfokus pada musik klasik Barat dan studi musik berbasis no-
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tasi Barat (Hess, 2015). Kurikulum atau sudut pandang teori Barat
sudah sedemikian dominan, bahkan mulai memengaruhi praktik
pengajaran musik tradisional. Misalnya, masuknya tradisi tulis me-
lalui notasi musik Barat justru mengubah sistem budaya masyarakat
lokal, khususnya di Jawa beberapa dekade lalu. Pengenalan sistem
notasi Barat sangat berdampak terhadap musisi lokal (gamelan)
dalam menampilkan dan menciptakan karya musik, padahal dalam
tradisi lokal yang mengedepankan budaya oral, pertunjukan dan
penciptaan dapat terjadi secara bersamaan. Sistem notasi Barat ber-
usaha untuk membakukan sebuah formula yang tetap, padahal ini
mengubah hakikat pertunjukan dan penciptaan musik gamelan se-
utuhnya (Becker, 1980). Hal itu semakin mendukung pernyataan
bahwa praktik dan penyebaran teori musik Barat tersebar di seluruh
dunia, termasuk Indonesia. Ada semacam kecenderungan untuk
membela atau mengedepankan sudut pandang Barat daripada ke-
lokalan sehingga—di beberapa kasus—terkesan ada semacam for-
malisasi praktik pendidikan musik. Misalnya, Ketika seorang guru
mengajarkan musik tradisional daerah tertentu, pendidik musik
yang berlatar belakang musik Barat selalu memikirkan untuk meng-
gunakan notasi, padahal dalam praktik pembelajaran musik infor-
mal di masyarakat, notasi sama sekali tidak diperlukan.

Hingga hari ini, masih banyak pandangan dan keinginan untuk
menotasikan musik tradisional. Hal itu tidak sepenuhnya salah
jika digunakan sebagai alat analisis. Tentu saja untuk mengetahui
praktik musik lokal di daerah tertentu, hal yang pertama dilakukan
adalah membuat transkripsi dengan cara membuat visualisasi
notasinya, tetapi jika sistem notasi digunakan sebagai alat untuk
“menyempurnakan” tradisi pembelajaran lokal yang ada, dan seo-
lah “mengganti” dengan kurikulum musik Barat yang dianggap
lebih mapan, itu menjadi tidak tepat. Bagaimanapun, pembelajaran
musik yang selalu berkiblat pada tradisi musik Barat tidak akan
memperkuat karakter kebudayaan musik itu sendiri. Seorang etno-
musikologi Amerika bernama Philip Yampolsky, juga memiliki pan-
dangan yang cukup keras terhadap praktik pendidikan musik di
Indonesia—yang selalu mengedepankan konsep berpikir ala Barat.
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Philip secara konsisten memiliki pandangan jika praktik musik lo-
kal atau tradisional tidak perlu disempurnakan atau “dirusak” oleh
pemikiran lain, termasuk Barat (Philip Yampolsky, komunikasi per-
sonal, 30 Oktober 2022).

Meskipun secara eksplisit menawarkan konsep tentang pendi-
dikan musik berbasis kebudayaan, WMP tetap memiliki cita-cita
untuk menarik model kurikulum berlandaskan pemikiran ini seca-
ra global. Dalam setiap praktik pembelajaran musik sebaiknya me-
nekankan pada prinsip multikultural atau keberagaman sehingga
yang terjadi dalam aktivitas di dalam kelas adalah kekuatan untuk
saling menghargai. Sebagai contoh, ketika prinsip ini diterapkan,
dalam kegiatan apresiasi musik tentu akan lebih memperkuat latar
belakang budaya masing-masing siswa. Setiap siswa akan dengan
percaya diri menampilkan idiom-idiom musiknya dalam praktik
bermusik di kelas. Misalnya, ketika ada siswa yang berlatar belakang
suku Bali, dan dia diminta untuk menampilkan jenis musik dari
daerahnya maka penampilan menarik seharusnya tercipta. Sebuah
penampilan yang berlandaskan atas asas keberagaman dan persatuan.
Dalam praktik pendidikan musik, Campbell (2004; 2018) memiliki
gagasan global citizenship sebagai bentuk prinsip keberagaman.
Konsep itu—tentu saja—ditawarkan melalui kerangka pikir WMP
untuk mengedepankan identitas budaya, hak asasi, serta merangkul
nilai-nilai musik lintas budaya. Vita & Campbell (2021) melihat, di
lingkungan sekolah, ada potensi besar untuk mengupayakan pen-
didikan musik sebagai alat yang merangkul komunitas lokal dan
global. Faktanya, pendidik musik di sekolah memiliki posisi yang
baik untuk mengembangkan pemahaman musik dan budaya anak-
anak, mengatasi masalah keragaman, kesetaraan, dan kondisi yang
bersifat inklusif. Sekolah adalah tempat yang tepat untuk meletak-
kan pemahaman antarbudaya pada anak-anak, terutama di usia dini
sehingga dapat membentuk struktur musikal dan sosial bagi mereka.

Semakin banyak program musik sekolah yang berhasil mem-
perkenalkan konsep WMP maka perlakuan budaya pada dimensi
melodi dan ritmik, cara mengetahui fungsi musik, konteks budaya,
karya instrumental, peleburan antarkesenian semakin besar ter-
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jadi. Program-program pengajaran semacam ini menarik anak-
anak ke dalam lingkaran komunitas musik di seluruh dunia. Rasa
memiliki dan kesadaran global akan membentuk kapasitas untuk
merawat hubungan dengan orang-orang; baik orang-orang yang
satu suku maupun di luar suku mereka. Dengan demikian, musik
akan menjadi sarana untuk mengembangkan kapasitas tenggang
rasa, mempertajam kemampuan mendengar, melihat, dan terbuka
melihat keberagaman di dalam kelas.

B. Implementasi Pembelajaran Musik Berbasis
WMP di Kelas

Masa kanak-kanak adalah momentum di mana kesadaran akan
makna dan simbol budaya dan masyarakat, serta kemampuan meng-
gunakan dan mengenali berbagai aspek musik akan melekat hingga
mereka dewasa. Kesadaran budaya pada siswa dapat dikembangkan
di sekolah-sekolah dengan mulai merangsang mereka dengan per-
tanyaan sederhana, diantaranya

“siapa yang memainkan musik?”

“mengapa musik itu dimainkan?”

“di mana musik itu dimainkan?”

“bagaimana musik itu dimainkan?” (Roberts & Beegle, 2018).

Pertanyaan ini terlihat sederhana, namun dampaknya terhadap
kemampuan berpikir kritis siswa sangat besar. Terlebih ada konse-
kuensi yang besar jika pertanyaan itu akan dijawab. Tentu saja bukan
jawaban sederhana—seperti menjawab soal pilihan ganda—tetapi
menguraikan melalui kegiatan-kegiatan musikal di kelas.

Pendidikan musik untuk anak-anak atau siswa dapat membe-
rikan kesempatan individu minoritas dan mayoritas untuk berin-
teraksi melalui kegiatan musik (Omolo-Ongati, 2005). Pembelajaran
itu dapat bersifat multikultural dan interkultural dalam merangkul
ekspresi dan nilai-nilai yang khas budaya. Intinya, musik memiliki
kekuatan yang nyata untuk membangun jembatan antara orang-
orang, membangun hubungan sosial, dan menumbuhkan rasa hor-
mat terhadap individu pemilik budaya (Campbell, 2018). Penge-
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tahuan dalam menciptakan musik didasarkan pada apa yang dike-
tahui oleh siswa atas budayanya. Dengan demikian, siswa akan
mampu mengembangkan ekspresi musik yang menakjubkan untuk
dinyanyikan, dimainkan, dan menari, serta menciptakan musik
baru.

Pendidik musik yang tanggap dan terlatih mengetahui cara
mengelola pengalaman musik untuk siswa, serta menggunakan
cara-cara yang dapat dicapai melalui diversifikasi kurikulum musik
sekolah yang lebih besar. Pada akhirnya, aktivitas yang dilakukan
guru itu membuka jalan bagi perluasan kemungkinan ekspresi
musik kreatif bagi siswa atau anak-anak. Oleh karena itu, anak-anak
dapat mengetahui musik lebih dalam melalui eksistensi suara dan
keadaannya. Anak-anak atau siswa akan senang untuk terlibat dalam
kegiatan bermusik, terutama ketika bersentuhan dengan elemen
musik, seperti nada, ritme, dan elemen formal lainnya yang mereka
miliki. Prinsip selanjutnya yang mungkin bisa diterapkan dalam
pembelajaran musik adalah improvisasi. Prinsip ini dibangun dengan
aktivitas mendengarkan, menyajikan, lalu mulai menciptakan musik
mereka sendiri dengan penuh kreasi. Guru atau pendidik musik da-
pat membawa siswanya ke dalam cara khusus untuk berpikir krea-
tif, tetapi juga membina kepekaan musik dan budaya. Pendidik
musik sebaiknya tidak hanya meningkatkan perkembangan siswa
mereka dalam musik dan melalui musik, tetapi juga untuk membuat
musik relevan dan bermakna untuk memfasilitasi pemahaman dan
pengalaman kreatif yang kuat.

Cain et al. (2013) menjelaskan jika sebuah proses lintas budaya
dalam berbagi musik merupakan luaran yang kreatif; budaya bisa
saling meminjam dan memadukan elemen-elemennya satu sama
lain. Di dalam pembelajaran di kelas—yang siswanya berasal dari
kebudayaan yang heterogen—akan terjadi proses belajar musik
yang menarik, sangat informasional, atau membelajarkan satu
sama lain. Musik berlangsung secara demokratis dan siswa akan
saling menghormati ekspresi musikal (anak-anak) yang lainnya.
Dalam lingkungan kelas semacam ini, proses belajar musik yang
sebenarnya terjadi ketika guru saling menghubungkan musik satu
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dengan yang lainnya; budaya satu dan yang lainnya. Proses belajar
musik akan menjadi pertemuan antar budaya, saling mendengar-
kan, dan memahami makna musik. Pengajaran musik semacam ini
akan menerobos masuk ke dalam konteks dan konstruksi budaya.
Di tengah masyarakat yang semakin plural, kondisi kelas terkadang
berisi berbagai latar belakang budaya.

WMP menawarkan konsep kesadaran budaya melalui musik.
Ada berbagai cara yang mendukung pengembangan kesadaran
budaya dan pemahaman multikultural antarbudaya dalam musik
dan melalui musik. Ada juga berbagai strategi untuk mendorong
kesadaran siswa tentang masyarakat dan budaya di seluruh dunia.
Saat mereka mengalami ekspresi musik yang beragam, siswa dapat
didorong untuk bermain dengan ide-ide baru secara melodis, ritmis,
tekstur, timbre, bentuk, dan gaya musikal (Vita & Campbell, 2021).
Guru dapat meminta siswanya untuk membuat karya berdasarkan
melodi sederhana dari musik tradisional di daerahnya. Setiap mu-
sik tradisional pasti memiliki nilai keunikan tersendiri. Dengan me-
ngetahui nilai keunikan itu, guru dapat melakukan eksplorasi secara
mendalam pada musik-musik yang dianggap baik sebagai bahan ajar.
Misalnya, dalam musik gamelan Jawa bisa diambil elemen-elemen
atau struktur musik tertentu sebagai bahan materi belajar musik.
Contoh lainnya, dengan mengolah ritmis yang ada pada musik di
masing-masing daerah. Elemen ini merupakan elemen yang paling
mudah diidentifikasi. Selain ritmis ada juga melodi atau pola nada
yang biasa mencirikan musik suatu daerah. Pedagogi musik selalu
berusaha untuk memberlajarkan siswa dengan aktivitas musikal
yang khas, seperti mendengarkan secara mendalam, mempelajari
makna budaya, terlibat dalam pertunjukan musik secara partisipatif,
dan mengekspresikan musik baru yang berasal dari pengetahuan
musik daerah. Unsur-unsur musik yang ada pada musik daerah atau
tradisional sebenarnya bisa diubah menjadi materi pembelajaran
musik yang menarik.

Sejak pertengahan abad ke-20, ekspresi musik dari beragam
budaya dan gaya semakin ditampilkan di kelas musik di sekolah. Jenis
pembelajaran musik semacam itu terutama ditujukan untuk kelas
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yang tidak memiliki pengalaman tentang musik lokal. Jika ditarik
dalam konteks Indonesia, sebetulnya pembelajaran musik berbasis
pengetahuan lokal sudah banyak terjadi dan menjadi kurikulum
inti. Meskipun, banyak hal-hal esensial yang masih mengaitkan
proses belajar musik dengan teori musik Barat. Di Amerika Utara,
saat ini kurikulum di sekolah-sekolah sudah menyematkan materi
ajar musik etnik. Berbagai peristiwa telah membuka jalan bagi
pengembangan pemikiran dan pendekatan baru untuk mengajarkan
musik lokal.

C. Etnomusikologi sebagai Sebuah Kerangka
Pikir Pendidikan Musik

Berbagai peristiwa, misalnya Simposium Tanglewood 1967, publi-
kasi di berbagai jurnal, kolaborasi antara pendidik musik dan etno-
musikolog telah menghasilkan pemikiran-pemikiran baru tentang
pendidikan musik yang berbasis kelokalan. Pemikiran-pemikiran
itu berfokus pada praktik musik dari suatu komunitas budaya di
dunia; juga dengan memperhatikan konteks budaya dan model
transmisinya (Schippers, 2010). Kolaborasi-kolaborasi semacam
ini juga mencakup pengembangan pendidikan masyarakat untuk
studi etnomusikologi, dan pertemuan dengan para etnomusikolog
melalui webinar dan kelas pengajaran musik. Upaya-upaya lain
dalam mempromosikan konsep pendidikan musik berbasis kelokal-
an adalah dengan merancang semacam model pembelajaran me-
lalui buku-buku. Di Indonesia, program ini sudah dilakukan oleh
beberapa institusi, misalnya proyek Lembaga Pendidikan Seni
Nusantara dan Pusat Penelitian dan Pengembangan Pendidikan Seni
Tradisional (P4ST) di Universitas Pendidikan Indonesia di Bandung
yang disponsori oleh Ford Foundation (Mack, 2007). Sejumlah buku
mengenai musik-musik Nusantara pernah ditulis, di antaranya oleh
Harahap (2005) tentang alat musik dawai, Siagian (2006) tentang
alat musik gong, dan Hastanto (2005) tentang musik Nusantara.
Selain itu, masih ada beberapa buku lainnya yang juga ditulis, khu-
susnya oleh para pengajar dan peneliti di perguruan tinggi (buku
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diktat). Beberapa nama etnomusikolog, seperti Deni Hermawan,
Philip Yampolsky, dan Asep Nata menjadi deretan kontributor
yang diperhitungkan dalam perkembangan seni buku-buku musik
Nusantara.

Proyek-proyek semacam ini merupakan gagasan yang brilian
dalam memperkenalkan musik lokal ke masyarakat. Berikutnya ada
juga platform musik yang menyediakan berbagai musik-musik etnik
di seluruh dunia (termasuk Indonesia), yakni Smithsonian Folkways
Recordings dan Global Jukebox. Upaya untuk memperkenalkan
musik etnik atau daerah tidak berhenti sampai di sini, masih ada
penulisan seri buku WMP sebanyak tujuh volume yang diterbitkan
oleh Routledge pada 2018-2021. Penulisan seri buku tersebut
lahir dari sebuah kegelisahan para etnomusikolog dan peneliti
pendidikan musik. Sebuah fenomena atau pemikiran baru kemudian
muncul dikenal dengan ‘pedagogi musik dunia’ atau World Music
Pedagogy (WMP). Pemikiran tentang WMP ini masuk ke dalam
latar pendidikan musik sekolah (Campbell, 2004; 2018; Campbell &
Lum, 2019). Pemikiran pedagogi ini berusaha untuk mencari dan
memperkenalkan praktik musik di seluruh dunia, terutama yang
berkaitan dengan musik lokal. Sudut pandang berpikir WMP adalah
mempertanyakan bagaimana praktik musik di suatu daerah bisa
terjadi dan bagaimana itu berlangsung.

WMP menawarkan sebuah nilai kebaruan dalam berpikir
musik dan mengajarkan musik secara kultural. WMP memberikan
perhatian khusus pada proses pengalaman musik multisensori
yang menyeimbangkan fungsi nilai dan makna budaya. Pendekatan
terhadap pengalaman dan konsep WMP ini diusulkan dan dikem-
bangkan oleh Patricia Shehan Campbell. WMP berusaha meng-
hormati praktik transmisi musik yang dianut secara luas oleh
masyarakat dan budaya di seluruh dunia. Praktik musik lokal di
seluruh dunia umumnya memiliki karakteristik umum, seperti (1)
teknik belajar secara lisan dan aural, (2) sistem notasi yang berbeda
dengan notasi Barat (atau sama sekali tidak menggunakan notasi),
(3) metode belajar dan bermain dengan improvisasi, dan (4) praktik
musik dengan vokalisasi (di samping musik berinstrumen). Proses
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pembelajaran musik umumnya menggunakan metode solmisasi
khusus, umumnya hanya mereka (musisi lokal) yang dapat me-
mahami. Selain itu, praktik musik secara berkelompok biasanya
disinkronisasi dengan baik secara mandiri (tanpa dirigen) melalui
kesadaran kelompok atau musikalitas seseorang (Campbell & Lum,
2019; Coppola et al., 2021). Fokus pembelajaran WMP biasanya
membawa siswa dari pertemuan pertama mendengarkan musik
secara partisipatif dan terlibat dalam pertunjukan musik. Konsep
belajar musik ini menciptakan ide-ide baru yang menghubungkan
(siswa) dengan musik yang telah mereka pelajari. Proses pembelajaran
musik menggunakan WMP menggarisbawahi pelajaran musik pada
makna budayanya dan hubungan potensial antara budaya musik.
WMP memberikan perhatian khusus pada praktik pembelajaran
musik dengan mendengarkan, berpartisipasi, menampilkan, men-
ciptakan, serta belajar makna dan fungsi budayanya.

Pembelajaran yang menggunakan pendekatan WMP memiliki
tiga perspektif umum, yaitu (1) mempergunakan repertoar yang
memang tersedia dan disetujui untuk digunakan; (2) membangun
kerja sama dengan berkolaborasi dua arah (contohnya membuat
proyek pertunjukan, rekaman, diskusi, tanya jawab, dan presentasi);
dan (3) berpikir dengan sudut pandang pribumi dan luar pribumi.
Konsep WMP ini perlahan tidak lagi bersifat inklusif, artinya hanya
digunakan oleh sebagian kalangan, tetapi mulai diterapkan secara
luas hingga hari ini. Pembelajaran yang menggunakan lagu, tarian,
bermain instrumen musik, dan berdiskusi menjadi kegiatan inti dari
pembelajaran WMP.

Kolaborasi antara pendidik musik dan ahli etnomusikologi
merupakan bentuk kesepakatan lanjutan antarpendidik. Pendidik
musik—yang kebanyakan—selalu berpola pikir Barat mulai menya-
dari pentingnya pembelajaran berbasis pendekatan kelokalan. Prak-
tik pendidikan berbasis WMP juga sebenarnya berusaha untuk
menyejajarkan kemampuan musisi lokal denga musisi akademis.
Musisi lokal selama ini dianggap tidak berkemampuan intelektual
dalam menularkan musik, padahal transmisi musik yang terjadi di
lapangan sudah terjadi selama ratusan tahun. Tidak mungkin pola
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pengajaran semacam ini juga “diabaikan” Pendidikan musik secara
global harus mengakui berbagai pendekatan, termasuk musikalitas
musisi-musisi nonakademis di dalam praktik pembelajarannya. Ku-
rikulum yang bersifat informal kini mulai menjadi perhatian para
pendidik musik. Sejauh ini WMP telah terbukti bermanfaat bagi
para pendidik di semua tingkatan, termasuk anak-anak sekolah
dasar usia 5-12 tahun, sebagai sarana membina pola pikir global
melalui musik. Sebuah proses pembelajaran multidimensi yang ber-
basis WMP, mengakui pentingnya kegiatan ‘mendengarkan secara
mendalam’ (deep listening) sebagai sarana pembelajaran yang bersifat
partisipatif. Mendengarkan juga dilakukan untuk menciptakan kar-
ya-karya baru dalam gaya musik yang dipelajari, dan untuk me-
ngetahui makna budayanya. Gambar 5.1 menunjukkan dimensi-
dimensi WMP dengan lebih perinci.

~
Menciptakan musik 4 R
(Creating music)
Menemukan, menciptakan, berimprovisasi
terhadap musik
/|
N
Mendengarkan musik secara aktif
Integrasi

(Enactive listening)

Mendengarkan musik lebih lanjut untuk performansi (Intergration)

|
< Hubungan antara

musik dengan
Mendengarkan musik sambil terlibat dalam aktivitas kehidupan (dan

(Engaged listening) Kurikulum)
Partisipasi aktif selama mendengarkan musik

N

Mend kan musik dengan penuh perhatian
(Attentive listening)
Beberapa pengalaman mendengarkan terarah yang berfokus pada struktur

Sumber: dimodifikasi dari Coppola et al. (2021)
Gambar 5.1 Lima Dimensi Pembelajaran WMP

Dimensi pertama adalah mengintegrasikan musik. Menginte-
grasikan di sini artinya melihat potensi musik sebagai produk dan
cerminan perilaku budaya lokal. Melalui pembelajaran musik, pe-
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mikiran masyarakat tertentu dapat dijelaskan dan dianalisis. Meng-
ajarkan musik sebaiknya tidak hanya para berkenaan dengan aspek
praktik, tetapi juga menceritakan kisah dibalik karya musik atau
lagu, serta membantu siswa untuk memahami bagaimana masyara-
kat membuat musik. Sangat penting untuk diajarkan konsep ber-
pikir kritis dalam konteks pembelajaran musik. Siswa harus diarah-
kan untuk mempertanyakan tentang aspek “kemengapaan™ Siswa
dituntut untuk selalu bertanya mengapa seseorang bernyanyi, dan
mengapa menghasilkan musik dengan cara tertentu? Serta apa
makna musik bagi mereka (masyarakat)? Dimensi ini tidak bersi-
fat berurutan, tetapi dapat digunakan sesuai kebutuhan untuk
tahap-tahapnya. Pada dimensi ini pembelajaran musik selalu bisa
menerapkan atau diselingi aktivitas belajar, seperti mendengarkan,
berpartisipasi, melakukan, dan menciptakan (Campbell, 2018).

Berikutnya adalah dimensi mendengarkan dengan penuh per-
hatian (attentive listening). Dimensi ini lebih banyak bersinggungan
dengan aktivitas pemaparan musik sebagai sebuah karya yang patut
dianalisis. Selama tahapan dimensi ini, aktivitas mendengarkan mu-
sik sebagai sebuah produk sonik (sonic). Sonik adalah semua hal yang
berhubungan dengan gelombang suara (sound waves), resonansi
dan energi terselubung di dalamnya. Sebagai sebuah produk suara,
musik tentu memiliki identitas budaya atau genre tertentu. Dimensi
ini merupakan pintu gerbang untuk merasakan pengalaman men-
dengar lebih dalam. Mendengarkan musik juga berkaitan dengan
struktur musik atau elemen-elemen musik (melodi, ritmis, tekstur,
dan lain-lain). Aktivitas mendengarkan dilakukan secara mendalam
dengan cara menganalisis bentuk musik (musical form) selama be-
berapa menit dan diulang-ulang. Setelah mendengarkan karya musik
atau lagu selama beberapa kali, guru dapat melontarkan beberapa
pertanyaan dasar.

Level berikutnya dari aktivitas mendengarkan dengan penuh
perhatian (attentive listening) adalah dengan mendengarkan dalam
keterlibatan (engaged listening). Dalam memperdengarkan musik,
siswa tidak boleh kaku atau boleh mengekspresikan dirinya melalui
gestur atau bahasa tubuh. Selama mendengar musik, hal yang paling
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mudah dan sederhana dilakukan adalah mengetuk tangan atau
kaki untuk mengikuti tempo musik. Mendengarkan musik—dalam
pembelajaran musik—bukan berarti dilakukan secara pasif, tetapi
juga bisa dilakukan dengan penuh ekspresi dan permainan alat
musik. Saat mendengar musik, siswa bisa menyenandungkan frasa
melodi yang di dengar, meniru suara vokal atau melodi pada alat
musik, serta mulai melakukan eksplorasi terhadap masing-masing
instrumen musik yang dipegang oleh siswa. Saat kegiatan pada tahap
ini, sebaiknya siswa dibekali oleh alat musik (tidak boleh tangan
kosong) sehingga selama mendengarkan musik, anggota tubuhnya
ikut memainkan musik yang diperdengarkan.

Level atau dimensi berikutnya dari sebuah aktivitas mendengar
adalah mendengar secara aktif (enactive listening). Mendengarkan
secara aktif membutuhkan komitmen untuk terkonsentrasi. Di-
mensi ini memiliki gagasan seperti konsep tradisi lisan yang ba-
nyak dipraktikkan musisi lokal nonakademis. Mereka umumnya
mengandalkan telinga sebagai alat utama memahami musik, serta
jarang menggunakan notasi atau tradisi tulis. Praktik mendengar
pada dimensi ini bisa dilakukan dengan memutar jenis musik lokal
tertentu, kemudian menghentikannya. Peran guru dalam dimensi
ini adalah mengarahkan siswa untuk mendengarkan, mencocokkan
apa yang mereka (siswa) dengar, serta mengoreksi dan melatih hasil
pendengaran siswa. Dalam aktivitas mendengar ini juga siswa di-
arahkan untuk mampu menggabungkan nyanyian menyesuaikan
dengan tempo, tekstur, melodi, dan elemen musik lainnya. Melalui
kegiatan mendengar, inti dari karya musik yang telah sepenuhnya
dipelajari menggunakan telinga. Setelah mampu mendengarkan se-
cara aktif, siswa kemudian akan belajar berkonsentrasi setiap mere-
ka mengapresiasi musik.

Dalam sudut pandang WMP, aktivitas menciptakan musik
(creating music) merupakan level tertinggi. Pada dimensi ini, eks-
presi kreatif siswa dapat diukur melalui tingkat perhatian, keter-
libatan, dan keaktifan mereka dalam mendengarkan musik. Bahkan,
jika musik pilihan mereka yang tidak dikenal secara budaya, siswa
justru memiliki pengalaman budaya baru, serta menjadikan mu-

132 Teori-Teori Pembelajaran ...



sik itu bermakna dalam kehidupan mereka. Mendengarkan, meng-
analisis, dan menampilkan musik memberi siswa ide yang mungkin
mengarah pada penciptaan ekspresi baru. Ketika siswa tenggelam
dalam musik, struktur sonik, sosiokulturalnya, mereka sedang ber-
upaya untuk memperkaya wawasan musiknya, serta mengadopsi
pengalaman kultural dari jenis musik lokal lain.

Sebagai sebuah salah satu studi dalam pendidikan musik,
pendekatan atau sudut pandang WMP memberikan pengalaman
yang kuat dan substantif dalam wacana pendidikan musik di
Indonesia. Konsep pendidikan WMP—sekali lagi—berusaha untuk
memberikan pengalaman baru dalam belajar musik, kegiatan kreasi
musik bisa dilakukan dengan cara-cara sederhana dan mengadaptasi
pada nilai budaya setempat. Dengan mempelajari nilai budaya
setempat, seorang pendidik dan pembelajar musik sebetulnya te-
lah berpikir secara global. Pendidikan musik tidak lagi dipahami
sebagai sesuatu yang sempit—dalam arti hanya menggunakan kon-
sep yang bersumber dari Barat, tetapi mampu juga berkembang
dari prinsip-prinsip budaya yang sudah ada. Tantangannya—untuk
para pendidik musik—adalah bagaimana menarik musik lengkap
dengan nilai-nilai kelokalannya untuk bisa digunakan sebagai ba-
han praktikum di dalam kelas formal. WMP cocok digunakan da-
lam konteks pendidikan musik di Indonesia karena memberikan
perhatian pada masalah keragaman, kesetaraan, dan inklusi, nilai
yang sangat berkaitan dengan kebudayaan Indonesia. WMP juga
berfungsi untuk menumbuhkan kepekaan budaya siswa sambil
mencapai tujuan musik secara keseluruhan.

D. Tingkatan dan Jenis Pembelajaran WMP
Tingkatan dan jenis pembelajaran musik dunia dibagi menjadi tujuh
jenis sebagai berikut.

1) Pendidikan Musik Anak Usia Dini.

2) Pendidikan Musik Sekolah Dasar.

3) Pendidikan Musik Sekolah Menengah.

4) Pembelajaran Musik Berbasis Instrumen.
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5) Pendidikan Paduan Suara di Sekolah.
6) Pendidikan Musik Berbasis Komunitas.
7) Pendidikan Musik di Perguruan Tinggi.

Semua tingkatan dan jenis pembelajaran musik dunia tersebut
akan dijelaskan sebagai berikut.

1. Pendidikan Musik Anak Usia Dini

Mempelajari musik sejak usia dini telah menjadi perhatian para
pakar peneliti WMP. Hal ini dibuktikan melalui buku yang ditulis
oleh Watts (2018). Pendidikan anak usia dini adalah modal bagi
pendidik musik untuk mengeksplorasi potensi pedagogi musik,
serta sarana untuk memperkenalkan anak pada musik dalam kon-
teks budaya di seluruh dunia. Pada tingkatan usia prasekolah,
WMP lebih berfokus pada pendekatan pembelajaran musik secara
informal, usia siswa lahir-7 tahun, pertemuan yang fleksibel, dan
pendekatan multimodal (menyanyi, mendengarkan, mendongeng,
dan memainkan instrumen musik). Musik tidak dipandang sebagai
satu mata pelajaran yang sempit atau tunggal, tetapi bisa terpadu de-
ngan bidang-bidang lain. Sebagai contoh, di sekolah tingkat Taman
Kanak-kanak (TK), musik diajarkan menggunakan tari-tarian. Ke-
tika musik sudah dibudayakan ke dalam lingkungan keluarga dan
lingkungan pertama anak-anak, mereka juga dapat tumbuh men-
jadi agen dan anggota komunitas budaya yang terus meluas di masa
datang. Musik dapat berfungsi sebagai sarana mengenal identitas
budaya, serta membantu anak-anak lebih mengenal siapa dirinya.
Pembelajaran WMP pada tingkat prasekolah berpusat pada keter-
libatan siswa dalam kegiatan belajar yang menyenangkan dan prin-
sip-prinsip pengajaran informal. Pengajaran musik dilihat dari sudut
pandang eksploratif, yakni melihat anak-anak melalui keterlibatan
yang bermakna dan menyenangkan dengan musik.

2. Pendidikan Musik Sekolah Dasar

Penggalian konsep belajar WMP pada tingkatan sekolah dasar ber-
kenaan dengan praktik pembelajaran musik untuk anak-anak di ke-
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las 1-6 (usia 6-12 tahun). Dalam tahap ini, anak-anak mulai terbuka
dengan berbagai perspektif kebudayaan. Guru dapat dengan jelas
menguraikan tentang konsep keragaman musik secara langsung pa-
da anak-anak. Siswa pada usia ini juga lebih memiliki peluang untuk
mengembangkan pemahaman multikultural serta pengetahuan mu-
sik yang bermakna. Pengalaman belajar musik di dalam kelas di-
bangun berdasarkan berbagai studi kasus musik di lapangan. Isu-isu
yang biasa digunakan dalam diskursus etnomusikologi juga diim-
plementasikan dalam tindakan pengajaran oleh guru. Penekanan
materi pembelajaran musik tentu akan meliputi tentang unsur ge-
nealogi musik, representasi, perkembangan, dan konteks budaya.
Mengilustrasikan hal-hal semacam ini tidaklah mudah, di sinilah
peran guru dalam menerjemahkan isu atau permasalahan musik
lokal di sekitarnya. Guru harus memiliki kompetensi pedagogi mu-
sik yang mumpuni agar mampu membelajarkan siswa-siswanya—
bukan hanya musikal, tetapi juga secara kultural.

3. Pendidikan Musik Sekolah Menengah

Pendekatan WMP untuk sekolah menengah dimulai dari kelas
7-12 (usia 13-18 tahun). Kelas-kelas tersebut meliputi kelas umum
di sekolah menengah, piano, gitar, penulisan lagu, komposisi dan
improvisasi, musik populer, musik dunia, teknologi musik, produksi
musik, sejarah musik, dan teori musik. Ruang lingkup kajian pada
tingkatan ini tentu lebih banyak menawarkan konsep pembelajaran
musik yang lebih matang, luas, dan komprehensif. Menerapkan
konsep WMP bukan berarti mempersempit pola pikir, justru se-
baliknya, membawa ke pada konsep berpikir yang lebih global.
Konsep inilah yang selalu dipromosikan oleh Vita & Campbell
(2021). Strategi teknik WMP dipromosikan melalui diskusi tentang
pendidikan musik multikultural, sketsa deskriptif lingkungan peng-
ajaran yang nyata dan alami, percakapan dengan budaya kepada
pedagog, serta dorongan untuk merefleksi diri. Selama ini—dalam
wacana pendidikan musik di Indonesia—banyak isu-isu pendidikan
multikultural dan prinsip demokratis diabaikan. WMP berusaha
keras untuk mengampanyekan konsep pemikiran yang logis dan
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demokratis tentang pembentukan wacana pendidikan musik di
masa yang akan datang.

4. Pembelajaran Musik Berbasis Instrumen

Praktik pendidikan musik di sekolah tidak terlepas dari pembelajaran
alat musik atau instrumen musik. Meskipun tidak semua sekolah
memiliki perhatian yang sama terhadap musik—juga ketersediaan
sarana dan prasarana—tetapi kenyataannya banyak juga sekolah
yang menyelenggarakan kelas-kelas musik di lingkungan for-
mal. Misalnya di Amerika, kelas instrumen musik sekolah, di-
selenggarakan, mulai dari band, orkestra simfoni, dan ensambel
musik. Tradisi musik semacam ini memang—sekali lagi—masih
berkiblat pada musik Barat. Ditambah lagi bahwa kepala sekolah
umumnya puas dengan kemampuan program musik mereka untuk
memenuhi standar pendidikan musik dan tujuan pendidikan yang
luas (Abril & Gault, 2006). Para guru-guru musik pun umumnya
dididik dalam kompetensi musk Barat ala konservatori di Eropa
(Montemayor et al., 2018). WMP dapat memberikan perspektif
pedagogi musik yang beragam dan inklusif. Jadi, secara budaya, su-
dut pandang itu dapat memperkaya, memperluas, dan mengubah
program musik berbasis instrumen ini menjadi efek yang luar biasa.
Harapan WMP tentu saja berusaha untuk memberi pendekatan dan
strategi praktis pada program musik (berbasis instrumen) secara
inklusif. Tradisi pembelajaran instrumen musik di sekolah ini juga
dekat dengan praktik musik partisipatif. Di Amerika, bahkan ada
program pendidikan musik popular dalam kurikulum K-12 sekolah.
Band modern sebagai representasi ensambel musik digunakan un-
tuk membentuk pengalaman pertunjukan dan menulis lagu (Powell,
2021). Kelas band memang kerap menarik perhatian siswa dalam
meningkatkan prestasinya (Kinney, 2008).

5. Pendidikan Paduan Suara di Sekolah

Paduan suara menjadi bagian dari penyelenggaraan pendidikan mu-
sik di sekolah. Beberapa sekolah berharap bahwa siswa yang mem-
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pelajari musik—pada akhirnya—dapat berkontribusi untuk kegiatan
sekolah, misalnya saat menyanyikan lagu nasional di upacara bende-
ra. Di sisi lain, banyak sekolah yang memberikan perhatian lebih pa-
da paduan suara. Sekolah kerap mengirimkan siswa-siswanya untuk
mengikuti lomba paduan suara, baik di tingkat nasional maupun
internasional. Meskipun—pada kenyataannya—hanya sekolah-
sekolah favorit yang terletak di kota-kota besar yang melakukan
hal-hal semacam ini. Paduan suara, seharusnya bukan sekadar kuri-
kulum pilihan, tetapi menjadi bagian penting dalam proses pendi-
dikan musik secara holistik. Ada proses pedagogis musik yang kuat
dalam praktik latihan paduan suara, misalnya dalam mengatur har-
monisasi suara. Seorang guru atau pelatih paduan suara minimal
bukan sekadar cakap dalam bermain musik, tapi mampu mendidik
anggota paduan suara untuk bekerja sama secara musikal dan sosial.

Dalam praktik pembelajaran paduan suara, guru memilih, me-
latih, dan menampilkan repertoar global yang beragam (Bartolome,
2019). Paduan suara juga kerap membawakan lagu-lagu daerah, di
mana ini menciptakan pembelajaran musik dengan konteks budaya
yang kuat. Paduan suara memberikan ruang gerak bagi siswa untuk
ikut dalam aktivitas mendengarkan, bergerak, bermain dalam pe-
ngalaman musik yang lebih bermakna. Pada situasi tertentu, paduan
suara juga menjadi agen budaya yang sangat kuat. Misalnya, ketika
sekelompok paduan suara mengikuti kompetisi di tingkat interna-
sional maka membawakan lagu-lagu daerah menjadi bagian dari
promosi budaya. Semakin banyak lagu-lagu daerah dibawakan oleh
para peserta paduan suara maka dampaknya akan semakin baik.

6. Pendidikan Musik Berbasis Komunitas

Salah satu esensi pembelajaran musik di tingkat sekolah atau per-
guruan tinggi adalah melibatkan para siswa atau mahasiswa ke
dalam proses bermusik secara sosial. Setelah mempelajari musik
secara mandiri di rumah atau di lembaga kursus, pada akhirnya
mereka (siswa) akan berinteraksi melalui kegiatan kelompok musik.
Pembelajaran musik ensambel sendiri tidak hanya berbentuk band,
paduan suara, atau orchestra, tetapi dapat berbentuk komunitas.
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Komunitas musik, khususnya di luar sekolah, biasanya dibagi ber-
dasarkan minat atau genre. Misalnya, ada komunitas musik jaz,
blues, rok (rock), pop, dan sebagainya, semuanya memiliki visi yang
sama dalam mempertahankan eksistensi musik yang digemari-
nya. Sekolah formal biasanya memiliki jarak dengan komunitas-
komunitas ini, padahal guru musik harus membangun komunikasi
dan kolaborasi dengan para aktivis komunitas musik. Hal ini
berguna untuk siswa dalam melebur ke dalam masyarakat musik
yang sesungguhnya. Pembelajaran musik berbasis komunitas akan
memberi jembatan bagi sekolah dan praktisi musik nonakademis
untuk saling membelajarkan dan berbagi pengalaman musik. Ter-
utama jika jenis musik yang ingin disajikan adalah musik tradisional
miliki komunitas atau masyarakat tertentu. Pembelajaran musik ber-
basis komunitas juga tidak selalu terjadi di ruang fisik, tetapi dapat
terjadi melalui komunitas virtual (Campbell & Lum, 2019). Intinya
adalah pendidikan musik yang mengedepankan konteks pada siswa-
siswanya. Musik bukan hanya dipelajari strukturnya, tetapi juga as-
pek sosial-budayanya. Jika dimanfaatkan dengan baik, hubungan
antara sekolah dan komunitas musik dapat saling merangkul dan
berbagi pengalaman belajar musik bersama-sama.

7. Pendidikan Musik di Perguruan Tinggi

Pendidikan musik di tingkat perguruan tinggi memiliki semangat dan
tujuan yang sama dengan bidang ilmu lain, yakni mengembangkan
kemampuan atau keterampilan para mahasiswanya. Sebelum masuk
ke perguruan tinggi, calon mahasiswa musik diuji oleh serangkaian
tes, mulai dari tes kemampuan ritmis, melodi, keterampilan me-
mainkan karya dan alat musik, dan pengalaman bermusiknya. Jadi,
jelas bahwa perguruan tinggi bukan tempat untuk belajar musik
dari nol, melainkan mengembangkan keterampilan dan potensi
musik mahasiswanya. Banyak perguruan tinggi di Indonesia yang
memiliki porsi besar terhadap kurikulum musik barat. Hal ini tidak
sepenuhnya keliru karena kurikulum musik barat memang masih
sangat relevan untuk digunakan sebagai pondasi pengetahuan dan
pisau analisis. Perguruan tinggi memerlukan diversifikasi yang le-
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bih banyak dalam hal musik tradisional atau lokal. Sebagai sebuah
lembaga pendidikan tingkat tersier, pendidikan musik di perguruan
tinggi memerlukan pembelajaran yang memberikan pengalaman
budaya yang kental. Hal itu perlu didukung dengan argumentasi
bahwa pendidikan musik berbasis budaya memiliki urgensi yang
sangat tinggi.

E. Dasar-Dasar Etnomusikologi Sebagai Basis
Pedagogi Musik

Karakteristik pendidikan musik di sekolah dan perguruan tinggi te-
lah mengalami transformasi dari segi sudut pandang kebudayaan.
Pendidikan musik berada pada persimpangan untuk mengedepan-
kan sudut pandang teori-teori Barat atau kembali pada perluasan
nilai-nilai kelokalan. Di satu sisi, teori-teori musik Barat dibutuhkan
dalam menguraikan segala fenomena musikal atau struktur musik.
Sementara dari sudut pandang kebudayaan, banyak praktik musik
lokal yang menarik untuk didiskusikan. Terutama jika berhubungan
dengan praktik musik etnik yang banyak dipromosikan di Indonesia.
Penyebaran atau penularan musik membutuhkan metodologi khu-
sus yang disebut pedagogi. Pedagogi musik mengacu pada semua
upaya praktis, berorientasi pada aplikasi, serta cara ilmiah yang di-
tujukan untuk melakukan pengajaran dan kegiatan instruksional.
Tugas pedagogi musik fokus pada kemampuan, pengetahuan, peng-
alaman, pemahaman, dan interpretasi di semua bidang musik.

Pemahaman tentang pedagogi dalam musik seharusnya dapat
memberikan kontribusi besar dalam menyebarkan budaya. Banyak
praktik pembelajaran musik lokal—yang sebenarnya—bisa diampli-
fikasi oleh pengembangan riset atau kolaborasi antara praktisi dan
pendidik musik. Permasalahannya adalah belum terjalin hubungan
yang mengarah pada sinergitas keduanya. Pendidikan musik ha-
rus melayani tujuan musik dalam mempertahankan eksistensinya.
Upaya dalam mempertahankan eksistensi musik lokal harus didu-
kung dengan perangkat peragogi musik yang sesuai. Oleh karena
itu, WMP menawarkan wacana pedagogi musik baru yang mela-

World Music Pedagogy 139



yani kebutuhan konservasi sekaligus penyebarluasan. Kerangka pi-
kir etnomusikologi perlu ditawarkan pada setiap studi pendidikan
musik.

Etnomusikolog mendekati musik secara global, artinya mereka
tidak hanya mempelajari musik dari budaya dunia, tetapi juga me-
reka peduli tentang sifat komprehensif musik yang mencakup
gender, ras, dan etnik (Nettl, 2005). Penelitian para etnomusikolog
sampai pada diskusi fungsi musik dalam komunitas kehidupan
lokal, sistem sosial dan ekonomi di mana musisi berkarier, peran
musik dalam festival dan kompetisi, cara musik melayani ritual atau
upacara agama, keterlibatan kebijakan budaya, dan sebagainya. Para
etnomusikolog umumnya tertarik pada proses sosial penciptaan
dan kelanjutan musik, mereka belajar melalui percakapan melalui
musik. Mereka belajar melalui observasi tentang makna dari musik
(Abril & Gault, 2016; Campbell, 2016). Para etnomusikolog juga
membuat musik, mengajar musik, dan merekam praktik musik un-
tuk mengetahui musik dengan semua segi kehidupan sosial. Me-
reka membina hubungan dengan musisi yang mereka datangi,
membangun jembatan antara komunitas musik masyarakat dan
institusi tempat mereka bekerja. Saat mereka bekerja sebagai akade-
misi, di museum, di industri, dan di sektor publik, mereka mengo-
munikasikan nilai inti dari musik dalam konteks budaya dan ma-
syarakat. Para guru musik yang mengajarkan musik lokal atau
daerah umumnya menggunakan karya para etnomusikolog seba-
gai informasi dasar menyusun materi ajar. Para etnomusikolog
umumnya memiliki dokumentasi atau catatan yang lengkap tentang
lanskap musik daerah atau etnik. Para guru musik juga umumnya
mengakses lagu-lagu klasik (lama), karya-karya paduan suara, dan
beberapa karya instrumental yang bisa dipraktikkan oleh siswa. Me-
lihat pemaparan tentang etnomusikolog, nampaknya kebutuhan in-
formasi dan akses data-data musik lokal semakin dibutuhkan.

Para pendidik musik hari ini seolah berupaya untuk ikut me-
masarkan musik lokal menjadi pengetahuan global. Mulai muncul
berbagai kolaborasi (di beberapa negara)—antara pendidik musik
dan etnomusikolog—untuk memproduksi informasi dan metode-
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metode baru dalam mengajarkan musik lokal. Tujuannya untuk
menghasilkan pengalaman pedagogis baru, baik untuk guru dan
siswa. Dengan telinga terbuka lebar, pendidik musik hari ini perlu
bekerja sama dengan etnomusikolog untuk merancang pengalaman
bagi siswa. Selain itu, kerja sama bertujuan menarik mereka ke da-
lam spektrum yang luas dari dunia musik, dan untuk mengembang-
kan pemahaman budaya melalui musik. Arsip audio dan video on-
line seperti Smithsonian Folkways semakin dicari untuk memenuhi
kebutuhan pedagogi musik lokal.
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BAB VI

PEMBELAJARAN JARAK JAUH DAN
PEMBELAJARAN DARING

A. Sejarah Singkat Pembelajaran Jarak Jauh
(PJJ)

Pembelajaran daring (online) merupakan istilah yang berkembang
beberapa tahun terakhir untuk memberikan alternatif pada pem-
belajaran tatap-muka, terutama setelah pandemi Covid-19, pem-
belajaran ini semakin populer digunakan. Pandemi global Covid-19
telah menyebabkan meningkatnya minat dalam menyesuaikan
pedagogi digital dan kebutuhan untuk mengajar dari jarak jauh
(Vaatdja & Ruokamo, 2021). Berbagai penyesuaian terjadi, misalnya
dengan meningkatkan penggunaan perangat telepon seluler untuk
pembelajaran, lengkap dengan fitur pedagoginya (Hall et al,
2020), hingga konsep pembelajaran campuran (blended learning)
(Akgunduz & Akinoglu, 2016; Crawford, 2017; Fletcher et al., 2022;
Silverman & Hoyos, 2018; Yehia et al., 2022). Belum banyak yang
mengetahui jika kemajuan pembelajaran daring yang melibatkan
teknologi saat ini dimulai dari sebuah konsep pembelajaran jarak
jauh (PJJ). Pembelajaran daring merupakan kelanjutan dari PJJ

143



yang telah berabad-abad dilakukan. PJJ bukanlah konsep atau
pemikiran baru; pada akhir 1800-an, di Universitas Chicago, prog-
ram korespondensi besar pertama di Amerika Serikat telah lebih
dulu didirikan, di mana guru dan pelajar berada di lokasi yang
berbeda. Program korespondensi atau correspondence program me-
rupakan program studi di mana siswa dan guru berkomunikasi
melalui surat-menyurat. Sebelum periode itu, khususnya di Eropa
di masa praindustri, pendidikan semacam itu telah tersedia di ting-
kat masyarakat yang lebih tinggi. Pembelajaran ini lebih banyak di-
tujukan untuk laki-laki. Bentuk PJJ yang paling efektif pada masa itu
adalah menyatukan siswa di satu tempat dan waktu untuk belajar
dari salah satu ahli atau pengajar.

PJ] pada awalnya merupakan pembelajaran terstruktur di mana
siswa dan instruktur dipisahkan oleh waktu dan tempat. Saat ini,
model PJJ merupakan bentuk pendidikan domestik dan internasio-
nal yang paling cepat berkembang. Model pendidikan yang dulunya
dianggap sebagai bentuk pendidikan khusus dengan menggunakan
sistem penyampaian nontradisional, sekarang menjadi konsep pen-
ting dalam pendidikan di berbagai negara. Dengan perkembangan
teknologiyang pesat, kelas-kelas pembelajaran dengan menggunakan
berbagai media di berbagai lokasi terus bertambah. Dalam banyak
kasus, perkembangan teknologi memungkinkan program PJJ untuk
memberikan pengajaran khusus kepada siswa di wilayah geografis
terpencil dengan harapan peningkatan interaktivitas antara siswa
dan guru. Meskipun cara-cara di mana PJJ diimplementasikan sa-
ngat berbeda dari satu negara ke negara lain, sebagian besar program
PJJ bergantung pada teknologi yang sudah, dan dipertimbangkan
untuk efektivitas biayanya. Program-program seperti itu sangat
bermanfaat bagi banyak orang yang tidak mampu secara finansial,
fisik, atau geografis untuk memperoleh pendidikan tradisional. PJJ
telah mengalami pertumbuhan yang dramatis baik secara nasional
maupun internasional. Tujuan PJ] adalah sebagai alternatif pendi-
dikan tradisional, dan menawarkan program pemberian gelar. Hal
itu dilakukan untuk memerangi buta huruf di negara-negara ber-
kembang, serta untuk memberikan kesempatan pelatihan untuk
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pertumbuhan ekonomi, dan menawarkan pengayaan kurikulum
dalam konteks pendidikan nontradisional. Berbagai teknologi telah
digunakan sebagai sistem penyampaian untuk memfasilitasi PJJ.

Meskipun PJJ telah terjadi cukup lama, tetapi pembelajaran
tradisional itu tetap menjadi model pembelajaran yang dominan
saat ini. Pembelajaran tradisional adalah jenis pembelajaran yang
berlangsung di ruang kelas, didampingi oleh staf pengajar, dan me-
moderasi untuk mengatur arus informasi dan pengetahuan tertentu.
Upaya para pendidik dalam membangun PJJ, seperti William
Rainey Harper pada tahun 1890 untuk membangun alternatif se-
macam itu pada awalnya ditertawakan. Studi korespondensi awal-
nya dirancang untuk memberikan kesempatan pendidikan bagi
mereka yang tidak termasuk kalangan elite dan yang tidak memiliki
waktu secara penuh di sebuah lembaga pendidikan, dipandang
rendah sebagai pendidikan rendah. Banyak pendidik menganggap
program korespondensi hanya sebagai operasi bisnis. Pendidikan
korespondensi menyinggung sistem pendidikan elitis dan sangat
tidak demokratis (Pittman, 1991). Memang, banyak program kores-
pondensi dipandang sebagai alasan yang kurang efektif. Namun,
kebutuhan untuk memberikan akses pendidikan yang sama ke ma-
syarakat selalu menjadi bagian dari cita-cita demokrasi setiap negara
sehingga studi korespondensi semacam ini terus berkembang dan
mengambil langkah-langkah baru.

Seiring dengan perkembangan teknologi setelah Perang
Dunia Kedua, radio dan televisi berkembang pada tahun 1950-an.
Pengajaran di luar kelas tradisional tiba-tiba menemukan sistem
penyampaian baru. Ada banyak contoh bagaimana radio dan televisi
awalnya digunakan di sekolah untuk menyampaikan pengajaran se-
cara jarak jauh. Sekolah Udara (School of the Air) Wisconsin adalah
wujud dari upaya awal itu pada 1920-an. Pendirian sekolah semacam
itu dilakukan untuk menegaskan bahwa batas-batas sekolah adalah
batas-batas negara bagian. Sekolah Udara adalah istilah umum un-
tuk program korespondensi yang melayani pendidikan dasar dan
menengah pertama di daerah terpencil dan pedalaman Australia di
mana beberapa atau semua kelas dilakukan oleh radio, meskipun
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sekarang digantikan oleh teknologi telepon dan internet. Sekolah
Udara pertama di Australia didirikan di Alice Springs pada tang-
gal 8 Juni 1951. Jaringan radio digunakan oleh sekolah untuk mem-
buat komunikasi dua arah kepada anak-anak di daerah itu. Seiring
berjalannya waktu, telekonferensi audio dan komputer telah me-
mengaruhi pengajaran di sekolah umum, pendidikan tinggi, militer,
bisnis, dan industri. Setelah pendirian Universitas Terbuka di Inggris
pada tahun 1970, dan penggunaan media yang inovatif oleh Charles
Wedemeyer pada tahun 1986 di Universitas Wisconsin, program ko-
respondensi mulai menggunakan teknologi yang berkembang untuk
menyediakan pendidikan jarak jauh yang lebih efektif.

Dengan pesatnya pertumbuhan teknologi baru dan evolusi
sistem penyampaian informasi, PJ] memberikan kesetaraan akses
pendidikan. Saat ini ada kelas PJJ yang ditawarkan oleh berbagai
organisasi dan institusi formal. Siaran satelit langsung diproduksi
oleh lebih dari 20 universitas besar di berbagai negara itu untuk
menyediakan lebih dari 500 kelas PJJ di bidang teknik. Program itu
disampaikan langsung melalui satelit sebagai bagian dari National
Technological University (NTU). Di sektor korporasi, lebih dari
40 miliar dolar per tahun dihabiskan oleh IBM, Kodak, dan 500
perusahaan-perusahaan dalam program PJJ.

Keegan (1980) mengidentifikasi enam elemen kunci dari pen-
didikan jarak jauh, yaitu (1) pemisahan guru dan siswanya, (2)
pengaruh organisasi pendidikan, (3) penggunaan media (tertentu)
untuk menghubungkan guru dan siswa, (4) pertukaran komunikasi
dua arah, (5) peserta didik (diposisikan) sebagai individu bukan ke-
lompok, dan (6) pendidik sebagai bentuk industri.

PJJ secara tradisional telah didefinisikan sebagai pengajaran
melalui media komunikasi cetak atau elektronik. PJJ diperuntukkan
kepada orang-orang yang terlibat dalam pembelajaran yang diren-
canakan di tempat atau waktu yang berbeda dari pengajar. Definisi
PJ] secara tradisional perlahan-lahan terkikis karena perkembangan
teknologi baru menantang para pendidik untuk mengonseptuali-
sasikan ulang gagasan baru. Minat pada kemungkinan pembelajaran
tak terbatas mulai tumbuh dengan perkembangan setiap teknologi
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komunikasi baru. Perkembangan pesat teknologi komputer telah
menarik minat publik dan bertanggung revolusi pendidikan besar-
besaran hari ini. Perkembangan terbaru dalam teknologi multimedia
interaktif yang menjanjikan fasilitas PJ] dengan sangat menarik
dan mudah dilakukan. Hingga hari ini, perkembangan itu seolah
mengaburkan perbedaan antara PJ]J dan pendidikan tradisional.
Teknologi ini juga memiliki kemampuan untuk menciptakan ling-
kungan baru untuk belajar sebagai komunitas virtual. Misalnya da-
lam pembelajaran musik secara daring, kreativitas dan kolaborasi
menjadi fitur utama dalam setiap praktik musikal dan sosial bagi
para siswa (Biasutti, 2015). Beberapa dekade lalu, siswa dibekali ma-
teri pembelajaran berupa CD-ROM multimedia. Selanjutnya, ber-
kembang melalui surat elektronik (e-mail), hingga berakhir ke era
media sosial. Melalui kerja sama internasional, siswa di seluruh
dunia berpartisipasi dalam kegiatan pembelajaran kooperatif, ser-
ta berbagi informasi melalui penggunaan jaringan komputer (Riel,
1993). Dalam kasus seperti itu, ruang kelas global mungkin me-
miliki peserta dari berbagai negara yang berinteraksi satu sama lain
dari kejauhan. Banyak kegiatan pendidikan yang dimediasi dan
memungkinkan siswa untuk berpartisipasi dalam kegiatan belajar
kolaboratif, otentik, aktivitas situasional (Brown & Palincsar, 1989;
Brown et al., 1989). Faktanya, ledakan teknologi informasi telah
menyatukan pelajar dengan menghapus batas waktu dan tempat
untuk pelajar berbasis situs dan jarak jauh.

1. Pembelajaran Terbuka di Inggris

Pendirian Universitas Terbuka Inggris (UTI) di Inggris Raya pada
tahun 1969 menandai awal penggunaan teknologi untuk melengkapi
pengajaran tradisional. Materi pembelajaran disampaikan dalam
skala besar; kepada mahasiswa dalam tiga program: sarjana, pasca-
sarjana, dan mahasiswa asosiasi. Meskipun materi pembelajaran ma-
sih berbasis cetak, mereka didukung oleh berbagai teknologi. Mena-
riknya, tidak ada kualifikasi pendidikan formal yang diperlukan
untuk diterima di UTI. Tiap kelas atau mata kuliah dipantau secara
ketat dan telah berhasil disampaikan kepada lebih dari 100.000 sis-
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wa. Sebagai akibat langsung dari keberhasilannya, model Universitas
Terbuka (UT) telah diadopsi oleh banyak negara baik di negara ma-
ju maupun berkembang (Keegan, 1986), termasuk Indonesia. Para
peneliti di Inggris terus menjadi mengidentifikasi masalah belajar
dan mengusulkan solusi bagi para praktisi di lapangan (Harry et al.,
1993). Pusat Internasional untuk PJJ, di Universitas Terbuka Inggris,
mempertahankan kepemilikan literatur terlengkap baik dalam
penelitian maupun praktik pembelajaran jarak jauh internasional.
Studi penelitian, laporan evaluasi, modul pembelajaran, buku, artikel
jurnal, dan materi singkat tentang PJJ di seluruh dunia semuanya
tersedia melalui daftar di sebuah sistem atau online. Saat ini, materi-
materi pembelajaran itu dikenal dengan Open educational resources
(OER). OER mendapatkan perhatian yang meningkat untuk
meniadakan batasan demografis, ekonomi, dan geografis pendidikan.
OER juga mempromosikan prinsip pembelajaran seumur hidup
(life-long learning) dan pembelajaran yang dipersonalisasi (Yuan et
al., 2008). Pesatnya pertumbuhan OER memberikan peluang baru
untuk pengajaran dan pembelajaran.

2. Pendidikan Jarak Jauh di Amerika

Amerika Serikat termasuk bangsa yang lambat dalam memasuki
pasar PJJ. Ketika mereka mulai mengadopsi bentuk PJJ untuk masya-
rakatnya, berbagai model-model pembelajaran yang unik untuk
kebutuhannya juga ikut berkembang. Meskipun tidak memiliki
masalah ekonomi seperti negara lainnya, serta buta huruf besar-
besaran seperti di negara-negara berkembang, Amerika Serikat te-
tap memiliki masalah ekonomi pengiriman. Amerika mengalami
kekurangan guru di bidang sains, matematika, dan bahasa asing.
Di sisi lain, keinginan untuk menghasilkan iklim pendidikan yang
menyeluruh juga besar. Di akhir 80-an, pembelajaran yang bersifat
komersial dan kondusif ditawarkan melalui satelit oleh jaringan TI-
IN di Texas dan di Universitas Negeri Oklahoma. Pada tahun 1987
di Amerika Serikat, kurang dari 10 negara bagian mempromosikan
PJ]J. Setahun kemudian, jumlah tersebut meningkat menjadi dua
pertiga negara bagian, dan pada tahun 1989 hampir semua negara
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bagian terlibat dalam program PJJ. Salah satu dokumen politik pa-
ling penting menggambarkan keadaan PJJ negara tersebut. Doku-
men itu telah menjadi laporan yang disusun untuk Kongres oleh
Office of Technology Assessment pada tahun 1989. Dokumen itu
disebut Linking for Learning (Office of Technology Assessment,
1989). Laporan ini memberikan gambaran tentang PJJ, peran guru,
dan laporan proyek lokal, negara bagian, dan federal. Dokumen ini
menggambarkan keadaan program PJJ di seluruh Amerika Serikat
pada tahun 1989 dan menyoroti bagaimana teknologi digunakan
di sekolah-sekolah. Model jaringan negara dan sistem pengiriman
telekomunikasi diuraikan dengan rekomendasi yang diberikan. Tu-
juan rekomendasi untuk menyiapkan jaringan lokal dan area luas
untuk menghubungkan pendidikan antarsekolah.

3. Universitas Terbuka di Indonesia

UT adalah Perguruan Tinggi Negeri yang menjadi pelopor PJ] di
Indonesia. Pada tahun 1984, UT menjadi Universitas Negeri ke-45
yang diresmikan berdasarkan pada tanggal 4 September 1984, ber-
dasarkan Keputusan Presiden RI Nomor 41 Tahun 1984. Saat itu,
UT memiliki 4 Fakultas, yaitu Fakultas Sains dan Teknologi (FST),
Fakultas Ekonomi (FE), Fakultas Hukum, Ilmu Sosial dan Ilmu Politik
(FHISIP), dan Fakultas Keguruan dan Ilmu Pendidikan (FKIP)
untuk jenjang Diploma dan Sarjana. Jenjang Magister mulai dibuka
pada tahun 2004, dan diikuti oleh program Doktor pada tahun 2019.
UT memberikan peluang bagi masyarakat untuk mengikuti PJJ dari
berbagai wilayah di Indonesia. Mahasiswa UT juga sebagian besar
telah bekerja di beberapa instansi, misalnya sebagai staf pengajar di
sekolah-sekolah. Melalui kebijakan-kebijakan yang ditawarkan, UT
memberikan kemudahan peserta didiknya untuk mengikuti perku-
liahan tanpa meninggalkan pekerjaan dan tugas mereka.
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4. Pendidikan Jarak Jauh sebagai Sebuah Gerakan
Global

Di Eropa dan negara-negara Barat lainnya, kekhawatiran global
mulai muncul. Dalam laporan baru-baru ini, 12 anggota Asosiasi
Universitas Pengajaran Jarak Jauh Eropa mengusulkan Universitas
Terbuka Eropa (UTE) untuk dimulai pada tahun 1992. Hal ini sebagai
tanggapan langsung kepada Parlemen Eropa, Dewan Eropa, dan
Komunitas Eropa (Bates, 1990). Penggunaan media dan teknologi
dalam pendidikan tinggi di Eropa terus berkembang. Mereka mulai
merefleksikan kebutuhan dengan menyediakan akses pendidikan
terpadu dalam bentuk UT. UTE mulai memikirkan sebuah desain
pendidikan yang lebih canggih untuk menjawab kebutuhan populasi
yang beragam secara budaya. Jaringan telekomunikasi yang saat ini
mengelilingi dunia dapat menghubungkan orang-orang dari banyak
negara dengan cara yang baru dan menarik. Para penyedia layanan
pendidikan mulai memikirkan cara baru untuk meningkatkan ko-
munikasi dengan menyediakan akses informasi dalam skala inter-
nasional karena batas komunitas global terus berkurang.

Teknologi komunikasi yang muncul memberikan solusi yang
sangat hemat. Selama ini, biaya menjadi masalah dalam berbagi
informasi dan mempromosikan pemahaman global. Di era elektro-
nik dan media sosial saat ini, diprediksi jumlah informasi yang
dihasilkan akan meningkat secara eksponensial setiap tahunnya.
Banyak pendidik mulai mengembangkan model PJJ baru karena
kekuatan ekonomi dan politik di tiap negara secara langsung
berkaitan dengan akses ke informasi. Misalnya, Takeshi Utsurni,
presiden Global Systems Analysis and Simulation (GLOSAS) telah
bekerja untuk mengembangkan model “Universitas Global”. Model
ini menyediakan akses informasi yang memungkinkan negara-
negara berkembang untuk mengikuti kemajuan dalam penelitian
dan pendidikan secara global (Utsumi et al., 1990).

Sejak 1950-an, populasi negara berkembang terus berlipat gan-
da menjadi lebih dari 5 miliar orang. Mereka sebagian besar ingin
meningkatkan literasi dan menginginkan kesempatan pendidikan
yang lebih besar. Mayoritas populasi yang berkembang ini berada

150 Teori-Teori Pembelajaran ...



di Asia, di mana terdapat masalah kemiskinan, buta huruf, dan pe-
nyebaran penyakit yang masif. Di sebagian besar negara berkem-
bang, seperti Bangladesh, PJ] menawarkan janji sistem distribusi
informasi melalui ide-ide baru, sikap, dan pemahaman yang mengalir
melalui lapisan lingkungan yang kurang beruntung (Shah, 1989).
Berdasarkan model pembelajaran terkenal dari UTI, negara-negara,
seperti Pakistan, India, dan Tiongkok telah menggabungkan metode
pengajaran modern dengan teknologi yang sedang berkembang.
Tujuannya untuk menyediakan pengajaran berbiaya rendah untuk
literasi dasar dan pelatihan kerja. Turki juga belakangan telah
bergabung dengan negara-negara yang terlibat dalam PJ] berskala
besar. Dua dekade lalu, saat PJ] belum banyak populer, program
PJ] telah mendaftarkan lebih dari satu juta siswa dan merupakan
program pendidikan jarak jauh terbesar keenam di dunia (Demiray
& Mclsaac, 1993). Karena ukuran ekonomi dan distribusi, negara-
negera industri maupun negara berkembang telah memulai program
PJ]. Pada awal 1980-an, catatan jumlah siswa di negara berkembang
telah memperoleh akses ke pendidikan tinggi melalui program PJ]J
(Rumble & Harry, 1982). Dalam banyak kasus, program ini banyak
terkendala bahasa lokal dan budaya masyarakatnya. Oleh sebab itu,
sebagian besar program PJJ menggunakan metodologi pengajaran
secara utuh dari negara tuan rumah serta diterjemahkan sebagai
bentuk adaptasi terhadap budaya lokal. Ketika hal semacam ini
dilakukan, hasilnya sering kali tidak berhasil. Nilai-nilai budaya
dari negara perancang program menjadi lebih dominan, diinginkan,
dan dijadikan standar. Ada banyak contoh program dari Amerika
Utara, Australia, Inggris Raya, dan Eropa yang diadopsi, tetapi tidak
pernah digunakan di Afrika dan Asia karena materinya tidak relevan
di negara-negara tersebut. Di sinilah pentingnya desain bahan ajar
yang tepat dan menyesuaikan dengan kondisi negara. Faktor itu
merupakan elemen penting dalam menjamin keefektifan program.
Ada berbagai upaya untuk mengidentifikasi landasan teoretis studi
PJ]. Penelitian dalam bidang PJJ] menunjukkan perubahan teknologi
yang cepat. Meskipun awalnya penelitian berpusat pada studi per-
bandingan media, para pendidik kemudian menjadi lebih tertarik
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untuk memeriksa media mempromosikan konstruksi pengetahuan
(Salomon et al., 1991).

B. Teori-Teori (Awal) Pendidikan Jarak Jauh

Perkembangan teknologi baru telah mendorong pertumbuhan
luar biasa dalam PJ], baik siswa yang mendaftar maupun jumlah
universitas yang menambahkan konsep ini di kurikulum mereka
(Garrison, 1990). Sementara penerapan teknologi modern mungkin
mengagungkan PJJ, beberapa studi menunjukkan hasil yang cukup
berbeda. Literatur-literatur di lapangan mengungkapkan kerangka
konseptual terfragmentasi pada landasan teoretis dan penelitian
program PJJ. Pada awalnya, tanpa dasar yang dianggap kuat da-
lam penelitian dan teori, PJJ telah berjuang untuk mendapatkan
pengakuan oleh komunitas akademik tradisional. Mereka sepertinya
masih percaya jika prinsip-prinsip konservatif harus dipertahankan,
baik sebagian maupun seluruhnya.

Garrison (1990) dan Hayes (1990) merupakan contoh akademisi
yang memandang PJ] sebagai proyek “gado-gado,” ide dan praktiknya
tidak menawarkan kebaruan karena masih diambil dari pengaturan
kelas tradisional. Selain itu, mereka menganggap jika peserta didik
yang terpisah secara fisik dari instruktur merupakan sebuah ma-
salah. Ketika PJJ berjuang untuk mengidentifikasi kerangka teori
yang tepat, masalah implementasi juga menjadi penting. Isu-isu
ini melibatkan pelajar, instruktur, dan teknologi. Sifat P]JJ sebagai
instruksi yang berpusat pada peserta didik maka model pengajaran
ini harus bergerak maju untuk menyelidiki beberapa hal. Misalnya,
bagaimana pelajar, instruktur, dan teknologi berkolaborasi untuk
menghasilkan pengetahuan adalah hal-hal yang perlu diperhatikan.
Para ahli teori, seperti Holmberg, Keegan, dan Rumble menganalisis
berbagai asumsi yang mendasari pemikiran berbeda terhadap PJJ.
Para peneliti itu mempertanyakan apa yang membedakan PJ] dari
pendidikan tradisional. Para pionir dalam PJJ ini mendefinisikan
model pembelajaran itu sebagai pembelajaran yang siswanya ter-
pisah secara fisik dari guru (Rumble, 1986), memiliki pengalaman
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belajar yang terencana dan terpandu (Holmberg, 1986), dan ber-
partisipasi dalam bentuk (komunikasi) terstruktur dua arah; PJJ
berbeda dari bentuk pengajaran tradisional di kelas (Keegan, 1988).
Untuk membenarkan pentingnya jenis pendidikan nontradisional
ini, para ahli berusaha melakukan pendekatan teoretis awal dengan
mendefinisikan atribut penting dan unik dari PJJ.

Keegan (1986) mengidentifikasi tiga pendekatan historis un-
tuk pengembangan teori PJJ. Teori otonomi dan kemandirian
dari tahun 1960-an dan 1970-an, dikemukakan oleh Wedemeyer
(1977) dan (Moore, 1973), mencerminkan komponen penting dari
kemandirian pelajar. Selanjutnya, tulisan Peters (1971) tentang teori
industrialisasi pada tahun 1960 mencerminkan upaya untuk melihat
bidang PJJ sebagai bentuk industri pengajaran dan pembelajaran.
Pendekatan ketiga mengintegrasikan teori interaksi dan komunikasi
yang dirumuskan oleh Baath (1982), dan Daniel & Marquis (1979).
Menggunakan model pascaindustri, Keegan menyajikan tiga pen-
dekatan ini untuk studi dan pengembangan disiplin akademik PJJ.
Konsep pembelajaran industri, terbuka, dan nontradisional ini-
lah, yang akan mengubah praktik pendidikan (Keegan, 1986).
Wedemeyer (1981) mengidentifikasi elemen-elemen penting dari
pembelajaran mandiri, yakni sebagai tanggung jawab siswa yang le-
bih besar. Elemen-elemen penting lainnya menggambarkan instruksi
yang tersedia secara luas, campuran media dan metode yang efektif,
adaptasi terhadap perbedaan individu, waktu belajar yang fleksibel.
Sementara itu Holmberg (1989) menegaskan beberapa fondasi atau
konstruksi teori seputar konsep kemandirian, pembelajaran, dan
pengajaran. Pembelajaran yang bermakna dan menjadi pusat per-
hatian adalah pembelajaran yang mengaitkan materi pembelajaran
baru dalam struktur kognitif, dan bukan pembelajaran berbasis ha-
falan. Mengajar diartikan sebagai fasilitasi belajar. Pandangan belajar
itu terintegrasi dengan konsep individualisasi pengajaran dan pem-
belajaran, dorongan berpikir kritis, dan otonomi siswa (Holmberg,
1989, 161). Holmberg kembali menerangkan pendekatan teoretis-
nya dengan menyatakan bahwa PJ] adalah sebuah konsep yang men-
cakup kegiatan belajar-mengajar dalam domain kognitif, psikomo-
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torik, dan afektif dari pelajar individu dan organisasi pendukung.
Pembelajaran ini ditandai dengan komunikasi yang tidak berdekat-
an dan dapat dilakukan di mana saja dan kapan saja. Hal menarik
lainnya, pembelajaran ini cocok bagi orang dewasa dengan komit-
men profesional dan sosial (Holmberg, 1989, 168). Garrison &
Shale (1987) menyusun kriteria penting untuk perumusan teori
PJJ, meliputi (1) unsur-unsur komunikasi yang tidak bersebelahan;
(2) komunikasi interaktif dua arah; (3) dan penggunaan teknologi
untuk menengahi komunikasi dua arah yang diperlukan.

C. Konstruksi Teoretis

Gagasan teoretis yang lebih luas telah memberikan pemahaman
yang lebih kaya tentang PJ]. Konsep-konsep tersebut adalah (1)
jarak transaksional; (2) interaksi; (3) kontrol; dan (4) konteks sosial.
Berikut ini penjelasan masing-masing konsep.

1) Jarak Transaksional

Konsep Moore (1990) tentang jarak transaksional mencakup
semua hal yang berhubungan dengan proses pendidikan. Jarak
ini ditentukan oleh banyaknya dialog yang terjadi antara pelajar
dan pengajar, dan banyaknya struktur yang ada dalam desain
pembelajaran. Jarak transaksional yang lebih besar terjadi ketika
program pendidikan memiliki lebih banyak struktur dan lebih
sedikit dialog siswa-guru, seperti yang mungkin ditemukan dalam
beberapa kursus PJJ tradisional. Pendidikan menawarkan rangkaian
transaksi, di mana ada interaksi yang lebih besar dan struktur yang
lebih sedikit. Jadi, jarak tidak ditentukan oleh geografi, tetapi oleh
hubungan antara dialog dan struktur. Jika PJJ dilakukan secara
daring melalui aplikasi, bisa saja komunikasi yang terbentuk sangat
lancar sehingga seolah-olah jarak siswa-guru tetap “dekat” Saba &
Shearer (1994) membawa konsep jarak transaksional selangkah lebih
jauh dengan mengusulkan model dinamika sistem untuk menguji
hubungan antara dialog dan struktur dalam jarak transaksional.
Dalam studi mereka, Saba dan Shearer menyimpulkan bahwa ketika
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kontrol pembelajar dan dialog meningkat, jarak transaksional me-
nurun. Bukan lokasi yang menentukan efek instruksi pengajaran, te-
tapi jumlah transaksi antara pembelajar dan instruktur. Konsep ini
memiliki implikasi untuk konteks pembelajaran di ruang kelas seca-
ra tradisional maupun PJJ. Penggunaan sistem telekomunikasi ter-
integrasi memungkinkan terjadinya lebih banyak variasi transaksi
sehingga meningkatkan dialog untuk meminimalkan jarak transaksi.

2) Interaksi

Konstruk teoretis berikutnya yang menarik bagi pendidik jarak
jauh adalah interaksi. Moore (1989) membahas tiga jenis interaksi
penting dalam PJJ. Pertama, interaksi siswa dengan guru adalah
komponen model yang memberikan motivasi, umpan balik, dan
dialog antara guru dan siswa. Kedua, interaksi pelajar dengan kon-
ten adalah metode di mana siswa memperoleh informasi intelektual
dari materi. Ketiga, interaksi siswa dengan siswa adalah pertukaran
informasi, ide, dan dialog. Interaksi ketiga ini terjadi antara peserta
didik tentang mata kuliah, baik yang terjadi secara terstruktur
maupun tidak terstruktur. Konsep interaksi adalah dasar untuk
efektivitas program PJ] maupun yang tradisional. Hillman et al.
(1994) telah mengambil gagasan interaksi selangkah lebih jauh dan
menambahkan komponen keempat ke model interaksi peserta didik.
Mereka mencatat bahwa interaksi antara pelajar dan teknologi yang
memberikan instruksi merupakan komponen penting dari model,
yang sejauh ini telah hilang dalam literatur. Mereka mengusulkan
paradigma baru yang mencakup pemahaman penggunaan interface
dalam semua transaksi. Interface di sini maksudnya adalah
fasilitas yang mendukung informasi pembelajaran (di luar konten
pelajaran). Pembelajar yang tidak memiliki keterampilan dasar yang
diperlukan untuk menggunakan media komunikasi (atau internet)
menghabiskan banyak waktu untuk belajar berinteraksi dengan
teknologi dan memiliki lebih sedikit waktu untuk mempelajari
pelajaran. Untuk alasan ini, perancang instruksional (guru) harus
menyertakan interaksi interface bagi pelajar yang memungkinkan
mereka untuk memiliki interaksi yang sukses dengan teknologi.
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3) Kontrol

Konsep teoretis selanjutnya adalah kemandirian dan kontrol pelajar.
Altmann & Arambasich (1982) dan Rotter (1989) menyimpulkan
bahwa siswa yang menganggap keberhasilan akademis mereka ada-
lah hasil dari prestasi pribadi mereka yang memiliki locus of con-
trol. Kemampuan internal itu memberikan kesempatan bagi siswa
lebih mungkin untuk bertahan dalam pendidikan mereka. Siswa
dengan locus of control eksternal merasa bahwa keberhasilan mere-
ka, atau kekurangannya, sebagian besar disebabkan oleh peristiwa
seperti keberuntungan atau nasib di luar kendali mereka. Dengan
demikian, siswa yang memiliki locus of control eksternal lebih cen-
derung tidak bersemangat atau termotivasi. Faktor kontrol yang
memengaruhi motivasi siswa telah menjadi perhatian pendidik ja-
rak jauh. Baynton (1992) mengembangkan model untuk menguji
konsep kontrol seperti yang didefinisikan oleh independensi, kom-
petensi, dan dukungan. Dia mencatat bahwa kontrol lebih dari se-
kadar kemandirian. Hal ini membutuhkan keseimbangan antara tiga
faktor, yaitu: kemandirian pembelajar (kesempatan untuk membuat
pilihan), kompetensi (kemampuan dan keterampilan), dan dukung-
an (baik manusia maupun materi). Analisis faktor Baynton mene-
gaskan pentingnya ketiga faktor ini, serta menyarankan faktor-faktor
lain yang dapat memengaruhi konsep kontrol itu diperiksa juga.
Hasil pemeriksaan itu akan menggambarkan secara akurat interaksi
yang kompleks antara guru dan siswa dalam proses PJJ.

4) Konteks Sosial

Konteks sosial dalam PJJ muncul sebagai area yang signifikan untuk
penelitian. Para ahli teori terus meneliti bagaimana lingkungan so-
sial memengaruhi motivasi, sikap, pengajaran, dan pembelajaran.
Muncul beberapa anggapan bahwa teknologi bersifat netral secara
budaya, dan dapat dengan mudah digunakan dalam berbagai situasi
dan kondisi. Namun, kenyataannya media, materi, dan elemen pen-
dukung PJ] sering kali diterjemahkan secara kurang tepat pada latar
sosial atau budaya peserta didik lokal (Mclsaac, 1993). Kegiatan
pembelajaran berbasis teknologi sering kali digunakan tanpa mem-
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perhatikan dampak terhadap lingkungan sosial setempat. Komu-
nikasi yang dimediasi teknologi komputer mencoba untuk mengu-
rangi pola diskriminasi dengan memberikan kesetaraan interaksi
sosial di antara peserta didik. Hal ini sangat penting untuk memerik-
sa faktor-faktor sosial dalam lingkungan PJJ adalah di mana proses
komunikasi dimediasi dan di mana iklim sosial diciptakan. Hal ini
tentu akan sangat berbeda dari situasi pembelajaran tradisional.
Feenberg & Bellman (1990) mengusulkan sebuah model yang me-
libatkan faktor sosial untuk menguji lingkungan jaringan komputer
yang menciptakan lingkungan sosial elektronik khusus untuk siswa
dan kolaborator yang bekerja dalam kelompok.

Salah satu faktor sosial yang sangat signifikan bagi pendidik
jarak jauh adalah kehadiran sosial, sejauh mana seseorang merasa
“hadir secara sosial” dalam situasi yang penuh dengan keterbatasan
media. Gagasannya adalah, kehadiran sosial melekat pada media
itu sendiri, dan teknologi menawarkan berbagai tingkat “kehadiran
sosial” kepada peserta didik (Short et al., 1976). Hackman & Walker
(1990) mempelajari perilaku pembelajar pada kelas televisi interaktif;
hasilnya, ditemukan bahwa isyarat yang diberikan kepada siswa
berupa gerakan mendorong, senyum, dan pujian adalah faktor sosial
yang meningkatkan kepuasan siswa dan persepsi mereka tentang
pembelajaran. Konstruk seperti kehadiran sosial, kedekatan, dan
keintiman adalah faktor sosial yang layak untuk penyelidikan lebih
lanjut. Oleh karena itu, guru sebaiknya lebih memerhatikan hal-hal
kecil semacam itu untuk mendukung motivasi siswa.

D. Pembelajaran Musik secara Daring

Internet telah memiliki dampak yang sangat dramatis pada perkem-
bangan pendidikan musik. Teknologi komunikasi menghubungkan
siswa dan peserta didik di seluruh dunia dengan cara dan dalam skala
yang cepat satu dekade lalu. Dalam ruang pertunjukan musik, aplikasi
untuk kolaborasi sinkron dan asinkron antardesktop komputer telah
berkembang biak. Hal itu mengubah internet yang relatif kecil ke
jaringan komputer global yang digunakan oleh ratusan jutaan orang
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(Taylor, 2001). Lembaga pendidikan dengan cepat memanfaatkan
peluang baru ini secara produktif, mengintegrasikan pembelajaran
berbasis internet, baik dalam mode di dalam kampus maupun di luar
kampus, ke dalam bidang kurikulum di semua sektor pendidikan.
Meskipun mungkin saat ini tepat untuk renungkan perubahan besar
yang telah terjadi sebagai konsekuensi dari penggunaan internet
untuk tujuan pendidikan, penting untuk dipahami bahwa revolusi
dalam penyampaian pendidikan ini belum mencapai klimaksnya.
Teknologi baru terus mengalir ke web belajar musik online yang
menawarkan harga fantastis, masing-masing membawa revolusinya
sendiri (Hardin & Ziebarth, 1996; Taylor, 2001).

Salah satu persoalan yang selalu ditemukan dalam pembelajar-
an musik secara daring hingga saat ini adalah kesenjangan substan-
sial dalam penyampaian kurikulum kepada masyarakat daerah.
Meskipun telah banyak pelatihan dan sosialisasi pengembangan
kurikulum pendidikan musik, namun diseminasinya masih belum
dapat dirasakan secara merata bagi seluruh pengajar musik. Banyak
program di komunitas-komunitas musik daerah yang ditarik karena
rasionalisasi program dan kendala keuangan. Saat ini para pengajar
musik memang dituntut mengintegrasikan teknologi ke dalam pem-
belajaran musik, kurikulum yang inovatif untuk menjangkau selu-
ruh daerah terpencil. Pendidikan musik tidak lagi eksklusif, tetapi
harus disebarkan melalui media yang memiliki daya jangkau luas,
seperti internet dan media sosial.

Terdapat banyak peluang yang ditawarkan oleh internet untuk
mendukung pembelajaran yang bermakna dalam musik. Pembuatan
model pembelajaran yang tidak terlalu bergantung pada kedekatan
fisik antara guru dan siswa merupakan salah satu solusi. PJ] semakin
menuntut kebaruan dan penyesuaian praktis. Hal itu disebabkan
oleh globalisasi, skala ekonomi, runtuhnya perbedaan antara PJ]J
dan pendidikan berbasis kampus, akses, dan sosial (Bond, 2003).
Komunikasi yang dimediasi teknologi komputer memberikan pe-
luang baru untuk berdialog, berdebat, dan pembelajaran yang dapat
digunakan secara kreatif. Tantangannya adalah bagaimana teknologi
bisa digunakan secara efektif dan efisien. Penekanan pembelajaran
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musik telah bergeser dari pembelajaran yang berpusat pada kampus
menuju pembelajaran mandiri.

E. Konteks Pandemi dan Pascapandemi

Perkembangan pendidikan musik secara daring telah memasuki wak-
tu yang cukup panjang selama beberapa tahun ke belakang. Selama
dua tahun terakhir kebutuhan dan penyelenggaraan pendidikan
musik secara daring semakin diperkuat oleh pandemi Covid-19.
Pandemi membuat aktivitas pembelajaran musik menjadi terbatas.
Situasi ini memaksa banyak pendidik musik untuk beradaptasi di
mana preferensi diberikan pada kegiatan kontemplatif (Calderdn-
Garrido & Gustems-Carnicer, 2021). Adaptasi ini ditandai dengan
kurangnya sumber daya metodologis dan material. Keluhan umum
para pengajar dan peserta didik adalah kurangnya instruksi khusus
dari pemerintah. Perbedaan penyelenggaraan pembelajaran daring
semakin jelas terlihat, terutama di sekolah negeri, swasta dan semi-
swasta. Menariknya, para guru atau pengajar musik menganggap
bahwa situasi tersebut memungkinkan mereka untuk mengajar de-
ngan kontak langsung dengan siswa, meskipun belum ada aturan
baku yang secara masif ditentukan. Pembelajaran, pengajaran, dan
pertunjukan musik daring yang tersinkronisasi adalah inovasi yang
muncul dengan cepat selama pandemi Covid-19. Banyak guru me-
manfaatkan peluang untuk melakukan konferensi video sebagai
sarana komunikasi dengan siswanya. Perluasan bentuk pembelajaran
musik dengan sistem kolaborasi melalui pertunjukan langsung
(live) menjadi salah satu pembelajaran yang cukup populer. Kelas
pembelajaran musik secara daring juga kemungkinan siswa untuk
latihan jarak jauh sebelum ujian; pengembangan bentuk-bentuk
baru pengajaran, pembelajaran yang dipadukan pertunjukan; dan
hemat biaya (Lisboa et al., 2022). Pembelajaran musik secara daring
memungkinkan terbentuknya komunitas daring (Bayley & Waldron,
2020; Waldron, 2013). Manfaat praktis ini semakin diakui, tidak
hanya untuk pembelajaran musik, tetapi dalam konteks pendidikan
seni dan humaniora yang lebih luas. Selain itu, berbagai platform,
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seperti Skype, Zoom, dan FaceTime memungkinkan musisi untuk
bekerja dari rumah. Selain itu, kekuatan media sosial, seperti
YouTube, Facebook, Twitter, dan Flickr menjadi alternatif media
dalam menyebarkan informasi dan dukungan sosial (Oh & Syn,
2015). Namun, semua kemudahan itu tidak datang tanpa tantangan.
Misalnya, dalam pembelajaran musik yang memanfaatkan teknologi
sinkronus, masalah latensi, kualitas audio dan video, aklimatisasi
terhadap teknologi, kehadiran, komunikasi, dan mengadaptasi pen-
dekatan pengajaran alternatif, merupakan tantangan yang sering di-
temui.

Situasi pembelajaran daring saat ini menguji pengetahuan
guru dan penggunaan teknologi digital. Model yang paling
banyak digunakan untuk menilai dan merefleksikan pengetahuan
digital guru adalah Technological Pedagogical Content Knowledge
(TPACK) yang dikemukakan oleh (Mishra & Koehler, 2006).
Model merupakan penyempurnaan dari pemikiran Shulman (1986)
tentang pengetahuan konten pedagogi. Model ini mengidentifikasi
tiga jenis pengetahuan yang berinteraksi dan saling memengaruhi
satu sama lain, yaitu konten, pedagogi, dan teknologi. Oleh karena
itu, PJJ tidak hanya berperan dalam pengetahuan masing-masing
guru tentang disiplin mereka, tetapi juga keterampilan digital me-
reka untuk mengajar. Mishra & Koehler mulai mengombinasikan
pengetahuan konten atau Content Knowledge (CK), pengetahuan
pedagogi atau Pedagogical Knowledge (PK), dengan pengetahuan
teknologi atau Technological Knowledge (TK). Integrasi antara ke-
tiga kemampuan itu disebut dengan Technological Pedagogical
and Content Knowledge (TPACK). Teknologi memberikan banyak
peluang untuk merancang berbagai pendekatan berbasis teknologi.
Dengan pendekatan semacam ini, guru bisa mengembangkan ke-
mampuan pedagogi, konten, sekaligus keterampilan literasi digi-
talnya. TPACK akan menuntun guru dalam menyusun materi ajar
menggunakan pemanfaatan teknologi. Teknologi tidak lagi dipan-
dang sebagai pelengkap, melainkan menjadi alat utama dalam me-
nyelenggarakan pembelajaran musik. TPACK menuntun guru men-
jadi seorang pembelajar musik dan membelajarkan siswa-siswanya
dengan teknologi.
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Sumber: Bauer (2014)
Gambar 6.1 Technological Pedagogical and Content Knowledge (TPACK)

Di sisi lain—dalam hal penggunaan—model SAMR memban-
dingkan penggunaan teknologi digital dengan praktik mengajar
masa lalu. Dalam model ini, Puentedura (2015) mengusulkan em-
pat level untuk menilai penggunaan teknologi digital: substitusi
(substitution), augmentasi (augmentation), modifikasi (modifica-
tion), dan redefinisi (redefinition). Dua level pertama (substitusi
dan augmentasi) merupakan langkah peningkatan dan merepre-
sentasikan penggunaan teknologi digital dalam kegiatan pembe-
lajaran yang ada. Dua level terakhir (modifikasi dan redefinisi) di-
anggap sebagai langkah transformasi. Di dalamnya, kegiatan bela-
jar difasilitasi oleh teknologi sejauh tidak ada atau tersedia dalam
teknologi tertentu. Dalam hal pemanfaatan teknologi digital dalam
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pendidikan musik, mengatasi masalah sesuai dengan kebutuhan
pendidikan merupakan hal yang paling dibutuhkan; terutama da-
lam rangka bertransformasi (Bauer & Mito, 2017). Internet telah
memberikan kesempatan kepada guru musik untuk melakukan
proses kreatif untuk bekerja di dalam kelas (Cayari, 2018). Ber-
kenaan dengan kemungkinan teknologi digital, Institut Teknologi
Pendidikan Musik (TI:ME, 2019) mengusulkan enam bidang yang
dapat diterapkan untuk pendidikan: (1) Alat musik elektronik; (2)
produksi musik elektronik; (3) notasi musik komputer; (4) perang-
kat lunak atau aplikasi pengajaran musik; (5) pengembangan multi-
media; dan (6) alat produktivitas, ruang kelas, dan laboratorium
musik.

F. Pedagogi
Dalam pedagogi musik meliputi pengajaran musik menuju sebuah
konstruksi, akuisisi keterampilan musik, model pembelajaran, dan
komunitas belajar.

1) Pengajaran Musik Menuju Sebuah Konstruksi

Para pendidik musik—terutama yang berfokus pada pembelajaran
instrumen—perlu menerapkan cara-cara yang bersifat inovatif da-
lam menyelenggarakan pembelajarannya. Menerapkan praktik
pembelajaran musik tradisional untuk diterapkan begitu saja
pada kelas online bukan hal yang tepat. Guru atau pendidik musik
perlu menyusun langkah-langkah baru yang lebih menarik minat
siswa. Kekayaan dan kompleksitas lingkungan belajar virtual-
interaktif bisa digunakan secara konstruktif untuk menciptakan
kerangka pembelajaran musik. Pembelajaran daring, pada dasarnya,
mengubah hubungan antara tutor dan pelajar. Teori pembelajaran
yang muncul untuk mendukung mode penyampaian semacam ini
menekankan: (1) pentingnya kontrol atas bentuk pembelajaran;
(2) akomodasi gaya belajar yang berbeda (termasuk mandiri); (3)
lingkungan belajar nonlinier; (4) pembelajaran sosial; (5) perancah
pembelajaran terintegrasi; (6) peserta aktif dan berjejaring (Bond,
2003).
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Di lingkungan pembelajaran musik secara daring, guru atau
pengajar dapat menjadi fasilitator daripada sekadar pengajar. Kuriku-
lum “tradisional” didasarkan pada struktur linier atau hierarkis yang
dirancang untuk memajukan siswa melalui urutan pembelajaran
yang ditentukan. Terkadang akses ke pengetahuan sering dibatasi
sehingga siswa belajar dalam urutan yang akrab dan terkontrol.
Lingkungan belajar ini adalah karakteristik dari pedagogi objektivis;
yakni sudut pandang yang mengasumsikan bahwa pengetahuan di-
bangun dengan cara yang logis berdasarkan komponen kecil atau
tujuan pembelajaran. Kekuatannya tentu saja adalah kemampuan-
nya untuk menangani situasi pembelajaran dan pengembangan ke-
terampilan bagi pemula (Philips, 2013). Namun, banyak pendapat
mengasumsikan dominasi pengajar melalui proses pembelajaran
musik masih sangat kuat. Posisi model pembelajaran daring, pada
dasarnya, bergantung pada siswa yang memiliki motivasi diri, aktif
dan terlibat dengan berbagai media. Guru musik harus dapat berin-
teraksi dengan berbagai macam materi pembelajaran dalam lanskap
berlimpahnya informasi.

Pengetahuan musik saat dapat dengan mudah ditransfer mela-
lui internet. Komponen ‘pengetahuan’ dalam pembuatan musik dan
teori-teori musik telah banyak didefinisikan dengan baik. Bahkan
jika seseorang yang minim literasi musik mengakses mesin pencari
Google, dia mampu melakukannya secara mandiri. Materi ajar atau
sumber informasi sangat berlimpah. Dokumen silabus dan materi
teori musik bisa didapatkan dalam bentuk fail PDF. Beberapa dari
sumber-sumber itu telah ditulis dengan detail yang rumit, tetapi da-
pat diakses oleh siswa, terutama saat ini, dengan menjamurnya toko
buku musik online.

2) Akuisisi Keterampilan Musik

Pembelajaran musik memang umumnya dilakukan guru, tetapi
ada semacam pilihan lain untuk membelajarkan siswa. Misalnya,
pengajaran musik yang diberikan oleh musisi profesional. Saat ini,
begitu banyak kursus-kursus online yang diberikan melalui YouTube,
Instagram, dan platform lainnya. Guru musik (sebenarnya) bisa

Pembelajaran Jarak Jauh .... 163



menggunakan cara pengajaran musisi profesional semacam itu un-
tuk pengembangan pedagogi musik mereka. Jenis pembelajaran da-
ring semacam ini tampaknya semakin populer dan digunakan akhir-
akhir ini. Dalam tahap pembelajaran musik, siswa selalu dilibatkan
untuk berinteraksi dengan pengetahuan. Proses ini bergantung pa-
da akses siswa ke sumber belajar. Sebaliknya, itu bergantung pada
umpan balik yang diberikan oleh musisi berpengalaman saat mereka
berinteraksi. Dalam lingkungan online, umpan balik dari musisi
berpengalaman dapat diberikan melalui internet, menggunakan vi-
deo, fail suara, dan teknologi komunikasi lainnya. Namun, untuk
beberapa jenis pembelajaran musik yang bersifat asinkron, kurang
personal, tidak ada sentuhan dan tatap muka maka umpan balik
yang berkualitas dan efektif perlu diberikan. Oleh karena itu, ke-
butuhan untuk memberikan umpan balik (dalam pembelajaran
daring) harus menjadi bagian penting dalam pengajaran. Umpan
balik pembelajaran daring diberikan tidak hanya oleh guru, tetapi
antarsiswa. Hal ini tentu akan memotivasi siswa untuk belajar dengan
mendengarkan, menonton, dan melakukan aktivitas musikal yang
berkualitas. Hal ini sesuai dengan kerangka pemikiran pengajaran
McKavanagh et al. (2002, 19).

Dalam tahap pembelajaran musik ini, siswa harus secara aktif
membangun makna dan terlibat dalam aktivitas yang menyenang-
kan. Teknologi adalah agen transformasi utama dalam memperluas
jangkauan materi ajar yang tersedia bagi siswa; teknologi juga me-
mungkinkan hubungan baru dan dinamis antara guru, siswa,
dan komunitas yang lebih luas (Cairncross & Mannion, 2001).
Greening (1998) menyarankan bahwa model pembelajaran daring
harus mengambil keuntungan penuh dari kemungkinan baru yang
ditawarkan oleh teknologi karena internet mendorong eksplorasi
materi musik yang lebih berpusat pada siswa di seluruh spektrum
kegiatan. Kekuatan multimedia interaktif dan ruang virtual terletak
pada kemampuannya untuk mencampur media agar sesuai dengan
gaya belajar siswa saat ini. Ruang virtual dan teknologi digital juga
lebih mungkin melakukan pengulangan dan latihan. Terlebih lagi hal
itu memungkinkan kontrol siswa atas proses pembelajaran musik.
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Berbagai media harus dirancang untuk memperkuat pembelajaran
musik yang mendalam. Siswa belajar dari interaksi mereka sendiri
dengan berbagai sumber belajar, dan dengan siswa lain.

3) Model Pembelajaran

Hingga saat ini, belum ada metode pengajaran dan pembelajaran
musik yang mengalahkan pembelajaran tatap muka atau metode
tradisional. Gaya belajar teori konstruktivistik menyatakan bahwa
siswa harus membangun representasi pengetahuan internal secara
mandiri. Kekayaan dan kegunaan representasi ini tergantung pada
sejauh mana siswa mengintegrasikan pengetahuan baru ke dalam
basis pengetahuan yang ada. Pengetahuan tidak bisa begitu saja
ditransmisikan karena diperlukan restrukturisasi personal. Seba-
liknya, itu harus dibangun oleh peserta didik yang aktif secara
intelektual. Siswa harus berusaha membangun representasi penga-
laman pribadi yang bermakna. Implementasi pembelajaran kon-
struktivistik bersifat kaya dan otentik karena pengetahuan diba-
ngun berdasarkan konteks. Selain itu, pembelajaran itu juga bersifat
multidimensi. Pembelajaran musik yang konstruktivistik juga bisa
kolaboratif, memungkinkan siswa dapat berbagi pandangan dan
strategi dalam berbagai perspektif. Mereka (siswa) dapat didorong
dalam sebuah lingkungan belajar konstruktivistik. Perspektif ganda
itu memberikan fleksibilitas dan dukungan kepada pembelajar da-
lam mengatur ulang basis pengetahuan mereka dan berkontribusi
pembentukan pengalaman baru (Yarger et al., 1998). Fowler &
Mayes (2000) menggambarkan belajar sebagai proses berulang.
Model mereka menggambarkan pembelajaran sebagai proses pe-
nyempurnaan berkelanjutan dari lingkaran konseptualisasi, kon-
struksi, identifikasi, dengan dialog memainkan peran sentral
dalam setiap tahapnya (Fowler & Mayes, 2000). Pengetahuan per-
tama-tama dikonseptualisasikan, diabstraksikan, ditafsirkan, dan
dipertimbangkan oleh peserta didik saat mereka menerapkan pe-
ngetahuan ini dalam kegiatan belajar. Proses ini digambarkan dalam
studi sebelumnya oleh Laurillard (dalam Philips, 2013, 24). Gagasan
itu menempatkan urutan berulang dari proses belajar mengajar yang
ideal dalam model empat tahap (Tabel 6.1).
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Tabel 6.1 Karakter Proses Belajar-Mengajar Ideal

Diskusi Antara guru dan siswa pada level pengalaman
mendeskripsikan musik.

Interaksi Antara siswa dan beberapa aspek materi yang
ditentukan oleh guru.

Adaptasi Pengetahuan oleh guru dan tindakan oleh siswa.

Refleksi Pada kinerja siswa dan guru dalam musik.

Sumber: dimodifikasi dari Laurillard dalam Philips (2013)

Model tersebut dapat diterapkan pada pembelajaran instrumen
musik secara daring. Pemikiran itu didasarkan pada hipotesis bahwa
model pembelajaran kolaboratif dapat diterapkan secara produktif.
Hal itu diterapkan untuk mengatasi ‘kesan’ pemisahan antara guru
dan siswa ketika belajar musik secara virtual. Oleh karena itu, pe-
rangkat pembelajaran musik akan memanfaatkan aspek yang tepat
dari teori objektivistik dan konstruktivistik. Pembelajaran musik
secara daring berusaha menyeimbangkan dua arus pemikiran yang
digabungkan itu (lihat Gambar 6.2). Penekanan dari kerangka kerja
ini bukanlah mengadu satu metodologi dengan metodologi lainnya.

Lingkungan belajar yang Lingkungan belajar yang
bersifat objektivistik [ ”| bersifat konstruktivistik

¢ Akuisisi pengetahuan ¢ Belajar dan latihan musik
musik ¢ Interaksi denga sumber

e Rencana pelajaran belajar daring
berjenjang ¢ Umpan balik

* Pengembangan ¢ Berkolaborasi dengan
keterampilan teknis teman (siswa)
(instrumen)

Sumber: diadaptasi dari Bond (2003)

Gambar 6.2 Kerangka Kerja Pembelajaran Gabungan
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Melalui kerangka konseptual ini, berikutnya diusulkan sebuah
model pembelajaran musik lima tahap (Tabel 6.2) yang mencoba
untuk mengintegrasikan prinsip-prinsip pembelajaran objektivistik
dan konstruktivis untuk adaptasi dan penyempurnaan keterampilan
siswa. Model tersebut telah diterapkan pada unit kompetensi tertentu.
Model itu diadaptasi dari dokumen Music Industry Training Package
(Australian Government, 2012) khusus pada unit kompetensi
CUSMPFO1A: berisi pengembangan keterampilan teknis dasar untuk
memainkan atau menyanyikan musik. Dalam model pembelajaran
ini, hubungan antara siswa dan guru mengalami transformasi secara
progresif. Model ini selalu bergerak dari kegiatan mengakses sumber
belajar terstruktur untuk berinteraksi dalam lingkungan belajar yang
lebih terbuka.

Dalam lingkungan pengajaran tradisional (tatap muka), dunia
yang dibangun guru dan pengalaman siswa sebagian besar kongru-
en. Namun, dalam lingkungan belajar online, pengalaman bermusik
siswa tidak mungkin dipengaruhi oleh guru karena siswa terlibat
dalam program pembelajaran sesuai gaya belajar dan minat sendiri.
Lingkungan belajar ini disebut lingkungan belajar terbuka. Dalam
lingkungan belajar terbuka ini, pengetahuan konseptual siswa dan
berinteraksi lebih menonjol dengan dunia pengalamannya. Siswa
melakukan eksplorasi secara mandiri, mengakses situs-situs web atau
platform belajar daring dengan keleluasaan. Pembelajaran musik
berlangsung melalui kegiatan yang cukup beragam, melibatkan guru,
dan komunitas (virtual) belajar siswa. Hasil dari iterasi (pengulang-
an) pembelajaran memberikan kerangka untuk interaksi dan diskusi
dengan guru (lihat Gambar 6.3). Model ini mengasumsikan bahwa
siswa belajar melalui berinteraksi dengan berbagai sumber musik
(menonton, mendengarkan, bermain alat musik) dan menanggapi
umpan balik dari banyak orang (guru, teman sebaya, kolega, dan
lain-lain). McKavanagh et al. (2002) memperkuat bahwa praktik
pembelajaran daring yang baik akan didorong oleh guru yang mem-
perhatikan penggunaan ‘percakapan’ secara efektif. Guru adalah de-
sainer yang baik untuk para siswanya.
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Tabel 6.2 Model Pembelajaran Berisi Lima Tahap Pembelajaran Alat Musik Secara Daring

Tahapan belajar Implementasi/ Contoh Kompetensi
Cara (lihat Lampiran 1)
penyampaian
Diskusi Akuisisi Sumber belajar Halaman situs web Mengidentifikasi jangkauan dan kemampuan
pengetahuan internet Panduan belajar (modul) instrumen.

Fail musik digital

Notasi musik
Fail suara
Fail video

Tutorial online

Mengidentifikasi karakteristik fisik dan
bagian dari instrumen atau suara, dan cara
menggunakannya dalam pertunjukan.
Mengidentifikasi bagaimana suara dihasilkan

dalam gaya musik yang dipilih.

Memelihara dan merawat alat musik

2.1 Menggunakan metode yang tepat untuk
merawat, memindahkan, dan menyimpan

instrumen.

2.2 Mengatur dan/atau menghangatkan
instrumen atau suara sesuai kebutuhan.
2.3 Mengidentifikasi aksesori yang diperlukan

dan menyesuaikan pengaturan instrumen.
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Tahapan belajar Implementasi/ Contoh Kompetensi
Cara (lihat Lampiran 1)
penyampaian
Perbaikan Pembelajaran Kelompok diskusi (peer Mengidentifikasi elemen musik dari gaya
mandiri; teaching); video interaktif ~ yang dipilih
pembelajaran dua arah dengan guru 4.1 Mengidentifikasi dan memainkan atau
kolaboratif. atau melalui video menyanyikan melodi sederhana, akor atau
konferensi; diskusi pola ritmis yang menjadi ciri khas dari
kolaboratif (kelompok) repertoar yang dipilih.
proyek. 4.2 Mengidentifikasi elemen nada, ritmis,
warna suara, dan/atau volume agar
mengetahui bagaimana elemen itu digunakan
dalam pilihan repertoar.
Mempertunjukan Tatap muka (jika ~ Masterclass dengan Identifikasi elemen musik dari gaya yang
dan melakukan memungkinkan)  kelompok, pertunjukan. dipilih

peninjauan

(penilaian)

atau melalui video

konferensi.

4.3 Dengan bantuan guru, siswa
menggunakan teknik untuk mengembangkan
kemahiran dalam menghasilkan suara yang

diperlukan

4.4 Dengan bantuan guru, siswa melakukan
evaluasi pengembangan teknis terhadap hasil

kinerja yang direncanakan.

Sumber: dimodifikasi dari Bond (2003)
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Pengetahuan P - Pengetahuan
konseptual guru | "l konseptual siswa
Diskusi
A N
Refleksi pada Refleksi
penampilan siswa Adaptasi pada Adaptasi pada interaksi
dunia tindakan
(pengetahuan virtual)
A y

Dunia pengalaman
siswa

Dunia (pengetahuan) |
yang dibangun guru |

A 4

Interaksi

Sumber: Dimodifikasi dari Philips (2013, 23)
Gambar 6.3 Aspek Penting dari Proses Belajar-Mengajar

Belajar mandiri bukanlah konsep baru dalam musik, bahkan
cara ini hampir dilakukan oleh sebagian besar musisi profesional
dan amatir. Ada banyak musisi dengan kecakapan yang baik belajar
secara otodidak. Pembelajaran musik secara mandiri memerlukan
hubungan guru-siswa yang kuat, siswa dengan efikasi diri yang baik,
dan diskusi kolaboratif (Coutts, 2019). Pembelajaran online memiliki
potensi kuat untuk disesuaikan dengan proporsi populasi yang lebih
besar, menawarkan fleksibilitas dan internasionalitas (Koutsoupidou,
2016). Selain itu, menawarkan kemudahan bagi guru dalam hal
kepraktisan. Pembelajaran daring memiliki kondisi sosio-psikologis
tersendiri bagi siswa. Di internet dan media sosial saat ini, mudah
untuk menemukan banyak buku atau sumber pembelajaran man-
diri. Namun, buku-buku atau sumber itu membahas pengetahuan,
dan tidak memberikan umpan balik tentang kinerja belajar. Siswa
mungkin bisa saja belajar secara mandiri, tetapi mereka masih me-
merlukan umpan balik untuk mengetahui sejauh mana kemajuan
belajar musiknya. Itulah yang menyebabkan sekolah formal atau
kursus musik masih tumbuh subur hingga hari ini.

Lembaga atau institusi khusus selalu memiliki sistem dan me-
todologi yang dipersonalisasi sesuai dengan kebutuhan siswanya.
Sementara belajar mandiri tanpa guru tidak mendapat fasilitas
itu sama sekali. Mungkin ada beberapa kasus yang dengan sukses
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mempelajari musik secara mandiri, tetapi jumlahnya tidak banyak;
terutama dalam belajar musik yang melibatkan keterampilan instru-
men. Aspek pertunjukan musik ini tentu saja lebih sulit untuk di-
ajarkan dan diuji melalui internet. Inti dari pembelajaran musik
adalah interaktivitas; yaitu model yang bergantung pada interaksi
terbatas melalui kontak langsung. Elemen esensial inilah yang perlu
dipikirkan oleh setiap guru dalam melakukan pembelajaran daring.
Mereka harus bisa melakukan penyesuaian cara berinteraksi dengan
siswanya melalui ruang virtual. Umpan balik dan kolaborasi menjadi
unsur yang terbilang penting.

Kontribusi potensial dari siswa dalam kelompok kolaboratif
berguna untuk jenis pembelajaran menggunakan alat musik.
Kaplan & Stauffer (1994) mempromosikan model pembelajaran
kooperatif yang berhubungan dengan sikap positif dan peningkatan
prestasi; model itu juga mengakomodasi perkembangan kognitif
dan kepercayaan diri. McCann & Radford (1993) mengusulkan tiga
fase untuk meningkatkan hasil belajar dalam situasi pembelajaran
kolaboratif (lihat gambar 6.4). Fase-fase tersebut adalah:

Fase 1: refleksi individu (berpikir hati-hati dan sistematis tentang
apa yang kita lakukan dan mengapa).

Fase 2: berbagi praktik sambal belajar (rekan-rekan berkumpul un-
tuk berbagi pengalaman dan pembelajaran).

Fase 3: berkolaborasi untuk meningkatkan praktik pembelajaran
(menajamkan fokus).

4) Komunitas Belajar

Komunitas belajar (communities of learning) adalah sejenis kelompok
yang bertemu dengan memiliki tujuan dan sikap akademik yang
sama untuk berkolaborasi dalam belajar. Komunitas belajar juga
merupakan suasana akademik yang berusaha diciptakan oleh guru
agar membelajarkan siswanya. Dalam sebuah institusi, komunitas
pembelajar berpeluang besar untuk membangun bentuk baru da-
lam kolaborasi berbasis elektronik—dari tingkat siswa hingga level
institusi. Komunitas belajar mampu membawa peningkatan besar
dalam akses dan pembelajaran, serta peluang untuk meningkat-
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Fase 1 \ Fase 2 Fase 3
Individu merefleksi Praktik berhags Berkolaborasi untuk

, dalam kelompok
pada praltik Keyakinan tumbuh meningkatkan praktik
Siswa termotivasi dan dialog interaktif
bertanya tematis, berdasask it bil peran sebagai
pembelajarannya eviden, teratur, reflektif teman yang kritis
6 Diskusi kelompok,
individu secata bertahap observasi, umpan balik,
mencoba keterampilan Mengembangakan'\| demonstrasi,
baru dan 1 kepercayaan dan  Devaluasi dan target untuk

kolaborasi

pengembangan lehih
lanjut

batasan mereka

Keterampilan baru -
mendengarkan,

menanya,

mengamati,
mempresentasikan,
mengevaluasi,

mendiagnosis

Kelompok teman kritis
bertindalk sebagai

teman bertindak sebagai
timbal balik
Sumber: dimodifikasi dari McCann & Radford (1993)

Gambar 6.4 Kerangka Kerja Kolaboratif untuk Pengajaran dan Pembelajaran

Refleksi selalu
berlelanjutan

kan kerja sama level multiinstitusi, multinegara, dan kolaborasi
multinasional (Twigg & Olinger, 1996). Koopman (2007) memiliki
pandangan jika komunitas musik dapat memainkan peran penting
dalam mempromosikan pembelajaran musik, terutama bagi pembe-
lajaran musik yang melibatkan kreasi secara aktif. Komunitas mu-
sik di sini dimaknai sebagai sebuah konsep pembelajaran musik
yang inovatif dan otentik. Pembelajaran yang menerapkan konsep
“komunitas belajar” ini menekankan pada proses. Costes-Onishi
(2019) menguraikan desain pembelajaran berbasis komunitas musik,
meliputi (1) pembelajaran aural/oral, (2) pembelajaran kolaboratif,
(3) pembelajaran berbasis pola, (4) pembelajaran aktif, (5) pem-
belajaran kreatif, (6) pembelajaran kritis, dan (7) pembelajaran
otentik. Komunitas musik di dalam kelas musik dapat diciptakan
jika guru memahami pentingnya prinsip kerja sama, sosial, dan
kebersamaan. Dalam sebuah kelas musik, biasanya terdapat sekitar
20-40 siswa. Ini merupakan jumlah yang cukup besar untuk mem-
bangun sebuah komunitas belajar di dalam kelas. Guru bisa mem-
bagi siswa ke dalam beberapa kelompok. Kelompok-kelompok itu
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akan berinteraksi, berdiskusi, berdebat, berlatih, belajar bersama da-
lam aktivitas musik.

Yarger et al. (1998) berpendapat bahwa kemajuan pemahaman
tentang konsep belajar, berbagai pergeseran, dan tuntutan pening-
katan ekonomi telah menciptakan tekanan dan perubahan besar da-
lam praktik pendidikan. Perubahan ini telah dimulai dengan perge-
seran besar dalam filsafat pendidikan dan instruksional. Konstruksi
komunitas belajar menjadi isu yang penting. Komunitas belajar da-
lam pembelajaran musik menjadi pemodelan baru dalam praktik
musik di dalam kelas daring; hal ini dikenal juga dengan komunitas
virtual. Sebuah komunitas virtual mendorong pengalaman belajar
siswa, pola interaksi virtual yang membentuk kerja sama kelompok,
repertoar bersama (Fitzpatrick, 2014). Komunitas virtual bisa terjadi
dalam percakapan atau komentar di media sosial, blog, konferensi,
dan sebagainya. Paradigma pembelajaran daring mencoba untuk
memindahkan kerangka pemikiran dari situasi pasif ke aktif, nyata
ke virtual, statis ke dinamis, satu arah ke interaktif, terisolasi ke
penuh dukungan, media tunggal ke multimedia, tetap ke fleksibel,
dan sinkron (synchronous) ke asinkron (asynchronous). Schwier
(1999) menyatakan bahwa mengembangkan lingkungan belajar
yang menggabungkan teknologi dan sejumlah strategi interaktif
mendukung terbentuknya komunitas belajar. Dalam komunitas be-
lajar, siswa menjadi lebih aktif terlibat; mereka menghabiskan le-
bih banyak waktu untuk belajar bersama; mereka membentuk ke-
lompok sosial di luar kelas mereka; dan mereka mengembangkan
apresiasi yang lebih dalam terhadap nilai pembelajaran kooperatif.
Tinto (1997) mengusulkan bahwa, untuk mengadopsi pembelajaran
bersama dan komunitas, seorang guru harus memiliki kompetensi
sebagai berikut.

1) Mengatur kurikulum ke dalam komunitas belajar untuk me-
mungkinkan siswa menjangkau materi.

2) Mengatur ulang strategi pengajaran untuk mempromosikan
pembelajaran kolaboratif berbasis pengalaman.

3) Menggunakan bentuk penilaian yang mendorong siswa terlibat
dalam kebersamaan.
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Sebuah komunitas dalam pembelajaran musik biasanya bergan-
tung pada partisipasi individu yang saling terlibat dalam proses ber-
musik. Tantangannya, bagaimana menciptakan sebuah sistem di
mana siswa dapat masuk ke dalam hubungan yang ditentukan oleh
ambisi bersama, bukan oleh aturan atau struktur. Meskipun pem-
belajaran dimediasi oleh komputer, proses pembelajaran musik
secara daring terdiri dari dan didorong oleh interaksi manusia. Oleh
karena itu, kerja kelompok harus cukup mendukung pembentukan
hubungan antarsiswa yang produktif. Fokus utama proses pem-
belajaran komunitas ini adalah pada aspek sosiologis di mana itu
menjadi alat dan metode yang mendukung hubungan sosial dalam
lingkungan belajar. Aktivitas pembelajaran musik, misalnya melalui
pertunjukan (performance), dapat memperkuat pentingnya budaya
kolaboratif dalam kelas, terutama dalam praktik musik berkelompok
seperti ensambel (Sindberg, 2016). Praktik pembelajaran musik pada
akhirnya memang mengarah sebuah keterlibatan dalam komunitas.
Sebagai contoh, seorang siswa yang belajar alat musik lengkap de-
ngan teorinya, tentu memiliki ekspektasi untuk bisa memiliki ke-
lompok musik atau tergabung dalam grup musik tertentu. Dalam
kelompok atau grup musik itu terjadi aktivitas komunitas belajar
musik. Praktik komunitas musik memberikan peluang untuk sis-
wa mencurahkan kemampuan yang melekat untuk menciptakan
dan berpartisipasi dalam musik (Higgins & Willingham, 2017).
Perjalanan keterlibatan siswa dalam komunitas musik berguna un-
tuk kepentingan membangun makna untuk menyikapi musik dan
nilainya. Makna dibangun tergantung pada konteks sosial, budaya,
dan fisik.

Model pembelajaran musik berikutnya menawarkan tiga kom-
ponen penting yang saling terintegrasi di dalam prosesnya. Berikut
tiga komponen model pembelajaran terintegrasi (Bond, 2003).

1) Penggunaan internet untuk berkomunikasi dan mentransmisi-
kan sumber materi atau pengetahuan kepada siswa.

2) Video dan bahan ajar digital digunakan untuk tujuan mem-
berikan umpan balik kepada siswa dan untuk memengaruhi si-
fat aktivitas dan interaksi mereka dengan orang lain.
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3) Lokakarya atau forum diskusi tatap muka digunakan untuk dis-
kusi tentang keterampilan teknik dan penampilan semua siswa.

Model ini dimulai dengan membangun sebuah situs web untuk
mendukung aktivitas belajar siswa di dalamnya. Situs web ini bisa
dikembangkan sendiri oleh guru atau bisa menggunakan berbagai
platform, misalnya seperti Edmodo, Google Classroom, Schoology,
dan Quipper. Situs web berisi materi pelajaran musik, fitur untuk
mencatat dan memberikan tugas, melakukan penilaian, memberi-
kan teori-teori, dan berbagai sumber belajar. Kegiatan belajar berba-
sis situs web ini tetap memberikan porsi materi musik yang domi-
nan, misalnya melalui video dan audio. Fail video dan audio dibuat
agar mudah untuk diunggah dan diakses oleh guru dan siswa. Guru
dapat menggunakan platform seperti Google untuk menggunakan
berbagai fitur yang terintegrasi di dalamnya, mulai dari Google
Drive, Google Docs, Google Meet, Google Slides, Google Form,
Google Classroom, Google Sites, dan lainnya.

Jika memungkinkan, model pembelajaran menggunakan tek-
nologi yang sederhana dan mapan, dengan pertimbangan utama
kemudahan akses (lihat Lampiran). Proyek tidak berusaha untuk
mengevaluasi kegunaan dan efektivitas teknologi yang lebih maju
karena dianggap dapat mengganggu tujuan utama proyek. Artinya,
tidak diharapkan pada tahap integrasi internet ke dalam masyarakat
Australia ini bahwa siswa akan memiliki berbagai macam alat yang
mereka miliki, atau bandwidth tidak terbatas untuk mengunduh ma-
teri sumber daya. Di mana siswa mengalami kesulitan mengakses
internet (misalnya, akses terbatas ke penyedia layanan internet pang-
gilan lokal), mereka didorong untuk mengakses materi sumber lang-
sung dari CD-ROM. Struktur pelajaran konsisten sepanjang program
sehingga setelah akses ke pelajaran pertama berhasil dicapai, metode
dan pendekatan akan ditransfer ke semua pelajaran berikutnya.

Mengelola materi pembelajaran musik secara daring memerlu-
kan perangkat lunak dan informasi teknis. Lingkungan pembelajaran
daring di ruang virtual dibangun menggunakan aplikasi dan materi-
materi, seperti Learning Management System (LMS), fitur-fitur leng-
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kap dalam sebuah platform (seperti Google), aplikasi penugasan
notasi, seperti Sibelius, aplikasi penyuntingan video dan audio, akun
media sosial, koneksi internet yang memadai, perangkat laptop atau
telepon pintar (smartphone), dan perangkat digital sejenis. Berbagai
aplikasi dan perangkat keras itu menjadi instrumen wajib di era digi-
talisasi seperti sekarang.

Pembelajaran musik daring akan terdiri dari beberapa tahapan.
Akuisisi pengetahuan pada tahap awal, akan memiliki tujuan dari
tahap pembelajaran, meliputi:

1) menjalin kontak dengan siswa;

2) mengembangkan kepercayaan;

3) membantu siswa menjadi akrab dengan lingkungan belajar;

4) menyelesaikan masalah teknis atau hambatan belajar lainnya;

5) membahas format program;

6) memperkenalkan siswa pada teknik dasar dan pemahaman
instrumen;

7) belajar membaca musik dan mengikuti instruksi musik; dan

8) maju melalui serangkaian latihan berjenjang.

Materi pembelajaran musik secara daring awalnya tersedia bagi
siswa melalui internet. Materi-materi ini disusun dalam urutan ter-
struktur yang dirancang untuk memajukan siswa melalui serangkai-
an latihan berjenjang untuk membangun pengetahuan musik mere-
ka. Diharapkan siswa pada umumnya akan mengikuti struktur
yang disediakan. Namun, tidak ada hambatan dalam sistem yang
membatasi siswa untuk berpindah dari satu pelajaran ke pelajaran
lainnya, hyperlink ke berbagai materi sumber terkait disediakan oleh
guru. Hyperlink ini juga merupakan sebuah metode yang menye-
matkan materi-materi berbentuk digital menjadi penuh akses di
berbagai media. Misalnya, guru membuat rekaman video materi
ajar musik, kemudian dia mengunggah materi itu ke YouTube.
Selanjutnya, tautan video YouTube itu disebarkan ke berbagai ja-
ringan komunikasi, misalnya WhatsApp, e-mail, video konferensi,
dan media sosial yang terhubung dengan siswa. Guru memberikan
pengumuman dan arahan untuk mengakses materi tersebut.
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G. Belajar, Latihan, dan Umpan Balik

Sebelum membahas tentang tujuan dari tahapan pembelajaran musik
menggunakan model ini, perlu dijelaskan terlebih dahulu perbedaan
antara belajar dan latihan. Dalam bahasa Inggris, latihan memiliki
dua makna, yakni practice dan rehearsal. Practice dimaknai sebagai
kegiatan melatih keterampilan berulang kali secara teratur untuk
meningkatkan atau mempertahankan kemahiran musik seseorang.
Practice berhubungan dengan kegiatan, metode, atau kebiasaan ter-
tentu. Oleh karena itu, dalam belajar alat musik misalnya, practice
lebih cenderung dilakukan secara mandiri di rumah karena berhu-
bungan dengan kompetensi personal dan tanggung jawab mandiri.
Practice cenderung dilakukan secara rutin dan teratur, sedangkan
rehearsal bermakna sebuah latihan atau pertunjukan percobaan
menampilkan karya musik. Rehearsal biasanya dilakukan secara
bersama-sama, misalnya dalam kelompok musik band atau orkestra
yang datang berkumpul pada satu waktu tertentu. Singkatnya,
practice adalah aktivitas di mana seseorang mempelajari suatu bahan
atau teknik (musik) untuk lebih menguasai sehingga menjadi mahir
dalam memainkannya. Practice dilakukan untuk belajar menguasai
keterampilan tertentu. Rehearsal adalah kondisi di mana seseorang
atau kelompok berlatih satu jenis musik atau keterampilan tertentu
untuk menguasainya secara bersama-sama. Rehearsal biasanya ter-
jadi di dalam studio dengan mengumpulkan beberapa orang yang
sudah memiliki bahan latihan bersama. Hasil melakukan practice
biasanya akan ditujukan untuk melakukan rehearsal. Dalam bahasa
Indonesia, dua kosakata itu dimaknai sama, yakni ‘latihan’ Oleh
karena itu, dalam pembahasan ini, istilah practice diwakili dengan
‘belajar’ dan rehearsal dengan istilah ‘latihan’

Tahapan selanjutnya dari model pembelajaran musik ini adalah
dengan melakukan belajar, latihan, dan pemberian umpan balik. Ta-
hapan ini memiliki tujuan sebagai berikut.

1) Untuk maju melalui materi pembelajaran dan mengasimilasi
pengetahuan ke dalam keterampilan performansi pribadi.

2) Untuk membangun jaringan yang saling mendukung
antarsiswa.
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3) Untuk bekerja secara kolaboratif dengan orang lain dalam
mengembangkan kemampuan bermain dan keterampilan
musik.

4) Untuk membangun hubungan kerja yang kuat dengan guru.

5) Untuk meningkatkan kemampuan melalui urutan
pembelajaran yang ditentukan.

6) Untuk fokus pada pencapaian pribadi.

7) Untuk mengembangkan keterampilan teknis dan musik.
Mengajarkan dan membelajarkan siswa dengan alat musik me-

rupakan tugas yang sulit. Ada banyak hal yang harus dipelajari dan

banyak hambatan yang harus diatasi. Guru atau pendidik musik
perlu memahami dari mana siswa berasal; maksudnya, dia perlu
memahami dunia konseptual siswa untuk memengaruhinya secara
positif dan dengan kecepatan yang sesuai. Secara khusus, memba-
ngun teknik yang aman dan baik pada tahap awal pembelajaran
sangat penting. Kebiasaan buruk bisa bertahan lama jika tidak di-
kendalikan. Artinya, materi ajar dan metode yang salah bisa menye-
babkan malapraktik dalam pengajaran musik. Selanjutnya, umpan
balik menjadi penting karena tanpa umpan balik yang teratur sulit
untuk memiliki keyakinan bahwa teknik siswa akan berkembang
dengan benar. Oleh karena itu, model pembelajaran musik selalu
berusaha mendorong pertemuan tatap muka pada tahap pertama.

Jika kelas daring memang harus dilakukan jarak jauh sepenuhnya,

guru harus memikirkan cara kreatif lain. Strategi berikut ditawarkan

untuk mengurangi kesenjangan komunikasi antara siswa dan guru,
antara lain

1) e-mail,

2) fail audio dan video online,

3) workshop,

4) pembentukan kelompok sebaya teman (diupayakan siswa yang
kritis),

5) pendampingan,

6) diskusi dan obrolan online,

7) video konferensi (Zoom Meeting), dan

8) Pemanfaatan berbagai media sosial lengkap dengan fiturnya
(komentar, live, reels).
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Guru musik sebagai desainer instruksional saat mengambil ba-
nyak keuntungan dari yang ditawarkan teknologi. Berbagai konten
dan fitur yang ditawarkan mendorong pendidik untuk mengelola
percakapan pada siswa, mengembangkan potensi belajar mandiri,
dan refleksi pada siswa (McKavanagh et al., 2002). Kenyamanan sis-
wa saat ini memang terletak pada kekuatan media sosial dan segala
fleksibilitasnya. Tantangannya adalah bagaimana guru bernegosiasi
dengan berbagai hambatan internal dan eksternal. Guru harus me-
nyadari bahwa dengan kemajuan teknologi saat ini terlalu banyak
distraksi sehingga sulit untuk bisa belajar dengan fokus. Efek pe-
nugasan multitasking, dan kurangnya pengawasan guru karena PJ]J
menjadi masalah utama pembelajaran musik daring, bahkan secara
general di bidang lain. Teknologi yang menawarkan kemudahan,
justru menjadi gangguan akademik bagi siswa (Dontre, 2021). Peng-
gunaan laptop, telepon pintar (smartphone), dan media sosial yang
menjadi konsumsi siswa.
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BAB VII

PENDIDIKAN MUSIK BERBASIS
KOMUNITAS

A. Apa itu Komunitas?

Istilah musik komunitas akhir-akhir ini mulai populer, tetapi ma-
sih ada kebingungan tentang apa artinya. Lebih khusus lagi jika di-
kaitkan dengan musik, terdapat dua perbedaan antara musik komu-
nitas (community music) dan komunitas musik (music community).
Meskipun frase itu seperti (tampaknya) dibalik saja penulisannya,
tetapi memunculkan konsekuensi yang panjang. Musik komunitas
adalah sebuah pendekatan pembuatan musik yang menekankan ko-
laborasi aktif antara individu yang memainkan, berkreasi, berim-
provisasi, dan menampilkan musik bersama. Pembuatan musiklah
yang mendorong pertumbuhan individu dan perkembangan komu-
nitas. Musik komunitas menganut filosofi bahwa musik itu seperti
latihan fisik: untuk segala usia dan untuk semua kalangan. Seperti
latihan fisik, partisipasi dalam latihan musik mengarah pada ke-
sehatan secara keseluruhan. Sementara komunitas musik adalah
sekelompok individu yang terlibat dalam (aktivitas dan minat) je-
nis musik tertentu. Biasanya komunitas seperti itu memiliki struk-
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tur informal. Di masa lalu, kelompok semacam itu biasanya ber-
kembang di dalam kota atau sekolah, di mana para anggotanya dapat
bertemu secara fisik. Komunitas musik akhir-akhir ini juga bisa
terbentuk di luar lingkungan formal. Dengan demikian, semakin
jelas bahwa musik komunitas lebih menekankan pada aspek nilai,
tetapi komunitas musik lebih menekankan pada hal-hal yang lebih
konkret. Jika dikaitkan dengan pendidikan, musik komunitas lebih
lentur dan banyak diadopsi sebagai sebuah pendekatan. Hal ini ka-
rena dalam pembelajaran musik sendiri—khususnya yang bersifat
klasikal—melibatkan lingkungan dan interaksi antarindividu.

Banyak pihak yang menolak untuk mendefinisikan apa itu ko-
munitas karena kegiatan yang melibatkan musik komunitas terlalu
beragam, kompleks, multidimensi, dan kontekstual untuk ditangkap
dalam satu pernyataan makna universal. Banyak pendukung mu-
sik komunitas melihat bahwa mendefinisikan istilah tersebut me-
lemahkan pemaknaan musik komunitas itu sendiri. Banyak orang
lebih memilih untuk mendeskripsikan disposisinya dan membiarkan
konsep tersebut terbuka untuk interpretasi individu. Higgins (2012a)
memiliki tiga perspektif tentang musik komunitas, yaitu (1) musik
dari sebuah komunitas, (2) pembuatan musik secara komunal, dan
(3) intervensi aktif antara pemimpin musik atau fasilitator dengan
peserta. Konsep pemikiran Higgins itu tentu saja bisa diterapkan di
dalam konteks apa saja, termasuk dalam pembelajaran musik. Musik
komunitas adalah ruang atau lokasi untuk kreasi, eksplorasi musik,
memunculkan perspektif atau sudut pandang tentang pertunjukan
musik (Thompson, 2014). Musik komunitas muncul untuk banyak
tujuan, mengambil bentuk yang berbeda, dan memenuhi banyak ke-
butuhan anggotanya sebagai alat yang terhubung secara sosial, emo-
sional, dan musikal.

Musik komunitas merupakan konsep yang diterima dalam du-
nia musik dan pendidikan musik. Berdasarkan penelitian etnomusi-
kologi, musik komunitas mencoba mengimplementasikan gagasan
musik untuk semua yang mengubah masyarakat dan manusia (Kertz-
Welzel, 2016). Musik komunitas banyak dikaitkan dengan pem-
belajaran informal dan praktik musik yang bersifat amatir, padahal
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musik komunitas juga memiliki sudut pandang secara filosofis dan
bisa dianalisis secara kritis. Musik komunitas berkaitan dengan per-
soalan epistemologis atau etnomusikologis. Musik komunitas juga
berkaitan dengan sebuah gagasan pembelajaran, baik di lingkungan
formal, nonformal, maupun informal. Dalam pemikiran kritis, da-
sar-dasar musik komunitas dapat diimplikasikan untuk membina
kolaborasi dengan pendidikan musik. Oleh karena itu, pendekatan
teoteris yang berkaitan dengan musik komunitas hingga saat ini ma-
sih dipergunakan oleh sivitas akademika dan pengajar musik untuk
memahami dan menguraikan praktik pembelajaran musik.

Secara etimologi, istilah “komunitas” dapat dipahami dari be-
berapa sudut pandang atau perspektif. Dalam bahasa Jerman, istilah
gemeinschaft (komunitas) dikaitkan dengan istilah gesellschaft yang
berarti ‘masyarakat, Kant (1998) membuat perbedaan (definisi)
dalam bahasa Latin antara communio, yang berarti ruang berbagi
eksklusif yang terlindungi dari luar (kelompok), dan commercium,
yang berarti ‘proses pertukaran’ dan ‘komunikasi’ Corlett (1995)
melihat istilah “komunitas” dari sudut pandang yang sedikit berbe-
da. Pertama, communis, com + munis, yang berarti umum dan per-
tahanan. Kedua, communes, com + munnus, artinya memiliki tugas
atau fungsi yang sama, menekankan pelaksanaan tugas seseorang.

Di bidang antropologi, istilah komunitas dimaknai juga sebagai
(1) kepentingan bersama di antara orang-orang, (2) kesamaan eko-
logi dan lokalitas, dan (3) sistem atau struktur sosial yang sama
(Rapport & Overing, 2006). Lebih khusus lagi, Turner (1969) me-
miliki pandangan tentang kata komunitas atau communityitas
(ungkapan Latin) yang berarti kepemilikan, yang tidak dapat dire-
duksi menjadi pengaturan sosial atau politik apa pun. Alperson
(2002) mengartikulasikan secara etimologis bahwa komunitas ada-
lah sebuah keadaan yang dimiliki bersama. Alperson memandang,
baik secara ontologis maupun struktural, komunitas mengacu pa-
da hubungan antara berbagai hal. Higgins (2012b) memandang
komunitas sebagai sebuah keramahtamahan (hospitality), yang di-
pahami secara aktif sebagai ‘tindakan keramahtamahan’ Tindak-
an itu berjalan secara mendalam melalui praktik musik dalam se-
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buah komunitas. Kesadaran akan keramahtamahan yang tinggi
mengungkap kekhasan musik di sebuah komunitas dalam bidang
pendidikan musik. Bidang antropologi dan sosiologi memberikan
berbagai perspektif tentang komunitas, di antaranya: kepemilikan
(Block, 2008), komunitarianisme (Christodoulidis, 1998; Etzioni,
Volmert, & Rothschild, 2004; Lehman, 2000; Stone, 2000),
kewarganegaraan (Beiner, 2002; Demaine & Entwistle, 1996),
multikulturalisme (Giroux, 1993; Kernerman, 2005; Nagle, 2008),
struktur simbolik (Cohen, 1985); globalisasi (Adams & Goldbard,
2002; Rupp, 2006), diaspora (Angelo, 1997; Matsuoka & Sorenson,
2001; Najam, 2006), dan nasionalisme (Bhabha, 1990; Vincent, 2002;
Williams & Kofman, 1989). Berbagai literatur itu berfungsi untuk
mengingatkan bahwa konsep komunitas terus berubah, berfungsi
berbeda, tergantung pada konteks penggunaannya. Hal ini karena
akar kata menunjukkan fenomena sosial dan identitas, yang kedua-
nya terikat konteks dan selalu dalam keadaan tertentu.

Konsep komunitas pada abad ke-21 juga ikut berubah me-
nyesuaikan dengan kondisi sosio-kultur suatu kelompok atau ma-
syarakat. Melalui kritik postmodernisme terhadap modernitas, per-
spektif komunitas tidak statis atau terikat melainkan bergerak secara
organik dan plural. Delanty (2009) memiliki sudut pandang berbeda
jika komunitas di abad ke-21, meliputi kategori berikut.

1) Identitas kolektif: dianggap sebagai kelompok yang diikat oleh
waktu, seperti menghabiskan momen belajar musik bersama
teman-teman selama beberapa saat.

2) Pertemanan (ikatan) kontekstual: yakni sebuah keadaan ke-
lompok di masa darurat atau kesedihan, misalnya dalam serang-
an teroris di World Trade Center atau kematian Putri Diana.
Contoh lainnya juga dapat terjadi pada saat penundaan atau
pembatalan perjalanan. Pada saat-saat inilah orang menemukan
ikatan bersama yang untuk sesaat menghubungkan (kedekatan)
mereka bersama.

3) Komunitas liminal: yakni sebuah rasa transisi, atau ruang di an-
tara momentum penting dalam kehidupan masyarakat. Misal-
nya, aktivitas minum kopi pagi hari yang bersifat ritualistik di
Starbucks, perjalanan kereta api ke dan dari tempat kerja, atau
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kelas yoga Sabtu pagi. Momen-momen ini memiliki kesadaran
komunalitas.

4) Komunitas virtual: yakni jenis kelompok ini paling sering di-
kaitkan dengan komunitas yang dimediasi oleh teknologi, seper-
ti Facebook, YouTube, Instagram, dan LinkedIn.

Dalam sebuah praktik atau aktivitas musik, penggunaan umum
istilah ‘komunitas’ adalah pengesahan etika partisipatif dalam ke-
giatan musik berkelompok. Penekanan kegiatan semacam ini terle-
tak pada upaya kreatif terhadap pembuatan musik melalui kese-
pakatan yang bisa diterapkan, serta berbagi secara terbuka dan
jujur. Singkatnya, komunitas musik berusaha untuk memahami
di antara individu dengan tujuan yang sama (walaupun beragam)
terlepas dari perbedaan budaya, kelas, gender, ekonomi, dan politik
(Higgins, 2012b). Individu dalam komunitas musik berusaha untuk
memprovokasi wacana, merangsang partisipasi aktif, dan mengak-
tifkan rasa musikal, baik untuk individu maupun kelompok yang
menjadi bagiannya. Terlihat jelas bahwa istilah “komunitas” memi-
liki etimologi yang kompleks dan penggunaan yang sama kompleks
dan beragamnya. Ketika istilah itu digunakan bersamaan dengan is-
tilah “musik” artinya ‘terbuka untuk banyak interpretasi.

B. Konsep Komunitas dalam Pendidikan Musik

Proses belajar musik bisa dilakukan dan terjadi di mana saja, ter-
masuk di dalam sebuah komunitas. Pengalaman bermusik yang di
dalamnya terjadi proses transfer ilmu atau pengetahuan juga dikenal
dengan pendidikan musik berbasis komunitas. Beberapa studi
memberikan perhatian khusus pada model pendidikan ini dikenal
dengan musik komunitas (community music). Musik komunitas juga
merupakan peminatan (research interest) khusus dalam pendidikan
musik. Musik komunitas mengkaji berbagai aspek pembelajaran
dan pengalaman musik dalam sebuah kegiatan secara berkelompok.
Di dalam konteks kelas, siswa juga bisa disebut sebagai sebuah ko-
munitas; atau kelompok-kelompok musik berbentuk ensambel yang
ada di dalamnya—juga bisa disebut sebagai komunitas. Tidak ada
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definisi konsensual tentang apa sebenarnya musik komunitas itu.
Namun, para pakar setidaknya membagi ke dalam tiga karakteristik
utama, meliputi (1) pembuatan musik yang bersifat kolaboratif,
(2) pengembangan masyarakat, dan (3) pertumbuhan pribadi
(Koopman, 2007). Karakteristik seperti itu sering ditemukan dalam
literatur. Dalam artikel yang sangat kontroversial ini, Koopman
membahas potensi pendidikan musik berbasis komunitas yang me-
nurutnya merupakan isu yang belum banyak dibahas dalam literatur.

Pertama, praktik “musik komunitas” adalah peluang yang me-
mungkinkan orang terlibat dalam aktivitas musik secara kolektif.
Dalam kebanyakan kasus, mereka terlibat dalam pembuatan musik
secara aktif (seperti: pertunjukan, penciptaan, improvisasi) daripada
apresiasi musik, sejarah musik, atau teori musik (Veblen, 2004).
Biasanya, pembuatan musik tidak diarahkan pada reproduksi kar-
ya musik tetap. Bahan musik yang digunakan disesuaikan dengan
karakteristik grup atau kelompok. Artinya, musik yang ada di-
aransemen untuk mengakomodasi penciptaan dan keterampilan.
Musik baru bisa saja disusun oleh pemain musik di suatu komunitas,
atau musik diimprovisasi berdasarkan bahan-bahan yang disediakan
oleh komunitas atau anggota kelompoknya. Fokusnya adalah pada
aktivitas musik secara berkelompok. Kedua, musik komunitas
ditujukan untuk kesejahteraan masyarakat atau kalangan individu
tertentu. Musik komunitas membantu orang untuk berbagi penga-
laman dan memahami satu sama lain. Praktik-praktik ini dipahami
sebagai sarana untuk mengembangkan komunitas dan kohesi sosial
(Den Ouden, 2005). Ketiga, selain berdimensi sosial, kegiatan mu-
sik di komunitas juga ditujukan untuk pengembangan diri. Diya-
kini bahwa dengan memberikan kesempatan untuk kreativitas
dan ekspresi diri, mereka (para pemusik) membantu orang untuk
mengembangkan kemampuan dan identitas artistik. Harga diri dan
kepercayaan diri dipandang sebagai hasil yang signifikan dari sebu-
ah musik komunitas.

Koopman (2007) juga dilatarbelakangi oleh kenyataan bahwa
meskipun deskripsi tentang musik komunitas memang ada,
kebanyakan dari mereka cenderung mengabaikan isu pengembangan
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kompetensi bermusik. Koopman memulai artikelnya berdasarkan
beberapa premis yang menarik, seperti (1) bahwa ada benturan
antara budaya (atau budaya) tradisional dan budaya global post-
modern di banyak negara, (2) gagasan bahwa pertunjukan memiliki
arti yang berbeda di zaman postmodern, dan (3) gagasan bahwa
mendengarkan (listening) telah menjadi sarana utama penciptaan
musik. Koopman memperjelas bahwa dia berbicara dari perspektif
negara di Eropa (Belanda).

Diskusi yang dibangun dalam teori-teori pembelajaran musik
berbasis komunitas di mulai dari peran guru dan pengajaran, serta
masalah otoritas dan kekuasaan dalam musik komunitas. Pendidik-
an musik maupun pembelajaran musik pasti harus bersentuhan de-
ngan komunitas musik dan musik komunitas. Hal ini merupakan
sebuah keniscayaan karena aktivitas bermusik itu sendiri umumnya
terjadi secara sosial (melibatkan interaksi dan komunikasi). Pen-
didikan musik yang melibatkan komunitas juga dihadapkan pada
pertanyaan mendasar, apakah komunitas yang dimaksud terjadi
di dalam atau di luar kelas (masyarakat)? Karena berbeda situasi
akan menentukan perspektif teoretis mana yang akan dibangun se-
lanjutnya. Campbell (2004) melihat pengembangan keterampilan
dan pemahaman musik yang selalu berorientasi pada kultur teori
Barat adalah model kolonial. Pola pembelajaran semacam itu tidak
lagi relevan di abad 21 karena keefektifan pendekatan pedagogisnya
belum tentu meningkatkan literasi bermusik bagi setiap individu.
Di masa pascakolonial, berbagai aspek perlu pertimbangan ulang
demokrasi atas budaya dan perspektifnya.

Konsep musik komunitas cukup memiliki posisi yang istimewa
dalam masyarakat saat ini. Musik komunitas dapat memainkan pe-
ran penting dalam mempromosikan pembuatan musik secara aktif,
terutama bagi orang-orang yang tidak menggunakan aransemen
musik standar. Musik komunitas secara alami sesuai dengan konsep
pembelajaran inovatif, seperti pembelajaran otentik, pembelajar-
an yang situasional, dan pembelajaran yang diarahkan pada proses
(Koopman, 2007). Musik komunitas melibatkan pemusik yang sa-
ling bekerja sama untuk memungkinkan mereka menikmati dan
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berpartisipasi secara aktif dalam musik. Komunitas bisa terjadi di
mana saja dan dengan siapa saja karena ‘komunitas’ tidak dibatasi
oleh geografis (Merriam & Mack, 1960). Gagasan ini bisa berupa
sekelompok orang yang memiliki minat, pengalaman, dan latar
belakang yang sama di bidang musik.

Peminatan musik komunitas dalam studi pendidikan musik se-
makin memunculkan banyak peluang baru. Praktik musik komuni-
tas telah tercipta secara organik di negara-negara di seluruh dunia.
Secara teoretis, diskursus yang berkembang dalam fenomena (ko-
munitas) tersebut ditandai dengan munculnya jurnal-jurnal ber-
landaskan komunitas, seperti International Journal of Community
Music dan International Society for Music Education (ISME). Jurnal-
jurnal itu menghasilkan berbagai pembahasan menarik, seperti sifat,
penyebaran, dan aspek politik dalam musik komunitas. Namun de-
mikian, potensi musik komunitas sebagai kekuatan pendidikan mu-
sik kurang mendapat perhatian pada tataran analisis teoretis. Se-
bagian besar literatur tentang musik komunitas menggambarkan
proyek musik komunitas tertentu tanpa berurusan secara sistematis
dengan masalah pendidikan. Musik komunitas tentunya dapat me-
nyentuh potensi edukatif, terutama berhubungan dengan nilai-nilai
umum seperti pemberdayaan sosial.

Trienekens (2004) mendefinisikan musik komunitas sebagai
sebuah corak kesenian tertentu yang menggunakan metode yang
berorientasi pada kelompok dan berorientasi pada permintaan. Pan-
dangan Trienekens disesuaikan dengan situasi spesifik yang memi-
liki tiga karakteristik. Tiga karakteristik itu menunjukkan potensi
musik komunitas dalam kacamata pendidikan, yaitu praktik musik
komunitas (1) fokus pada kelompok, kebutuhan, dan preferensi ter-
tentu; (2) dapat menjangkau orang-orang yang kurang dekat dengan
fasilitas budaya standar, seperti sekolah musik dan ruang konser; (3)
praktik musik komunitas tidak hanya melibatkan orang-orang ini
dalam kegiatan musik, tetapi juga mengarah pada perkembangan
kemampuan musik mereka secara progresif.

Potensi musik komunitas untuk keterlibatan dan pengembang-
an musik tidak hanya relevan bagi kalangan masyarakat multikultu-
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ral di daerah perkotaan, tetapi juga untuk semua jenis latar sosial.
Di banyak negara bagian dunia, orang-orang kerap mengalami
benturan antara budaya tradisional mereka dan budaya global
post-modern. Hal ini menyebabkan keterasingan, isolasi sosial, atau
perilaku anti-sosial. Kegiatan musik komunitas berdasarkan budaya
tradisional dapat memainkan peran positif dalam merehabilitasi
individu-individu tersebut, sebagaimana penelitian (Woodward et
al., 2004). Penelitian itu menggambarkan program pengalihan un-
tuk anak-anak di Afrika Selatan yang telah melakukan tindak pi-
dana ringan. Anak-anak ini mengikuti program musik berbasis ko-
munitas di mana mereka bergabung dengan marimba Afrika dan
band djembe. Studi itu menelusuri tentang pentingnya pertumbuhan
sosial dan pribadi serta perkembangan musik. Dalam sebuah studi
musik jaz, Merriam & Mack (1960) mendefinisikan komunitas
sebagai sebuah tempat belajar norma dan etika tertentu dalam musik.
Norma dalam musik, meliputi gramatika yang baik dan benar, gaya
permainan musik, gaya komunikasi dan interaksi, perilaku audiens,
dan sebagainya.

Setiap negara memiliki definisi berbeda tentang ‘musik ko-
munitas, sesuai dengan kondisi sosial di setiap wilayah. Sering kali
pemaknaan itu (musik komunitas) juga merupakan cerminan da-
ri struktur nasional atau regional suatu wilayah. Di Amerika Utara,
istilah “musisi komunitas” tidak banyak digunakan, meskipun
ada praktik musik yang kaya akan kegiatan musik komunitas. Di
Skandinavia, tidak ada konsep musik komunitas yang dirumuskan
secara eksplisit. Dukungan pemerintah daerah untuk aktivitas musik
difasilitasi oleh pendekatan yang bersifat hierarki di tingkat nasional
ke tingkat lokal. Hal itu memungkinkan otoritas lokal mendukung
inisiatif komunitas lokal. Sebagai contoh, di antaranya adalah ko-
laborasi antara organisasi dan sekolah umum atau sekolah musik.
Di Irlandia, inisiatif dari praktisi musik yang giat didukung oleh
petugas otoritas seni lokal dan musik komunitas ditentukan selama
beberapa tahun ke depan. Dengan demikian, musik komunitas
di beberapa negara sebetulnya berakar kuat pada suasana sosio-
politiknya.
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C. Komunitas sebagai Pendidikan Musik

Musik komunitas sebagai bidang praktik, pedagogi, dan penelitian
terus berkembang. Di seluruh dunia, pertumbuhan eksponensial
dalam program, kelas, proyek, dan penelitian berkembang cukup
pesat. Dengan pertumbuhan praktik dan keilmuan ini, perdebatan
baru tentang hubungan praktik, pedagogi, penelitian, etika, serta
pandangan-pandangan baru telah muncul. Hal ini mulai memper-
luas agenda untuk memasukkan musik komunitas terlibat dalam
keadilan sosial, aktivisme politik, perdamaian, kesehatan dan kese-
jahteraan, dan keterlibatan online di antara banyak bidang lainnya
(Bartleet et al., 2018). Karena semakin banyak praktisi dari berbagai
latar belakang budaya juga mulai menaruh perhatian terhadap bi-
dang kajian ini.

Salah satu model paling meresap yang mendasari pendidikan
musik adalah model komunitas. Pengajaran musik berbasis komu-
nitas berguna untuk menunjang perkembangan anak; indikatornya
adalah keterlibatan atau partisipasi aktif (Kraus et al., 2014). Dalam
setiap pembelajaran musik, pasti terdapat kondisi di mana setiap
individu berpartisipasi dalam sebuah komunitas (kelompok) di
mana pembuatan dan pengambilan musik memainkan peran sentral
(Jorgensen, 1995). Jorgensen menambahkan gagasan tentang komu-
nitas dalam pendidikan musik sebagai (1) tempat, (2) dalam wak-
tu, (3) sebagai proses, dan (4) sebagai gambaran akhir. Menjelajahi
aspek-aspek dari model ini akan memberikan pemahaman yang
luas tentang pendidikan musik. Melihat ide atau gagasan komunitas
sebagai tempat, dalam waktu, sebagai proses, dan sebagai tujuan
(akhir) memiliki relevansi khusus dengan pendidikan musik saat ini.
Penting untuk membumikan kurikulum musik pada tempat tertentu
yang bergerak ke pandangan yang semakin luas. Memastikan bahwa
semua pembelajar memahami tempat mereka dalam komunitas,
menghargai perbedaan serta kesamaan, merasa terhubung dengan
orang lain, menerima dan mencintai tradisi musik mereka sendiri,
dan diberdayakan untuk mengubah hal-hal itu. Partisipasi aktif
anggota komunitas dalam pembuatan musik atas keseluruhan tradisi
musik telah bekerja sama dengan berbagai institusi sosial untuk
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mencapai pendekatan terpadu dalam pendidikan musik. Itu berarti
membuka pintu musik yang asing bagi pembelajar untuk masuk ke
dalam pemahaman tersebut.

Pendidikan musik membutuhkan komunitas (misalnya: teman
sebaya) yang berpengetahuan untuk memulai dan kemudian terus
berdiskusi dan terlibat dalam pembelajaran kolaboratif di dalam dan
di luar disiplin (Luce, 2001). Pembelajaran kolaboratif menawarkan
pendidikan musik sebuah peluang unik untuk meningkatkan modal
sosial, memperluas jangkauan, mengembangkan rasa kesamaan dan
komunitas, dan bersenang-senang dalam prosesnya. Potensi pen-
didikan musik melibatkan lebih banyak orang dengan cara yang
demokratis, bermakna, dan bermanfaat. Pembelajaran berbasis ko-
munitas mendukung aktivitas kolaboratif dalam belajar sebagai me-
todologi pengajaran penting dalam pendidikan musik.

Pembelajaran musik berbasis komunitas terus menembus ma-
syarakat, menerangi masa lalu dan membentuk masa depan. Di ber-
bagai negara, isu tentang musik komunitas terus diperbincangkan
melalui berbagai bentuk aktivitas, seperti pembuatan musik kreatif
dalam proyek penelitian yang lebih besar yang dimulai di Deakin
University, Melbourne, Australia pada tahun 2011 (Joseph, 2014).
Melalui paradigma seni kreatif dan pembuatan musik, kemitraan
komunitas antara komunitas lokal dan perguruan tinggi adalah la-
han subur. Hal ini berguna untuk mengembangkan praktik musik
di mana kehidupan budaya dan musik masyarakat dipromosikan,
menumbuhkan rasa hormat dan pengertian antara komunitas pri-
bumi dan masyarakat nonadat. Kemitraan komunitas antara Deakin
University (akademisi di ruang perkotaan) dan Lord Buddha
Education Foundation (LBEF/komunitas lokal regional) memberi-
kan kesempatan bagi orang-orang dari segala usia untuk terlibat,
mengeksplorasi, dan mengalami pembuatan musik secara kolektif
dalam konteks sosial. Fakta menariknya, banyak pendidik dan
akademisi musik yang mulai mengusulkan jalur komunitas dae-
rah untuk memperdalam pengetahuan dan pemahaman mereka;
sekolah, masyarakat, seniman, akademisi dan mahasiswa dapat
membentuk sinergi budaya dalam pengaturan berbasis tempat se-
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perti festival. Konsep pendidikan musik berbasis komunitas lokal ini
juga sudah disinggung pada bab sebelumnya di mana terinspirasi
oleh arus pemikiran etnomusikolog yang peduli terhadap pendidik-
an (Bartolome, 2019; Campbell, 2011; Campbell, 2014; 2016;
Montemayor et al., 2018; Roberts & Beegle, 2018).

Tujuan pendidikan sejatinya juga merefleksikan tujuan indivi-
du, melibatkan guru, siswa, orang tua, dan administrator yang
berpartisipasi dalam proses pendidikan. Praktik pendidikan perlu
menjawab kebutuhan setiap individu yang terlibat. Pendidikan mu-
sik berfokus pada pengajaran keterampilan musik dasar, memberi-
kan pengetahuan tentang musik, dan kemudian menghubungkan
keterampilan dan pengetahuan itu dengan pengalaman dan per-
tumbuhan pribadi. Secara tradisional, ini telah diterjemahkan ke
dalam teknik pengajaran, praktik pertunjukan, pedagogi, musikologi,
dan teori. Wing (1996) telah menyarankan bahwa proses dan hasil
dari upaya studi yang melibatkan banyak anggota komunitas pen-
didikan musik dengan cara yang demokratis, bermakna, dan ber-
manfaat, dapat meningkatkan kemampuan seseorang. Komunitas
juga mendorong modal sosial yang membuat individu anggotanya
menjalani rutinitas lebih mudah dan menyenangkan. Masyarakat
sebagai bagian atau representasi dari komunitas juga menawarkan
konsep komunitas belajar. Dimasukkannya pengetahuan lokal, pe-
dagogi, dan pandangan-pandangan khusus dalam pendidikan mu-
sik semakin relevan bagi pendidik musik secara global (Prest, 2020).
Pertumbuhan dan kontribusi komunitas dalam menjembatani prak-
tik pendidikan di wilayah formal semakin marak diperbincangkan.
Modal sosial yang menjembatani budaya lokal dapat membantu
pendidik musik melangkah menuju kurikulum dan pedagogi yang
lebih sesuai budaya dalam praktik mereka.

Dalam berbagai studi kualitatif, model “musik komunitas” telah
menjelma mengilustrasikan kualitas musik, sosial, instruksional,
dan administrasi umum. Mereka telah mengidentifikasi kontribusi
model itu terhadap pembelajaran musik dan mengeksplorasi rele-
vansi yang berkembang dari aktivitas musik berbasis komunitas;
serta mengaitkannya dengan pendidikan musik di sekolah (Kruse
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& Hansen, 2014). Musik komunitas dapat dikategorikan ke dalam
berbagai praktik pembelajaran musik, seperti aktivitas musik di
band, paduan suara, orkestra, dan program pelatihan musik. Musik
komunitas juga dapat digunakan untuk melihat koneksi budaya
yang dibuat melalui pengalaman musik lokal, tradisional, hingga
lingkungan virtual. Peluang musik komunitas sebagai keadilan sosial
sangat besar. Jika dikumpulkan secara kolektif, berbagai praktik mu-
sik komunitas dalam pembelajaran musik menunjukkan sifat kuali-
tatif yang jelas dan berkarakter.

Komunitas musik atau pembelajaran musik saat ini telah men-
jelajah ke berbagai ruang termasuk lingkungan virtual. Kemajuan
masyarakat dan teknologi telah menciptakan banyak cara baru bagi
orang untuk terlibat dengan musik, dan akibatnya musik saat ini da-
pat dipelajari dari berbagai sumber yang terus berkembang (Partti &
Karlsen, 2010). Media baru telah menjelma menjadi kekuatan sosial
yang mendukung yang memungkinkan praktik pembelajaran musik.
Selain itu, signifikansi penggunaan teknologi digital dan media sosial
membentuk identitas pembelajaran musik dan pengetahuan musik.
Identitas musik dapat dibangun dan dipertahankan dalam realitas
berbasis web, situs musik online dapat berfungsi sebagai komunitas
praktik di mana para anggotanya berbagi dan mendiskusikan musik
mereka sendiri. Mereka juga ikut mengembangkan pengetahuan
yang berhubungan dengan musik. Implikasi dari situasi media-
musik untuk praktik dan penelitian pendidikan musik saat ini perlu
disediakan.

D. Implikasi Musik Komunitas untuk
Pendidikan Musisi dan Guru Musik

Shiobara (2019) menceritakan pandangannya, ketika seorang sis-
wa memasuki perguruan tinggi musik, mereka telah memilih musik
sebagai jurusan mereka dan sebagai dasar karier mereka di ma-
sa depan. Mereka biasanya adalah orang-orang yang telah dikenal
memiliki bakat musik yang luar biasa di sekolah dasar atau mene-
ngah, serta telah memiliki pengalaman positif dalam pembuat-
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an dan persepsi musik. Beberapa dari mereka umumnya meng-
ambil peran kepemimpinan dalam acara dan festival musik selama
beberapa waktu. Mereka telah mengabdikan banyak waktu untuk
berlatih dan mendedikasikan sebagian besar kehidupannya untuk
berlatih musik. Sering kali latihan tersebut dilakukan secara terpisah
dan terkadang mengisolasi mereka dari lingkungan pertemanan.
Latihan musik sangat disiplin dan menuntut banyak hal dari kehi-
dupan anak muda, juga mencakup studi mata pelajaran lain yang
diwajibkan oleh kurikulum sekolah. Di beberapa sekolah musik di
Jepang—khususnya kegiatan musik berkelompok seperti ekstra-
kurikuler—sangat terbuka untuk berbagai siswa dalam memperkaya
keterampilan musik mereka. Banyak anak memiliki pengalaman
musik yang positif di bawah pengawasan guru musik yang ber-
dedikasi, tetapi setelah memasuki konservatori mereka menyadari
bahwa ada banyak siswa berbakat lainnya seperti mereka sehingga
hal itu menciptakan lingkungan kompetitif yang tidak mereka duga.
Hanya sedikit siswa yang memiliki kesempatan untuk tampil di de-
pan penonton, kecuali mereka telah diakui sebagai orang yang sa-
ngat berbakat. Bahkan untuk musisi pelajar paling berbakat, masuk
ke dunia bisnis musik dan menjadi musisi profesional sangat sulit.
Setiap orang tampaknya memahami jika dunia bisnis musik itu sa-
ngat kompetitif.

Istilah musik komunitas cukup menarik karena setidaknya
menyadarkan siswa musik untuk hidup dalam keadaan yang ser-
ba kompetitif. Musik komunitas juga membantu para siswa mem-
pertahankan keyakinan mereka pada kekuatan musik di lingkung-
an yang sangat penuh tekanan. Mereka serius dengan masa depan
profesional mereka dan mereka tahu bahwa mereka sedang meng-
hadapi persimpangan jalan. Musik komunitas dapat menjadi titik
balik bagi sebagian siswa membuat mereka berpikir tentang musik
secara berbeda dan berbagai aspek musik menjadi semakin penting.
Kata komunitas yang digabungkan dengan musik membuka ke-
mungkinan baru bagi mereka dan memberi mereka kesempatan
untuk berkreasi dengan teman dan sekitarnya.
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Sebuah kuesioner terbuka diberikan kepada mahasiswa musik
tahun ketiga di sebuah perguruan tinggi musik di Tokyo. Kuesioner
ditujukan untuk mahasiswa dengan minat musik komunitas. Para
mahasiswa mengikuti seminar musik komunitas dan kelas musik
komunitas yang baru ditawarkan pada tahun 2016. Hasilnya, siswa A
menulis bahwa musik komunitas membantu orang lain merasa lebih
baik dan musik membantu mengangkat perasaan mereka. Musik
membuat orang lebih sehat dan memberi mereka keberanian untuk
menjalani kehidupan sehari-hari. Siswa B selanjutnya menganalisis
musik komunitas sebagai tali penghubung antarindividu, individu
dengan musik, serta tempat berarti kita berbagi waktu dan perasaan.
Siswa C menilai bahwa musik komunitas dapat menghubungkan
hati bersama, dan musik menjadi semakin menyenangkan. Siswa
D berspekulasi bahwa musik komunitas mengacu pada kekuatan
musik. Musik komunitas adalah alat untuk menciptakan pemahaman
universal tanpa kata-kata. Bagi para siswa ini, karakteristik paling
signifikan dari musik komunitas adalah untuk menghubungkan
orang-orang dengan pengalaman membuat musik komunal yang
menyentuh hati. Mereka berpikir bahwa dengan cara ini musik
meningkatkan kesehatan dan kesejahteraan bagi mereka yang ber-
partisipasi di dalamnya.

Selanjutnya, siswa E menambahkan elemen keragaman yang
menarik di antara peserta, situasi, dan aktivitas pada karakteristik
musik komunitas yang disebutkan di atas. Mereka berpendapat mu-
sik komunitas memperdalam persahabatan dan menciptakan pi-
kiran tenang bagi mereka yang berpartisipasi di dalamnya. Siswa
memandang musik komunitas adalah untuk berbagi musik dengan
banyak orang yang berbeda, namun memungkinkan mereka untuk
menikmati musik dengan caranya masing-masing. Komentar ini
menggambarkan sifat yang sangat unik dari pengalaman musik itu
sendiri. Siswa G melihat beragam situasi dan konteks musik dalam
sebuah komunitas. Komunitas berarti sekelompok orang yang
memiliki kesamaan. Dalam musik komunitas setiap orang berbagai
minat yang berbeda. Ada banyak komunitas yang berusaha berbagi
musik.
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Di dalam sebuah komunitas, para siswa juga berlatih menjadi
pemimpin, memberikan ide-ide tentang musik, dan pandangan
praktis. Siswa H merefleksikan bahwa ada banyak komunitas yang
berbeda. Ketika mereka merencanakan sebuah kegiatan musik un-
tuk sebuah komunitas maka mereka perlu mempertimbangkan si-
apa pesertanya, ekspektasi apa yang mereka miliki, jenis musik apa
yang mereka sukai, dan bagaimana musik harus diperkenalkan
dan diciptakan. Ada banyak cara berbeda dalam musik komunitas.
Komentar siswa H ini bersimpati dengan guru musik yang baik dan
efektif memikirkan tentang kelasnya. Siswa I menilai bahwa musik
komunitas adalah musik yang setara dan semua orang dipersilakan
untuk bergabung, dan siswa ] berpandangan bahwa mereka tidak
dapat berpartisipasi dalam musik komunitas sendirian. Harus ada
dua orang atau lebih yang terlibat dalam sebuah aktivitas musik.
Musik komunitas tidak melakukan pemisahan antara pemain dan
pendengar, tetapi berbagi momen menciptakan musik bersama.
Siswa K percaya bahwa dalam musik komunitas, hubungan antara
fasilitator dan peserta sangatlah penting. Pernyataan itu dengan kata
lain menyatakan bahwa “hubungan antara guru dan siswa sangat
penting” Semakin siswa terlibat pada aktivitas musik komunitas
(terutama dalam peran sebagai pemimpin), semakin mereka akan
berpikir seperti seorang pendidik atau guru musik yang efektif. Ko-
mentar siswa L mengarah pada pandangan jika musik komunitas
bukanlah fenomena alam, tetapi ruang musik yang sengaja dibuat
melalui upaya fasilitator dan asistennya serta pendukungnya untuk
para peserta. Harus ada niat untuk membuat musik komunitas ber-
jalan dengan lancar. Ada begitu banyak elemen yang harus diper-
timbangkan untuk menjamin proses musik komunitas dengan suk-
ses.

Pandangan tentang musik komunitas sebenarnya melibatkan
unsur-unsur, seperti manusia, fasilitasi, partisipasi, berbagi, kera-
gaman, relasi, dan kesetaraan yang tidak dapat dipisahkan. Namun,
unsur-unsur yang berkaitan dengan sifat musik dan fungsinya se-
ring diabaikan dalam pelatihan musisi profesional, rata-rata lebih
memprioritaskan keterampilan dan pengetahuan khusus. Pelatihan
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yang selama ini diselenggarakan sering mengabaikan pendidikan
guru musik di perguruan tinggi musik. Melalui pemikiran tentang
musik komunitas dan mengembangkan keterampilan kepemimpin-
an individu, para musisi sebenarnya mulai diajarkan berpikir kreatif
tentang masa depan mereka sebagai fasilitator musik di komunitas.
Dalam beberapa kasus mereka mulai serius mempertimbangkan
mengajar musik sebagai profesi mereka.

Melalui pelaksanaan aktivitas musik komunitas, para siswa mu-
sik juga mulai mengidentifikasi apa yang dapat mereka lakukan dan
bagaimana menggunakan kemampuan mereka. Mereka tidak boleh
ditekan dengan cara apa pun untuk mengatasi apa yang membuat
mereka merasa lemah. Sebaliknya, mereka harus diberikan waktu
yang cukup untuk menyelesaikan masalah mereka dengan dukungan
yang tepat dari sesama siswa. Musik komunitas memikirkan bahwa
peserta adalah prioritas pertama, mereka belajar mengadopsi dalam
berbagai situasi serta berpikir dan bertindak secara mandiri. Siswa
juga belajar menjadi pemimpin dalam kegiatan musik, fasilitator, dan
pendukung. Siswa menjadi panutan musik bagi para peserta lain dan
mengembangkan cara sendiri untuk memfasilitasi musik. Kepuasan
dan perasaan kebersamaan antaranggota melalui aktivitas musik
adalah hasil terpenting dalam musik komunitas. Tanpa ini, musik
komunitas tidak memuaskan dan akan gagal, seperti dalam situasi
kelas musik pada umumnya. Implikasi musik komunitas dalam pen-
didikan bagi musisi dan guru musik ditemukan dalam perannya se-
bagai jembatan yang menghubungkan antara mereka dengan cara
musikal dan keunikan manusia. Dalam sebuah aktivitas musik di
sebuah komunitas juga terdapat persinggungan antara kreativitas
dan ‘musik komunitas’ sebagai sebuah pemodelan (Creech et al,
2020). Dengan kegiatan yang membuka kesempatan individu untuk
berekspresi melalui menyanyi atau memainkan alat musik maka
saat itu juga kemampuan kreativitas seseorang diaktifkan. Aktivitas
musikal dalam komunitas atau sebuah pendekatan musik komunitas
setidaknya fokus pada individu, kelompok, proses kreatif, dan
produk musik.
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BAB VIII

PEMIKIRAN TOKOH-TOKOH
NUSANTARA TENTANG FILOSOFI
PENDIDIKAN MUSIK

A. Narasi Kelokalan

Hampir satu abad yang lalu salah satu tokoh pendidikan bangsa, Ki
Hajar Dewantara (1889-1959), memiliki gagasan tentang pendidik-
an seni berkenaan dengan aspek-aspek cipta, rasa, karsa (Dewantara,
1977; Nurhayati, 2019). Ki Hajar Dewantara memandang kesenian
sebagai bagian dari kebudayaan, termasuk musik di dalamnya.
Pendidikan musik harus mengarah pada keanekaragaman budaya
dan—tentu saja—masuk ke dalam konsep pendidikan musik secara
makro. Selain menawarkan konsep keberagaman, pendidikan musik
juga harus bersifat mempersatukan dan memperkuat kebudaya-
an bangsa, serta menumbuhkan semangat kebangsaan yang sangat
kuat. Berkenaan dengan pendidikan seni (termasuk musik), Ki
Hajar Dewantara menjadi antitesis dari sistem Belanda yang mun-
cul pada awal abad ke-20. Ki Hajar Dewantara telah mempelajari
secara mendalam prinsip-prinsip pendidikan Rudolf Steiner
dan Montessori. Dia bahkan menyukai pemikiran penulis India
Rabindranath Tagore. Berdasarkan prinsip tersebut ia mendirikan
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Institut Pendidikan Nasional Taman Siswa di Yogyakarta pada tang-
gal 3 Juli 1922 (Tsuchiya, 1987, 55ff). Prinsip-prinsip Dewantara
sepenuhnya didasarkan pada budaya Indonesia (Jawa), dan ini juga
berlaku untuk seni. Secara filosofis, Ki Hajar Dewantara mencoba
menemukan “model” dalam pendidikan tradisional (Tsuchiya,
1987, 63). Melalui wacana pemikiran terkait wirama (rhythm) yang
disebut dengan istilah Pendidikan “pembiasaan pada wirama” oleh
Dewantara, dapat bermanfaat sebagai pembentukan budi pekerti
jika disesuaikan dengan konteks budaya penggunanya (Dewantara,
1977). Namun anjuran Dewantara pada bagian akhir tulisannya
adalah agar dapat menggunakan prinsip-prinsip tersebut yang di-
utamakan pada Pendidikan jasmani dan rohani (Putra et al., 2022).

Sampai saat ini “Taman Siswa” masih ada dalam bentuk yaya-
san, namun dengan pengaruh dan dampak yang kecil. Dalam sebuah
wawancara pada tanggal 2 September 2002, musikolog yang berbasis
di Jakarta, Suka Hardjana, menjelaskan bahwa penurunan gerakan
“Taman Siswa” sebagian besar berkaitan dengan politik “orde baru”
Soeharto, di mana konsep pendidikan demokratis seperti itu tidak
memiliki tempat, meskipun didasarkan pada prinsip-prinsip Jawa.
Dilihat dari pendidikan seni, sangat disayangkan konsep Dewantara
tidak dijadikan dasar kebijakan pendidikan nasional. Selama pem-
bentukan sistem pendidikan Indonesia setelah kemerdekaan pada
tahun 1945, para politisi kembali menyukai model kolonial daripada
mengubah model lokal tradisional. Lebih lanjut, gerakan “Taman
Siswa” dianggap terlalu berorientasi pada Jawa sehingga berpoten-
si mengintimidasi tingginya keragaman budaya lokal lainnya. Se-
tidaknya, seluruh dilema yang segera berkembang dalam pendidikan
seni terutama musik mungkin tidak akan terjadi jika prinsip-prinsip
Dewantara mendapat prioritas yang tidak terbatas. Suka Hardjana
melihat dualisme pemikiran pendidikan musik (Barat dan Nusantara)
hingga hari ini belum selesai, semua karena dipengaruhi faktor ke-
beragaman budaya itu sendiri. Persoalan identitas budaya yang sa-
ngat kompleks di Indonesia akan diselesaikan dengan pelibatan se-
luruh kebudayaan daerah sehingga tidak ada yang merasa di“anak
emas’kan (Sumarsam, 1995).

200 Teori-Teori Pembelajaran ....



Pemikiran atau narasi tentang pendidikan musik berbasis ke-
lokalan ikut muncul beberapa tahun setelah Ki Hajar Dewantara
oleh para pedagogi dan musikolog. Sekitar dua dekade lalu
Lembaga Pendidikan Seni Nusantara (LPSN) dan Pusat Penelitian
dan Pengembangan Pendidikan Seni Tradisional (P4ST) berusaha
mengakomodasi pandangan Ki Hajar Dewantara tersebut tentang
mempromosikan nilai-nilai kelokalan musik setempat. Ini semacam
dekolonisasi (budaya pendidikan Barat) yang semakin menempat-
kan pada hegemoni tertinggi. Mack (2007) melihat pendidikan mu-
sik Nusantara memiliki potensi yang besar meskipun masih memiliki
banyak persoalan dilematis, seperti (1) besarnya peran misionaris
Belanda dalam membentuk pendidikan di Indonesia, (2) kekeliruan
terhadap makna lagu wajib, (3) kesalahpahaman tentang globalisasi
dan kepentingan internasional dalam bidang seni, (4) alienasi ma-
syarakat Indonesia sendiri dengan mengimpor gramatik musik
Barat yang bahkan di situ marjinal, (5) kecenderungan menghafal
istilah teoretis saja, dan (6) ketiadaan metodologi mengajar yang
sesuai dengan pengembangan kompetensi khusus musik. Mack me-
lihat pendidikan musik Indonesia harus berpihak pada konten mu-
sik lokal daripada Barat. Banyak sekolah musik di Indonesia yang
tidak serempak menerapkan kurikulum musik Nusantara karena la-
tar belakang ras dan agama yang kuat.

Mack memandang pendidikan musik bertujuan untuk mengem-
bangkan kompetensi musik sebagai tujuan utamanya. Dengan demi-
kian diharapkan konsep pengembangan kompetensi musik sebagai
tujuan utama jurusan musik dapat lebih jelas. Kompetensi dalam
bidang musik perlu didefinisikan sebagai representasi mental dari
musik, yaitu bunyi itu sendiri. Representasi mental ini diperoleh
melalui latihan dan pengalaman aural, tetapi bukan dari informasi
deskriptif bentuk musik. Pendidikan musik jangan disalahpahami
sebagai pendidikan budaya. Teori dan pengetahuan tentang istilah
bukan sebuah kompetensi awal, tetapi dapat menjadi bagian kedua
setelah bagian pertama praktis dan apresiatif selesai (Mack, 2015).
Mack menambahkan bahwa istilah “kompetensi” sebenarnya tidak
berkaitan dengan kurikulum, tetapi lebih berkaitan dengan metodo-
logi, atau hasil dari metodologi tertentu.
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Philip Yampolsky, seorang etnomusikolog pendiri Robert
E. Brown Center for World Music banyak berkolaborasi dengan
peneliti Indonesia di LPSN dan P4ST memiliki pemikiran filosofis
tentang mengusung pendidikan musik kelokalan. Philip bersama
etnomusikolog, Endo Suanda (LPSN), banyak membuat seri buku
pendidikan musik Nusantara sebagainya juga dilakukan oleh P4ST
UPI Bandung. Konsep LPSN sendiri benar-benar terfokus pada apa
yang disebut pendidikan multikultural (lihat juga: Goolsby, 1994;
Masunah, 2011; Masunah & Narawati, 2012), memberikan gambar-
an menyeluruh kepada siswa di sekolah tentang keragaman dan ke-
ragaman seni Indonesia. Dengan demikian konsep ini meningkat-
kan kesadaran dan kompetensi multikultural yang sangat penting
di Indonesia. Konsep ini kurang tertarik untuk mengembangkan
kompetensi khusus dalam musik, tari atau bentuk seni lainnya
(Mack, 2007). Fokusnya lebih pada kompetensi budaya. Oleh kare-
na itu, buku teks LPSN memberikan lebih banyak ikhtisar tentang
topik-topik khusus. Misalnya buku teks Gong menyajikan berbagai
jenis instrumen ini dengan contoh akustik dan deskripsi singkat
tentang fungsi dan bentuk yang berbeda di seluruh negeri. Itu tidak
meningkatkan kompetensi musik tertentu. Berdasarkan pandangan
ini, Mack agak berseberangan dengan Endo dan Philip tentang pen-
didikan musik. Menurut Mack, keterampilan musik tetap menjadi
faktor penentu keberhasilan pendidikan musik. Oleh sebab itu,
pendidikan musik harus tetap melibatkan satu kompetensi khusus
yang ingin dicapai. Pemikirannya (Mack) sejalan dengan apa yang
dilakukan P4ST UPI Bandung.

Berbicara mengenai narasi pendidikan yang berbasis pada
konsep kelokalan, Ki Hajar Dewantara juga menawarkan metode
sariswara. Metode ini mengembangkan cara mengajar yang meng-
gunakan lagu, sastra, dan cerita. Sebagaimana diketahui bersama,
selama beberapa waktu, ketiga elemen tersebut banyak digunakan
untuk mengajarkan pengetahuan. Ki Hajar Dewantara menawarkan
metode yang berlandaskan among ing ngarso sung tulodo (pendidik
memberikan teladan), ing madyo mangun karso (pendidik mem-
berikan semangat dan pembimbingan), dan tut wuri handayani
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yang bermakna memberikan dorongan pada siswa (Rahayu &
Sugito, 2018). Konsep pembelajaran Sariswara yang masih sangat
relevan hingga hari ini juga pendidikan anak usia dini di mana me-
madukan unsur wiraga (gerak) dan wirama (ritmik), contohnya
dalam kegiatan bernyanyi dan menari. Menyanyi dan menari bagi
anak-anak mengedepankan pengolahan rasa, pikiran, dan kemauan
yang kuat.

Dengan mempelajari sastra lisan, misalnya, secara tidak lang-
sung konsep nyanyian dan cerita juga masuk di dalamnya. Dengan
demikian, pendidikan yang menggunakan metode Sariswara juga
menekankan pada pengolahan rasa, pikiran, dan budi pekerti.
Sariswara bisa dibilang metode pengajaran yang sangat musikal ka-
rena berhubungan erat dengan pengolahan rasa dalam seni, khusus-
nya musik. Pengalaman estetik melalui pengolahan rasa musikal
menjadi salah satu titik tolak metode ini.

B. Formalisasi Pendidikan

Philips (2013) yang sebelumnya bekerja untuk Ford Foundation,
telah berkontribusi banyak dalam mengawal kemajuan pendidikan
musik dan keberlangsungan musik tradisional dan pop daerah di
Indonesia. Hal ini tentu saja berkaitan langsung dengan eksistensi
musik lokal dan transmisinya, di mana terdapat unsur pendidikan.
Philip berpendapat bahwa upaya untuk mengembangkan metode
pembelajaran musik lokal jangan sampai menjebak kita dalam sebu-
ah “formalisasi’, yaitu praktik pengajaran atau pewarisan musik yang
selama ini sudah berlangsung di masyarakat atau sekolah-sekolah
formal oleh guru-guru berlatar belakang nonpendidikan musik itu
tetap harus dihargai sebagai potensi budaya lokal. Bahkan, dalam
kacamata etnomusikologi, ini semacam aliran atau arus pemikiran
yang sangat kuat, praktik pengajaran semacam itu harus didorong
dan dipertahankan. Para akademisi, peneliti, dosen, atau guru-guru
yang umumnya berlatar belakang pendidikan musik Barat tidak
perlu “mengganti” praktik pengajaran musik lokal yang sudah ada.
Ini justru menjadi sumber kekuatan dan modal memperkenalkan
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praktik pengajaran musik versi Nusantara di mata dunia. Selain itu,
Philip memberikan pandangan bahwa pembelajaran dan pengajaran
musik lokal jangan terlalu mengadopsi sistem pembelajaran di Barat.
Misalnya dalam penggunaan notasi musik, ada kecenderungan bah-
wa guru-guru musik di Indonesia (terutama yang berlatar belakang
pendidikan musik) berusaha mengampanyekan tradisi menulis.
Ini saja sudah menjadi permasalahan karena memang tradisi non-
tulis atau praktik pembelajaran musik secara oral di masyarakat
lebih kuat. Budaya Nusantara memang lebih kuat pada aspek lisan
(nontulisan). Ini merupakan modal kuat untuk menjadikan tradisi
semacam ini menjadi karakter pendidikan musik di Indonesia.
Bukan berarti notasi tidak dibutuhkan sama sekali, tetapi nilai-
nilai kelokalan seharusnya lebih menggali hal-hal yang bersifat
filosofis, termasuk dalam praktik tradisi tulis dan nontulis. Dalam
konteks musik Barat, pengajaran dan penggunaan notasi umumnya
telah memiliki standarisasi yang terukur. Penggunaan notasi angka
(cipher notation; numbered musical notation) memang memiliki
banyak kekurangan jika dilihat dalam kacamata musik Barat. Tetapi
jika ditinjau dari sudut pandang pendidikan musik yang berbasis ke-
lokalan, ini menjadi ciri khas dan nilai yang sangat berharga.

Selama ini, praktik pendidikan musik yang terlihat kurang ter-
struktur—menurut aliran musik Barat—justru telah menawarkan
konsep pembelajaran yang tepat dan sesuai dengan kebutuhan. Fak-
tanya, telah banyak bukti-bukti tentang keberhasilan para musisi tra-
disional atau musik lokal berprestasi dan berkiprah di tingkat lokal,
nasional, maupun internasional. Eksistensi para seniman atau mu-
sisi lokal itu adalah indikasi jika praktik pembelajaran musik infor-
mal yang terlihat bebas dan tidak sistematis menghasilkan produk-
produk yang baik. Perbedaannya, para pemusik dan seniman lokal
itu tidak berasal dari lingkungan akademis, tidak memiliki ijazah,
atau sertifikat yang legal untuk mengesahkan kompetensi musiknya.
Dengan demikian, praktik transmisi atau pewarisan musik yang
berasal dan berkembang di masyarakat tidak perlu diintervensi atau
dikembangkan oleh wacana akademis apa pun. Philip lebih mendu-
kung praktik pembelajaran dan pengajaran semacam ini dibiarkan

204  Teori-Teori Pembelajaran ....



secara alami, menggunakan logika berpikirnya sendiri. Para guru
atau instruktur musik lokal yang selama ini menerapkan konsep
pembelajaran musik informal, sebenarnya telah menggunakan
metode yang ‘tepat’ dalam mengajarkan musik karena terbukti, cara-
cara mereka bisa diterima dan direplikasi selama beberapa waktu.

Parto (1992) melihat:

“Budaya musik Indonesia yang tersebar di seluruh Nusantara
disebut musik tradisional, dengan tingkat produktivitas yang rela-
tif rendah dan hampir tidak ada ide; improvisasi adalah bagian
penting dan umum dari musik itu, semuanya menimbulkan ke-
san yang cukup amatir ..., semuanya mirip dengan mozaik etnis
yang berakar pada perdukunan ... Ini bukti mendesak untuk
mengembangkan kesadaran baru (di Indonesia), di mana musik
etnik-tradisional dicadangkan secara eksklusif untuk tujuan wisa-
ta, sedangkan studi dan praktik musik klasik barat harus mendu-

kung dan meningkatkan bangsa kita dalam persaingan global”

Tokoh berikutnya yang memiliki sudut pandang yang unik
tentang pendidikan musik di Indonesia adalah Harry Roesli. Dia
adalah seorang komposer sekaligus pendidik musik yang berdiri
di dua kaki, yakni pendidikan musik formal dan infomal. Harry
mencurahkan perhatiannya untuk pendidikan musik informal, ter-
utama semenjak mendirikan Rumah Musik Harry Roesli (RMHR),
sebuah lembaga pendidikan non formal yang didirikan untuk semua
kalangan dan mengusung pendidikan musik berbasis komunitas.
Harry Roesli merupakan seorang musisi terkenal yang telah ber-
juang untuk ‘pendidikan musik untuk semua’ sepanjang hidupnya
(Purwanti & Widiastuti, 2015). RMHR hadir untuk memodelkan
skema pendidikan kreatif bagi anak jalanan. RMHR memiliki tujuan
pemberdayaan anak jalanan yang direalisasikan melalui program
pendidikan. RMHR memiliki konsep dalam mengembangkan: (1)
interaksi antara siswa dan anggota, (2) formulasi pembelajaran, dan
(3) konsep “pemberdayaan”.
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C. Musik Kreatif Anak

Musik dan kreativitas tidak dapat dipisahkan, keduanya selalu ber-
sifat komplementer. Aktivitas bermusik tanpa proses kreatif dan
penyaluran ide-ide baru akan terasa sangat membosankan dan ku-
rang dinamis. Dalam wacana yang lain, muncul juga istilah “mu-
sik kreatif”. Musik kreatif, yang sering disebut sebagai musik eks-
perimental (avant-garde). Avant-garde mengacu pada pemaknaan
identifikasi sebuah genre seni, karya seni eksperimental, dan seni-
man eksperimental yang menciptakan karya seni tersebut. Jenis seni
yang avant-garde biasanya bersifat inovatif secara estetika, meskipun
pada awalnya tidak dapat diterima secara ideologis oleh kemapanan
artistik pada era-nya. Bisa dikatakan, avant-garde merupakan seni
yang melampaui zamannya. Musik avant-garde dapat merujuk pada
segala bentuk musik yang bekerja dalam struktur tradisional sambil
berusaha menembus batas-batas dengan cara tertentu (Nicholls,
1998). Istilah ini kemudian digunakan secara lebih luas untuk meng-
gambarkan karya musik yang secara radikal meninggalkan tradisi
sama sekali. Musik kreatif atau musik eksperimental atau musik
avant-garde adalah genre yang melepaskan diri dari konvensi musik
tradisional dan merangkul berbagai teknik eksperimental, yang se-
ring kali mendorong batas-batas dari apa yang dianggap “normal”
atau “konvensional” dalam musik.

Kreativitas semakin diakui sebagai kontributor utama dalam
setiap satuan pendidikan (Haddon, 2016), termasuk dalam hal me-
lakukan aktivitas menciptakan musik. Dengan mengedepankan
prinsip kreativitas, musik kreatif sering menggunakan teknik-teknik
baru, baik dari segi instrumentasi maupun komposisi. Tidak jarang,
musik kreatif atau eksperimental dianggap keluar dari kelaziman dan
sering diidentikkan dengan penggunaan instrumen nontradisional,
teknik permainan yang diperluas dan bebas, atau manipulasi suara
secara elektronik. Selain itu, musik kreatif sangat menekankan pa-
da eksplorasi warna suara, tekstur, dan kemungkinan sonifikasi
yang berbeda. Terkadang, sumber suara yang digunakan tidak kon-
vensional atau manipulasi instrumen musik untuk menciptakan
suara yang unik dan tak terduga. Karakter selanjutnya dari musik

206 Teori-Teori Pembelajaran ....



kreatif adalah terbuka dan bersifat improvisatoris. Musik kreatif se-
ring kali menggunakan bentuk terbuka, di mana elemen-elemen
komposisi dapat diserahkan kepada interpretasi pemain. Improvi-
sasi juga merupakan fitur yang umum yang memungkinkan musisi
untuk secara spontan menghasilkan musik dalam kerangka kerja
yang terstruktur. Musik kreatif sering kali menempatkan fokus yang
signifikan pada aspek konseptual pembuatan musik. Komposer dan
pemain mungkin lebih tertarik untuk mengeksplorasi ide, filosofi,
atau kemungkinan sonik daripada mengikuti struktur musik tradi-
sional. Beberapa tokoh terkenal yang merepresentasikan musik krea-
tif atau eksperimental, antara lain John Cage, Karlheinz Stockhausen,
Morton Feldman, dan Sun Ra. Masing-masing seniman ini memba-
wa perspektif dan inovasi unik ke dunia musik, serta berkontribusi
pada lanskap ekspresi kreatif musik.

Dalam konteks pendidikan musik, musik kreatif juga dapat di-
maknai sebagai elemen yang berperan menumbuhkan kreativitas.
Salah satu cara yang paling populer muncul dalam menggali sema-
ngat musik kreatif adalah melalui kompetisi atau perlombaan. Kom-
petisi atau perlombaan musik memberi siswa tujuan yang nyata un-
tuk dicapai. Penetapan tujuan ini dapat memotivasi mereka untuk
berlatih, meningkatkan keterampilan mereka, dan mengeksplorasi
ide-ide musik baru. Menetapkan dan mencapai tujuan adalah aspek
penting dari kreativitas. Agar dapat bersaing dengan sukses, anak-
anak sering kali perlu mengembangkan keterampilan musik mereka
ke tingkat yang tinggi. Proses belajar dan mengasah kemampuan
mereka dapat merangsang kreativitas. Ketika mereka menjadi lebih
mabhir, mereka mungkin merasa lebih percaya diri dalam berekspe-
rimen dengan teknik dan gaya musik yang berbeda.

Kompetisi sering kali membawa peserta untuk menampilkan
karya dari berbagai genre musik dan periode waktu. Paparan ter-
hadap beragam gaya ini dapat memperluas cakrawala musik anak,
memperkenalkan mereka pada ide-ide baru, ritme, dan harmoni
yang dapat menginspirasi kreativitas dalam komposisi dan penam-
pilan mereka sendiri. Berkompetisi juga sering kali melibatkan pe-
nampilan di depan penonton dan juri. Pengalaman semacam ini
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membantu anak-anak menjadi lebih nyaman dan percaya diri dalam
berbicara di depan umum dan tampil. Kepercayaan diri adalah ele-
men penting dalam mengekspresikan kreativitas tanpa takut diha-
kimi. Kompetisi sering kali mempertemukan musisi muda dari
berbagai latar belakang. Hal ini dapat membuka kesempatan untuk
berkolaborasi, mengekspos anak-anak pada perspektif dan ide
yang berbeda sehingga meningkatkan kreativitas mereka melalui
interaksi dengan musisi lain. Kompetisi musik mengharuskan pe-
serta untuk menginterpretasikan dan menampilkan karya musik
secara kreatif. Interpretasi ini dapat melibatkan pembuatan pilihan
musik yang unik, seperti pengolahan dinamika, tempo, dan frasa,
yang semuanya memungkinkan anak-anak untuk mengekspresikan
individualitas dan kreativitas mereka melalui penampilan mereka.

Musik adalah media yang kuat untuk mengekspresikan emosi.
Kompetisi memberikan siswa sebuah platform untuk menyampai-
kan emosi dan perasaan mereka melalui musik. Media musik me-
mungkinkan mereka (siswa) untuk memanfaatkan kreativitas emo-
sional mereka. Selanjutnya, dengan mengamati musisi berbakat lain-
nya dalam sebuah kompetisi dapat menjadi inspirasi. Hal ini dapat
memotivasi anak-anak untuk berjuang untuk menjadi yang terbaik,
berpikir di luar kebiasaan, dan mendorong batas-batas kreativitas
mereka. Berkompetisi dalam musik bisa jadi menantang, dan tidak
semua orang menang. Hal ini mengajarkan anak-anak ketangguh-
an dan kemampuan beradaptasi, kualitas yang penting untuk setiap
usaha kreatif. Mereka belajar untuk mengatasi kemunduran, belajar
dari kegagalan, dan terus mengejar hasrat kreatif mereka. Terakhir,
kompetisi musik dapat berperan penting dalam memupuk kreativitas
pada anak-anak dengan menyediakan lingkungan yang terstruktur
untuk pengembangan keterampilan, paparan terhadap pengalaman
musik yang beragam, umpan balik, dan kesempatan untuk bereks-
presi dan berkolaborasi. Meskipun kompetisi harus diimbangi de-
ngan kecintaan terhadap musik itu sendiri, pengalaman ini dapat
berkontribusi secara signifikan terhadap pertumbuhan kreatif anak.

Salah satu kompetisi tingkat nasional yang memiliki sasaran
siswa adalah Festival dan Lomba Seni Siswa Nasional (FLS2N). Lom-
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ba ini merupakan salah satu kompetisi tingkat nasional yang rutin
diselenggarakan oleh Pemerintah melalui Pusat Prestasi Nasional,
Sekretariat Jenderal Kementerian Pendidikan dan Kebudayaan.
Mata lomba yang ditawarkan cukup beragam, seperti menyanyi,
menari, gitar solo, desain, hingga hal-hal yang menyangkut musik
tradisional (kelokalan). Selama beberapa tahun terakhir muatan
kelokalan mewarnai kompetisi nasional sejenis. Selain menyadari
pentingnya perawatan budaya setempat, muatan kearifan lokal juga
menjadi jargon yang cukup “menjual” beberapa tahun terakhir. Di
samping itu, muatan kelokalan juga menawarkan nilai edukasi yang
tidak kalah penting dengan mata lomba lainnya. Misalnya, dalam
perlombaan musik tradisional, kreativitas justru dibutuhkan untuk
menggarap satu sajian musik. Jika selama ini banyak masyarakat
menganggap musik tradisional bersifat statis dan terikat oleh pakem-
pakem maka saat ini gagasan semacam itu perlu direvitalisasi.

Sumber: Sukma (2022)

Gambar 8.1 FLS2N Siswa yang menampilkan kreativitas dalam mengolah musik
tradisional.
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Melalui kompetisi, siswa sedang mengembangkan berbagai ke-
terampilan, di antaranya: keterampilan musikal, melatih disiplin
dan kolaborasi, belajar konsentrasi, meningkatkan motivasi dan ke-
percayaan diri, memaknai pengalaman berkompetisi, sportivitas,
dan daya apresiasi, memperluas jaringan, membuka potensi jenjang
karier dalam dunia seni dan musik. Hal-hal semacam itu tidak selalu
didapatkan di dalam kelas, sebaliknya, banyak terjadi di luar kelas.
Oleh karena itu, penting untuk memberikan dorongan kreativitas
pendidikan musik yang kuat bagi peserta didik; khususnya di ber-
bagai aspek pendidikan (termasuk mengikuti kompetisi). Kompetisi
menjadi platform yang berharga bagi para siswa yang bercita-cita
tinggi untuk menampilkan bakat mereka, mendapatkan eksposur,
dan membawa karier mereka ke tingkat berikutnya. Sebagai permu-
laan, kompetisi dapat memberikan pengalaman yang berharga ke-
pada siswa terutama dalam membangun jaringan dan memperluas
basis komunitas. Kompetisi sering kali menawarkan kesempatan
berjejaring dengan individu lain, baik secara profesional di dunia
industri musik, maupun sekadar berfungsi sebagai kolaborator
yang potensial. Memenangkan kompetisi musik dapat menjadi titik
balik bagi karier seorang siswa. Tidak hanya dapat meningkatkan
kredibilitas dan visibilitas di industri musik, tetapi juga dapat mem-
buka pintu baru untuk peluang pertunjukan dan kemajuan karier
lainnya (jika memang ingin berkarier di dunia musik).

Kompetisi musik hadir dalam berbagai bentuk dan skala. Ada
yang kecil, seperti acara lokal yang sekadar menawarkan kesempat-
an untuk terhubung dengan siswa lain di komunitas, sementara yang
lainnya berbentuk kompetisi internasional berskala besar di mana
momentum ini menarik talenta terbaik dari seluruh dunia. Oleh ka-
rena itu, penting untuk mengikuti dan menemukan kompetisi yang
tepat untuk siswa sesuai tingkat dan pengalamannya. Hampir setiap
tahun kompetisi musik, baik musik populer maupun tradisioal ke-
rap diselenggarakan oleh panitia tingkat lokal hingga nasional. Hal
ini mendorong siswa untuk mendapatkan pengalaman belajar musik
di luar kelas di mana kurikulumnya tidak selalu terstruktur.
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Pengalaman berkompetisi merupakan salah satu guru terbaik
yang mengajarkan banyak hal. Pertama, kompetisi berfungsi seba-
gai sarana mengembangkan keterampilan musikal. Kompetisi mu-
sik memberikan siswa kesempatan untuk mengembangkan kete-
rampilan musikal mereka secara lebih mendalam. Berbagai aspek
pendidikan musik mencakup pemahaman teori musik, teknik ber-
main alat musik, dan interpretasi musik yang baik menjadi fitur
pembelajaran di dalamnya. Proses pengembangan keterampilan ini
memiliki manfaat jangka panjang dalam pengembangan bakat mu-
sik siswa. Kedua, kompetisi bagi siswa mengajarkan pengalaman
bekerja dengan tim. Siswa yang berpartisipasi dalam kelompok
musik atau ensambel akan belajar bekerja sama dalam sebuah tim.
Mereka akan dituntut untuk melakukan koordinasi, mendengarkan
rekan satu tim, dan berkontribusi untuk mencapai performa musik
yang terbaik. Kemampuan berkolaborasi ini bisa berguna sebagai
pembekalan siswa di masa depan. Ketiga, kompetisi melatih kedisip-
linan. Sebelum berkompetisi, siswa perlu berlatih secara teratur,
memahami instruksi guru musiknya, dan mengikuti jadwal latihan
yang ketat. Disiplin semacam ini bisa membantu siswa mengem-
bangkan keterampilan kedisiplinan yang bermanfaat di luar dunia
musik. Keempat, berkompetisi musik bagi siswa akan melatih peng-
alaman tampil di depan publik. Siswa akan terlatih untuk menga-
tasi kecemasan panggung, membangun rasa percaya diri, dan me-
ningkatkan keterampilan komunikasi. Kelima, mengikuti lomba
atau kompetisi musik bagi siswa akan meningkatkan kesadaran
apresiasi estetis. Mereka akan belajar tentang berbagai jenis musik,
sejarah musik, dan makna dalam karya-karya musik. Ini memperluas
wawasan siswa tentang seni khususnya musik keseluruhan. Keenam,
mempelajari musik melalui kompetisi mampu meningkatkan keta-
hanan dan rasa kepuasan diri. Mengikuti kompetisi musik bisa me-
nantang, tetapi juga memberikan rasa kepuasan yang besar ketika
siswa mencapai hasil yang baik. Hal ini dapat mengajarkan siswa
mengatasi kesulitan, tetap gigih, dan mencapai tujuan mereka di
kemudian hari. Ketujuh, berkompetisi musik akan meningkatkan
kreativitas dan ekspresi diri. Musik adalah sarana ekspresi diri yang
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kuat. Melalui musik, siswa dapat mengungkapkan perasaan, ide, dan
kepribadian mereka sendiri. Mereka belajar untuk menjadi kreatif
dalam interpretasi dan penyajian musik. Kedelapan, berkompetisi
musik bagi siswa akan mengajarkan nilai kehormatan dan etika. Ka-
rena mereka harus menghormati rekan-rekan mereka dan pesaing-
nya, serta mengikuti peraturan dan standar etika dalam kompetisi.
Jika hal-hal ini mampu dipenuhi dengan baik oleh para siswa maka
kompetisi bukan hanya berfungsi sebagai arena kreativitas, tetapi ju-
ga sebagai arena edukasi yang sesuai bagi setiap individu.

Foto: Twice as Nice Music Academy (2024)
Gambar 8.2 Aktivitas Kreatif Musik bagi Anak
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Selain kompetisi, aspek lain dari melakukan pembelajaran mu-
sik terletak pada mempelajari instrumen musik. Proses ini sangat
berhubungan dengan keterampilan alat musik tertentu dengan pe-
nuh kreativitas. Kreativitas di dalam musik merupakan sebuah pe-
modelan yang baik. Jika seorang anak melatih kemampuan bermain
alat musik, seperti piano, dia sedang mengaktifkan fungsi mo-
torik-motoriknya dengan optimal. Semua orang tidak harus me-
ngerti bagaimana proses kreatif musik itu dapat membawa sese-
orang pada tingkatan kecerdasan tertentu. Begitu banyak orang
bertanya serta memikirkan “apakah kreativitas (musik) itu?” dan
“dapatkah kreativitas musik diajarkan?”, lalu “apakah hanya orang
yang cerdas saja yang kreatif?”. Salah satu pertanyaan mendasar
mengenai bakat atau kemampuan apa pun adalah apakah bakat atau
kemampuan itu bawaan atau dipelajari? Apakah setiap anak terla-
hir sebagai musisi, dan apakah musikalitas dan kreativitas dapat
diajarkan? Penelitian terbaru tentang kreativitas telah mulai men-
jawab beberapa pertanyaan ini. Ternyata, pemikir menjadi seorang
kreatif tidak perlu memiliki IQ yang tinggi. Menurut para ahli sa-
raf, yang membuat seorang pemikir kreatif adalah aktivitas yang
tinggi di bagian korteks asosiasi di otak yang bertanggung jawab
untuk membuat koneksi baru dan untuk momen “eureka”. Semakin
banyak asosiasi, koneksi, ingatan, atau makna yang dapat dibuat oleh
seseorang maka semakin kreatif orang tersebut (Andreasen, 2006).
Mengukur kreativitas sering kali menggunakan sudut pandang yang
mengungkapkan pemikiran divergen versus pemikiran konvergen
(lihat McCrae, 1987; Madore et al., 2016; Hidayatullah, 2020). Se-
orang pemikir divergen dapat menghasilkan banyak jawaban yang
berbeda untuk sebuah pertanyaan, sementara seorang pemikir kon-
vergen akan menghasilkan satu jawaban yang benar untuk sebuah
masalah. Salah satu contohnya adalah memikirkan sebanyak mung-
kin cara untuk memainkan alat musik. Tentu saja ada satu cara stan-
dar untuk memainkan alat musik (pemikiran konvergen), tetapi alat
musik apa pun dapat dipukul, dipetik, dipukul, atau digoyang untuk
menghasilkan banyak sekali jenis suara yang berbeda.
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LAMPIRAN

Referensi (Tautan) untuk Mempelajari Lebih Jauh Mengenai Teori-

Teori Pembelajaran

No. Teori Tautan

1 Perkembangan  https://www.simplypsychology.org/piaget.html
Kognitif https://www.simplypsychology.org/bruner.html

2 Perkembangan  https://www5.csudh.edu//dearhabermas/
Moral kohlberg01bk.htm

3 Perkembangan  https://jan.ucc.nau.edu/lsn/educator/edtech/
Sosial learningtheorieswebsite/vygotsky.htm

4 Konstruktivistik  http://www.personal.psu.edu/users/w/x/

wxh139/construct.htm

5 Operant https://www.simplypsychology.org/
Conditioning operant-conditioning.html

6 Pembelajaran https://www.simplypsychology.org/bandura.
Sosial html
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No. Teori Tautan
7 Pembiasaan http://mu-internal.net/~psych/psycweb/
Klasikal history/pavlov.htm
8 Modalitas http://users.rider.edu/~vrme/v9n1/vision/
Belajar Mishra%20Final.pdf
9 Kecerdasan http://www.tecweb.org/styles/gardner.html
Ganda
10 Mpyers-Birggs https://www.myersbriggs.org/
Type Indicator
(MBTI)
11 Belajar dengan  http://www.theoryfundamentals.com/ausubel.
Menerima htm
12 Discovery http://www.simplypsychology.org/bruner.html
learning ( Spiral
Curriculum)
13 Event dalam http://home.gwu.edu/~mcorry/corryl.htm
Pengajaran
14  Pembelajaran http://giml.org/
Musik
15  Taksonomi http://ww2.odu.edu/educ/roverbau/Bloom/
Bloom blooms_taxonomy.htm
16 ~ Webbs Depth of  http://www.lib.uchicago.edu/projects/centcat/
Knowledge centcats/
fac/facch08_01.html
17 John Dewey http://www.lib.uchicago.edu/projects/centcat/
centcats/
fac/facch08_01.html
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GLOSARIUM

a cappella
absolute pitch

avant-garde

menyanyi tanpa iringan musik.

kemampuan untuk mengenali tinggi rendahnya
not (pitch) pada sebuah tangga nada tertentu; atau
dikenal dengan tinggi rendahnya nada menurut
standar tetap yang ditentukan oleh frekuensi getaran
suara.

merupakan istilah dalam bahasa Prancis yang berarti
‘vanguard atau 'advance-guard (garda terdepan)
yang memiliki makna orang-orang dan ide-ide yang
berada di depan waktu (massa) mereka. Istilah ini
mengacu pada gerakan seni, istilah ini juga dapat
digunakan sebagai kata sifat untuk menggambarkan
sesuatu yang mutakhir atau melampaui zamannya.
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Al

asynchronous

audiasi/
audiation

aural

beat

artifical intelligence atau kecerdasan buatan; meru-
pakan simulasi proses kecerdasan manusia oleh me-
sin, khususnya sistem komputer. Aplikasi spesifik
dari AI, meliputi expert systems, natural language
processing, speech recognition, dan machine vision.

pembelajaran berlangsung pada waktu yang berbeda
untuk siswa yang terdaftar dalam suatu kelas. Pem-
belajaran asinkron ini juga berkaitan dengan semua
jenis pembelajaran yang dilakukan sesuai jadwal ma-
sing-masing dan tidak memerlukan interaksi wak-
tu nyata yang konsisten dengan instruktur. Misal-
nya, pembelajaran menggunakan e-mail, learning
management system (LMS), dan aplikasi lainnya.
merupakan cara berpikir tentang musik. Gagasan
ini disampaikan oleh Edwin E. Gordon bahwa ke-
tika anak-anak mendengarkan musik, mereka me-
lakukan aktivitas yang lebih dari sekadar mengingat
nada, interval, durasi, atau ritmis. Menurut Gordon,
audiasi adalah mendengar dan memahami secara
mendalam dalam sebuah peristiwa musik yang tidak
pernah ada secara fisik. Ini bukan sekadar meniru
atau menghafal, tetapi sebuah pemikiran musik
yang dapat diekspresikan dalam beberapa cara de-
ngan mungkin melibatkan keterampilan lain yang
lebih dari sekadar meniru atau imitasi.

berhubungan dengan telinga atau indra pendengar-
an.

pulsa atau ketukan yang teratur dan berulang yang
mendasari pola musik.
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CAI

chord

classical
conditioning

closed-loop
theory

conductor

DAW

computer-assisted instruction; merupakan penga-
jaran atau remediasi yang disajikan di komputer.
CAI merupakan teknik instruksional interaktif di
mana komputer digunakan untuk menyajikan ma-
teri instruksional. Banyak program komputer pen-
didikan yang tersedia secara online dan dari toko-
toko komputer dan perusahaan buku pelajaran.
Program-program tersebut dapat membantu guru
dalam beberapa cara.

sekelompok (biasanya tiga atau lebih) nada yang di-
bunyikan bersama, sebagai dasar harmoni.

proses belajar menciptakan respons yang terkondisi
melalui asosiasi antara stimulus yang tidak dikon-
disikan dan stimulus netral. Secara sederhana, pe-
ngondisian klasik melibatkan penempatan stimulus
netral sebelum refleks yang terjadi secara alami.

teori loop tertutup; teori yang didasarkan pada pene-
litian pembelajaran motorik dasar yang berfokus
pada tugas pemosisian linier yang lambat dan ber-
tingkat, yang melibatkan deteksi dan koreksi kesa-
lahan untuk memenuhi tuntutan tujuan.

dikenal juga dengan dirigen; merupakan seseorang
yang memimpin orkestra, paduan suara, perusahaan
opera, balet, atau kelompok musik lainnya dalam
pertunjukan. Seorang conductor berfungsi sebagai
penyampai pesan bagi komposer. Mereka bertang-
gung jawab untuk memahami musik dan menyam-
paikan gagasan yang dituangkan dalam notasi.
digital audio workstation; merupakan perangkat
elektronik atau perangkat lunak aplikasi yang di-
gunakan untuk merekam, mengedit, dan mempro-
duksi fail audio, seperti Ableton Live, Logic Pro,
Studio One, Audacity, Pro Tools, Garage Band,
Cubase, FL Studio, dan lain-lain.
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discovery
learning

discovery method

ear training

enkulturasi

etnomusikologi

eurhythmics

sebuah metode pembelajaran yang menitikberatkan
penemuan. Ini merupakan teknik pembelajaran
berbasis inkuiri dan dianggap sebagai pendekatan
berbasis konstruktivistik.

gaya belajar aktif dan langsung, dicetuskan oleh
Jerome Bruner pada tahun 1960-an.

merupakan bagian dari studi teori musik di mana
musisi mempelajari keterampilan pendengaran un-
tuk mengidentifikasi nada, interval, melodi, akord,
ritme, solfeggio, dan elemen dasar musik lainnya
hanya dengan mendengar. Dalam ear training ju-
ga terdapat inner hearing, yakni mendengar dan

membayangkan suatu nada tanpa diperdengarkan
terlebih dahulu.

proses di mana orang mempelajari dinamika budaya
di sekitarnya dan memperoleh nilai dan norma yang
sesuai atau diperlukan untuk budaya tersebut dan
pandangan dunianya. Proses ini mengarahkan atau
membentuk individu, termasuk orang tua, orang de-
wasa lainnya, dan teman sebaya.

studi tentang musik dari aspek budaya dan sosial
masyarakat yang membentuknya. Studi ini men-
cakup pendekatan teoretis dan metodis yang ber-
beda, serta menekankan pada budaya, sosial, ma-
terial, kognitif, biologis, dan dimensi atau konteks
lain dari perilaku musikal, di samping sekadar aspek
komponen musikalnya saja.

merupakan sistem gerakan fisik berirama dengan
musik yang digunakan untuk mengajarkan pema-
haman musik (terutama di sekolah-sekolah Steiner)
atau untuk tujuan terapeutik. Metode atau sistem ini
diciptakan oleh Emile Jaques-Dalcroze.
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events of
instruction

evidence-based
treatment (EBT)

filedwork

fisiologis
(fisiologi)

fixed-do

istilah ini juga kerap disebut “kondisi pembelajaran”
(conditions of learning), merupakan konsep atau
kondisi belajar yang digagas oleh Robert M. Gagné,
termasuk fase-fase belajar di dalamnya. Gagné
membuat fase atau tahapan ini sangat sistematis dan
dikenal dengan teori 9 fase Gagné.

1) Gain attention (dapatkan perhatian);

2) inform learner of objectives (beri tahu tujuan
pembelajaran);

3) stimulate recall of prior learning (mengingat
kembali);

4) present stimulus material (menyampaikan
materi);

5) provide learner guidance (berikan panduan);
6) elicit performance (mendapatkan performa);
7) provide feedback (memberikan umpan balik);
8) assess performance (menilai performa); dan
9) enhance retention and transfer (meningkatkan
daya ingat dan pertukaran pengetahuan).

merujuk pada pendekatan yang didukung oleh bukti
ilmiah. Artinya, studi telah dilakukan dan penelitian
ekstensif telah didokumentasikan pada perawatan
tertentu, dan terbukti berhasil. Salah satu bidang
yang menggunakan pendekatan ini adalah psikologi.

proses mengamati dan mengumpulkan data tentang
manusia, budaya, dan lingkungan alam (penelitian).

ilmu yang mempelajari bagaimana tubuh manusia
bekerja. Ilmu ini menjelaskan kimia dan fisika di
balik fungsi dasar tubuh, mulai dari bagaimana
molekul berperilaku dalam sel hingga bagaimana

sistem organ tubuh bekerja sama.
menunjukkan sistem solmisasi di mana C disebut

do”, D disebut “re’, dst., terlepas dari kunci yang
digunakan.
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folk (music)

full-staff

gamifikasi

Gestalt

global citizenship

hand sign

musik rakyat adalah genre musik yang mencakup
musik tradisional dan genre kontemporer yang ber-
evolusi dari genre sebelumnya selama kebangkitan
rakyat abad ke-20. Musik rakyat mengalami pe-
ngembangkan makna dan mengarah pada genre
tertentu saat ini.

memiliki makna garis paranada dalam sistem notasi,
istiah ini juga kerap dituliskan dengan istilah staves.
strategi untuk memengaruhi dan memotivasi peri-
laku orang yang juga mencakup karyawan. Dalam
konteks pembelajaran, gamifikasi berarti sebuah
pendekatan pembelajaran yang berusaha memotiva-
si siswa dengan menggunakan desain video game
dan elemen-elemen game dalam lingkungan belajar.

teori pembelajaran oleh Gestalt yang digambarkan
oleh para ahli teori sebagai sesuatu yang holistik,
muncul atau konstruktif, dan aktif. Teori ini meng-
implementasikan pemecahan masalah dan persepsi.

sebuah konsep yang ditawarkan oleh Patricia
Sheehan Campbell tentang keberagaman dalam
pembelajaran musik. Istilah ini juga digunakan un-
tuk menggambarkan tindakan sosial, lingkungan,
dan ekonomi yang diambil oleh individu dan komu-
nitas yang mengakui bahwa setiap orang memiliki
kesempatan yang sama atau setara.

metode mengajar musik yang diperkenalkan Kodaly
khususnya dalam penggunaan isyarat tangan selama
latihan bernyanyi untuk memberikan bantuan visu-
al untuk suku kata solfa (solfa syllables).
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hyperlink

information-
processing
theories

instruksional

interdisipliner

interval

kinestetik

kognitif

konsep keterhubungan yang dikembangkan dalam
pembelajaran dengan tujuan kemudahan akses ma-
teri dan mengerjakan tugas dalam belajar. Misalnya,
guru membuat materi tugas diunggah di YouTube
dan ditautkan ke LMS dan media sosial. Hal itu di-
lakukan untuk kemudahan akses terhadap materi
tersebut.

teori pemrosesan informasi; teori yang berusaha
membandingkan otak manusia dengan komputer
atau prosesor dasar. Secara teori, otak bekerja dalam
suatu urutan tertentu, seperti halnya komputer.
Urutannya adalah menerima input, memproses in-
formasi, dan memberikan output.

istilah pembelajaran yang dimaksudkan atau digu-
nakan untuk pengajaran; pendidikan. Makna lain-
nya, dalam pembelajara istilah ini berarti memberi-
kan informasi terperinci tentang bagaimana materi
harus dilakukan atau dioperasikan.

sebuah pendekatan (dalam sains) perhubungan de-
ngan beberapa disiplin ilmu atau bidang ilmu.

pengukuran antara dua nada, baik secara vertikal
maupun horizontal. Interval dimaknai juga sebagai
jarak antarnada atau not.

indra yang dimediasi oleh organ-organ akhir yang
terletak di otot, tendon, dan sendi, serta distimulasi
oleh gerakan dan ketegangan tubuh. Istilah ini juga
bermakna pengalaman sensorik yang berasal dari
indra otot. Dalam pemaknaan selanjutnya, istilah
ini juga terhubung dengan kemampuan untuk me-
ngetahui di mana bagian-bagian tubuh berada dan
bagaimana itu bisa bergerak.

istilah ini berkaitan dengan aktivitas intelektual yang
disadari (seperti berpikir, bernalar, atau mengingat).
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kognitivistik

konservatori

kontemporer

juga dikaitkan dengan kognitivisme; merupakan
teori pembelajaran yang berfokus pada proses pikir-
an. Pembelajaran kognitivistik menyatakan bahwa
cara kita belajar ditentukan oleh cara pikiran kita
menerima, menyimpan, memproses, dan kemudian
mengakses informasi.

lembaga pendidikan musik, khusus untuk pertun-
jukan dan komposisi musik. Istilah dan institusi ini
berasal daribahasa Italia'conservatorio’; konservatori
adalah institusi sekuler pertama yang dilengkapi
dengan pelatihan musik praktis (sekolah-sekolah
paduan suara pada abad pertengahan melekat pada
gereja-gereja dan musik di universitas-universitas
pada abad pertengahan merupakan mata pelajaran
teoretis yang sebanding dengan bidang ilmu lain,
seperti matematika).

pada waktu yang sama; kekinian; dalam konteks
musik, musik kontemporer adalah musik yang saat
ini populer atau relevan di masyarakat. Ini adalah
cara melabeli musik yang telah dipengaruhi oleh
budaya dan genre dari masa lalu, sementara pada
saat yang sama dibentuk menjadi sesuatu yang baru
dan menarik.
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kurikulum spiral

learning
modalities

learning (music)
sequences

locus of control
macro-beat

MENC

sebuah konsep yang secara luas dikaitkan dengan
Jerome Bruner, mengacu pada desain kurikulum
di mana konsep-konsep utama disajikan berulang
kali di seluruh kurikulum, tetapi dengan lapisan
kompleksitas yang semakin dalam, atau dalam apli-
kasi yang berbeda. Perlakuan semacam itu memung-
kinkan pengenalan konsep-konsep yang secara tra-
disional dicadangkan untuk mata kuliah yang lebih
khusus di kemudian hari dalam kurikulum, setelah
siswa menguasai beberapa prinsip dasar yang sering
kali sangat teoretis dan cenderung membuat siswa
yang ingin menerapkan konsep yang mereka pelajari
ke dalam aplikasi dunia nyata.

modalitas belajar; merupakan saluran atau jalur
sensorik yang digunakan individu untuk memberi,
menerima, dan menyimpan informasi. Persepsi,
memori, dan sensasi merupakan bagian dari konsep
modalitas. Modalitas atau indra tersebut meliputi
visual, pendengaran, sentuhan/kinestetik, pencium-
an, dan pengecapan.

merupakan teori urutan atau belajar musik secara
bertahap. Teori ini diperkenalkan oleh Edwin E.
Gordon.

merupakan kontrol diri atas individu (siswa) dalam
situasi pembelajaran tertentu.

ketukan yang secara tidak beraturan dirasa sebagai
ketukan terpanjang.

National Association of Music Education (Asosiasi
Nasional Pendidikan Musik).
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MERC

metakognisi

MIDI

mikrokosmos

MMCP

mnemonics

moveable do

Music Education Resource Center atau Pusat Sumber
Daya Pendidikan Musik, berisi banyak sekali sum-
ber daya untuk para pendidik musik. Bertempat di
Waco Hall East, MERC memiliki salinan lengkap
semua repertoar kelompok besar UIL dalam daftar
musik yang ditentukan atau prescribed music list
(PML), semua buku metode instrumen utama, buku
pelajaran musik umum K-6, set oktaf paduan suara,
banyak rekaman video dan audio, dan sejumlah be-
sar buku tentang pengajaran musik.

metakognisi adalah kesadaran akan proses berpikir
seseorang dan pemahaman akan pola-pola dari ob-
jek yang ada di baliknya.

musical instrument digital interface; salah satu ben-
tuk format fail audio yang biasa digunakan di dunia
perekaman musik; merupakan protokol komunikasi
yang menghubungkan komputer, perangkat keras,
dan alat musik melakukan koneksi dan mengirim
data.

sebuah sistem kecil yang menggambarkan kehi-
dupan di alam semesta dalam ruang lingkup yang
lebih kecil namun memiliki sifat-sifat sama dengan
konsep kosmos sesungguhnya.

Manhattanville Music Curriculum Project; sebuah
rancangan kurikulum pendidikan musik yang ber-
tujuan meningkatkan kualitas pendidikan musik
melalui pendekatan yang berpusat pada anak.
merupakan salah satu teknik pengajaran dan belajar
di mana cara paling mudah untuk mengingat sesua-
tu harus digunakan sebagai metodenya.

sebuah sistem pengambilan nada dasar (umumnya
dalam vokal) dalam materi solfeggio. Dalam teknik
ini, “do” sebagai pusat nada bisa berpindah-pindah
menyesuaikan kebutuhan.
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multitasking

music education
technology

musical form

operant
conditioning

operasi konkret

ostinato

pedagogi musik

pengerjaan beberapa tugas dalam waktu yang ber-
samaan.

sebuah organisasi atau asosiasi yang melakukan
pembinaan terhadap para komposer dan pendidik
musik, dengan metode modern dan terkini, sam-
bil menerapkan standar instruksi, komposisi, per-
tunjukan, dan teknik perekaman musik terbaru.
bentuk musik; struktur komposisi musik. Istilah ini
digunakan dalam dua pengertian, yaitu (1) untuk
menunjukkan jenis standar atau genre; dan (2)
untuk menunjukkan prosedur dalam karya tertentu.
pengkondisian operan, juga disebut pengkondisian
instrumental; merupakan proses pembelajaran di
mana perilaku dimodifikasi melalui asosiasi rang-
sangan dengan penguatan (reinforcement) atau hu-
kuman (punishment).

the concrete operational atau tahap operasional kon-
kret; merupakan tahap ketiga dalam teori perkem-
bangan kognitif Piaget. Periode ini berlangsung
selama masa kanak-kanak pertengahan—dimulai
sekitar usia 7 tahun dan berlanjut hingga sekitar
usia 11 tahun—dan ditandai dengan perkembangan
pemikiran logis.

merupakan sebuah teknik permainan musik di
mana terdapat pengulangan rhythm pattern atau
pola ritmis sebagai pengiring dan secara bersamaan
terdapat ritmis lain yang berdiri sendiri atau ber-
main solo.

sebuah studi atau konsep mengajarkan musik secara
praktis, berorientasi pada aplikasi, serta upaya ilmiah
yang ditujukan untuk pengajaran atau instruksional.
Tugas pedagogi musik berfokus pada kemampuan,
pengetahuan, pengalaman, pemahaman, dan inter-
pretasi di semua bidang musik.
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pedal tones

PJJ

ppen-loop theory

praoperasional

psikoakustik

psikologi
kognitif

renaisans

kerap disebut juga sebagai pedal notes atau pedal
point di mana seorang pemain musik memainkan
banyak nada atau chord sementara not basnya di-
tahan.

Pembelajaran Jarak Jauh atau remote learning;
merupakan pendidikan bagi siswa yang tidak selalu
hadir secara fisik di sekolah atau kondisi di mana
pelajar dan pengajar terpisah dalam hal waktu dan
jarak.

teori yang menyatakan bahwa keputusan dibuat di
dalam otak sebelum melakukan keterampilan.

tahapan dalam teori pembelajaran Piaget di mana
anak kecil dapat berpikir tentang berbagai hal secara
simbolis.

cabang psikofisika yang melibatkan studi ilmiah
tentang persepsi suara dan audiologi, bagaimana
sistem pendengaran manusia merasakan berbagai
suara. Secara lebih spesifik, psikoakustik adalah
cabang ilmu yang mempelajari respons psikologis
yang terkait dengan suara (termasuk suara bising,
ucapan, dan musik). Psikoakustik adalah bidang
interdisipliner dari berbagai bidang, termasuk psi-
kologi, akustik, teknik elektronik, fisika, biologi, fi-
siologi, dan ilmu komputer.

studi ilmiah tentang proses mental, seperti perhati-
an, penggunaan bahasa, ingatan, persepsi, pemecah-
an masalah, kreativitas, dan penalaran.

sebuah periode dalam sejarah (musik) dan gerakan
budaya yang menandai transisi dari abad pertengah-
an ke modern, meliputi abad ke-15 dan ke-16. Za-
man ini dikenal juga sebagai era hidup kembalinya
ide-ide dan pencapaian zaman kuno klasik.
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research interest

rhythm syllables

SCL

sensorimotor

sheet music

sight-reading

sight singing

simposium

solfa syllables

peminatan atau fokus riset tertentu yang berhu-
bungan bidang keahlian seseorang; umumnya juga
berkaitan dengan dua faktor, yaitu (1) apa yang
dipelajari (subjek dan data); dan (2) bagaimana cara
mempelajarinya (metodologi dan teori). Setiap pe-
neliti yang fokus pada bidang tertentu harus me-
miliki research interest.

merupakan sistem atau teknik pembelajaran musik
yang menjadikan not atau ritmis sebagai sebuah
suku kata.

student-centered learning atau pembelajaran yang
berpusat pada siswa, juga dikenal sebagai pendekatan
pembelajaran yang berpusat pada siswa. Secara luas
mencakup metode pengajaran yang mengalihkan
fokus pengajaran dari guru ke siswa.

subtahap keempat (8-12 bulan) dari teori Piaget
yang merupakan tahap koordinasi skema sekunder.

dikenal juga dengan istilah partitur, adalah bentuk
notasi musik yang ditulis tangan atau dicetak yang
menggunakan simbol-simbol musik untuk menun-
jukkan nada, ritmik, atau akor (chord) dari sebuah
lagu atau karya musik instrumental.

membaca (notasi) dan menampilkan (musik) dalam
sekejap, tanpa persiapan.

merupakan teknik atau cara bernyanyi dengan me-
lihat not tanpa pernah mendengar atau melihat apa
yang dinyanyikan. Biasanya para penyanyi membaca
notasi yang tertera dan langsung membunyikannya
menggunakan vokal.

konferensi atau pertemuan ilmiah untuk membahas
topik tertentu.

suku kata solfa; lihat hand sign.
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solfége

solfége-
rhythmique

sonifikasi

SRIGs

staccato

synchronous

solmisasi; studi tentang bernyanyi dan bermusik
dengan menggunakan suku kata solmisasi; sering
juga disebut dengan istilah solfeggio atau solfa, me-
rupakan metode yang digunakan untuk mengajar-
kan keterampilan aural, nada, dan sight-reading
notasi musik Barat. Solfége juga dimaknai sebagai
bentuk solmisasi, meskipun kedua istilah tersebut
terkadang tidak memiliki makna sama.

metode ini menawarkan pendekatan langsung pada
teori musik di mana anak-anak mengeksplorasi
konsep-konsep musik, seperti meter, tempo, frase,
bentuk, dan dinamika melalui permainan ritmis,
gerakan kreatif, lagu, pelatihan telinga, nyanyian,
dan improvisasi.

sonik (sonic) dalam kajian musik adalah hal-
hal yang berhubungan dengan gelombang suara
(sound waves), resonansi, dan energi. Setiap suara
memancarkan semacam pulsa. Suara paus adalah
contoh dari suara sonik—bukan lagu dan bukan
melodi, tetapi berhubungan dengan getaran suara
menciptakan semacam musik yang berbeda.

Special Research Interest Groups.

merupakan sebuah bentuk artikulasi musik dalam
sistem notasi Barat, tanda ini berarti memainkan
not dengan durasi yang diperpendek atau terpisah
dari not yang mungkin diikuti oleh tanda istirahat
(rest).

pembelajaran yang terjadi dengan berkumpul
pada waktu dan tempat yang sama (virtual atau
fisik) dan berinteraksi secara real-time. Misalnya,
pembelajaran fisik atau online menggunakan Zoom
Meeting.
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teori akustik
(musik)

teori
behavioristik

teori
instruksional

teori kecerdasan

teori komputasi
musik

teori
koneksionisme

teori
konstruktivistik

merupakan bidang multidisiplin yang menggabung-
kan pengetahuan dari ilmu fisika, organologi (kla-
sifikasi instrumen), fisiologi, teori musik, etno-
musikologi, pembuatan instrumen, dan bidang lain.

behavioristik merupakan sebuah teori yang ber-
fokus pada perilaku dipelajari melalui interaksi
dengan lingkungan. Teori pembelajaran ini menya-
takan bahwa perilaku dipelajari dari lingkungan,
dan mengatakan bahwa faktor bawaan atau warisan
memiliki pengaruh yang sangat kecil terhadap peri-
laku.

teori instruksional adalah teori yang menawarkan
panduan eksplisit tentang cara membantu orang be-
lajar dan berkembang dengan lebih baik. Teori ini
memberikan wawasan tentang apa yang mungkin
terjadi dan mengapa sehubungan dengan berbagai
jenis kegiatan belajar mengajar sambil membantu
menunjukkan pendekatan untuk evaluasi mereka.

teori yang paling banyak dibicarakan dalam bidang
psikologi, tetapi tidak ada definisi standar. Beberapa
peneliti berpendapat bahwa kecerdasan adalah
satu kemampuan umum. Teori kecerdasan lainnya
menyatakan bahwa kecerdasan mencakup berbagai
bakat, keterampilan, dan bakat.

teori tentang penggunaan metode komputasi dan
statistik untuk menganalisis struktur musik (nada,
akord, ritme, dan polanya).

teori koneksionisme didasarkan pada prinsip pem-
belajaran aktif dan merupakan hasil karya psikolog
Amerika, Edward Thorndike.

konstruktivistik (juga berkaitan dengan konstrukti-
visme) adalah teori belajar yang menekankan peran
aktif peserta didik dalam membangun pemahaman
mereka sendiri.
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teori motivasi

teori musik

teori
perkembangan
anak

teori preferensi
musik

the grand staff

tonel center
TPF

studi tentang apa yang mendorong seseorang untuk
bekerja mencapai tujuan atau hasil tertentu. Hal ini
relevan bagi semua masyarakat, khususnya dalam
bidang pendidikan dan pendidikan musik.

teori musik adalah studi tentang praktik dan ber-
bagai kemungkinan dalam musik. Teori musik juga
mempelajari “dasar-dasar” dalam musik, elemen
musik, dan segala hal yang diperlukan untuk me-
mahami notasi musik (kunci, birama, ritmik, me-
lodi, dan sebagainya).

berbicara tentang perubahan dan pertumbuhan
anak dilihat dari berbagai sudut pandang, meliputi
sosial, emosional, dan kognitif.

berhubungan dengan studi tentang faktor-faktor
psikologis di balik preferensi musik orang yang ber-
beda. Musik didengar oleh orang-orang setiap hari
di berbagai belahan dunia, dan memengaruhi orang
dengan berbagai cara, mulai dari pengaturan emosi
hingga perkembangan kognitif, serta menyediakan
sarana untuk mengekspresikan diri.

kombinasi dua paranada, treble dan bass clef, yang
disatukan dengan braket.

tonika atau nada dasar.

Theodore Presser Foundation didirikan pada tahun
1916 (secara resmi pada 1939) oleh Theodore
Presser. Ia juga mendirikan perusahaan penerbitan
yang menggunakan namanya, serta majalah musik,
Etude. Theodore Presser Foundation memberikan
dukungan kepada para siswa dan guru.
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workshop

world music

World Music
Pedagogy
(WMP)

xilofon

perpaduan antara praktik dan belajar teori. Teknik
ini biasanya berlangsung dengan sekelompok ke-
cil siswa (5-30 orang). Teknik ini dirancang untuk
meningkatkan keterampilan praktis siswa, dan un-
tuk mengajarkan mereka tentang teori dan konteks
di balik praktik tersebut.

penyebutan untuk musik di luar musik populer dan
musik klasik Eropa. Musik ini dikaitkan dengan
musik etnik atau tradisional di wilayah/daerah ter-
tentu.

seperangkat konsep pemikiran dan diskusi para pen-
didik (guru) kontemporer dan peneliti yang meng-
ajar musik dengan tujuan musik dan pelestarian
budaya. Materi yang dipelajari dan dikembangkan
tentang musik lokal (daerah/etnik) yang berkaitan
dengan materi-materi pedagogis. WMP memberi-
kan pemahaman kepada siswa tentang musik seba-
gai artefak seni dan kaitan aspek sosialnya.

dalam bahasa Indonesia diidentikkan dengan alat
musik gambang; merupakan alat musik dalam ke-
luarga perkusi yang terdiri dari bilah-bilah kayu
yang dipukul dengan palu/pemukul khusus.
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M usik sebagai ilmu pengetahuan terus berkembang dan menghasilkan berbagai
teori. Secara umum, teori musik adalah studi tentang praktik bermusik dan potensi
yang dihasilkan melalui musik, yang dapat ditransfer dari pengajar kepada murid
melalui pendidikan. Teori-teori ini berkembang dalam konteks kebudayaan dan ilmu
pendidikan musik, berdasarkan psikologi perilaku dan kognitif, untuk menentukan
cara belajar siswa agar tercapai efektivitas pembelajaran.

Buku Teori-Teori Pembelajaran Musik hadir untuk memberikan wawasan,
informasi, dan penjelasan teoretis, serta konseptual tentang praktik pembelajaran
musik dari waktu ke waktu. Buku ini dapat dimanfaatkan oleh berbagai kalangan,
termasuk pengajar, instruktur, jurnalis, peneliti, penulis, hingga tim pengembangan
kurikulum di bidang musik. Dengan harapan, penguasaan teori-teori musik ini akan
memengaruhi pengetahuan dan tindakan para edukator musik, terutama dalam
menghadapi perkembangan zaman.
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