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trabajos realizados, que incluirán, no sólo los resultados finales, sino también documentación 
sobre el proceso seguido.  En este sentido, el Texto Paralelo puede ser un elemento muy útil.

La evaluación será fundamentalmente formativa, dándole al proceso por lo menos la misma 
importancia que al resultado. Las y los estudiantes deberán desarrollar capacidades de 
autoevaluación. La valuación formativa debe cumplir al menos con las siguientes tres propósitos:

• Ser una oportunidad para aprender.

• Permitir identificar áreas fuertes y áreas débiles en el conocimiento

• Servir de base para proponer y proponerse acciones de mejoramiento.

También hay que evaluar, de muy diversas maneras, desde el profesor 
y la profesora y desde el grupo de compañeras y compañeros, el 
grado de desarrollo o avance conseguido por sus estudiantes, en los 
diferentes objetivos de la unidad, comprobando los conocimientos 
adquiridos, las destrezas, habilidades, aptitudes, actitudes y 
capacidades desarrolladas. 

En esta oportunidad, subrayamos la palabra “actitudes”, porque un 
objeto fundamental del curso es el desarrollo de una actitud positiva, 

favorable, –diríamos que de enamoramiento– por parte del estudiante que 
es o será maestro, maestra en las aulas de nuestras escuelas centroamericanas. 

“Enamoramiento” que le permitirá, entonces, “enamorar” del arte a los niños y las 
niñas que tenga a su cargo. 

Por otra parte, el profesor o la profesora del curso están llamados a ir evaluando el curso 
permanentemente.  Las estrategias que empleen para esto, cuanto más participativas sean, 
podrán ser más acordes con la filosofía del curso mismo. Estará muy bien que de vez en cuando, 
en cualquier momento, se pregunten –y se respondan– si la actitud que se manifiesta en el 
grupo es de entusiasmo, de interés al menos. El profesor, la profesora, deberá preguntarse por 
su parte si está contento o contenta de realizar este trabajo, si siente que es gratificante, si logra 
ver resultados y cuáles.

Por último, siempre será importante tener presente que aprender a observar una pintura, una 
obra de teatro, una escultura… o a escuchar una melodía, o a disfrutar una danza, significa 
crecer como personas y aprender a “observar la vida” para comprenderla y disfrutarla. Este es 
el reto. 

Como sexta recomendación:-	  utilice con sus estudiantes el Texto Paralelo, durante el curso, 
como instrumento de aprendizaje. Acerca de él, le ofrecemos seguidamente una descripción 
básica:
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El Texto Paralelo al curso

Cada estudiante, a lo largo del curso de 
Educación Artística, irá construyendo, de 
manera paralela al desarrollo de este, un texto 
propio, que recogerá lo siguiente:

El programa del curso. Un aspecto muy 
importante para el logro de una efectiva 
participación en el proceso de aprendizaje 
es que el estudiantado conozca desde el 
principio, tanto el propósito que se plantea el 
curso como las temáticas por desarrollar y la 
manera en que estas serán abordadas. Sólo 
así es posible que valore, se cree expectativas 
y plantee las sugerencias pertinentes acerca 
de lo que va a vivenciar. Esto facilitará que  
perciba que efectivamente estas vivencias 
están pensadas como respuestas a sus 
necesidades e intereses, lo que a su vez 
facilitará su compromiso con la asignatura y 
con los procesos de aprendizaje.

Las expectativas que tiene sobre el curso. 
Pueden referirse a la temática, al equipo 
de compañeros y compañeras con quienes 
se asociará, al profesor o la profesora del 
curso, al propósito que explicita el programa, 
a los recursos con que cuenta la institución 
para desarrollar lo programado, a lo que él o 
ella desearía que ocurriera, a los propósitos 
personales, etc.

Información sistemática acerca de 
los avances que va logrando en su 
acercamiento al mundo del arte. Esta 
viene a ser la columna vertebral del texto; 
por consiguiente, conviene no limitarse a una 
escueta relación de conocimientos adquiridos 
o de sucesos ocurridos, sino que cada cierto 
tiempo establezca comparaciones, revise 
compromisos y valore los avances. Sería 
interesante que el profesor o la profesora 
aportara a sus estudiantes un instrumento 
para esto.

Una síntesis analítica de cada sesión de 
trabajo. Conviene acostumbrar al estudiante 

a valorar críticamente, en un escrito breve, las 
actividades del curso (al final de cada sesión), 
los aprendizajes adquiridos, su participación 
en los procesos, los acontecimientos más 
significativos, etc. La realización sistemática 
de estos ejercicios permite el desarrollo de 
procesos de metacognición, tan importantes 
para hacer efectivos los procesos de 
aprendizaje. Los procesos de metacognición 
permiten que la persona identifique la manera 
en que ha aprendido un conocimiento, Se 
conocen también como “procesos de aprender 
a aprender.”

Lo propiamente temático. Acerca de cada 
tema: información de Internet, artículos, 
noticias y fotografías de periódicos y revistas, 
producciones personales como ensayos 
fotografías, dibujos, etc. de tal manera 
que el texto venga a ser efectivamente un 
acompañante del y de la estudiante a lo largo 
del proceso, y un medio de motivación para 
vivir las experiencias, relacionarlas con otras 
áreas del conocimiento y conocerse mejor.

Los ejercicios solicitados. A lo largo del 
curso, el profesor, la profesora pedirá sus 
estudiantes que realicen tal o cual ejercicio 
en su Texto Paralelo, o que lleven a su Texto 
el resultado, la opinión, su valoración acerca 
de la experiencia vivida En todas estas 
oportunidades, será muy importante que 
cada estudiante “enriquezca” plásticamente 
la presentación en el texto. Debe evitarse, sí, 
el riesgo muy común de “aniñar” el trabajo o 
su presentación “adornándolo con cositas”. 
El Texto Paralelo, en el curso que nos ocupa, 
siempre debe evidenciar que es obra de una 
persona adulta.

El Texto Paralelo podrá ser, además, un 
elemento importante a tomar en cuenta para 
la evaluación. En ese caso, el profesor o la 
profesora deben manejar el tema con mucha 
claridad ante el estudiantado, desde el 
momento en que planea el programa y, en él, la 



14
....

evaluación del curso. ¿De qué manera el Texto 
Paralelo será un instrumento de evaluación de 
los aprendizajes? es una pregunta que debe 
ser respondida con claridad y amplitud.

Por último, queremos decir que el Texto 
Paralelo –cuando se elabora bien– es, no 

sólo un libro de texto elaborado por el o la 
estudiante (¡quizás su primer libro!), sino 
además un texto que le puede ser de mucha 
utilidad en el ejercicio de su labor docente, no 
para repetir lo que ahí hay, claro, sino para 
innovar a partir de ahí, junto con los niños y  
las  niñas en el aula escolar. 

A continuación ofrecemos un texto de Francisco Gutiérrez, quien es precisamente uno de los 
autores que más han escrito acerca de este instrumento didáctico que es el Texto Paralelo.  Lo 
hemos tomado del libro ”Mediación Pedagógica en la Elaboración de Libros de Texto”, publicado 
por la Oficina Subregional de la UNESCO para Centroamérica y Panamá, en 1995:

EL TEXTO PARALELO COMO INSTRUMENTO EDUCATIVO

Cinco aspectos permiten afirmar que el 
Texto Paralelo es un valioso instrumento 
educativo.

Lo subjetivo como motor. Los principios 
educativos son válidos en la medida en que 
involucren subjetivamente al estudiantado. 
En este sentido, pocos instrumentos son 
tan valiosos como el Texto Paralelo, pues 
su objetivo principal es procurar que el 
alumnado descubra y valore como sujeto 
del proceso, no sólo desde el punto de vista 
del agente activo, sino desde la vivencia 
subjetiva, desde la creación imaginativa y 
desde la percepción intuitiva. La intuición, los 
sentimientos, la emotividad, la imaginación, 
en una palabra la connotación involucran al 
educando vivencial y hasta pasionalmente en 
su proceso educativo (Gutiérrez, Francisco y 
Pietro, Daniel, 1994)

Una producción personal sin presiones, 
realizada con amor y deseos de superación, 
pone de manifiesto actitudes vitales, 

percepciones insospechadas, ganas de 
superación, que posibilitan ir mucho más lejos 
que lo pedido por las normas y reglamentos 
institucionales. 

El texto paralelo demuestra palpablemente 
que el aprendizaje no puede llevarse a 
cabo si el “yo” no está implicado con, y en 
la propia producción. Aprender es mucho 
más que comprender y conceptualizar, es 
querer, compartir, dar sentido, interpretar, 
expresar…1

Ayuda a encontrar sentido a lo que se hace. 
Se ha afirmado una y mil veces que las 
prácticas del sistema educativo carecen de 
sentido. El estudiantado las realiza porque 
no le queda otra. En muchas oportunidades 
esas prácticas no sólo carecen de sentido 
para quien las hace, sino que son humillantes, 
repetitivas y sin relación alguna con las 
propias potencialidades.2

Favorece la expresión personal. “Sin 

1.  Gutiérrez, Francisco y Maldonado, Edith R. de El texto paralelo: una propuesta metodológica para la educación y el 
aprendizaje. Guatemala: RNTC-IIME, 1994, pp. 46

2.  Ibid, pp. 46-47
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expresión no hay educación”, reza una de las 
reglas de oro de la Mediación Pedagógica. 
El dar sentido a lo que uno hace no es sólo 
problema de comprensión, sino, sobre todo, 
de expresión. “La capacidad expresiva es una 
conquista, a nadie se le regala graciosamente 
la sociedad en general y mucho menos la 
escuela” (Gutiérrez, Francisco y Pietro, Daniel, 
1994). Si la capacidad de expresión es una 
conquista, se debe ofrecer al estudiantado 
oportunidades para que esta sea efectiva. El 
texto paralelo es una de las oportunidades 
para lograrlo, pues favorece la autoexpresión, 
en las más variadas y ricas formas 
discursivas; ya que favorece la codificación 
de sus propias respuestas a los problemas 
que le plantea la vida permanentemente. Por 
la creación y recreación de mensajes propios, 
el texto paralelo le permite al educando pasar 
del “status” de simple receptor pasivo, al de 
perceptor activo. 

Promueve la producción de conocimientos. 
Las formas tradicionales de transmisión de 
los conocimientos no favorecen la producción 
de nuevos conocimientos, sino más bien, 
su reproducción. El texto paralelo rompe la 
estructura del examen de verificación. Lo 
que de verdad se persigue, es la creación y 
recreación del conocimiento. 

El acto de conocer supone, además de los 
conocimientos transmitidos por cada docente 
o el libro de texto, los saberes, las ideas, las 
percepciones, las prácticas, las experiencias 

y los modos de ser del estudiantado. 
Precisamente el objetivo esencial del texto 
paralelo es el de recoger toda esa riqueza, 
ese acerbo informativo y contrastarlo con 
lo que se recibe. El acto de conocer es la 
resultante de la integración de lo que la escuela 
transmite y de lo que el alumnado posee. El 
tratamiento personal de la información de los 
conocimientos, es un acto de aprendizaje 
que, por lo mismo, supone uno de los actos 
educativos más valiosos. 

Desarrolla la actitud de aprendizaje. Elaborar 
el texto paralelo no es simplemente cumplir 
con las tareas propuestas, las sugerencias de 
trabajo o los diferentes ejercicios indicados. 
Es mucho más que eso. Es ponerse en 
acecho constante, a fin de buscar en el 
acontecer diario todo conocimiento que tenga 
que ver con el objeto de estudio. Esa actitud 
de búsqueda implica ojear el periódico, leer 
la revista preferida o ver la televisión con 
la atención puesta en la información que 
pueda interesar. Esa actitud implica hacer 
de la cotidianidad un proceso de aprendizaje 
enriquecedor, porque se sabe muy bien que 
la información actualizada e interesante está 
en la calle, está en los medios de información 
colectiva, en la publicidad, en la palestra 
política y en las múltiples manifestaciones 
culturales, artísticas, técnicas y científicas 
del mundo de hoy. Esa búsqueda, esa 
preocupación de aprendizaje, esa apertura a 
lo nuevo, ese interrogar a la realidad de cada 
día, es vivir un riquísimo proceso educativo. 

Sugerencias para evaluar el texto paralelo.
El Texto Paralelo, preferiblemente, debe ser evaluado desde dos direcciones: Una, desde 
el autor o la autora; otra, desde el profesor o la profesora, como parte de la evolución del 
rendimiento del o de la estudiante en el curso.
–	 Para evaluar el Texto Paralelo, el autor o la autora deberían: 

•	 Volver a los objetivos del Texto Paralelo y revisar si cumplió con ellos.
•	 Identificar las actividades sugeridas y verificar si las practicó. Aquí cabe preguntarse 

(y responderse):
•	 ¿Qué porcentaje de actividades sugeridas practicó?
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•	 ¿Cuáles y cuántas de estas actividades practicó bien, y por qué? Responderse a este 
“¿por qué?” es importante como proceso de autoevaluación.

•	 ¿Cuántas y cuáles practicó sólo medianamente, y por qué? 
•	 ¿Cuántas y cuáles no practicó, y por qué?

•	 Responderse a las siguientes preguntas:
•	 ¿De qué manera fue útil para reflexionar durante el curso?
•	 ¿Le ayudó para actuar críticamente durante el curso?
•	 ¿Le ayudó:

•	 a hacer más interesante su proceso de aprendizaje?
•	 A aprender más?
•	 A ir tomando el pulso al curso y a su proceso en él?

También resultará interesante anotar, al final, algunas  observaciones y comentarios 
propios acerca de su experiencia en la elaboración del Texto Paralelo.

–	 Para que el profesor o la profesora, utilice el Texto Paralelo como elemento para la 
evaluación del rendimiento del o de la estudiante en el curso, deberían:

•	 Responderse, frente al Texto Paralelo del o de la estudiante y, preferiblemente, en 
compañía de él o ella, a preguntas como las siguientes:
•	 ¿Responde a los objetivos del Texto Paralelo y del curso?
•	 ¿Contiene las actividades sugeridas?
•	 ¿Hay incorporados otros elementos que enriquecen el texto?
•	 ¿Evidencia procesos de reflexión?
•	 ¿Se percibe una actitud crítica?
•	 ¿Evidencia procesos de crecimiento del o de la estudiante en su capacidad de 

disfrute y gusto por el arte?
•	 ¿Se percibe interés y habilidad en el o la estudiante por despertar en las niñas 

y los niños el gusto por el arte?
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Primera Parte:

El Arte, Las Artes 
y La Creación Artística

Construcción de conceptos básicos  
El arte, las artes, la obra de arte, el artista, 

la creación artística

Ejercicio sugerido:

Con la intención de conocer cuánto saben y qué piensan los y las estudiantes acerca del 
arte (específi camente, de las artes visuales aunque es posible que no se mencione de forma 
explícita el término todavía). El profesor o la profesora podría iniciar el curso con un ejercicio 
como el siguiente: 

Se muestra al estudiantado una copia del cuadro “Las Meninas”, de Velázquez. Debe 
procurarse que esta copia, como todas las que se utilicen durante el curso, sea de  buena 
calidad, para que en lo posible los colores cumplan su función, También deberá procurarse 
que tengan un tamaño apropiado, para que pueda ser apreciada por todas y todos sin 
mayor difi cultad.  Una copia grande, en papel, puede ser la solución más a mano; pero tal 
vez, con un poco de esfuerzo, podría conseguirse proyectar una buena diapositiva o, en el 
mejor de los casos, si se cuenta con el equipo necesario, una proyección de imagen desde 
la  computadora (power point).
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Con la ayuda del cuadro “Las Meninas” se realiza un ejercicio de identificación-1.	
conceptualización de las artes, el arte, la obra de arte, el artista, la creación artística, 
respondiéndose a las siguientes preguntas:

¿Cuál es la obra de arte? ¿Cuáles son las artes que se encuentran representa-
das en el cuadro y qué es lo que las hace ser arte? 

Mencionar otras artes que no están representadas en el cuadro y decidir 
dónde las colocaría, cómo y por qué esas, es decir, en caso de que proponga la 
música deberá explicar ¿qué tiene que hacer un músico ahí? por ejemplo.

¿Quién es el creador de la obra de arte? 
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(Construir así una serie de preguntas para “Leer” ese cuadro, de manera 
que se logre un acercamiento a los conceptos de las artes, el arte, la 
obra de arte, el artista, la creación artística, entre otras.

Se pide a las y los estudiantes que seleccionen un elemento o personaje del cuadro 2.	
y que, en menos de una página, cuenten el cuadro desde esa perspectiva (la 
perspectiva del rey, la del caballete, la de Velásquez, la del perro, la del cuadro que 
está siendo pintado, desde la perspectiva del piso, de la puerta que se ve al final, del 
espejo, de cada una de las meninas, etc).

Mediante este ejercicio se pretende, por un lado, que los y las estudiantes mantengan 
presente el cuadro, en su mente, durante la semana; por otro, que hagan un trabajo 
de observación y de identificación de elementos, no sólo para saber cuántos y 
cuáles hay, sino para que comprendan que cada uno de ellos es importante dentro 
de la composición pictórica.

Con intenciones similares, podría proponerse que cada estudiante, como espectador 3.	
(a) de “Las Meninas”, narrara, en no más de una página, la anécdota ocurrida 
momentos antes de que el pintor captara este instante.

Entre todo el estudiantado, recabarían información sobre el autor y su obra:4.	

		 Ubicación histórica y datos biográficos básicos. Algunas de sus obras más 
importantes. Influencias recibidas. Influencia ejercida sobre otros autores. 
Escuela artística en la que se ubica su obra y razones para ubicarla ahí. ¿De 
qué manera su obra refleja a la sociedad o en qué consiste su aporte a la 
sociedad?

Asimismo, buscarán y traerán al aula elementos relacionados con la obra de este 
autor: reproducciones de cuadros, estampas, estampillas, libros, opiniones, artículos, 
reportajes, datos, etc, 

Con todo el material, dentro del aula o, preferiblemente en algún lugar más público, 
montarán un mural que tendrá como centro o como punto de partida –en todo 
caso, como elemento protagónico– el cuadro de “Las Meninas”.

Para concluir, conformados en grupos de tres a cinco personas, las y los estudiantes 5.	
escribirán un concepto –su concepto– sobre cada uno de estos términos: las artes, 
el arte, la obra de arte, el artista, la creación artística y los llevarán a su Texto 
Paralelo.
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El tema de la belleza

Ejercicio sugerido:
•	Se solicita al estudiantado que se responda a esta pregunta: ¿Por qué hay belleza en el 

mundo? ¿Para qué?
•	Se realiza un diálogo de 15 a 20 minutos.
•	Se lee el siguiente texto de Wagensberg (1998):

“Comprender, percibir la inteligibilidad ayuda a perseverar en el mundo, 
y el gozo por esa búsqueda es el estímulo que consolida, garantiza o 
consagra tal prestación. Es como el hambre respecto de la nutrición, el 
gozo sexual respecto de la reproducción, el dolor respecto de cuidar de 
uno mismo… En cambio, la capacidad de beldar, de percibir la belleza y el 
gozo que asegura tal capacidad en la historia, no parece tener una relación 
directa con el mérito de perseverar en este mundo… Buena pregunta. ¿Por 
qué hay belleza en el mundo?, ¿por qué hay armonía, ¿por qué hay ritmo?, 
¿sirve todo eso para algo? El mundo podría ser perfectamente un mundo 
amargo, sin repeticiones, sin simetrías. ¿Tiene algún sentido que no sea 
así? (p. 281).

Quizá esto ayude a la construcción de una respuesta…

“En efecto, el conocimiento complejo humano actual tiene, creo, tres 
componentes: una científica, una revelada y otra artística. La primera 
evidencia de conocimiento científico tiene unos treinta mil años y es un 
dibujo rupestre. La primera evidencia de conocimiento revelado tiene más 
de cien mil años, es una tumba ritual. La primera evidencia de conocimiento 
artístico tiene casi medio millón de años, es un hacha simétrica de piedra. 
Primero fue al arte, luego la revelación y luego la ciencia”. (p. 284-285)

•	Se abre nuevamente el diálogo, de manera que las y los estudiantes vayan anotando 
nuevas interrogantes que surjan en la conversación.

•	Se les solicita que durante la semana conversen acerca de esto con otras personas y 
traigan al aula las respuestas más interesantes.

•	A la semana siguiente, se ponen en común en el aula.
•	El final del ejercicio podría quedar para la evaluación.
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LA APRECIACIÓN DE LA BELLEZA.
Educar para apreciar:
La construcción del gusto por la belleza artística

La posibilidad de apreciar la belleza está latente en todas las personas porque se trata de un 
disfrute necesario. Posiblemente la primera “sorpresa” frente a lo bello, la tiene el ser humano en su 
relación con la naturaleza que lo rodea. Y es posible también que, en la historia de la humanidad, 
las personas empezaron por hacer “más útiles” algunas cosas (quizá al principio sólo se pensó en 
lanzar un guijarro a la presa para obtenerla, y luego se vio la ventaja de convertirlo en mazo, y 
más tarde, porque sí, cuando hubo tiempo, pulir más la piedra –¿para que se viera más bella?–, o 
inventar distintas maneras de amarrar la piedra al puño-¿para fortalecer la amarra? ¿para que “se
viera mejor”? ), y después fueron embelleciéndolas, a medida que las hacían más útiles. Es posible 
también que cada ser humano viva en la suya una historia similar. Al principio, basta con que “me 
sirva”; pero poco a poco va pasando a que, además, “me guste”; y, a partir de algún momento, 
algunas veces, con algunas cosas, bastará con que “me gusten”. Ya para entonces, no encuentra 
belleza solamente en las sorpresas de la Naturaleza; sino también en cosas que hace y que  otros 
hacen… aunque parezca que no sean útiles.

Este proceso, que es propio del desarrollo humano, pude ser “intervenido” por la educación. A esa 
intervención específica la llamamos Educación Artística, que tiene como objetivo último proveer 
a las personas del instrumental que les permita disfrutar más y mejor de la belleza que encierran
las obras artísticas.

¿En qué consiste esta área de la educación? 

Tal vez podamos explicarlo mejor si afirmamos que se trata de un proceso –sencillo, pero no 
simple: los procesos educativos son, por definición, complejos– en el que podemos identificar al 
menos tres momentos: el primero, en propiciar las oportunidades; el segundo, en fortalecer las 
condiciones; y el tercero, en hacer lo bello expresamente evidente.

Propiciar las oportunidades: 

En todo lo que nos rodea, es posible encontrar belleza, es cierto, pero como proceso educativo 
intencional, conviene ofrecer a las personas expresas manifestaciones de lo bello –lo que es 
universalmente considerado bello, lo que es bello para una cultura y no lo es para otras, para un 
grupo específico, para el medio en que se vive y para cada persona– para provocar eso que de 
manera un poco difusa, se ha dado en llamar “una disposición del espíritu a la contemplación y 
al disfrute”. Resulta igualmente importante y pertinente reconocer el bagaje que cada persona 
posee, para apreciar desde sí mismo o sí misma lo que es bello.

Aprender a gustar de la belleza (de la belleza en general, pero sobre todo de la belleza contenida 
en una obra de arte), requiere de tiempo y de disciplina. Esta última es importante sobre todo en 
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el educador, en la educadora, que deben ser constantes y sistemáticos; no pueden desfallecer en 
el intento (generalmente, en los múltiples intentos) y deberán  respetar, además de ese bagaje que 
mencionábamos, los distintos ritmos de aprendizaje de los aprendientes, quienes, sobre todo en 
estas áreas, manifestarán grandes diferencias,  incluso en sus  gustos.

Estas  también deberán contar con el respeto del educador, quien de esta manera, además, estará 
educando con el ejemplo acerca del respeto –y ojalá el disfrute, la valoración, al menos– de todo 
aquello que nos hace distintos.

El desarrollo del sentido estético de una persona cotidianamente expuesta al comentario familiar 
sobre el arte y en cuya casa hay determinadas manifestaciones artísticas (musicales, plásticas, u 
otras), suele ser muy diferente al de las persona que no viven en un medio similar. Pero estas otras 
también están expuestas a “otras” manifestaciones artísticas, en la calle, en los libros, en los carteles 
publicitarios, en la televisión…

Por otro lado, en los últimos años, ha explotado en 
nuestras ciudades, una estética juvenil que se ha dado 
en llamar “de la calle” y que rompe violentamente con 
los  paradigmas a los que veníamos acostumbrados. Se 
inició con el graffiti que transmitía mensajes mediante 
palabras; pasó luego a combinar las palabras con 
algunas imágenes y, en este momento, con frecuencia 
encontramos murales colectivos de imágenes  de 
gran fuerza, colorido y, no pocas veces, manifiesta 
violencia. Es usual que estas manifestaciones artísticas 
convoquen fácilmente a la gente joven y con mucha 
mayor dificultad a la gente mayor (a educadores y 
educadoras entre ellas). La escuela está llamada a 
propiciar la valoración de la belleza en esas obras 
también, como en todas las obras humanas realizadas 
con la intención de expresar (se).

De esta manera, está llamada la escuela a ofrecer las 
oportunidades a todos y a todas de acercarse, conocer, ver, disfrutar y hacer arte. Y este curso de 
Educación Estética para educadores y educadoras, deberá reflejar sus frutos en las acciones de 
estos y estas en la escuela, promoviendo las oportunidades.

Fortalecer las condiciones:

En este sentido, más que la calidad de la manifestación (que ciertamente es importante), interesa 
destacar la calidad del espacio y el tiempo pedagógicos. Para efectos de “apreciar”, no es lo mismo 
escuchar una balada de Serrat en silencio, en una tarde fresca, acompañado de una persona 
especialmente querida, compartiendo una taza de café, que escucharla en medio del bullicio de la 
ciudad, “saliendo” con dificultad del interior de un almacén de promoción, con la prisa de quien no 
quiere llegar tarde a la próxima cita concertada para dentro de diez minutos.   
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El primer ejemplo supone una disposición. El segundo, un accidente. El primero supone una 
condición de escucha que, repitiéndose sistemáticamente –hoy con Serrat, mañana con Debussy, 
pasado mañana con Mejía Godoy, algún día, con Bach– va desarrollando en el aprendiente  la 
capacidad de disfrute… junto a la capacidad de valoración de las distintas calidades. Ambas 
capacidades son propias de la conformación de un sentido estético. 

El segundo, apoya al primero: ayuda a “crear ambiente en medio del corre, corre cotidiano”; con 
frecuencia pasa desapercibido; a veces sorprende y representa un respiro, “un instante de cambio 
de canal”; pero poco a poco se va integrando al paisaje acústico de tal manera que, aun para 
quienes creen no percibirlo mientras está, su ausencia posterior les representa una pérdida, una 
carencia. Igual ocurre con otras manifestaciones artísticas, como los murales espontáneos y los 
performances, por ejemplo.

La escuela está llamada a construir estas condiciones al interior de sí misma y exportarlas a la 
comunidad en la que se inscribe. Si un curso de Educación Artística para educadoras y educadores 
logra crear en ellas y ellos esta actitud constructiva de condiciones para el disfrute de la belleza 
en la escuela y en la comunidad, habrá logrado uno de sus principales objetivos.

Hacer lo bello expresamente evidente: 

La educadora y el educador, serán personas con criterio artístico que les permita distinguir cuál 
obra reúne las condiciones de calidad  para que valga la pena mostrarla expresamente a sus 
estudiantes, cuando se quiera apoyar la formación de su sentido estético. Nuevamente recordamos 
que esa selección no debe limitarse al universo de lo que es “oficialmente” considerado bello, sino 
también lo que es bello para una cultura –la suya u otra–, para un grupo específico, para el medio 
en que se vive y para los niños y niñas de la escuela.

Debe ser también una oportunidad para acercar al estudiantado a distintos géneros, expresiones 
y técnicas artísticas. Piénsese, entonces, en una exhibición de pinturas (óleos, acuarelas, dibujos, 
tizas, grabados), o de esculturas (tallas en madera o en piedra, modelados en arcilla o yeso, 
construcciones, instalaciones…) o de cine y vídeo contemporáneos, o de danza clásica y moderna, 
u otros.

En segundo lugar, el educador, la educadora, están llamados a expresar a los aprendientes sus 
preferencias artísticas y a exponer su sentido estético con la misma libertad con la que expresará 
su entusiasmo ante un teorema, su gozo ante un poema y su gusto preferencial por una jugada 
brillante que culmina en gol.

Ejercicio sugerido:

Se solicita a cada estudiante que seleccione, de la lectura, cinco ideas con las cuales está de 
acuerdo y las lleve a su Texto Paralelo con un breve comentario crítico sobre cada una.
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Ejercicio sugerido:

En relación con lo que hemos tratado hasta aquí, acerca de la apreciación de la belleza, 
proponemos un ejercicio que parte de la lectura de un documento que ha circulado en Internet 
y cuya publicación original se atribuye al Washington Post. El artículo es el siguiente:

UN VIOLINISTA EN EL METRO

Tomado de El Club de la Efectividad

Un hombre se sentó en una estación del me-
tro en Washington y comenzó a tocar el violín, 
en una fría mañana de enero. Durante los si-
guientes 45 minutos, interpretó seis obras de 
Bach. Durante el mismo tiempo, se calcula 
que pasaron por esa estación algo más de mil 
personas, casi todas camino a sus trabajos.  
 
Transcurrieron tres minutos hasta que alguien 
se detuvo ante el músico. Un hombre de me-
diana edad alteró por un segundo su paso y ad-
virtió que había una persona tocando música.  
 
Un minuto más tarde, el violinista reci-
bió su primera donación: una mujer arro-
jó un dólar en la lata y continuó su marcha.  
 
Algunos minutos más tarde, alguien se 
apoyó contra la pared a escuchar, pero en-
seguida miró su reloj y retomó su camino.  
 
Quien más atención prestó fue un niño de 
3 años. Su madre tiraba del brazo, apu-

rada, pero el niño se plantó ante el músi-
co. Cuando su madre logró arrancarlo del 
lugar, el niño continuó volteando su ca-
beza para mirar al artista. Esto se repitió 
con otros niños. Todos los padres, sin ex-
cepción, los forzaron a seguir la marcha.  
 
En los tres cuartos de hora que el músico tocó, 
sólo siete personas se detuvieron y otras vein-
te dieron dinero, sin interrumpir su camino. El 
violinista recaudó 32 dólares. Cuando terminó 
de tocar y se hizo silencio, nadie pareció adver-
tirlo. No hubo aplausos, ni reconocimientos.  
 
Nadie lo sabía, pero ese violinista era Joshua 
Bell, uno de los mejores músicos del mundo, 
tocando las obras más complejas que se es-
cribieron alguna vez, en un violín tasado en 
3.5 millones de dólares. Dos días antes de su 
actuación en el metro, Bell colmó un teatro 
en Boston, con localidades que promediaban 
los 100 dólares.

Seguidamente, se pide a las y los estudiantes que comenten el artículo, desde su perspecti-
va, en su Texto Paralelo.

Antes de esto, podría desarrollarse una discusión en el aula. También podría montarse un 
diálogo entre expertos o una mesa redonda… En cualquier caso, el objetivo es profundizar en 
el tema de la apreciación de la belleza y la construcción de un sentido estético.
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También vale la pena no pasar por alto algunos detalles del artículo, cuando se planeen las 
actividades de diálogo a partir de él:

–	 ¿Cuál era la conducta esperada y por qué?

–	 ¿Por qué o para qué puede resultar importante saber que el violín cuesta 3.5 
millones de dólares y  que las localidades promediaban los 100 dólares? ¿A 
qué se debe que se haya hecho énfasis en esta información específicamente?

Hay una información más, que sería conveniente que las y los profesores se la pudieran 
guardar para darla después de que sus estudiantes hubiesen manifestado sus opiniones 
personales. Es la siguiente:

“Esta es una historia real. La actuación de 
Joshua Bell de incógnito en el metro fue 
organizada por el diario The Washington 
Post como parte de un experimento so-
cial sobre la percepción, el gusto y las 
prioridades de las personas. La consigna 
era: en un ambiente banal y a una hora 
inconveniente, ¿percibimos la belleza? ¿Nos 

detenemos a apreciarla? ¿Reconocemos 
el talento en un contexto inesperado?  
Una de las conclusiones de esta experiencia, 
podría ser la siguiente: Si no tenemos un 
instante para detenernos a escuchar a 
uno de los mejores músicos interpretar la 
mejor música escrita, ¿qué otras cosas nos 
estaremos perdiendo?

Cabe ahora preguntar al estudiantado su opinión acerca de la conclusión expresada en el 
último párrafo.

Acerca de la estética

A esta altura inicial del curso, resulta de especial importancia iniciar un proceso que apoye la 
erradicación de mitos y la superación de prejuicios en el estudiantado. Bien nos dice Marín Viadel 
(2003)
 

“La Educación Artística no debe reproducir sino por el contrario desactivar los prejuicios 
habituales sobre el arte en nuestra sociedad. En Educación Artística hay que lograr un 
cambio de actitud que valore positivamente los esfuerzos creativos por descubrir nuevas 
imágenes formas y conceptos visuales”. (p. 21)

A continuación, tomamos prestados algunos fragmentos del artículo de Thomas A. Regelski, de 
la Universidad de Helsinki y Profesor emérito de la Universidad de New York, titulado “Dando 
por sentado el ‘arte’ de la música: una sociología crítica de la filosofía estética de la 
música”, publicado por la revista de  Lista Electrónica Europea de  Música en la Educación. Vol.19 
(http://musica.rediris.es/leeme/revista/regelsky.pdf ).  Ciertamente, está referido a la música, pero, 
como podremos  descubrir en su lectura, el razonamiento que se sigue y las afirmaciones que 
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se hacen, valen para todas las artes que conocemos como “bellas”; entre ellas las artes plásticas, 
desde luego.

Se trata de un artículo denso, de especial valor conceptual, que debe llevar a las y los estudiantes 
a una reflexión acerca del tema del arte, la belleza, la producción y gusto artístico y el sentido de la 
estética, además de que cuestiona desde un inicio la validez de un criterio único e impuesto para 
juzgar las obras de arte.

Dice Regelski (1996):

“Los músicos y los profesores se equivocan al 
tomar como garantía de “arte” la naturaleza, 
función y valor de la música, es decir, como 
un asunto de placer estético, expresión 
metacognitiva o gran “cultura intelectual”. 
Cuando tales asunciones se identifican con 
lo que es la música, sobre lo que es ésta y 
sobre lo buena que es, tenemos un tipo de 
elitismo o esnobismo (Lynes, 1966) que deja 
a los estetas en un limbo socioeconómico o 
intelectual quejándose de que lo que ellos 
disfrutan y valoran garantiza la prominencia 
educativa y económica.

La clasificación de la música de acuerdo 
con cualidades estéticas ha transmitido 
además un efecto evaluativo que clasifica el 
arte musical en lo más alto de la jerarquía, 
distribuyendo arbitrariamente la música 
popular, funcional y étnica (multicultural) en 
posiciones por debajo de ella. La profundidad 
que se alega para distinguir la música “seria” 
de la menos recóndita es un asunto del 
enfoque y las sutilezas de las ideas estéticas 
que supuestamente requieren análisis y son 
necesarias para una respuesta estética.

Hasta aquí,  sería de mucho interés que las y los estudiantes pensaran en alguna situación conocida 
por ellos, que pudiera ejemplificar lo que el autor expone. 

Frente a este paradigma, Regelski presenta el que proponen una serie de autores en la segunda 
mitad del siglo XX,  de corte socio-reconstruccionista. 

Continúa Regelski:

No obstante, diversos autores fuera de este 
paradigma (Zolberg, 1991; Berland, 1982; 
Stigler, Shweder y Herbert, 1990; Shweder y 
Levine, 1984; Wals-Asante, 1993; Blaukopf, 
1992) han establecido claramente “la 
naturaleza socialmente construida del arte, de 
las instituciones culturales, los artistas y los 
públicos (Zolberg, 1991: ix). En lugar de buscar 
un esencialismo o definir las propiedades 
estéticas internas, entienden la música (y el 
arte) más ampliamente en términos de praxis 
social y agente social (Shepherd, 1991, 
1992). Dentro de esta perspectiva, hay tantas 

“músicas” como instituciones sociales, que 
definen particulares culturas y sub-culturas 
(Kaemmer, 1993).

(Por ejemplo) En Grecia, la música tiene una 
función social y lúdica (Huizinga, 1960). Pero 
también, posee significación moral, ética, 
metafísica y práctica.

Existen dos venas en Grecia: una asociada 
con el presunto origen divino de la música, 
que conduce a su uso como terapia y que 
tiene implicaciones intelectuales y filosóficas. 
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Otra fuente está asociada con la metafísica 
de Pitágoras, es decir, con sus bases 
matemáticas. Esta orientación es la que se 
incluye en la educación general (hoy). Es 
metafísica o  matemáticas especulativas, pero 

no lo que llamamos arte (Alperson, 1994). 
(…) Con ella se acentúa la razón y el poder 
analítico. Para esta tendencia, los teóricos 
son superiores a los músicos.

El proceso de construcción social continúa. En el Renacimiento, los principios griegos se acentúan 
y, más tarde, en la Ilustración, se va a lograr una legitimación del “Buen Gusto” como “Estética”.

El ideal de la Ilustración fue el hombre galante, 
universalmente culto. La teoría de la música 
ya no estaba preocupada con la legitimación 
del presente en términos del pasado, sino con 
permitir a las personas educadas “formar sus 
gustos, entender los términos teóricos, con el 
fin de discutir sobre música con entendimiento” 
(Lang, 1941).

(Por eso) Kant no pudo decir cosas buenas 
de la música, dado que servía a fines de 
entretenimiento, una música ocasional 
que proporcionaba una oportunidad para 
presumir de clase: la música ocupa el lugar 
más bajo entre las bellas artes, sólo juega 
con sensaciones (Kant, 1952). Kant utiliza 
“estética” para referirse a las experiencias 
perceptuales placenteras, más que la 
apreciación desinteresada de los teóricos de 
la actitud estética (Dickie, 1974: 73). (Mientras 
que) Para Baumgarten, la estética implica un 
tipo de cognición sensorial, donde el gusto 
(la belleza) es un acto de percepción pura. 
La teoría estética llegó a ser la ciencia de la 
sensibilidad: el conocimiento del contenido del 
mundo sensible.

La nueva ciencia estética se basa en el 
inmediato contenido de la apariencia. No 
busca ir más allá de la apariencia sensorial con 
el fin de encontrar conceptos, símbolos, ideas, 
imitaciones.... Sólo busca la contemplación 
estética pura. La cognición sensorial se 
justifica por sí misma, algo que está en el reino 
de los noúmenos, donde el conocimiento es 
una cosa en sí misma.

La contemplación y el refinamiento intelectual 
fue legitimado como parangón y epítome de la 
ideología estética.

En el XIX, se nombra por primera vez la 
expresión “el arte por el arte”, que permitirá su 
legitimación institucional.

La música instrumental llega a ser considerada 
la más autónoma y soberana de las artes debido 
a su relativa abstracción de la naturaleza y 
libertad de los conceptos definidos. Es la 
esencia de la música. (Dalhaus, 1989).

Los formalistas ignoran convenientemente el 
hecho histórico de que, incluso tan tarde como 
en el período clásico, las personas conversaban, 
se movían y mantenían relaciones sociales 
durante los conciertos. Quedarse quieto y en 
silencio, concentrándose sólo en la música, 
(es decir) los inicios de la etiqueta de los 
conciertos públicos tal y como la conocemos 
hoy, fueron avanzando poco a poco entre 
el mundo de los intérpretes profesionales. 
Estos signos de culturización no llegarán a 
ser institucionalizados hasta pasada la mitad 
del s. XIX, cuando los conciertos públicos de 
aficionados fueron suplantados por grupos 
profesionales y virtuosos. He aquí cómo el 
ser culturizado, que desde el Renacimiento 
había implicado considerables destrezas en 
la interpretación amateur, de aquí en adelante 
fue relegado al salón de la clase media y a un 
rol como oyente. 
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Cabe preguntar aquí, a las y los estudiantes: ¿Cuál puede haber sido la consecuencia inmediata 
para los grupos musicales –y, en general, para las y los artistas– esta división entre “profesionalismo-
virtualismo” y el “amateurismo”?

El paradigma de la “percepción desinteresada” 
es por tanto algo socialmente construido. Su 
objetivación y práctica es el resultado del 
devenir histórico y no una condición o criterio 
estético. 

En una concepción de la música como obra 
de arte da la impresión de que sólo cuenta 
una reducción analítica. Esto crea una 
comprensión dicotómica, por tanto falsa, de 
que atender estéticamente a la música es 
una acción analítica, esto es, que el grado 
o profundidad del significado musical o 
profundidad estética es proporcional al grado 
de claridad racional del análisis.

El paradigma de la forma es en sí el resultado 
de la tendencia racional de la Ilustración a 
analizar la música en sus supuestos elementos 
constituyentes. Por ello, la melodía, armonía, 
ritmo, metro de compás, timbre, forma... son 
llevados como elementos independientes y 
cuyo conocimiento y percepción se proponen 
como necesarios para una respuesta estética 
inteligente. 

En el Clasicismo, la evolución del tipo de 
forma modelado por la sonata llegó a ser el 
paradigma institucional, una norma absoluta 
de la música occidental (Lang, 1941). Pero 
esta concepción de forma no es aplicable 
ni a las músicas del mundo ni a la música 
contemporánea occidental y no puede ser 

considerada como una esencia ontológica, 
estética o epistemológica de la música.

La ideología estética de arte como búsqueda 
pretende la erudición y el elitismo; por tanto, la 
sacralización de la cultura (Levine, 1981). Pero 
la institucionalización de arte ha asegurado 
su separación de la vida (Wolterstorff, 1980). 
Para este último autor, las obras de alta 
calidad artística son utilizadas por la élite 
cultural. Otras obras, las del “arte popular”, 
son utilizadas por personas fuera de la élite 
cultural. Mientras que las “obras de la tribu” 
son utilizadas y compartidas por la élite y por 
la no élite. El arte tribal y popular sólo es arte 
en el sentido de destrezas (ars) organizadas 
con el fin de realizar algo práctico.

Son devaluadas porque son populares 
y pueden ser compartidas sin necesidad 
de condicionamientos intelectuales. La 
inaccesibilidad de la música para la “tribu” 
es al menos un criterio que la élite cultural 
aplica a los juicios de buena música. Desde 
esta perspectiva, la música se mantiene 
dependiendo de su experiencia estética, que 
resulta sólo de una percepción desinteresada”. 
Las obras de arte musical proporcionan los 
objetos estéticos que ocasionan la respuesta 
estética. Como “bella arte”, la música es 
dirigida específicamente hacia la apreciación 
estética y requiere el gusto cultivado y la 
comprensión del conocedor.

Esto que Regelski afirma para la música, es válido para todas las que conocemos o hemos conocido 
como “bellas artes”.

No obstante, todo esto es una benigna 
preocupación de una porción muy pequeña 
de la sociedad. Pero, como cualquier 
ideología, el paradigma estético se proclama 
inherentemente superior y más valioso 
que otras prácticas musicales y por tanto 

se propone como fundamentación que 
legitima la música en la educación general. 
Para esta ideología, las obras de arte son 
manifiestamente superiores a otras obras, 
particularmente a las populares y a las artes 
prácticas. 
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Esta cultura consistente en un corpus de 
obras de arte debería ser mantenida por la 
sociedad y fomentar su apreciación; pero sólo 
una élite puede hacerlo, dado que requiere 
sensibilidad y entendimiento disciplinado y 
requiere la “apreciación real”, una condición 
de exclusividad. La democratización del ocio 
no ha democratizado el consumo de la alta 

cultura (Lasch, 1984: 44). Los padres pueden 
sentir que se perdieron la “cultura” en su 
educación y creen  de forma vaga que “ser 
culturizado” puede ser útil para la promoción 
social de sus hijos. Pero, al igual que los 
“educadores estéticos”, la mayoría de padres 
no tienen idea de qué significa, qué comprende 
o qué requiere”.

Ejercicio sugerido:

–	 Se solicitará a cada estudiante que seleccione, entre las siguientes, una afirmación con la 
que esté de acuerdo y otra con la que esté en desacuerdo. 

–	 Seguidamente, anota en hojas separadas, las razones que sustentan ambas selecciones. 
Una hoja dirá: “Estoy de acuerdo con la afirmación que dice:………” y, en la otra, “Estoy 
en desacuerdo con la afirmación que dice…..”  

–	 Las hojas se recogen, se agrupan por afinidad y también por afinidad se conforman 
equipos de unas cinco personas para discutir las razones por las cuales seleccionaron tal 
o cual afirmación.

–	 Las ocho afirmaciones para seleccionar, son:
–	 El arte es una manifestación de lo sublime. 
–	 “La mente se nutre del conocimiento, pero el conocimiento no se nutre sólo de 

inteligibilidad. Hay otras cosas. Por ejemplo, belleza.” (Wagerman, 2004 p. 276) 
–	 De lo que nos habla el arte, sólo nos habla de arte.
–	 El arte es una fuente de verdad.
–	 El arte es una manifestación del espíritu.
–	 El arte es una manifestación de la cohesión social.
–	 El arte es un foco de revolución.
–	 El arte es una manifestación de la libertad.” (Wagerman, 2004, p.109-110)

En algún momento, fuera de clase, durante la semana, cada uno y cada una escribirá, en su 
Texto Paralelo un breve ensayo acerca del sentido del arte. 

Ejercicio sugerido:

El profesor, la profesora, asignarán a cada estudiante (o por parejas o tríos), uno de los 
siguientes temas, para que desarrollen, en no más de 12 minutos, una exposición ante sus 
compañeros y compañeras:  
–	 Nadie duda en hablar del progreso científico, pero ¿progresa el arte?
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–	 Nadie piensa en el fin de la ciencia, pero ¿se agota el arte?
–	 Todos reconocemos que la ciencia cambia nuestras vidas, pero ¿y el arte?
–	 A todos nos preocupa la ética científica, pero y la artística ¿qué tal? 
–	 Investigación científica, ¿investigación artística?

Para la exposición, se hará uso de los recursos tecnológicos disponibles y de la mayor canti-
dad posible de imágenes, de manera interesante e imaginativa. El objetivo del ejercicio es 
que los y las estudiantes piensen en el arte como área de conocimiento y como medio y 
fuente para conocer. El objetivo de desarrollar la exposición de la manera sugerida es el 
de promover en el estudiantado el empleo de recursos artísticos para transmitir ideas y 
conocimientos.
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Segunda Parte:

Las Obras de Arte, los Artistas y  
los Movimientos Artísticos: 

Experiencias de acercamiento 
 

Acercamiento a las obras de arte 
y a los movimientos artísticos 

“El acto artístico no se consuma sin el contemplador. El 
contemplador lo sabe y de ahí su complicidad; también él es, del 
otro modo, un artista”.                                               Jorge Wagensberg

La idea central de este apartado es que las y los estudiantes aprendan a disfrutar y a ver las obras 
de arte. 
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La obra de arte atrae, comunica, evoca y provoca
Valoración subjetiva de las obras de arte que nos rodean 
(Lectura connotativa) 

Algunas personas piensan que la primera acción que un espectador realiza frente a la obra de 
arte es “mirar bien” lo que la obra presenta. Si se trata de una estatua de Morazán, por ejemplo, 
la persona se fi jará primero en quién es el personaje representando (hasta si se parece o no), el 
tamaño de la escultura, el material del que está hecha…

Otras personas pensamos que la primera acción es una reacción subjetiva frente a la obra. Es 
decir, la obra me atrae (me llama la atención, me “hala”, me provoca una sensación de gusto 
o de disgusto…) me impresiona afectivamente. Y después –sólo después– “me fi jo en ella 
objetivamente”.

Asumiendo esta segunda opción, trabajaremos como primer paso de acercamiento a la obra de 
arte, la lectura connotativa. La iniciaremos con un primer ejercicio.

Fragua.
Óleo sobre tela. 
91 cm x 128 cm. 
Miranda, Silvio. 
(1965). Nicaragua. 
Pinacoteca del 
Banco Central de 
Nicaragua
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Ejercicio sugerido:

Se pide a los y las estudiantes que escriban rápidamente, en muy pocas palabras, a. 
en los siguientes tres minutos, la mayor cantidad posible de sentimientos que le 
genera ver esta obra. Se trata de un trabajo individual que luego se pondrá en 
común. 
Se pide a las y los estudiantes que escriban un listado de “asociaciones” que les b. 
surgen al contemplar la obra. Se les sugiere preguntas como: ¿A quién me recuerda?, 
¿Cuál suceso me viene a la memoria? ¿A qué se me parece? ¿Qué me gustaría hacer 
con eso?

Realizadas las dos partes del ejercicio, se continúa con la parte  a.

– Se recogen todas las hojas con los sentimientos escritos, Se leen y se van anotando en la 
pizarra o en un  papelógrafo. Cuando un sentimiento se repite, se anota una cruz al lado 
del que se había anotado ya, de manera que al fi nal de esto, podrá contarse con:
• Un listado de todos los sentimientos expresados (si un  mismo sentimiento de expresa 

con dos palabras distintas, se anotan las dos).
• El número de veces que se ha expresado cada sentimiento.

Luego, se decide, en consenso, un sentimiento que exprese el de la mayoría, aunque 
este específi camente no haya sido mencionado (por ejemplo, “me produce risa”, “me 
hace gracia”, “gozo mucho con eso”  son tres sentimientos que podríamos condensar en 
“alegría”). También será interesante hacer notar, si se diera el caso, algunos sentimientos 
antagónicos o sentimientos muy diferentes que puedan haber sido expresados.

Todo el material elaborado se coloca a un lado de la pizarra.

A continuación, se continúa con la parte b. del ejercicio:

– Se van leyendo las respuestas y se anotan en la pizarra en cuatro columnas o en cuatro 
papelógrafos. 

Todo ese material se ubica también en la otra parte de la pizarra.

Ahora, cada estudiante escribirá sus impresiones sobre los resultados del ejercicio, en una 
pequeña redacción  que incorporará a su Texto Paralelo.
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Otros ejercicios sugeridos:

Ejercicio a)
 

De una serie de reproducciones de obras de arte que se colocan a disposición del grupo, 
cada persona escoge una que verdaderamente le atraiga. Luego se solicita que escriba 
una carta a alguien comentándole esa obra, respondiendo a cuatro preguntas:

¿Por qué la seleccionó?1) 
Si tuviera que sintetizar en una frase lo que esta obra le comunica, ¿cuál sería esa 2) 
frase?
¿Qué le evoca, qué recuerdos le trae, con qué la relaciona?3) 
Exprese un sentimiento o sensación que esta obra le provoca.4) 

Ejercicio b) 

A partir de las sensaciones que el o la estudiante haya seleccionado, entre las que la obra le 
provoca, cada quien:

Le pone un nombre a esa obraa) 
La identifi ca con una canción conocidab) 
Escribe un poema o transcribe una estrofa de algún poema conocidoc) 
Dibuja experiencias personales relacionadas con la obra.d) 
Representa e) el mensaje de la obra con su cuerpo en una estatua muda (puede ser una 
construcción individual o colectiva)
Dramatiza brevemente lo que la obra le provoca (puede ser una construcción f ) 
individual o colectiva)
Representa los sentimientos y sensaciones haciendo uso de agua, movimientos y luces g) 
de colores (puede ser una construcción individual o colectiva). ). Sería especialmente 
interesante que los mismos autores y autoras hicieran una investigación que les 
permitiera saber el nombre de la técnica utilizada y algo más acerca de ella.

Ejercicio c) 
Responder a las preguntas: 

• ¿Qué me gusta de la obra?
• ¿Qué me disgusta de la obra?
• ¿Qué cambiaría?
• ¿Qué es lo que más me llama la atención en ella?
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Ejercicio d)

Pensar y diseñar un espacio para colocar esa obra y justifi car ese diseño (espacio, colores, 
visibilidad, armonía con el medio, etc)

Después de realizar esta serie de ejercicios, en grupos, se escribe un texto en el cual se explica 
conceptualmente la expresión: la subjetividad frente a la obra de arte.  Estos textos grupales 
se ponen en común. Después, cada uno y cada una lo recoge en su Texto Paralelo. 
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Aspectos por denotar en las obras de arte

Si frente a la obra de arte nos quedamos sólo con la “primera sensación” que produce en 
nosotros, bajo la premisa de que “el arte habla al sentimiento más que a la razón” –como a veces 
se ha hecho creer–, perdemos la oportunidad de una más profunda apreciación de la obra y, 
consecuentemente, un mayor disfrute de esta. 

Lo que es peor: se desaprovecha la posibilidad del crecimiento personal que la contemplación 
artística está llamada a  provocar.

Por esto, es importante, además de desarrollar esa lectura connotativa mediante la cual afl oran 
recuerdos, referencias y sensaciones a las que nos referimos en el apartado anterior –es decir, 
todo “el universo de la subjetividad” asociado con la acción de percibir la obra artística–, 
desarrollar igualmente un proceso denotativo, basado ahora en  el dato objetivo, en lo que los 
sentidos pueden identifi car con claridad y lo que los conocimientos previamente acumulados 
y  organizados nos permiten relacionar, para enriquecer nuestra “capacidad de comprender el 
mundo”.

Por medio de la lectura denotativa, se establece un primer paso de diferenciación entre el yo y el 
no-yo. En lo posible, dejamos de ser los co-creadores de la obra de arte que hemos sido (y somos) 
mediante la lectura connotativa, para procurar conocer lo que la obra es (“objetivamente”), cómo 
está constituida, cuáles elementos conjuga, cuáles efectos técnicos encierra. 

No se trata, ciertamente, de una simple enumeración de elementos que la componen, pero pasa 
por ahí. La obra de arte es un objeto estructurado y codifi cado por el autor. La lectura denotativa 
nos permite hacer, en cierta forma, una decodifi cación de esa obra, y para ello es imprescindible 
saber leer los elementos con los cuales el autor reviste “eso que nos quiere decir”. Pero no nos 
vamos a quedar ahí: Parafraseando a Gutiérrez, decimos que esos elementos han de interesarnos 
en cuanto que están cargados de signifi cados. Para llegar al signifi cado, es preciso “leer” los 
signifi cantes que la obra ofrece.

Y, en última instancia, la obra de arte misma será, al fi nal del análisis, signifi cante de una realidad 
mayor, que de alguna manera busca expresar, y que queremos y podemos llegar a conocer: 
Una realidad social, un momento de la historia humana, una anhelo colectivo, la denuncia de 
una realidad injusta, la esperanza de condiciones de vida mejores, la grandeza de un pueblo, el 
heroísmo de una persona, la diversidad de posibilidades que ofrece el amor…
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Esta lectura denotativa, como la lectura connotativa estudiada anteriormente, y la lectura estructural 
que veremos más adelante, son solamente pasos estratégicos que nos facilitan la comprensión –y 
el mayor disfrute– de las obras de arte. Aun cuando pueden parecer teóricamente complejos, son 
“procesos de lectura” que se desarrollan con facilidad y que pronto, a medida que se ejercitan y 
comprenden, se incorporan a la manera que cada persona construye para sí, con el fi n  de acercarse 
a disfrutar de una obra de arte.

Para leer denotativamente una obra de arte plástico, tomemos, en esta oportunidad, una obra 
pictórica y,  como ejemplo específi co, una pintura fi gurativa:

Sugerimos fi jar la atención primeramente en algunos aspectos que para efectos didácticos vamos 
a diferenciar y separar de manera un poco artifi cial, sabiendo que en la práctica se tratará de un 
proceso que se realiza más libre, integral y espontáneamente.

Propongamos cinco aspectos:

a.- ¿Qué vemos en esa obra? 
La respuesta será globalizante: ”Vemos un paisaje”, o “vemos  un conjunto de manchas en 
tonalidades de rojo”, o “vemos a un grupo de personas trabajando en el campo”. Es decir, 
damos una primera respuesta que pretende englobar “lo que el autor pintó”. 

Paisaje con casa 
campesina. 
Acuarela sobre papel. 
45 cm x 57.5 cm. 
Pacheco Hernández, Fausto 
(S.f.). Costa Rica. 
Colección Museos del Banco 
Central de Costa Rica
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b.- ¿Cuáles “cosas” vemos en esa obra? 
Ahora la respuesta va a detallar “las cosas que están ahí representadas”. Quedémonos 
con el paisaje y, concretamente, en el que les presentamos: “Vemos un paisaje campesino 
en el que hay una casa de adobe (podría describirse detalladamente: techo de teja, dos 
ventanas, una puerta, una columna, un zócalo…); una parte del jardín frontal con cinco 
árboles y ocho arbustos; una parte oscura al frente, con grama, arbustos y una piedra; unas 
montañas atrás y el cielo con nubes”

 
c.- ¿Cuáles son lo colores que se emplean?

Es posible que al enumerar “las cosas” (es decir, los objetos que aparecen) se haya hecho 
alusión a colores, pero es importante ahora fi jar la atención específi camente en este 
elemento, procurando identifi car matices, además de la ubicación y la “función” de estos 
matices en el cuadro. Podría hacerse así, por ejemplo: “Aparece blanco en la casa de adobe 
y en las nubes. El blanco de la casa de adobe está sombreado con un tono morado-celeste 
muy tenue, que casi llega a ser blanco en la parte superior  de las paredes, bajo el techo.” 
De esta manera, se especifi ca la función de “sombreado” que tiene la utilización del color 
morado-celeste, en la casa de adobe.

En este proceso de detallar los colores que aparecen en el cuadro, será también interesante 
identifi car, en el cuadro que nos ocupa, cuántas tonalidades de verde aparecen, y cuántas 
de azules y de amarillos, y cuándo se perciben “agrisados” en algunos colores… Esto nos 
va a familiarizar en la percepción de los colores y a prepararnos para disfrutar de la gama 
infi nita que la naturaleza nos ofrece.

Con el fi n de enriquecer su aprendizaje sobre los colores (la rosa cromática, los nombres 
de los colores, etc), en el apartado siguiente se presenta un espacio dedicado al estudio 
del color.

Ejercicio sugerido:

El profesor o la profesora pondrán a disposición de sus estudiantes una serie de láminas que 
reproducen pinturas a todo color. Cada estudiante toma una o dos o tres (las que alcancen) 
y responde, acerca de cada una, las tres preguntas anteriores: “qué vemos”, “cuáles cosas 
vemos” y “cuáles colores se emplean”. 

El o la profesora decidirán en su momento si es mejor hacerlo oralmente o por escrito y 
siguiendo tal o cual dinámica. En todo caso, con el ejercicio se pretenden al menos dos 
objetivos: Uno, que las y los estudiantes tengan la oportunidad de expresar lo que “saben” 
acerca de esto e inicien, dentro del curso, el proceso de “ver” las obras de arte. El otro objetivo 
es que el profesor o la profesora empiecen a “conocer” qué saben sus estudiantes. El ejercicio, 
pues, está directamente relacionado con el tema de los conocimientos previos, para hacer 
partir de ahí los nuevos procesos de aprendizaje. Dicho de otra manera, en este ejercicio será 
más lo que aprendan el profesor o la profesora que sus estudiantes.
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d.- ¿Cuál es la técnica empleada?
Este es uno de los conocimientos “gruesos” que deben procurarse mediante la educación 
artística: que todas y todos los educadores de las escuelas de América Central sean 
capaces de distinguir una acuarela de un óleo; un dibujo de una pintura; un grabado de 
un pastel… Igualmente, una talla directa de una escultura modelada… y disfrutar de este 
conocimiento.

La pintura que hemos tomado de ejemplo, es una acuarela. Pero entre las que las y los 
estudiantes tengan en sus manos podrá haber acuarelas y óleos y dibujos, y… Será muy 
interesante conocer qué es lo que les indica a ellas y ellos que se trata de una u otra 
técnica. 

 En el siguiente apartado, se ofrecen algunas ideas básicas acerca de las técnicas artísticas.

e.- ¿Cómo están distribuidos los elementos?
Ahora se trata de identifi car la composición del cuadro. ¿Cómo está utilizado el espacio 
total? ¿Cómo se hayan distribuidos los objetos en él? ¿Cómo se encuentran distribuidos 
los espacios? ¿Dónde están ubicados los colores? ¿Cuál es el elemento central (el más 
importante, aunque pueda no estar en el centro? ¿Cómo nos indican el color y las líneas de 
composición que este es el elemento más importante?

Desde el punto de vista estético, la composición es la clave de la obra artística. Con una buena 
composición, la obra pictórica (o la escultura, o la sinfonía, o la balada) tiene garantizado un 
60% de su calidad. Generalmente, es la composición –más que los objetos representados, 
más que los colores–, la responsable de transmitirnos los sentimientos primeros que una 
obra de arte provoca. Si aprendemos a “ver” la composición, podremos “comprender” mejor 
la obra.

Ofrecemos un diseño de la composición 
de esta acuarela de Pacheco a partir de las 
líneas básicas (1). El o la profesora Invitará 
a sus estudiantes a verlas en el diseño y a 
buscarlas  luego  en el cuadro.

Ejercicio sugerido:
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Autor:                                   Fausto Pacheco (costarricense) (1899 – 1966)
Nombre o título de la obra: “Paisaje con casa campesina”
Fecha de creación:            Sin documentar (posiblemente entre 1957 y 1960)

 Técnica:                               Acuarela sobre papel 

e.- Otros datos básicos
Con mucha frecuencia, las láminas que reproducen obras de arte, nos ofrecen información 
muy suscinta, pero básica como son: autor, nombre o título de la obra y fecha de creación, 
además de la técnica. De esta manera, se nos facilita ubicar mentalmente la obra específi ca 
en un contexto mayor de la historia del arte y de la historia en general. A esta información 
básica, pero clave, se le llama “fi cha”.

 En el ejemplo escogido, la fi cha recogería:

Asimismo, puede ser importante conocer las dimensiones, sobre todo para saber si se 
trata de una obra de formato grande o mediano, o si más bien se trata de una miniatura. 
El conocimiento de este detalle (junto a otros) puede ayudarnos a valorar la fuerza en la 
pincelada,  la pericia en el trazo, la diversidad de colores que utiliza el autor para defi nir 

Ofrecemos también un diseño de la 
composición de esta misma acuarela a 
partir de las líneas básicas, pero agregando 
otras líneas “secundarias” de composición 
(2). Se invitará a las y los estudiantes a 
verlas  en el diseño y a buscarlas luego en 
el cuadro.

Seguidamente, se les invita a seleccionar otra obra, observarla, encontrar las líneas 
básicas de composición y las secundarias, y dibujarlas. Pueden repetir el ejercicio con 
otra obra, y con otras, ojalá de muy diversa composición. Estos ejercicios de “ver”, ayudan 
a comprender la obra de arte.
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una fi gura, una línea de contorno, una sombra… y, con el tiempo, después de muchas 
experiencias de observación de obras de arte,  comprender por qué una obra es “efectiva”, 
desde el punto de vista técnico.

Esta acuarela de Fausto Pacheco: “Paisaje con casa campesina”, realizada posiblemente entre 
1957 y 1960,  mide 45 x 57.5 cm. Se trata, entonces, de una acuarela de mediano formato.

También resulta de interés, para nuestros efectos, conocer dónde se haya ubicada 
actualmente la obra, sobre todo si se trata de un lugar de fácil acceso, como sería  algún 
museo en mi país, o quizás, en mi comunidad. La de este ejemplo, pertenece a la colección 
del Banco Central de Costa Rica.

Ejercicio sugerido:

Un o una estudiante selecciona una lámina que representa una obra de arte y la convierte en 
rompecabezas de veinticinco o treinta piezas. Este rompecabezas se lo da a otro compañero 
para que lo arme.

A otro u otra, se le da la misma lámina sin cortar, para que la observe durante el mismo tiempo 
que el o la compañera arma el rompecabezas. Después, se les pide a ambos estudiantes 
que, por escrito, sin ver las láminas, respondan a una serie de preguntas acerca de los cinco 
aspectos que acaban de estudiar. 

Luego, se revisan los resultados y se analizan. Es posible que el o la estudiante que trabajó 
armando el rompecabezas tenga un mayor número de respuestas correctas. Y, ¿si no…? 

El análisis puede ser interesante.
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Lectura estructural de la obra de arte

Enfrentarnos con una obra de arte no sólo nos mueve internamente y nos invita a identifi car 
elementos, colores, composición, épocas, sino que, además, nos provoca conexiones con otros 
elementos de la realidad, de las ideas, de la imaginación, de la memoria… 

Después de la lectura denotativa,  cabe 
pensar en un universo de relaciones. 
El profesor  o la profesora planteará, 
entonces, preguntas de conexión 
como: ¿Esto que percibe en esta obra 
tiene relación con algo que sucede 
hoy? ¿Dónde? ¿Cómo? Esto que usted 
nota ¿está relacionado con el color? 
¿Qué piensa de los colores que están 
uno junto al otro, en tal o cual espacio 
de la obra? (Busque en la rosa cromática 
ambos colores o los más cercanos a 
estos. Esta relación de colores ¿se da por 
cercanía o por contraste? ¿Percibe usted 
que las “cosas” están en movimiento o 
están quietas? ¿Cómo piensa usted que 
se logra esa sensación de movimiento 
o de quietud? ¿Usted afi rmaría que la 
obra le hace sentir… (paz, angustia, 
alegría, etc.) ¿Qué hace que esa obra 
le transmita esa sensación? Sepide  
a las  y  los estudiantes vuelvan a 
la composición y diseñen líneas de 
composición de esta obra. ¿Cómo juega 
la textura en esa sensación que ustedes 
han experimentado?

Cada obra de arte se convierte de alguna manera en el centro de un universo estructural que 
“habrá que leer” para una mejor comprensión de la obra y un mayor  disfrute de esta.

Familia Indígena. Óleo sobre tela. 44 cm x 64 cm. 
Flores Pinedo. (S.f.) Guatemala. Colección particular.
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La obra que presentamos para leer estructuralmente podría tener relación con historia, economía, 
lenguaje, costumbres, culturas, expresiones religiosas y  con muchas otras áreas de la vida.

Si usted coloca en el centro de un espacio esta obra pictórica, y enuncia elementos con los cuales 
podría establecerse relaciones, y coloca estos elementos alrededor de la obra, tendría un esquema 
útil para realizar, en esta modalidad, una lectura estructural de esta o de cualquier obra de arte.

Ejercicio sugerido:

Veamos seguidamente un ejemplo en el cual nosotros aportamos seis elementos y las y 
los estudiantes  aportan otros que les parezcan interesantes (para estos últimos dejamos 
abiertos otros espacios, y ellas y ellos podría agregar ese numero o uno mayor).

Para continuar con el ejercicio establecen una relación entre tres  o cuatro de  estos elementos,  
tomando la pintura como elemento central . La enuncian y la explican brevemente.
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Establecen luego una relación, por ejemplo,  entre los elementos uno, siete, once y veinte. 
Enuncian relaciones como:  “Familia arraigada en su cultura, sujeta a duro trabajo y con 
expresión de tristeza en sus rostros” y lo desarrolla en un pequeño ensayo en su texto 
paralelo.

19.Marginalidad
14.Cansancio

6.Afecto

18.Olvido social15.Descanso 16. Retrato

5.Aridez

2. Colores tierra

20.  Arraigo cultural

21. Pobreza 

9. Incertidumbre

11.Trabajo

17. Ciudadanía de los 

pueblos indígenas

29. Incorporación al desarrollo, sin pérdida de identidad

27. Políticas del Estado 

en benefi cio de las 

poblaciones indígenas

26.Hombre con la carga a la espalda

25.Mujer 
cargando a un 

niño 

24. Traje con azul y rojo

3. Vestuario con 
características étnicas

22.Arraigo
23.¿Proyecto de 

vida?
8. Duda

4. Campo 
erosionado

10.Temor

28. Respeto a diferencias étnicas con superación de la pobreza

1. Familia 
indígena

13. Logro

12.  Esperanza

7. Tristeza
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Como se nota, una obra de arte puede motivar un extenso universo de relaciones que podrían 
llevarnos a temas de orden político, social, de lenguaje, religioso, etc. 
 Durante la lectura estructural, el profesor o la profesora hacen preguntas de tres tipos:

• Preguntas de exploración
• Preguntas que establecen relaciones
• Preguntas que lleven a una conclusión

El profesor o la profesora guiará las conversaciones, durante la lectura estructural,  haciendo 
preguntas como: ¿Qué cree usted que está sucediendo en esta situación? ¿Qué puede haber 
ocurrido para que se llegara a esta situación? ¿Qué es lo que observa que le lleva a decir eso? 

La mayor aspiración es lograr construir en el aula una fuerte cultura de pensamiento crítico. A esto 
ayuda el desarrollo de una cultura de observación, de disfrute del color, de las formas, de todo lo 
que nos rodea... y el diálogo acerca de todo ello. El profesor o la profesora se responsabilizan por 
construir una fuerte cultura de la observación, el análisis, la manifestación de pensamientos y de 
sentimientos. En este sentido, es muy importante el tema de enriquecimiento y uso asertivo del 
vocabulario (que se busca desarrollar mediante muchos de los ejercicios que el texto propone) y el 
de los talleres de expresión artística, a los que con frecuencia se recurre en el curso.

Breve acercamiento a la historia y evolución 
de la creación artística 

Ejercicio sugerido:

– Se elabora entre todas las y los estudiantes el esquema de un mural. 
– El grupo se subdivide en equipos de dos o tres estudiantes y a cada equipo se le asigna 

un momento de la historia del arte para que lo investigue y lo exponga al grupo, de la 
siguiente manera:

– Cada uno de esos equipos representará esa época y los movimientos artísticos que 
la identifi can, con gráfi cos, con imágenes, frases, fechas y otros, en el espacio que el 
esquema ha previsto para el tratamiento de esa época. 

– El tratamiento que se dará a cada época deberá evidenciar: qué había antes de esa 
época, en qué consistieron estos movimientos y qué aportaron para los movimientos 
artísticos siguientes. Así, el grupo que sigue retoma lo que arroja una época (la que 
planteó el grupo anterior) y lo explica, para exponer el movimiento siguiente y dejar 
las líneas de continuación para el movimiento que sigue… 

– Mediante este ejercicio se pretende tener un breve acercamiento a la historia del arte, 
que permita comprender:
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Cada movimiento artístico corresponde a un movimiento cultural más global, a)	
que abarca otras artes y la manera de pensar y entender el mundo en ese 
momento, en el marco de esa cultura o de esa civilización.
Ningún movimiento artístico se da por generación espontánea: se intenta b)	
explicar las causas sociales, económicas, políticas, ambientales etc., que 
conducen a generar nuevos movimientos culturales y, por consiguiente, 
nuevos movimientos artísticos.      
Especial énfasis deberá ponerse en el tratamiento de la historia del arte c)	
centroamericano y del propio país,  tanto en las principales corrientes 
prehispánicas como en las posteriores. También se enfatizará en el arte del 
siglo XX, el arte moderno y las corrientes postmodernas en la región.

Para facilitar la elaboración del esquema del mural, se ofrece una lista de épocas y 
movimientos desde la perspectiva del arte occidental, que esperamos sea de utilidad:

–	 Podría empezarse con una alusión al Arte Rupestre, destacando la importancia de la 
magia en el arte; se continuaría con el Arte Antiguo, destacando el Arte Egipcio, y se 
seguiría con el Arte Griego y el Arte Romano. 

–	 El Arte de la Edad Media enfatizaría en el arte religioso, resaltando el Arte Románico 
y el Arte Gótico. Seguiría el Arte del Renacimiento, posiblemente haciendo énfasis 
en el Renacimiento Italiano, pero con algunas alusiones al Renacimiento fuera de 
Italia. Algunos nombres  como Fra Angelico, Botticelli, Da Vinci, Rafael y Miguel 
Ángel, deberían ser destacados. 

–	 El Arte Barroco, que empieza a evidenciar con claridad la realidad socio política 
que se vive en Occidente y que trae consigo algunas de las principales figuras del 
arte occidental. En este sentido, quisiéramos llamar la atención de la profesora o 
el profesor del curso, para que se haga énfasis en artistas de la talla de Rubens, 
Zurbarán, Velázquez,  Murillo, Vermeer y Rembrandt.

–	 El Neoclasicismo, el Romanticismo, el Realismo y el Impresionismo son corrientes 
que nutren la historia del Arte, durante los siguientes años, con figuras como 
Delacroix, Millet, Coubert, Monet, Renoir y Van Gogh, hasta finalizar el siglo XIX. 
Cabe destacar que algunos artistas latinoamericanos que viajaron a Europa al final 
de esos años (Rivera, Orozco, Siqueiros, de México y Portinari, de Brasil, entre otros), 
trajeron a América Latina las nuevas corrientes, las transformaron desde sus propias 
maneras de ver el mundo (con una importante influencia indigenista, por ejemplo), 
y revolucionaron el arte del continente en la primara mitad del siglo XX.

–	 El siglo XX irrumpe con la deformación y exageración de los rasgos y los objetos en la 
corriente del Fauvismo; asciende el dramatismo y la violencia en las pinceladas en el 
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Expresionismo; pasa al mundo de lo onírico con el Surrealismo y a la presencia estética del 
mundo mecanizado con el Futurismo. En estos movimientos, habría que destacar figuras 
como Matisse, Rouault, Miró y Dalí.

–	 El Cubismo, que viene a ser la revolución más importante en el Arte Moderno. Aquí la 
figura a destacar (si sólo fuera una) será Picasso.

–	 El inicio del Arte Abstracto se ubica con Kandinsky en 1910, y con él se desarrolla la 
vertiginosa carrera en que hoy nos encontramos, en la que nacen y mueren movimiento 
nuevos… que van dejando a su paso elementos para la creación y desarrollo de otros

–	 El Arte Postmoderno deberá tener en el mural algún espacio final y abierto… pero de 
especial importancia. Las manifestaciones artísticas de la postmodernidad en el área de 
las artes visuales, encierra todo esto que se ha dado en llamar las artes procesuales, es 
decir, de procesos en los cuales hay una dosis de espontaneidad; el autor forma parte 
integral (a veces es el sujeto principal de la obra); hay una importante participación del 
público, que pasa a ser de simple espectador a elemento integral de la obra. Comprende 
manifestaciones teatrales, musicales y cinematográficas, entre otras; aún cuando se trata 
de arte pictórico, suele tener mucho de teatro, y de otras manifestaciones  artísticas. Al 
final de este apartado, se tratará el tema.

–	 Especial énfasis deberá ponerse en el tratamiento de la historia del arte centroamericano 
y del arte del propio país,  tanto en las principales corrientes prehispánicas como en las 
posteriores. También se enfatizará en el arte del siglo XX y las corrientes modernas y 
postmodernas en la región. 

No será un ejercicio de memorización para el simple desarrollo de la memoria. Habrá 
que tener muy claro qué es lo que el estudiantado debe aprehender como dato y 
qué es lo que se pretende que relacione y cómo y para qué. El dato y la capacidad 
de relacionar son aprendizajes que se complementan. Pedagógicamente es muy 
importante tener en cuenta: De poco sirve saber que José Antonio Velásquez fue un 
pintor primitivista de Honduras y que el primitivismo tiene fuertes lazos con el arte de 
la colonia en América, si, cuando estamos frente a una `pintura suya no somos capaces 
de preguntarnos, siquiera, si él será el autor.

Igualmente, será importante que sean aprendidos los grandes bloques en que se divide 
la historia  –específicamente la historia del arte– y, con un poco más de precisión,  los 
últimos cuatro siglos, de manera que sea fácil y posible la ubicación de hitos y de 
movimientos culturales y artísticos. 

Y sería muy conveniente que cada estudiante aprendiera el nombre, la ubicación 
en la historia y algunas obras importantes de unos 10 artistas, al menos.  Y pudiera 
familiarizarse, mediante este ejercicio, con los nombres de otros diez o quince.
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Arte Moderno

Es la manifestación artística que, iniciándose a mediados del siglo XIX, se extiende hasta mediados 
del siglo XX y recoge dentro de sí una gran variedad de movimientos artísticos y literarios. 
Si decimos que llega hasta mediados del siglo XX, no es porque ahí se acabe, sino porque el 
surgimiento de otros movimientos nuevos que alberga el postmodernismo, nos hace volver los 
ojos a estos. Pero hemos de estar conscientes de que el Arte Moderno atraviesa todo el siglo XX y 
llega hasta finales de este.  Está cargado de sentimientos de protesta y de ruptura con los modelos 
tradicionales de representación. Replanteando la función de los intelectuales y de los artistas, 
quienes pasan a encarnar de manera consciente y voluntaria y con la “expresa legitimación  social”, 
las posibilidades de definir estrategias críticas respecto al orden general que en ese momento se 
está construyendo, a partir del abandono de los ideales del arte académico. 

De la misma manera que se ha dicho que todo el conocimiento acumulado por la humanidad a lo 
largo de su historia se cuadruplicó durante el siglo XX y se ha confesado que en todas las guerras 
ocurridas en el siglo hubo más muertos que en todas las habidas desde que se tiene noticia hasta 
el siglo XIX incluso, se afirma que el siglo XX fue el más prolífero en las artes.

Agregamos nosotros que, además de ser prolífero en obras, lo fue en técnicas, en estilos 
y movimientos que convivieron en el tiempo. El Arte Moderno viene a ser un conjunto de 
movimientos artísticos generados en una sensibilidad nueva que refleja la vivencia de un 
mundo en conflicto. Esta sensibilidad nueva hace abandono del universo simbólico de la Europa 
hegemónica y encuentra en la espiritualidad de pueblos de África y Oceanía los nuevos motivos 
de inspiración y, de alguna manera, los nuevos lenguajes artísticos.

Sin duda, la aparición de la fotografía es un detonante definitorio. ¿Para qué seguir  pretendiendo 
representar la realidad en un lienzo, si “la fotografía puede hacerlo más fielmente”?

Y, con ella, esa maravillosa combinación de fotografía y movimiento que llevó a los hermanos 
Lumière a transformar la historia. No sólo la historia del arte, que ya es decir: El Cine transformó 
la historia del mundo. La historia social, política, económica, artística del siglo XX no se entiende 
sin el cine como protagonista de excepción. Su mínimo tratamiento, requiere de otro libro. Nos 
limitamos entonces a esta mención y a una invitación vehemente a profesoras y profesores para 
que vivan con sus estudiantes experiencias de cineforos, como parte del curso.

Retomando el tema de la fotografía, diremos que, a partir de ella, surgen dos intereses nuevos, 
que a la vez se complementan, en el arte de esos inicios del siglo: por un lado, el abandono de 
los intentos de la representación y, por otro, un interés nuevo –o más bien, renovado, porque 
ya ha sido preocupación de los artistas en otros momentos– por el tema la luz. Ambos están 
relacionados con la aparición de la fotografía, y van a “sacar” al artista de su gabinete, para llevarlo 
al aire libre. 
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Impresionismo:

Posiblemente, lo dicho en el párrafo anterior sea una 
de las principales razones por las que se liga el inicio 
del Arte Moderno con el Impresionismo, que nace 
en Francia a fi nales del siglo XIX y, sobre todo, con el 
postimpresionismo. De pronto ya no interesa tanto el 
objeto por pintar, como la manera en que la luz juega 
y se manifi esta en ese objeto.

Si hasta ese momento, lo importante en la pintura 
era:

 “Reproducir un escenario en el que ocurría un aconteci-
miento que conformaba el mensaje para el espectador, 
en el Impresionismo se quiere que la obra reproduzca 
la percepción visual del autor en un momento determi-
nado, por lo cual interesan más los colores que confor-
man cosas y que varían en función de las condiciones 
atmosféricas y de la intensidad de la luz, que el objeto 
iluminado. 

Se eliminan los detalles minuciosos y surgen las formas las formas, “empleando para ello los colores 
primarios (azul, rojo y amarillo) y los complementarios (naranja, verde y violeta). Consiguieron ofrecer 
una ilusión de la realidad aplicando directamente sobre el lienzo pinceladas de color cortas y yuxta-
puestas”  http://www.arteespana.com/impresionismo.htm.)

Ejercicio sugerido:
El o la Profesora invitarán a sus estudiantes (o a un grupo de ellos y ellas) a realizar una pequeña 
investigación acerca de la infl uencia del Impresionismo en las obras de arte producidas en su 
país.

Ejercicio sugerido:
Propóngase a las y los estudiantes la elaboración de un trabajo impresionista que consista 
en una composición basada de puntos de colores. Los puntos de colores pueden ser hechos 
con marcadores, pinceladas cortas o, ¿por qué no?  “confetti” de colores pegados al papel. 
Pueden tomar como base una pintura que les guste,  o una fotografía, procurando que tengan 
espacios grandes del mismo color, y que ese color lo logren con puntos de colores distintos 
que se colocan unos junto a otros (tonalidades azules mezcladas con tonalidades amarillas 
nos harán percibir tonalidades verdes).

El estanque con Nenúfares Monet  (1916-119)
Claude Monet (1840-1926)
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Dadaismo

Con su aparición, se inicia propiamente el Arte Moderno.

Se trata de un movimiento de poca duración, relativamente, 
pero de grandes repercusiones. Nace poco antes de la 
Primera guerra mundial, cargado de provocación, tendencia 
agresiva y propuestas ilógicas y absurdas,  y pronto decae 
hasta prácticamente desaparecer entre los años 19 y 20.

A diferencia de casi todos los movimientos artísticos, 
que nacen como una reacción al movimiento anterior, el 
Dadaismo  es una expresión de rechazo de todos los valores 
sociales y estéticos de aquel  momento. Prácticamente se 
pretende la destrucción de todo el marco conceptual del arte 
y de la literatura de antes de la Primera Guerra. Posiblemente 
es por eso que, desde el primer momento, abarca todos los 
géneros artísticos. Es la expresión de una protesta nihilista 
contra la totalidad de los aspectos de la cultura occidental, 
en especial contra el militarismo que impone toda su fuerza 
antes, durante e inmediatamente después de la Primera Guerra Mundial.

Los artistas y literatos dadaístas recurrían con frecuencia a métodos artísticos y literarios 
deliberadamente incomprensibles, que se apoyaban en lo absurdo e irracional, buscando 
impactar o dejar perplejo al público con el objetivo de que éste reconsiderara los valores estéticos 
establecidos. Incorporaron al arte nuevos materiales, como los de desecho encontrados en la 
calle, y nuevos métodos: la deliberada inclusión del azar para determinar los elementos de las 
obras, por ejemplo. 

Ejercicio sugerido:
El o la Profesora invitarán a sus estudiantes (o a un grupo de ellos y ellas) a realizar una 
pequeña investigación acerca de la influencia del Dadaísmo en las obras de arte producidas 
en su país

Ejercicio sugerido:
Las y los estudiantes podrían disfrutar mucho de “jugar” a reconvertir algunas obras de arte 
clásico y algunas fotografías de periódico o revista, en cosas notablemente burlescas… pero 
no irrespetuosas. Estas son oportunidades de oro para reflexionar con las y los estudiantes 
acerca de asuntos artísticos y éticos. ¿Cuál es la broma que no ofende, es decir, que es 
broma y no ofensa? La libertad, para el artista, ¿tiene un límite? ¿Tiene sentido hablar de 
límites a la libertad en el arte?

Autorretrato como Mona Lisa 
Dalí, Salvador  s\f.
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Cubismo

Paul Cézanne, en el segundo momento 
del Impresionismo (lo que se ha llamado 
el Post Impresionismo, afirmaba que 
“todas las formas de la naturaleza 
parten de la esfera, el cono y el cilindro”. 
Esta sentencia se va a convertir en un 
“emblema” de los artistas cubistas, que 
rechazan la perspectiva y el movimiento 
y le dan primacía a la línea y la forma.

Los cubistas pretenden alejarse de la 
representación  y, en realidad, de los 
valores artísticos que han sido medulares 
en el arte europeo, al cual consideran 
agotado, y encuentran inspiración 
en el arte de pueblos africanos y de 
Oceanía. Se le considera, al Cubismo,  
precursor de la abstracción y de la 
subjetividad artística, pues, alejándose 
de la representación naturalista, el 
artista determina y pinta las formas 

geométricas básicas que componen el objeto, sobre todo el cubo o el cono, o los planos básicos 
que revelan las formas geométricas subyacentes. A partir de estas formas y reforzándolas –ya sea 
por el tratamiento de la línea, ya por la intensidad de tono en la coloración– el artista elabora su 
obra. En el Cubismo nunca se pretenderá reproducir en detalle el aspecto real de los objetos.

El artista consigue plasmar de modo simultáneo sobre la superficie del cuadro un objeto visto 
desde múltiples ángulos imposibles de ver simultáneamente en la realidad, unificados en una 
estructura compositiva. 

Llama la atención que entre los “retratos” y “naturalezas muertas” cubistas destacan los instrumentos 
(sobre todo los instrumentos musicales) y los arlequines ya que eran fáciles de diseccionar de 
forma geométrica.

En la pintura y escultura cubistas, uno de los grandes exponentes es Pablo Picasso, quien,  junto 
con Georges Braque, son considerados la cumbre de la expresión cubista.

Sería muy conveniente que el profesor o la profesora dedicara con sus estudiantes un espacio 
especial a conocer la obra de Picasso, en el curso. No sólo porque es la figura símbolo de las artes 
plásticas en el siglo XX, y el referente  obligado cuando se trata de arte moderno, sino porque, 
además, es una obra que generalmente resulta grata a las y los estudiantes, desde que empiezan a 
comprenderla y una buena puerta de entrada para el conocimiento del arte moderno.

Las Señoritas  de Avignon (1907)
Picasso, Pablo (1881-1973) óleo sobre tela
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Ejercicio sugerido:
El o la Profesora invitarán a sus estudiantes (o a un grupo de ellos y ellas) a realizar una 
pequeña investigación acerca de la influencia del Cubismo en las obras de arte producidas 
en su país.

Ejercicio sugerido:
Las y los estudiantes harán una escultura cubista, tallando un cubo de parafina, de cera o de 
yeso. También podrán hacerla con material de desecho (cajas, cilindros de cartón, conos en 
los que se arrolla el hilo, sobrantes de madera, entre otros).

El Surrealismo

En pintura y escultura, el surrealismo, que es una de las principales tendencias del siglo XX, es 
posiblemente el movimiento que, dentro del Arte Moderno, con mayor presencia “atravesó” a lo 
largo todo el siglo. Como el dadaísmo, el surrealismo enfatizaba el papel del inconsciente en la 
actividad creadora, pero lo utilizaba de una manera mucha más ordenada. Se trata de un arte que 
da a lo onírico un lugar de privilegio, tanto en cuanto a la temática por tratar como en cuanto al 
tratamiento.

A diferencia de otros movimientos artísticos, 
nació en la literatura. Fue el poeta y crítico 
francés André Breton quien prácticamente abre 
el movimiento con la publicación del “Manifiesto 
Surrealista”, en París, en 1924.  Inmediatamente 
después salieron a la luz las obras de una serie 
de pintores franceses y españoles, primero, de 
otros países de Europa central, después, para 
pasar a Estados Unidos, donde se manifestó 
sobre todo en el grupo conocido como Los 
Realistas Mágicos.

En la pintura, propiamente, el pintor catalán 
Salvador Dalí, que se asoció al movimiento 
en 1930, es el exponente más conocido 
universalmente.  Se afirma además que su obra  
personal constituye una de las muestras más 
representativas del surrealismo. Hay una gran 
riqueza en la variedad de técnicas empleadas. 
Dalí, por ejemplo, con una técnica y estilo 
ciertamente muy propios, transcribe sus sueños 
de una manera más o menos fotográfica, 

The Beautiful Bird Revealing the Unknown to a 
Pair of Lovers (1941).  Miró, Joan (1893-1983)



54
....

mientras que Joan Miró (1893 – 1983), quien fue miembro formal del grupo durante una corta 
etapa, representó formas fantásticas que incluían adaptaciones de dibujos infantiles que provocan 
en el espectador sensaciones de ternura, de fiesta, de alegría, entre otras.

La mención de estos dos artistas nos lleva a proponer a las y los profesores, el desarrollo de 
actividades con sus estudiantes, que les permita un acercamiento mayor a su obra. Sucede con 
ellos lo que con Picasso, en el Cubismo: resultan excelentes puertas de entrada para que las y los 
estudiantes ingresen al universo del Arte Moderno.

Ejercicio sugerido:
El o la Profesora invitarán a sus estudiantes (o a un grupo de ellos y ellas) a realizar 
una pequeña investigación acerca de la influencia del Surrealismo en las obras de arte 
producidas en su país.

Ejercicio sugerido:
¿Qué tal si los estudiantes “toman” una escuela y con niños y niñas incorporados al trabajo, 
convierten en mural, sobre alguna de las paredes o muros más interesantes, una pintura 
de Miró?

ABSTRACCIONISMO

El arte abstracto se conoce como un movimiento artístico cuyo propósito es prescindir de 
todos los elementos figurativos, para así concentrar la fuerza expresiva en formas y colores sin 
ninguna relación con la realidad visual. Se trata, como puede verse, de una profundización en 

ese camino hacia la esencia del arte, 
que se emprende a partir de la renuncia 
de los artistas a seguir “copiando” la 
realidad, y entrar más de lleno en la 
expresión de su propia subjetividad 

Estas son precisamente dos de sus 
principales características: el uso 
del lenguaje sin formas y la libertad 
cromática. En la pintura abstracta, 
la  obra de arte se convierte en una 
realidad autónoma, sin conexión con la 
naturaleza y, como consecuencia, ya no 
se representa a nadie ni a nada.  En este 
sentido, la máxima expresión estaría en 
el abstraccionismo basada de manchas. 

Composición VII. Kandinsky, Basilii, 1913.
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Los artistas descubrieron que la mancha, por sí sola, es capaz de decir cosas y se dieron a la tarea 
de dominar su condición de absoluto azar y de enfatizarla, para utilizarla como lenguaje.

Existe, además, otro lenguaje en la pintura abstracta, en el que, igualmente enfatiza el 
color, ignora “la representación de la realidad visible”, pero de alguna manera se basa en ella. 
Se desarrolla un proceso que va de la figura a la abstracción. Se extrae de una imagen figura-
tiva los elementos esenciales, deformándolos o modificándolos, para llegar a la abstracción 
de esa figura. Se produce de esta manera un proceso de reflexión que consiste en la oscilación 
entre dos polos: el acercamiento a la realidad para entenderla y el alejamiento de ella al 
interpretarla.

“No hay  arte  abstracto. Siempre hay  que  partir de algo. Más  tarde  se puede 
eliminar  cualquier  rastro de realidad.”  Pablo Picasso
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Ejercicio sugerido:
El profesor o la Profesora invitarán a sus estudiantes (o a un grupo de ellos y ellas) a realizar 
una pequeña investigación acerca de la influencia del Abstraccionismo en las obras de arte 
producidas en su país.

Hasta la fecha, con relación al Arte Moderno, hemos sugerido la realización de cinco 
pequeñas investigaciones. La puesta en común de sus resultados es una de las actividades 
más interesantes para efectos del curso. Sugerimos que en esta se aproveche de la mejor 
manera la información recogida, mediante exposiciones abiertas al público (a personas del 
grupo, de la institución y de fuera de ella), debidamente planeadas, haciendo uso de los 
recursos tecnológicos disponibles y procurando siempre la participación de todas y todos 
los estudiantes como expositores. Cada estudiante recogerá la experiencia en su Texto 
Paralelo.

Ejercicio sugerido:
Las y los estudiantes podrían elaborar trabajos artísticos abstractos, llevando a la 
abstracción una obra de arte conocida y aplicando color a las distintas partes que la 
componen.

Podrían trabajar también abstracciones a partir de manchas casuales que luego integran 
con otras de manera intencional. Igualmente podrían “descubrir”, en una pintura  figurativa 
famosa, un fragmento que, aislado del contexto, valga por sí mismo como composición 
no figurativa.

Otros movimientos modernistas
Dos aspectos más queremos agregar a este tratamiento del tema del Arte  Moderno:   Uno trata 
acerca de los diversos movimientos que lo componen; otro, de cómo acercar a las y los estudian-
tes a ellos, sin caer en una “aburrida” lista de nombres “raros” por aprender.

Destacamos otros ocho movimientos más y algunos representantes sobresalientes en ellos. 

Por ejemplo, antes del Cubismo, y  a partir de la primera década del siglo XX, el Fauvismo, con 
Henry Matisse (1869 – 1954) y George Rouault (1871 – 1958), entre otros, y que se caracteriza por 
el uso de colores intensos y aplicados a las figuras de manera distinta a la realidad, como serían 
árboles pintados en color amarillo, rostros en rojo y cielos verde esmeralda.  Su otra característica 
por señalar sería la simplificación en el dibujo.

Entre el Cubismo y el Surrealismo destacaríamos el Futurismo, que surge en Italia casi al mismo 
tiempo que el Cubismo aparece en Francia. Rinde homenaje a la máquina y a sus atributos: la 
velocidad y la fuerza. La figura más importante es Marinetti quien además publica, en 1909, el 
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Manifi esto Futurista, en el que se lee:
“Declaremos que el esplendor del mundo se ha enriquecido 
con una belleza nueva; la belleza de la velocidad. Un automóvil 
de carreras... un automóvil rugiente, que parece correr sobre 
una estela de metralla, es más hermoso que la Victoria de 
Samotracia”

Esta casi obsesión por la velocidad y la energía lleva a una deifi cación de la guerra (en la que se 
cree encontrar el espacio en el que estos atributos se hacen acto) y, con ello, a la deshuma-niza-
ción. En el mismo Manifi esto se lee:

“Queremos glorifi car la guerra, única higiene del mundo, el 
militarismo, el patriotismo y el gesto destructor de los anarquis-
tas, las bellas ideas que matan y el desprecio a la mujer. 

El estudio del Futurismo es una buena oportunidad para comprender la relación directa que pue-
de hallarse entre el arte y la ideología política.  

Ejercicio sugerido:

Sería muy interesante que las y los estudiantes 
pusieran nombre a esta obra futurista de Gia-
como Balla y explicarán qué de la obra les su-
giere ese nombre. Posteriormente, el profesor 
o la profesora les presentaría la fi cha técnica y 
se abriría un espacio para comentarios.

 El Onirismo es otra de las corrientes del arte mo-
derno. Aparece entre el surrealismo y el abstraccio-
nismo y es Marc Chagall (1887 –1985) su principal 
fi gura representativa en el área pictórica. 

Sería de desear que las y los estudiantes tuvieran la 
oportunidad de ver algunas obras de Chagall, para 
buscar en ellas  elementos que claramente nos re-
cuerdan sueños, estados de sueño. 

Mujeres  corriendo en el balcón. 
Giacomo Balla s.f

Les maries de le tour eiff el. Chagall, Marc, 1913.



58
....

Una de las formas que asume el abstraccionismo 
en las primeras décadas del siglo XX es el Neoplas-
ticismo., en la cual Piet Mondrian (1872 – 1944) 
es, sin duda, su más importante representante.

El Neoplasticismo aportó a las artes la idea de 
que una buena combinación de formas geomé-
tricas y colores puros, que redujera la realidad 
material, podría llevarnos a la universalidad del 
arte pictórico.

Piet Mondrian (1872-1944)  

Ejercicio sugerido:

Las y los estudiantes podrían elaborar “su propio Mondrian”. Para ello podrían utilizar sim-
plemente colores puros sobre una base (papel o cartulina). También podrían tener una 
serie de “tarjetas” de colores puros, y “armar” con ellos su obra. Este último es, además, un 
buen ejercicio para “jugar a crear” composiciones pictóricas.

El Orfi smo es un movimiento que nace en Francia (lue-
go, en Estados Unidos se desarrolla como “el Sincronis-
mo”), que confi ere una supremacía al color sobre las 
formas. Se trata de composiciones de gran fantasía y de 
ritmo dinámico. Son obras que recuerdan los vitrales, 
aunque sin elementos fi gurativos o sólo indefi nidamen-
te fi gurativos.

Robert Delaunay (1855 – 1941 ) y su esposa Sonia son 
dos buenos exponentes de este movimiento que, aun-
que de corta duración, sirvió de puente entre el Cubis-
mo y el Abstraccionismo.

“Ventanas” 
R. Delaunay.

 1912.
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Ejercicio sugerido

Un equipo de estudiantes podría “tomar” una ventana y hacer “un vitral” con papel de seda, 
que recuerde  las composiciones con base en el color que desarrolló el Orfismo.

El Arte Op nace en Estados Unidos en 1958. Se trata de 
una corriente adscrita al abstraccionismo, que se basa en 
la composición pictórica, con fundamentación científica, 
de fenómenos ópticos, que provocan sensación de movi-
miento. El dibujo básico hace uso de las medidas matemá-
ticas exactas, de la perspectiva y de la repetición sistemá-
tica, para producir esas ilusiones ópticas. El espectador se 
involucra rápidamente en el “juego de movimiento”, más 
por una razón de curiosidad y racionalidad que porque la 
obra le “provoque” artísticamente, al menos en un primer 
momento.

A Víctor Vasarely (1908 – 1997), húngaro de nacimiento, 
se le atribuye la paternidad del Arte Óptico. Él es, en todo 
caso, su más importante representante.

 Ejercicio sugerido:

Las y los estudiantes podrían hacer algunas incursiones en el tema, dibujando esferas den-
tro de una red, por ejemplo, como podría “sentirse” en esta obra de Vasarely.  Esta práctica 
artística provoca especial entusiasmo en las y los estudiantes, quienes, una vez que logran 
los primeros efectos, se sienten impulsados a buscar nuevas posibilidades.

A mediados de los años 50, surge en el Reino Unido el Arte Pop. Dos o tres años más tarde, es 
asumido con mucha fuerza en los Estados Unidos. Para algunos autores, es el último de los movi-
mientos dentro del Arte Moderno y precursor del Postmodernimo. También hay quienes prefie-
ren considerarlo directamente dentro de éste último, como sum primera manifestación.

El Arte Pop se basa en el arte popular de los comics y de los anuncios publicitarios, afirmando 
que éstos son productos de las artes menores, y que pueden ser elevados a categoría de arte 
propiamente dicho, desde la perspectiva de las Bellas Artes, si se combinan con otros elementos 
pictóricos.

(S/T.)  Vasarely, Víctor
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Andy Warhol (1928 – 1987)  pintor norteamericano, es una de las grandes fi guras del Pop Art. Está  
considerado el mejor artista gráfi co de este movimiento, y su trabajo sobre Marilyn Monroe es una 
de las muestras más características.

 Ejercicio sugerido:

A partir de una buena fotografía, papel para calcar y colores puros, las y los estudiantes 
podrían hacer Arte Pop. También pueden lograrse resultados interesantes a partir de foto-
copias de negativos de las fotografías

Arte Postmoderno

Es el arte propio del último tercio del siglo XX y de los inicios del XXI. Nace como contraposición 
al arte moderno, pues refl eja, precisamente, el pensamiento y la vida que se oponen al moder-
nismo. Digámoslo así: El proyecto moderno signifi có el fi n de los absolutos, con lo cual desaparece 
la supremacía de la religión, para dar paso a las propias capacidades del ser humano, a la razón y 
a la ciencia; las monarquías absolutas ceden paso a la democracia; la aristocracia se ve superada 
por la burguesía; y la economía agraria es sustituida por la economía industrial y el capitalismo. 
Todos estos saltos acaban dibujando las utopías y las ideologías que caracterizarán el clímax de la 
modernidad… y su decadencia.  

La crisis política, cultural e ideológica del último tercio del siglo XX , anuncia el fracaso del proyecto 
en medio del pesimismo ante el progreso y el futuro, el fi n de las utopías y la globalización econó-
mica.  La postmodernidad, es pues la respuesta que apenas se inicia, como un período nuevo en 
las maneras de concebir el mundo y de vivir la vida, frente a lo que se concibe como el fracaso de 
la modernidad.

El arte postmoderno, decíamos, es el refl ejo de todo esto. Es un arte que a veces regresa a las for-
mas clásicas y a los movimientos anteriores y posteriores al clasicismo, y con frecuencia mezcla 
conceptos, posturas, escuelas, movimientos y técnicas de una manera que todavía hoy nos parece 
“indiscriminada”, sin más propósito que el de hacer arte por hacer arte. El arte vale por sí mismo y 
no tiene que estar al servicio de ningún mensaje, ninguna idea, ningún interés distinto que el de 
ser arte.
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Se afi rma que se trata de un queha-
cer artístico altamente individua-
lista y subjetivo; que es y será difícil 
identifi car y agrupar escuelas en este 
movimiento; que los artistas post-
modernos sólo tienen en común 
su oposición al proyecto moderno. 
De esto sólo hablará con verdad el 
tiempo.  Lo que sí sabemos hoy es 
que hay en ellos un gran placer por 
las mezclas: mezclan imágenes del 
arte tradicional con el cómic, el gra-
ffi  ti, imágenes publicitarias o de me-
dios de comunicación de masas. Tam-
bién recurren a todo tipo de técnicas 
artísticas, desde las tradicionales a las 
derivadas de las nuevas tecnologías. 
Estas últimas parecen abrir un uni-
verso infi nito de posibilidades que 
se amplía diariamente, lo que hace 
prometer que estamos a las puertas 
de una época de profusa producción 
de maravillosas creaciones artísticas. 
Quizás por estar tan inmersos en ella 
y por tratarse de cambios tan radica-
les, nos resulta difícil tomar la distan-
cia necesaria para comprenderlo. Sin 
embargo, precisamente por ser este 
el arte de nuestro tiempo –cronoló-
gicamente nuestro arte, querámoslo 
o no– vale la pena el esfuerzo que se 
realice por acercarse a él para cono-
cerlo y disfrutarlo.

Ejercicio sugerido:

El profesor o la profesora pedirá a sus estudiantes que traigan al aula información sobre la 
postmodernidad y el arte postmoderno, para realizar un trabajo en común. La información 
por solicitar, específi camente, podría ser: 

– información teórica acerca de los orígenes y características de la postmodernidad
– información teórica acerca de los orígenes y características del arte postmoderno

La vida es corta. Faba, Rolando (2007).Oleo sobre tela. 
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–	 Artistas postmodernos importantes en el mundo
–	 Artistas postmodernos importantes en nuestro país
–	 Muestras de arte postmoderno

Con sus estudiantes, el profesor o la profesora diseñarán una exposición de obras postmo-
dernas y/o un tablero mural de información, para dar a conocer el arte postmoderno (y la 
postmodernidad) a otros y otras compañeras del centro educativo. La exhibición también 
podría llevarse a otros lugares públicos. 

Siempre que sea posible, estas exhibiciones contarán con espacio para que las personas 
que las visiten puedan aportar sus impresiones, opiniones, preguntas y reflexiones, de ma-
nera que se enriquezca la experiencia de todos y todas. La instalación de un rotafolio con 
pliegos grandes de papel periódico para escribir y un marcador, junto al área de la exhibi-
ción, podría ser una buena estrategia.

Finalizado el trabajo, cada estudiante llevará a su Texto Paralelo:
–	 Sus impresiones acerca del arte postmoderno
–	 Una descripción de las actividades realizadas
–	 Algunas ideas acerca de cómo trabajar el tema con niños y niñas escolares.

Ejercicio sugerido:

Sería interesante que algunos o algunas estudiantes se atrevieran a realiza alguna obra de 
corte postmodernista,  ensamblando, por ejemplo, pedazos de objetos que fueron obras 
de arte o de artesanía o, simplemente, de productos industriales, para producir, con todos 
ellos, una obra nueva, que responda a principios postmodernistas. Los pequeños murales 
de piezas de cerámica y azulejo, quebrados, ensamblados como mosaicos, son una buena 
opción.

También podría proponérseles preparar, para algunas ocasiones, una serie de “esquinas sor-
presivas”, en las que el transeúnte “se tope”, de repente, con objetos artísticos con los que se 
involucre.
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Tercera Parte:

Técnicas Artísticas y Color
en  las Artes  Visuales

Existen algunos conocimientos básicos sobre técnicas artísticas y sobre teoría del color, que 
es importante poseer, para acercarse de manera más efectiva a la lectura denotativa de 
una obra de arte y, en general, para su mayor disfrute. Lo que seguidamente aportamos al 

respecto ha de servir como invitación a cada profesor y profesora para que, por su cuenta, siga 
profundizando en estos temas.

LAS TÉCNICAS ARTÍSTICAS PLÁSTICAS:

Para aprender acerca de las técnicas artísticas plásticas, de poco o de nada sirve leer solamente. En 
este caso, la deficiencia no está solo en el lector, quien difícilmente va a comprender, sino también 
–y fundamentalmente– en quien escriba, dada la dificultad de encerrar en una exposición verbal, 
el concepto y las características de cualquiera de ellas.

Proponemos, entonces, un ejercicio didáctico, que consistirá en lo siguiente: 
En este texto, le ofrecemos el concepto y las características de una técnica artística para que las 
y los estudiantes las busquen en una obra de arte concreta que puedan ver, analizar, ojalá tocar 
(cuando esto no ponga en riesgo la integridad física de la obra) y, distingan esta de otra obra 
trabajada bajo otra técnica, que analizarán igualmente. Así, de  forma sucesiva con cada una de 
las técnicas que se describan a continuación. 
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En este momento, existen, para la creación de obras de arte plásticas, muchas posibilidades nuevas 
en cuanto a materiales e instrumentos. Hoy resulta riesgoso –aunque insoslayable–  ofrecer un 
concepto que haga alusión a estos. Los medios  digitales por ejemplo, o la física cuántica, para 
mencionar sólo dos que han revolucionado el mundo de las ideas y de los objetos, así como la manera 
como podemos acercarnos a unas y a otros para conocerlos, comprenderlos y transformarlos. Sin 
embargo, y habiendo hecho esta advertencia, y comprendiendo que este texto sólo pretende  un 
acercamiento a la comprensión y conocimiento del mundo de las artes con miras a una educación 
por el arte, que irá construyendo a través de su proceso de formación pedagógica cada educador, 
cada educadora,  podemos trabajar sobre conceptos simples e inacabados, que han sido útiles 
hasta ahora. 

Dejemos sí abierta la puerta –y sobre todo la actitud cognoscitiva– para seguir profundizando en la 
reflexión a partir de los nuevos descubrimientos, los nuevos instrumentos y los avances nuevos.

Comencemos con las obras de arte pictórico, y limitémonos a seis: dibujo, pintura al óleo, acuarela, 
pintura mural, collage y grabado. La obra de Ricardo Marín, “Didáctica de la Educación Artística 
para Primaria”, nos va a guiar en este estudio.

El Dibujo

Es una de las formas de creación-expresión plásticas más utilizadas desde la antigüedad, hasta 
hoy. Sigue teniendo una presencia fundamental en el mundo de la imagen

Sus orígenes son inciertos. Hay bellas leyendas e interesantes 
hipótesis que buscan explicarlos, yendo desde la casualidad y la 
necesidad hasta la inspiración como regalo de los dioses, como 
premio a la acción heroica de algún personaje mítico. El dibujo ha 
evolucionado a lo largo de la historia, adoptando modos, técnicas 
y funciones diversas, siempre relacionadas con los avances de la 
ciencia, las diferentes concepciones artísticas y las necesidades 
sociales. 

El concepto actual de dibujo es abierto y ecléctico: por una 
parte, permanecen los modos clásicos (dibujo figurativo, gestual, 
abstracto, geométrico, etc.), y por otra, aparece integrado en formas 
multilenguajes (instalaciones, multimedia, net-art, etc.). No obstante, 
“Dibujo”, en su acepción más académica, sigue teniendo presencia y 
validez.  

Definámoslo como 
“…el arte de representar gráficamente, mediante 
líneas,  objetos del mundo real o de la imaginación en 
una superficie plana”.
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La clave está en que el dibujo es línea que representa. Línea 
sola o línea de contorno de los objetos y figuras en una pintura, 
por ejemplo. El dibujo que solo utiliza línea, podríamos decir 
que es el dibujo por excelencia. Es el que define el dibujo como 
arte. Generalmente lo encontramos realizado a lápiz, a plumilla 
o a carboncillo, sobre papel. 

En cuanto al dibujo en la pintura,  debemos aclarar que esa 
línea no ha de estar necesariamente marcada como tal (aunque 
podría estarlo), sino que puede ser la que se forma en la unión 
de dos colores. En la acuarela de Pacheco que hemos tomado 
como ejemplo, casi todo el dibujo está logrado por la unión 
de colores. En muy pocos momentos el autor recurre al dibujo 
de línea, pero en toda la acuarela hay dibujo. Dibujo de la 
acuarela

El dibujo sobre mancha es otra modalidad: la 
superficie aparece armoniosamente manchada de 
color, y sobre esa mancha se ha realizado el dibujo. 
Se trata de una técnica muy empleada en el dibujo 
artístico, que permite efectos agradables que lo 
complementan. Dibujo sobre mancha. 

La perspectiva en el dibujo 

La perspectiva supone un recurso fundamental para 
las obras de dibujo. En algunos tipos de representación 
(dibujo arquitectónico, diseño industrial, dibujo 
hiperrealista, etc.) se precisa de gran exactitud y, en 
otros empleos del dibujo (el dibujo artístico, y la copia 
del natural, por ejemplo) interesa un uso más intuitivo;  
pero interesa siempre, aunque sea para soslayarlo en 
busca de efectos visuales más interesantes. El arte 
naive es  un buen ejemplo de esto último.

Acerca de la perspectiva en el dibujo, nos va a interesar, por ahora, la que nos acerca más al 
dibujo arquitectónico, por dos razones: porque permite una clara comprensión del tema y porque 
sabemos por experiencia, que es un área del dibujo que entusiasma a los niños y niñas mayores. 
Puede ser así un instrumento didáctico interesante en manos de un maestro o de una maestra. 
Por otro lado, el hecho de acostumbrarse a este ejercicio arquitectónico, unido a eso que hemos 
llamado “un sentido más intuitivo de la perspectiva”, fortalece la posibilidad de lograr efectos 
interesantes en un empleo más libre de esta.

Acta XXIII. Dibujo  sobre  papel  
con mancha de acuarela. Céspedes, 
Edgar. Costa Rica.1999
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La más simple y utilizada es la perspectiva que se compone de la línea de horizonte (esa línea que 
imaginamos a la altura de nuestros ojos), sobre la que está ubicada el punto de fuga (el punto 
hacia el cual convergen todas las líneas del dibujo que corresponden a una misma perspectiva) 

Veamos dos ejemplos y algunos ejercicios: 

Ejercicios sugeridos:

El profesor o la profesora invitarán a las y los estudiantes a realizar los siguientes ejercicios 
de perspectiva:

1.	 Dibujar una calle que contenga, a un lado dos edificios de dos pisos, uno de tres pisos  y 
un lote vacío; y, al otro, un edificio de cuatro pisos, uno de un piso (el que está más cerca 
del espectador) y dos lotes vacíos. A ambos lados de la calle habrá acera.

Punto 
de  fuga

Linea de
horizonte

Punto 
de  fuga
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2.	 Dibujar una calle que contenga, a un lado, dos cuadras. La primera la abarca un edificio 
de cinco pisos; luego,  la calle que separa las dos cuadras. Más allá la siguiente cuadra 
con dos edificios de dos pisos y un lote vacío. La cuadra de enfrente es una cuadra 
doble, seguida, sin calle que la cruce. Consta de tres edificios de dos pisos y uno de tres 
pisos. Además de dos lotes vacíos. Habrá aceras. 

3.	 Cada estudiante diseña un dibujo de una calle,  con todos los elementos que quiera 
incorporar: aceras, lotes vacíos, calles trasversales, faroles en las esquinas…

La ilusión de volumen: las luces y las sombras 

El claroscuro ha sido un recurso muy utilizado, a lo largo de la historia del arte, para dar apariencia 
de tercera dimensión a los dibujos bidimensionales. Las luces y las sombras, aportan un mayor 
realismo a los dibujos, jugando con los valores y matices de la escala que va del blanco más puro 
al negro más intenso. 

Veamos un ejemplo y algunos ejercicios. 

Ejercicio sugerido:

Se pedirá a las y los estudiantes que dibujen dos figuras geométricas planas: un círculo y 
un rectángulo y que luego, definiendo la sombra, conviertan el círculo en una esfera. Así 
mismo, convertirán el rectángulo, con una modificación en dos líneas paralelas del dibujo, 
en un cilindro.

Las proporciones en el dibujo

Cuando hablamos de proporciones, nos referimos a la relación de medidas que se establecen 
en un dibujo entre las partes de un todo. La belleza y atractivo de un dibujo depende, en gran 
medida de sus proporciones, ya sea porque son proporciones que se asemejan a las de la realidad, 
o porque deliberadamente se provocan desproporciones para expresar sentimientos e ideas.
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Para la representación de la figura humana, 
se ha utilizado el canon griego como 
proporción ideal: la altura total del cuerpo 
humano de pie equivale a la suma de siete 
veces la altura de su cabeza. Este principio, 
utilizado rígidamente, puede provocar 
un dibujo excesivamente rígido, lo cual le 
restaría belleza. En esto de las proporciones, 
creemos que lo más interesante es utilizarlas 
con una cierta dosis  de flexibilidad, de tal 
manera que “la cabeza quepa más o menos 
siete veces en el cuerpo de pie, y los ojos se 
ubiquen a una altura que corresponda más 
o menos a la mitad de la cabeza, etc.”.

Ejercicio sugerido:

Pedir a las y los estudiantes que traigan al aula dibujos de artistas de su país, en los 
que puedan identificarse características como las señaladas (proporción, claro-oscuro, 
perspectiva, etc) para analizarlos en común. 

En la zafra  
Bolaños, Olman.  
dibujo a plumilla  sobre papel. 
colección  particular. 2009
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La pintura

La pintura, ha sido un medio de expresión muy utilizado por los artistas a lo largo de la historia. 
Primero, como representación de la realidad, luego, conviviendo con otros medios de expresión 
que han ido surgiendo durante el siglo XX, superando así su configuración tradicional circunscrita 
al cuadro o espacio bidimensional. Esta “alianza” ha fortalecido su  potencia como medio de 
expresión.

Hoy más que nunca, el universo de la pintura es inmenso y en él –como dice Caballero (2002) 
“casi todo se vale”: desde la pintura de caballete, la de estudio, la del natural, la que combina con 
otras artes, con otros medios, hasta la pintura efímera, es decir, la expresión pictórica que no está 
hecha para perdurar –en un lienzo, en una tabla, en un muro, ni siquiera en una instalación,–  sino, 
solamente en el recuerdo de alguien que se vio impactado “por el instante en que la obra fue”

Cabezas de perfil  y frente  para ubicar la 
colocación de  ojos, nariz, orejas  y boca,  
cabello, barbilla. Según el cannon.

Pintura: La definimos como
“…el arte de expresar 

gráficamente, 
sobre una superficie, 

haciendo uso de pigmentos”.

Interior.  
Acrílico sobre madera.  28 cm x 43 cm. 
Johnny Villares. (1988). Nicaragua. 
Pinacoteca del Banco Central de 
Nicaragua
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Ejercicio sugerido:

El profesor o la profesora invitarán a sus estudiantes a realizar un ejercicio de reflexión a 
partir de esta afirmación:

 “Durante mucho tiempo, hasta la aparición de la fotografía, la   pintura ha sido el 
medio de expresión más idóneo para la representación bidimensional de la realidad 
tridimensional”. 

El ejercicio puede consistir en una discusión de todo el grupo en el aula, o una discusión por 
equipos, o una reflexión individual. En cualquier caso, la síntesis y las conclusiones deberán 
ser trasladadas al Texto Paralelo.

A continuación, se entrará a conocer específicamente acerca de cinco expresiones plásticas 
mediante técnicas pictóricas: pintura al óleo; acuarela; pintura mural, collage y grabado.

Ejercicio sugerido:

El profesor, la profesora enfrentará a los y las estudiantes con originales o buenas reproducciones 
de una o varias obras pintadas al óleo y con una o varias obras pintadas a la acuarela; una o 
varias pinturas murales y uno o varios collages y les solicitará:

a)	 Que señalen (o anoten) las características de una y otra técnica pictórica que encuentran 
en las obras.

b)	 Que indiquen dónde o de qué manera se hallan esas características reflejadas en esas 
obras.

c)	 Que escojan entre estas técnicas cuál preferiría utilizar como su forma de expresión y por 
qué.

d)	 Que expliquen frente a cada una de ellas el procedimiento que creen que siguió el pintor 
o la pintora para hacer esa obra. (¿Hay dibujo previo, boceto, colores de base, preparación 
del soporte, etc?)

El resultado de este ejercicio, o una síntesis de él será llevado al Texto Paralelo.

(Al final de este  libro  se ofrecen muestras de obras centroamericanas que corresponden a 
estas técnicas.)

La pintura al óleo

En la pintura al óleo, los pigmentos se aglutinan con aceite (de ahí el nombre). La superficie sobre la 
que se trabaja es, generalmente, lienzo, madera o cartón. En cualquier caso, se trata de materiales 
preparados para este efecto.
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Los pigmentos son aplicados sobre la superficie con pincel o con espátula para lograr efectos 
distintos con uno y con otro y, en ambos casos, los acabados son claramente identificables por la 
variedad de texturas que los artistas logran.

El óleo es empleado con gran suceso desde el Renacimiento hasta nuestros días, pero es 
importante señalar que, actualmente, otros productos industriales como los acrílicos permiten 
ser trabajados de manera similar y precisando de menos tiempo para el secado. En el criterio de 
algunos maestros, el óleo permite lograr calidades que lo hacen irreemplazable. No obstante, 
son muchos los artistas y estudiantes que están prefiriendo los acrílicos y descubriendo en ellos 
interesantes posibilidades nuevas.

Ejercicios sugeridos:

1.	 El profesor y la profesora invitan a sus estudiantes para que realicen una investigación 
acerca de la manera de pintar al óleo de las siguientes personas:
–	 Tiziano, Rubens, Rembrandt (seleccione uno)
–	 Degas, Renoir, Monet (seleccione uno)
–	 Kooning, Saura, Kahlo (seleccione uno o una)

Impresión No. 2. 
Impresión Nº 2. Óleo sobre silbatex. 
103 cm x 72 cm Díaz, Julia. (S.f.). El Salvador.  
Colección de Obras de Arte del Banco Central de 
Reserva de El Salvador
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La acuarela

La paternidad de la acuarela se le atribuye al artista del Renacimiento Alberto Durero.  Debe su 
nombre al agua, que es el medio que se utiliza para mezclar y diluir los pigmentos. Las acuarelas 

están compuestas por pigmentos molidos muy finos y un aglutinante 
que suele ser goma arábiga. Una característica muy propia de la 

acuarela, es que, debido a la posibilidad de rebajar los tonos 
con agua, con las pinturas a la acuarela se obtienen colores 

transparentes muy sutiles y delicados. Una mirada detenida 
al “Paisaje con casa campesina”, de Fausto Pacheco, 
bastará para identificar estas transparencias. Los tonos 
más claros los da el blanco del papel.

Por su carácter rápido y azaroso, es una técnica que 
requiere una gran pericia, ya que, si en esa transparencia 
está la riqueza mayor de la acuarela, está también su 
mayor riesgo, pues la pincelada prácticamente no admite 

correcciones, por lo que los errores siempre aparecerán 
en la obra terminada. Un esfuerzo por “disimular” la 

pincelada errada, casi siempre acaba en una fea mancha 
que “ensucia” la obra y, desde el punto de vista técnico, le 

resta valor artístico.

Seguidamente, elaborarán en su Texto Paralelo una tabla de diferencias y  similitudes

2.	 Se invita a las y los estudiantes a realizar el mismo ejercicio con obras de tres pintores 
de su país. Igualmente, los resultados de esa búsqueda irán al Texto Paralelo.

Ejercicios sugeridos:

1.-	 Se propondrá a las y los estudiantes la vivencia de experiencias básicas de pintura con 
acuarela. Así, cada estudiante trabajará con pincel y pigmentos sobre papel de acuarela 
(recuérdese lo que hemos dicho acerca de la calidad del material. Puede ser, por ejemplo 
que entre varias personas lo compartan o que cada una o cada uno cuente con los 
suyos.). Para los ejercicios que propondremos, bastará con tres colores básicos y un buen 
cuaderno con hojas para acuarela que tengan, al menos, una regular textura. 
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Los ejercicios sugeridos son:

a.	 Pintar, con cada uno de los tres colores primarios, una serie de diez tonalidades en 
desvanecimiento, agregando agua al pigmento original, en cada oportunidad. (Ver 
mas información acerca del color en la página 92)

b.	 Fabricar los tres colores secundarios y realizar con cada uno de ellos el ejercicio 
anterior.

c.	 Trabajar en un espacio pequeño, un ejercicio de desvanecimiento continuo. El 
ejercicio podría realizarse con un color o con cada uno de los colores.

d.	 Trabajar en un espacio pequeño, un ejercicio en el que utilice varios colores 
colocándolos adyacentes, mezclándolos, desvaneciéndolos, etc.

e.	 Experimentar otras posibilidades.

2.-	 Cada estudiante investigará acerca de algún o alguna acuarelista importante en la 
historia del arte de su país. Es importante tomar en cuenta que, muy frecuentemente, los 
pintores y pintoras que han utilizado con preferencia otras técnicas, han incursionado 
en la acuarela y lo han hecho con éxito. También puede seleccionarse a una o uno de 
ellos, procurando que esté muy clara esta condición. Escribirá acerca de él o de ella un 
pequeño ensayo ilustrado con obras de ese o esa pintora. Este trabajo será llevado a su 
Texto Paralelo.

Puede, además, ser presentado al grupo, para su valoración

3.- 	Podría ser interesante que, entre las y los estudiantes que hubieran investigado acerca de 
un mismo pintor o pintora, pusieran en común sus trabajos y prepararan una presentación 
para hacerla ante el grupo total.

La Pintura Mural

Es la que se realiza sobre un muro o pared. Puede ser sobre paredes exteriores o interiores y, 
dependiendo de ello, se utilizarán en su ejecución unos u otros materiales y técnicas; pero una 
condición importante, en cuanto a su valor estético, es la de que la composición y la ubicación 
armonicen con la arquitectura y las condiciones estructurales del edificio o del entorno del 
muro.

Para la realización de un mural existe una rica variedad de técnicas que van desde la aplicación 
directa de pigmentos naturales sobre los muros de las cuevas de Altamira, en España, hace miles 
de años, hasta )=(el estuco, el temple, el mosaico cerámico y aún el óleo, entre otras. Pero es la 
técnica del fresco la más importante en la pintura mural.
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El estuco es una pasta de grano fino compuesta de cal, polvo de mármol y pigmentos naturales, 
que se endurece por secado. En Grecia y Roma se conservan murales trabajados en estuco hace 
más de dos mil quinientos años. Para la realización de murales con relieve (piénsese, por ejemplo, 
en las paredes de La Alambra, en Granada, España), el estuco parece haber sido, por muchos siglos, 
el material idóneo. Es, además, un material que se presta fácilmente para la coloración.

Es muy versátil; se adapta a cualquier tipo de construcción o época y, además de la función pictórica, 
es un material que refuerza el muro y lo impermeabiliza.

En la Antigua Roma y aún en el Renacimiento, se utilizó como material ideal para acabados en las 
paredes y en los techos, aun cuando  no hubiera intención de elaborar sobre ellos un mural.

La pintura al fresco resulta un procedimiento excelente a la hora de pintar grandes murales, tanto 
interiores como exteriores. Se dice que es el procedimiento pictórico mural por excelencia.

El nombre le viene del procedimiento: todo el proceso pictórico debe realizase con el material 
básico fresco, es decir, recién aplicado al muro. Este debe ser de material absorbente, como la 
piedra, y estar libre de humedades internas.

Los materiales que se emplean en su preparación son, básicamente, la cal apagada y la arena, que 
debe se de río y no de mar. En su defecto, puede utilizarse arena de mármol o, mejor aún, arena 
de cuarzo. Esto último nos indica que el estuco, utilizado recién adherido al muro, puede ser un 
excelente material para pintar al fresco.

Mural  
Mosaico cerámico sobre 
pintura original. 
380 cm x 200 cm aprox. 
Manuel de La Cruz 
González. 
(S,f,) Costa Rica
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Acerca del mural, en general, quedémonos de momento con estas cuatro ideas:
• Se trata de una obra pictórica ejecutada sobre un muro (o sobre una pared).
• Puede estar en el interior de un edificio, o en el exterior, al aire libre.
• Armoniza, en cuanto a composición, dimensiones y ubicación, con el medio arquitectónico en 

que se haya.
• Existen materiales y técnicas variadas que se emplean respondiendo, además del gusto 

del artista por el uso de una técnica específica, y el tratamiento que quiere dar al tema a 
desarrollar,  a las condiciones que presenta el medio, como sería: el clima, la ubicación espacial, 
las posibilidades de acceso de personas hasta él, entre otras.

Ejercicio sugerido:

Se invitará a las y los estudiantes a realizar una investigación en los siguientes temas:
•	 Murales en la antigüedad
•	 Murales prehispánicos en Centro América y República Dominicana
•	 Murales famosos en América Latina
•	 El muralismo mexicano
•	 Murales en mi país

Puede tomarse una época o un país o una región, o un solo mural, para conocer autor, época, 
ubicación, motivo, técnica empleada y materiales. 

Ejercicio sugerido:

 Las y los estudiantes, conformados en equipos, podrían “tomar” el muro de una escuela y, 
junto con niños y niñas escolares, pintar un mural. Proponemos una estrategia:

–	 Se pide a las niñas y a los niños que cuenten 
historias interesantes de su vida, cosas que les 
han ocurrido, anécdotas, sustos, éxitos, gustos, 
ilusiones… y luego se les pide que dibujen y 
pinten alguna escena de esa historia. 

–	 Su maestra o su maestro prepara la pared con 
ellas y ellos (lavándola bien, para quitar grasas 
y suciedades y aplicando pintura acrílica 
blanca que sirva de base al mural) y la divide 
y distribuye entre las y los niños, creando una 
composición, para que cada niños y cada niña 
pueda hacer con lápiz o con tiza su dibujo. 
Luego, siempre bajo la guía de su maestra(o), 
lo pintan y lo delinean.

Historias de vida (fragmento), mural Pavas, 2007
obra colectiva, Iglesia Luterana. Costa Rica.
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El collage es una técnica pictórica que consiste 
en aplicar a una obra distintos materiales, 

pegándolos armoniosa y  directamente en la 
superfi cie de la obra pictórica (la expresión 

viene del francés “papier collé”, papel 
pegado). Esta obra puede contener 

áreas propiamente pintadas, o no. 
Generalmente, cuando se trata 
de obras pintadas, esos objetos 
pegados (pueden ser papeles 
u otros materiales) tienden 
a apoyar la fuerza expresiva 
de la obra pictórica. En otros 
casos,  pueden constituir por sí 
mismos, o en conjunto, la obra 
en su totalidad. Cuando de esto 
se trata, toda la composición 

está lograda con base en objetos 
pegados en la superfi cie.

Entre los legados interesantes de 
los principios del siglo XX a las artes 

pictóricas, el collage ocupa un lugar 
especial. Después que Braque y Picasso 

iniciaron “ofi cialmente” el empleo esta técnica, 
muchos pintores siguieron sus pasos, haciendo 
evolucionar rápidamente la técnica.  Es además 
un recurso empleado con éxito entre estudiantes 
escolares y colegiales, que ven en ella una manera 
dinámica y accesible para su expresión plástica.

Ejercicio sugerido:

El o la profesora invitarán a sus estudiantes a realizar un collage acerca de las artes visuales 
de su país. Las condiciones de este trabajo serán las que indiquen el o la profesora. De 
momento, nosotros sugerimos, a manera de ejemplo, las siguientes:

– Abarcará al menos seis expresiones de las artes visuales que se practican en su país.
– El tamaño menor de la obra será de 8 ½” x 11” (una cuartilla) y el mayor, 17” x 22” 
      (cuatro cuartillas).
–  Cada trabajo será realizado por no más de tres personas.
– Sería interesante tener al menos tres variedades de collage: una sólo de papel; otra 

con pintura y otra con otros elementos incorporados.

El collage es una técnica pictórica que consiste 
en aplicar a una obra distintos materiales, 

pegándolos armoniosa y  directamente en la 
superfi cie de la obra pictórica (la expresión 

viene del francés “papier collé”, papel 
pegado). Esta obra puede contener 

áreas propiamente pintadas, o no. 
Generalmente, cuando se trata 

pegados en la superfi cie.

Entre los legados interesantes de 
los principios del siglo XX a las artes 

pictóricas, el collage ocupa un lugar 
especial. Después que Braque y Picasso 

iniciaron “ofi cialmente” el empleo esta técnica, 
muchos pintores siguieron sus pasos, haciendo 
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El grabado

El grabado es un trabajo artístico plástico que consiste en 
estampar, sobre un soporte, que generalmente es papel, 
una imagen que ha sido diseñada y trabajada mediante 
instrumentos cortantes o punzantes (cuando la plancha 
es madera, linóleo), o mediante esos u otros instrumentos, 
algún material “protector” y ácidos (cuando la superficie 
es metálica).

La plancha se entinta con un rodillo y, seguidamente, se 
extiende el papel sobre ella, presionando con una prensa 
vertical o con algún otro objeto que resulte útil para el 
artista (la parte convexa de una cuchara, por ejemplo), 
para que la tinta que está en la superficie se adhiera al 
papel.  El papel no tendrá contacto con la tinta que no 
está en la superficie de la plancha, es decir, aquella que 
pueda haberse introducido en los canales o espacios de 
la plancha que han sido tallados. 

Cuando la plancha utilizada es de madera, la técnica se 
conoce como xilografía. Es muy antigua; prácticamente 
todo el trabajo es realizado a mano con instrumentos 
como gubias y buriles y el acabado, cuando se aprovechan 
las vetas y las “imperfecciones” naturales de la madera, 
acaba siendo de una gran belleza.

El linograbado es una técnica similar, que se realiza sobre 
linóleo en vez de madera. Es más barato y fácil de trabajar, 
debido a su suavidad, a la hora de hacer las incisiones 
y los vaciados con las gubias; igualmente, resulta una 
buena alternativa para las aficionadas y los aficionados, 
aunque su acabado final no tiene la belleza que puede 
tener la xilografía, cuando se aprovechan las condiciones 
naturales de  la madera. 

Cuando se  utiliza  una  sola  tinta, se habla  de monocromía, 
o monoxilografía. Se requiere de una  sola  plancha. 
Cuando se trata de varios colores, se requiere de varias  
planchas ( una  por  color) y se le llama cromoxilografía. 
Un ejemplo de esto  lo tenemos en la página siguiente.

El grabado que utiliza plancha de metal, requiere de un 
procedimiento técnico distinto, aunque los principios 
sean los mismos. Diríamos en síntesis, que la plancha de 

S/T. Monoxilografía. 5.5 cm x 19.5 cm. 
Alvarado, Hernán (¿1997?). Costa Rica.

Colección particular
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metal se cubre con una lámina muy fina de barniz protector (puede ser cera); se dibuja sobre 
esa lámina con una punta de metal, de manera que el barniz se elimine en las líneas dibujadas 
(solamente en las líneas dibujadas, el resto del barniz queda adherido a la plancha); se introduce 
la lámina en un baño de ácido, de manera que corroa al metal en todas las zonas donde no haya 
barniz; luego se limpia el barniz y queda la plancha lista para ser entintada y continuar con el 
procedimiento de grabado.

Bajo este mismo principio, se agrupa una 
variedad de técnicas de acuerdo a la ma-
nera como se trabaja la plancha de metal: 
el aguafuerte, el aguatinta, el grabado a 
buril, la punta seca y la litografía. 

Dos detalles adicionales: El grabado siem-
pre se imprime dejando un margen a los 
cuatro lados. En el margen inferior se fir-
ma, generalmente con lápiz de grafito, se-
ñalando el número de copias que se han 
hecho en ese tiraje y el número que, en 
ese tiraje, le corresponde a esa copia. Así, 
cuando leemos, después de la firma del 
autor, 8/15, por ejemplo, nos indica que se 
hicieron 15 copias de ese grabado y que 
esta es la número 8.

 El otro detalle es este: cuando en lugar 
de número aparece P/A, que quiere decir, 
“prueba de artista”, significa que esa copia 
fue hecha antes del tiraje definitivo, para 
detectar algún detalle mínimo que el ar-
tista quiera “arreglar”. Se trata, por consi-
guiente, en la mayoría de los casos, de una 
copia única.

El Hidalgo extraviado. Cromoxilografía. 29.8 cm X 41.1cm
Arévalo, Hernán. (1997). Costa Rica. Colección Particular

Ejercicio sugerido:

Las y los estudiantes investigarán acerca de artistas que trabajan el grabado en su 
país. Con los resultados de esta investigación, harán una presentación para el grupo ge-
neral. Podrían agruparse quienes hayan trabajado sobre el o la misma artista y su obra, 
para hacer la presentación en conjunto. Ojalá que se haga uso de todos los recursos a 
mano. Al final, cada quien recogerá esta experiencia en su Texto Paralelo.
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Ejercicio sugerido:

Cada estudiante podría elaborar  un grabado. Entre  todo  el grupo podría comprar  los 
materiales básicos: tinta, linóleo, rodillo para aplicar la tinta y papel.  Cada quien tendría  
sus  cuchillos  y gubias ( con uno o dos  diferentes se podría  hacer  un grabado inicial). El 
profesor o la  profesora  guiarán a sus estudiantes  para  que el motivo grabado sea  sencillo 
(es frecuente  que la  persona principiante  se entusiasme  y quiera hacer  cosas complejas, 
porque no conoce las dificultades de la técnica).

El taller de grabado es una oportunidad para formar  en la autoorganización del grupo   para 
mantener el aula  limpia  siempre. En general,  este es un aprendizaje  importante  que  
conlleva  todo trabajo de educación artística  con taller y que está  ligado al respeto de  las 
demás  personas y a su trabajo; y a la formación de una disciplina  propia, dentro de un am-
biente lúdico y libre.

La escultura

La escultura es otra rama fascinante 
de las artes plásticas tradicionales. 
Tiene su origen en lo más antiguo de 
la historia humana y con ella ha sabido 
evolucionar, a veces acompañando 
a las personas en su soledad, a veces 
hablando a los pueblos acerca de 
sí mismos, de su historia, de sus 
ideales, de sus sueños… en otras, 
parece que se adelanta a esa historia 
(como se siente que ocurre hoy con 
la utilización de los medios digitales 
en la creación escultórica, por 
ejemplo.). 

Pueblos muy antiguos, al igual 
que los de nuestros días, han visto 
“intervenidos” sus espacios vitales 
por monumentos y estatuas que “les 
hablan” en los parques, en el palacio, 
en los mercados, en la plazas y en 
los templos, inevitablemente. Entre 
las artes plásticas, la escultura es, 
posiblemente, de las que más fuerza 
comunicativa tiene para un pueblo. 
Quizá tanto o más que la pintura 
mural.

Desnudo reclinado. Bronce patinado. 48cm x 10 cm x 16 cm. 
Orozco Parajón, Franc. 1977. Nicaragua. Colección del Banco 
Central de Nicaragua
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Como lo hicimos con la pintura, en general definiremos la escultura con base en los cánones 
conocidos tradicionalmente, porque pensamos que es esta una manera que facilita el acercamiento 
al concepto.  Como veremos más adelante, modernamente la escultura no es estática y ya 
conocemos experiencias desarrolladas en diversos lugares del mundo en las que la luz pasa a ser 
la materia misma de la obra escultórica, por ejemplo.

Definimos, entonces, por el momento, la  escultura como:

“El arte de combinar el volumen, el espacio y la materia,
 a partir de sumar o restar materia, o a partir de construir con ella”.

Para iniciar el tratamiento del tema, proponemos realizar un primer ejercicio.

Ejercicio sugerido:

Alrededor de una escultura, en un radio determinado, se colocan las y los estudiantes 
para observarla, “medirla”, analizarla… (tamaño, proporciones, perspectiva, expresión y 
otros, además de las sensaciones que despierta y, desde la obra misma, alguna posible 
explicación de esas sensaciones,). Cada estudiante anotará las características que observa 
en esa obra desde el sitio en que se encuentra.

Luego, se forman equipos de trabajo, de cuatro a cinco personas que hayan estado 
distantes entre sí, durante el periodo de observación y pondrán en común y analizarán 
las anotaciones de cada quien, para llegar a conclusiones acerca de las características de 
la escultura como figura tridimensional.

Las conclusiones a las que lleguen, que de seguro será teoría acerca de la escultura, se 
anotan en el Texto Paralelo.

Como la escultura recoge e incorpora los valores de 
los materiales de la que está compuesta, cuando 
pensamos o hablamos de ella, resulta importante 
referirnos a los  materiales. A eso vamos.

Existen materiales naturales, como la arcilla, la madera y 
la piedra, que pueden tratarse directamente, sin mayor 
proceso de preparación que altere sus condiciones 
naturales, y que son los materiales “clásicos” en la 
escultura.

La arcilla es un material con el que se hacen esculturas  
añadiendo material, modelándolo o torneándolo.
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Se añade arcilla a la arcilla para crear volúmenes y formas. Se toma una porción y se le da -	
una forma básica a la cual se le agregan porciones para lograr la forma deseada.
En el modelado, no se agrega material sino que, sólo se da forma al material original ya -	
preparado para la obra.
El torneado tiene dos pasos: el amasado, que consiste en tomar el material y prepararlo -	
amasándolo una y otra vez para compactarlo y evitar que queden al interior de la masa 
bolsas de aire. El segundo paso consiste en el torneado propiamente.

La madera permite hacer esculturas tallándola y construyendo con ella. La talla se realiza 
cortando con  sierra, desgastando con cincel y puliendo con lima o lija. La construcción, pegando 

y ensamblando piezas. La madera permite ser pintada y esto nos ofrece un tipo 
de acabado que puede interesarnos; pero, además, posee con frecuencia 

una gran riqueza de vetas que el escultor goza y sabe mostrarlo en 
los acabados finales. También es verdad que a veces un tronco, una 

rama, una raíz ofrece formas caprichosas en las que el escultor y la 
escultora “saben encontrar la obra ya avanzada”.

La piedra es otro material natural con el que se hacen esculturas 
sustrayendo, tallando y puliendo. Se acostumbra decir que el 

artista “adivina” la obra al interior de la piedra, y su tarea de escultor 
consiste en “quitar los estorbos 

para poder mostrarla”. Golpea 
la piedra con cinceles y punteros, 

la gasta con limas y lijas y deja solamente la figura 
imaginada.

Los metales permiten ser fundidos, forjados, 
repujados y construir con ellos. Son dúctiles y 
duraderos y pueden ser laminados, con lo que se 

logran diversas utilida-
des y acabaos; o 

forjarse en la fraguar a golpe de martillo sobre el yunque, o 
ser soldado de varias formas.

También existen materiales artificiales o industriales 
para hacer esculturas, como son la escayola o yeso, que es 

muy utilizado tanto por escultores profesionales como por 
personas aficionadas y estudiantes. El vidrio y los plásticos, 

que permiten alargar, plegar, laminar… Otro material es el 
cartón, que puede doblarse, cortarse y pegarse con facilidad.
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Y existen algunos derivados animales como la lana, el pelo, la piel, los huesos, las conchas, que 
permiten ser tejidos, o coserse o tallarse o modelarse.  Especial atención merece la cera, muy 
utilizada antiguamente como “núcleo desechable” de fi guras para ser trabajadas en metales 
fundidos (oro por ejemplo, entre nuestras culturas prehispánicas) y que ha adquirido nueva fuerza 
en los siglos XIX y XX, ahora como material para modelar esculturas directamente.  Por ejemplo, en 
los “museos de cera” podemos apreciar muestras de esculturas de extraordinario realismo.

La escultura y el espacio. Una escultura no sería artísticamente equivalente si es de un tamaño o 
de otro; si está en un lugar o en otro. Las estatuas son el mejor ejemplo de una escultura, entendida 
como fi gura trabajada en un material, a la que la luz ayuda a defi nir y que ocupa un espacio. 
Podríamos decir que en nuestros países (y posiblemente en muchos otros) la escultura de estatuas 

ha acaparado tradicionalmente el territorio artístico tridimensional. 
Entre ellas, la escultura de imágenes religiosas a partir de la 

Colonia. Durante la época anterior, la escultura en piedra –las 
estelas de Guatemala y Honduras y las bolas de piedra 

del sur de Costa Rica– nos hablan del impresionante 
desarrollo que este arte tuvo en la Región.

La escultura tiene en el siglo XX algunas 
innovaciones trascendentales:

• El móvil, con el cual la escultura deja de 
ser estática e incorpora, a los elementos 
tradicionalmente comprendidos –materia, 
espacio y luz– el aire. ¡El aire transformó la 
escultura!

• Las instalaciones, que, aunque tengan su 
origen en los rituales de muchas y antiquísimas 

culturas, en el siglo XX aparece con una expresa 
intención artística, más allá de la utilidad que 

habían tenido, de ser contenedores de íconos. Las 
instalaciones mezclan objeto, sujeto que habita y 

lugar habitado.

   • La escultura con materiales prefabricados, en la que 
los mismos objetos creados por la cultura (imágenes 
cotidianas, instrumentos, herramientas, soluciones 
industriales y objetos refabricados) son usados como 
material plástico original.

•  Otra “innovación” importante está en la inmaterialidad de la obra escultórica, en la que la luz es 
el material que la compone. “La luz en el espacio”.
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Cerámica 

La palabra cerámica proviene del griego “keramos”, que signifi ca arcilla; pero ciertamente no será 
ni cualquier arcilla, ni arcilla solamente. En realidad es todo objeto, utilitario o artístico, hecho 
con arcilla que posea ciertas condiciones y sometido a una temperatura alta (mayor a los 800º 
grados centígrados). Esta temperatura endurece el material y lo impermeabiliza, lo que hace de 
la cerámica un arte utilitario por excelencia. 

 Las primeras noticias que se tienen de la aparición de la cerámica nos hablan del período neolítico, 
alrededor del año 6.400 AC. La explicación de su origen, como en el de casi todas las artes, pero 
en este caso de manera preferencial, es mítica. 

 Muy avanzada su historia, la tradición judeo cristiana, de manera más bien pedagógica, nos 
informa que “Dios creó a Adán y Eva del barro de la tierra modelándoles con sus manos”. De esta 
manera se convierte en el primer alfarero. 

 Alguna copla de autor anónimo lo dice así: 

“Ofi cio noble y bizarro
entre todos el primero,

pues en el arte del barro,
Dios fue el primer alfarero

y el hombre el primer cacharro”.

Decíamos que no se trata de cualquier 
arcilla, sino de una a base de sílices 
y óxidos, de gran plasticidad, es 
decir, posee una ligocidad que le 
permiten, al mezclarse con agua  y 
otros ingredientes, formar pastas que 
se pueden modelar, y que conserven 
la forma al secarse. Dos condiciones 
pues para la cerámica: una, la arcilla de 
que está hecha y dos, el fuego al que 
es sometida.

 En la Edad de los Metales aparecen 
las primeras piezas de cerámica con 

alguna decoración. Inicialmente, una decoración basada en incisiones y algunas hendiduras, en 
las que se adivina el dedo del ceramista.  También aparece la decoración con engobes, es decir, la 
coloración de la arcilla con tierras de colores. 

Cerámica tradicional Nicaraguense
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 El proceso de elaboración de una obra cerámica, puede hacerse totalmente a mano, mediante 
distintas técnicas, o tratándose de alfarería utilizando un torno; y, mediante el uso de molde. 

Este último proceso se ha industrializado en el 
mundo entero. La cerámica artística tiende a 
estar preferiblemente en las dos primeras formas 
de elaboración. Cuando una pieza de cerámica 
se pinta, debe hacerse con tierras colorantes 
(engobes), que son también sometidos a calor, y 
los acabados fi nales cuando se quiere vitrifi car la 
cerámica, que son sílices aplicados a la pieza para 
que vuelva a ser sometida a calor. 

 Lo que conocemos como lozas y porcelanas, son 
variedades cerámicas, cuyas arcillas tienen algunas 
propiedades especiales en cuanto a resistencia, 
sobre todo, y sometidas a temperaturas mayores 
que las que normalmente se utilizan en el trabajo 
cerámico más elemental, como serían ladrillos, 
tejas o macetas.

 En nuestros países el arte cerámico se remonta 
a muchos siglos atrás, como una de las más 
bellas manifestaciones de las culturas que nos 
precedieron. Se hicieron al mismo tiempo, objetos 
útiles para la vida diaria, y objetos ceremoniales. En 
algunos de nuestros pueblos, se sigue fabricando 
esa cerámica desde hace más de mil años, con los 
mismos materiales y la misma técnica.  Pero de la 
misma manera que evolucionó la cerámica utilitaria 
hacia la producción industrial, evolucionó a nuevas 
manifestaciones artísticas, con el desarrollo de las 
otras artes, la cerámica artística.  

La cerámica artística contemporánea mezcla hábilmente, el modelado, la alfarería y el moldeado 
en una misma pieza, adhiriendo, también mediante calor, metales y vidrios.. Pertenece también 
a la cerámica artística, la pintura sobre azulejo y el engobe sobre la placa y el ladrillo. También se 
desarrolla arte cerámica a partir de la elaboración de vasijas y texturas. 

 Es interesante conocer algunos términos técnicos para un mejor acercamiento al mundo de la 
cerámica: cuando la pieza está recién elaborada, secándose, o ya seca, se dice que es una pieza 
“en crudo”. Cuando ha sido sometida al fuego, a más de 800 grados centígrados, pero no ha sido 
esmaltada, se dice que es “bizcocho”. Cuando ha sido ya esmaltada con óxidos y sílices preparados 
para tal efecto y quemada nuevamente, se dice que es una “cerámica vitrifi cada.”
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Ejercicio sugerido:
Las y los estudiantes investigarán acerca de la cerámica precolombina producida en su país 
por los diferentes grupos culturales, para conocer acerca de técnicas empleadas, diseños 
elaborados y uso que se daba a las piezas. 

Asimismo investigarán acerca de ceramistas modernos de su país; sus estilos, técnicas y 
diseños, entre otros. Con los resultados de estas investigaciones, prepararán una presen-
tación para el grupo general. Podrían agruparse quienes hayan trabajado sobre la misma 
cultura, como sobre un mismo artista y su obra, para hacer la presentación en conjunto. 
Ojalá que se haga uso de todos los recursos didácticos que se tengan a mano. Al final, cada 
quien recogerá esta experiencia en su Texto Paralelo.

Ejercicio sugerido:
Si existen las condiciones para hacerlo (arcilla, horno, sobre todo), no debe desaprovechar-
se la oportunidad de experimentar produciendo obras cerámicas. Por sencillas que estas 
sean, la elaboración de obras cerámicas es, de alguna manera, mágica. La arcilla, trabajada 
por una persona y transformada “al pasar por el fuego”, sigue maravillando como habrá 
ocurrido antiguamente. El profesor o la profesora harán muy bien en promover estas posi-
bilidades para las y los estudiantes vivan la experiencia.
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EL COLOR

Para iniciar el tema del color, se propone un primer ejercicio de reflexión y análisis, que permita a 
las y los estudiantes una mirada connotativa sobre el tema, que prepare para la mirada denotativa 
y estructural que se desarrollarán a lo largo del tratamiento de este.

Ejercicio sugerido:

Se pide a los y las estudiantes que realicen el siguiente ejercicio:

a.	 Se lee el siguiente texto de Wagensberg, (2000):   

“Se diría que el gozo por el color depende mucho de la cultura particular. Sin 
embargo, hay algún color concreto que despierta pasiones a lo largo y ancho 
de la geografía y la historia. El color del oro. Lo dorado, ¿Cómo entender la 
universalidad del oro? Quizá por su alta frecuencia en cualquier paisaje 
bañado por la luz solar. Quizá porque está asociado a que todo va bien, 
porque nos hace sentir seguros, porque ahuyentan las sombras… ¡El sol sale 
cada día! ¡Y qué pánico si un día resulta que no sale! Se trata de una fuerte 
convergencia. ¿Qué cultura no adora el oro? El dorado es en efecto el color 
del Sol. Es la luz, la energía primera de cualquier cosa sobre el planeta… El 
color del Sol, del ámbar, del oro es universal y transculturalmente apreciado”.  
(p. 287)

b.	 En su texto paralelo:

•	 Coloque una imagen en la que prevalezca su color preferido

• Escriba “cosas” (pensamientos, frases, poemas, coplas, ideas) sobre su color 
preferido 

  •	 Elabore una síntesis del trabajo que se realizará seguidamente:

c.	 El grupo realiza una encuesta acerca del color preferido y las percepciones de diez 
personas por estudiante. La encuesta será de no más de 10 preguntas cortas, de 
respuesta rápida, como: ¿Cuál es su color preferido? ¿Con qué asocia ese color? ¿Qué 
sensación le produce ese color?, etc., que pueden ser diseñadas por el profesor o la 
profesora, o por el grupo mismo. 

d.	 Hecha la encuesta se tabulan las respuestas de todo el grupo y a partir de ellas se 
elaboran hipótesis acerca de la influencia del color en la vida de las personas.
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Ejercicio sugerido:

Pensamos que sería importante que las y los estudiantes no inicien la lectura de los textos 
posteriores al ejercicio, sin haber concluido este ejercicio; es decir, sin haber escrito en su 
Texto Paralelo las respuestas que el ejercicio pide.
¡Adelante!:
Las y los profesores pedirán a sus estudiantes:

–	 Que se tomen un rato de tranquilidad, de reposo, en algún lugar donde puedan centrar su 
atención en ellas y ellos mismos. Luego, se les invita a que Imaginen cómo sería el mundo 
sin colores. Sin amarillos, sin rojos, sin azules. ¡Sin verdes! ¿Cómo sería el mundo –su 
mundo– sin verdes, viviendo en Centroamérica? Seguramente que… bueno. Volvamos 
al ejercicio.

–	 Imagínese un mundo sin colores. ¿Es imaginable? ¿Cómo sería? Se les sugiere que piense 
en algunas características que tendría ese mundo. Que piensen en las consecuencias 
que tendría para ellas y ellos que su mundo no tuviera colores. ¿Cuáles problemas o 
dificultades, creen que se les presentarían?  Que haga el esfuerzo de describir un paisaje 
de su entorno, pero que no tiene colores…

–	 Luego, se les invita a que lleven a su Texto Paralelo los pensamientos y los sentimientos que 
les han nacido en ellas y ellos a partir de esta suposición. Pueden escribir un poema, una 
frase impacto, un cuento, o, simplemente una descripción de su vivencia del ejercicio.

Sugerimos al Profesor –a la profesora– que guía este proceso, que promueva una actividad 
de puesta en común de las sensaciones y pensamientos que cada persona anotó en su Texto.  
Recordamos la conveniencia de que este tipo de actividades se realicen en equipos de cinco a 
seis estudiantes, para garantizar que todas las personas participantes gozarán de la atención 
e interés de las demás.

El tema del color, cuando nos referimos a las artes plásticas y, muy especialmente a la pintura, 
es un tema de primera importancia. El ejercicio anterior puede habernos dado claves para 
comprenderlo: En nuestra visión del entorno hay una fuerza decisoria que ejercen los colores. El 
color de lo que vemos va a apoyar –y no pocas veces a definir– si lo que vemos nos agrada o no.

Para tratar el tema habrá que acercarse a la teoría del color como fenómeno físico. Un área 
fascinante del conocimiento, por cierto. 

El tema del color ha apasionado a científicos, a lo largo de la historia, quienes han querido 
explicarse el fenómeno desde una perspectiva física. Es así como Young, en su laboratorio, 
consiguió descomponer la luz, y llegar a la conclusión de que la luz blanca está compuesta por la 
unión de tres haces de luz básicos: este primer descubrimiento nos propone como básicos el rojo 
intenso, el verde intenso y el azul oscuro. La suma del verde intenso más el rojo intenso nos dará 
el amarillo; la suma del verde intenso más el azul oscuro pruducirá un azul claro; y la suma del rojo 
intenso más el azul oscuro nos dará una especie de magenta oscuro. 
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Estudios posteriores permiten descubrir que, en circunstancias distintas, estos tres haces básicos 
podrían ser otros: rojo carmín, azul cian (azul celeste) y amarillos, por ejemplo.

Más tarde, otros físicos estudiosos de la luz, se hacen una pregunta importante: ¿por qué un objeto 
es de tal o cual color? , y la respuesta a la que llegan es esta: 

“Cuando la luz blanca ilumina un objeto, este automáticamente va 
a absorber ciertos colores y a reflejar otro. El color que refleja es el 
color que vemos. Los otros colores son absorbidos por el objeto y no 
los vemos”. 

Este concepto es muy importante que sea aprehendido por las y los estudiantes, en primer lugar, 
porque es un concepto clave en cualquier proceso de apreciación del color en la pintura, pero, 
además, porque es un concepto que, si se sabe “trabajar bien” con  los  niños y las niñas en la 
escuela, les resulta especialmente fascinante; puede ser una manera “mágica” para despertar 
fascinación por el arte y  una excelente puerta de entrada para la curiosidad científica.

Los colores que utilizamos para pintar, se llaman colores-pigmento son 
materiales sólidos que permiten cubrir una superficie (lienzo, madera, 
cartón...), y que están compuestos por un pigmento y un aglutinante, 
aceite de linaza en el óleo, agua en la acuarela, cera en las crayolas… 
Cuando en las técnicas pictóricas (óleo, acuarela, acrílico, etc) se 
hable de mezclar colores siempre nos vamos a referir a los colores- 
pigmento. 

Colores primarios: 
Se llaman colores primarios porque no se pueden obtener mediante 
la mezcla de ningún otro color, se consideran absolutos, únicos. Los 
tres colores primarios son el amarillo, el rojo carmín y el azul cyan. 
En lenguaje popular decimos que son el amarillo, el rojo y el azul. 
Mezclando pigmentos de estos colores, se obtienen todos los demás. 
En los colores-pigmento, el negro será el resultado de mezclar los tres 
colores pigmento primarios: amarillo, rojo carmín y azul cyan.

Colores secundarios 
Los colores secundarios son los que se obtienen mezclando dos 
primarios entre sí a partes iguales. De la mezcla de los primarios amarillo 
y azul cyan obtendremos el verde; mezclando el amarillo con el rojo 
obtendremos  el anaranjado y finalmente cuando mezclemos azul con 
rojo obtendremos el violeta. 



89
....

Colores intermedios
Mezclando un color primario y uno secundario se obtienen los llamados 
colores intermedios, que, como su nombre lo indica, están “en medio” 
de un color primario y uno secundario, o viceversa. A estos colores se 
les denominan con los nombres de los colores que intervienen en su 
composición, primero citando el color primario y a continuación el 
secundario. Así tendremos colores que se denominan de la siguiente 
manera: amarillo-verdoso, rojo-anaranjado, azul-verdoso, azul-violeta, 
amarillo-anaranjado y rojo violeta.

Colores fríos y colores cálidos

Conocemos como colores fríos a todos aquellos en cuya composición 
interviene el azul y como cálidos, a todos aquellos que “participan” 
del rojo o del amarillo. 

Los colores cálidos, los asociamos con la luz solar, el fuego… de ahí 
su calificación de “calientes”. Los colores cálidos provocan sensación 
de actividad, de alegría, de dinamismo, de confianza y amistad. Estos 
colores son el amarillo, el rojo y el naranja.

Los colores fríos son aquellos que asociamos con el agua, el hielo, 
la luz de la luna… (el azul y los colores en los que él participa). Los 
colores fríos, al contrario de los colores cálidos, provocan sensación 
de tranquilidad, de seriedad, de distanciamiento. Colores de este 
tipo son el azul, el verde, el azul verdoso, el violeta…

A estas cualidades que se atribuyen a los colores se ha denominado 
“temperatura del color”.

El Círculo cromático RYB (por sus siglas en inglés: Red, Yellow and Blue) es un modelo utilizado en 
general en conceptos de arte y pintura tradicionales. Consiste en un círculo en el cual se colocan, 
como en los vértices de un triángulo equilátero, los tres colores primarios. Entre cada uno de ellos, 
el color secundario correspondiente y, entre cada primario y secundario, el color intermedio.

Desde  2004, se reconoció mediante análisis científico que este modelo no es del todo correcto.  
No obstante, continúa siendo utilizado habitualmente en las artes pictóricas y, de momento, 
ciertamente, es útil. 

Cuando se trata de técnicas de fotografía y fotograbado, sí, se hace necesario de igual manera, 
referirse a otros modelos. De estos no nos ocuparemos en esta oportunidad. Igualmente puede 
resultar interesante que si alguna persona entre el alumnado manifiesta interés especial por la 
fotografía artística, podría guiársele para que se informara al respecto y, eventualmente, pusiera 
luego en común con sus compañeros y compañeras sus nuevos conocimientos.



90
....

Armonías de color
Los colores armónicos son aquellos que funcionan bien juntos, es decir, que producen un esquema 
de color atractivo a la vista. El círculo cromático es una valiosa herramienta para determinar 
armonías de color. Esta armonía se produce por combinación de colores vecinos o por combinación 
de complementarios.  Los colores complementarios son aquellos que se contraponen en el círculo 
y que producen un fuerte contraste. Así por ejemplo, el verde es complementario del rojo. Los 
colores vecinos,  por el contrario,  son los que más se acercan en el círculo cromático.

Ejercicio sugerido:

El profesor o la profesora pedirán al estudiantado la elaboración individual de un círculo 
cromático, en una hoja  de 8 1/2 x 11, que será de gran utilidad para desarrollar ejercicios en 
la clase, e irá posteriormente al Texto Paralelo

Entre esos “ejercicios para desarrollar en la clase”, proponemos que en una  pintura se  
busquen colores,  se nombren colores, se encuentren parecidos, se encuentren armonías, se 
encuentren colores  complementarios,  se identifiquen tonalidades.

Ejercicio sugerido:

Se invita a las y los estudiantes a que, cada una y cada uno, contemple reposadamente un 
paisaje rural. Quizás encuentre ahí árboles, arbustos, plantas pequeñitas, césped, montañas, 
potreros, caminos, cercas, casas, techos… Se les pide que fijen su atención en los colores 
verdes que pueden distinguir. Que los cuenten cuidadosamente… ¿Cinco, ocho, trece…? 
Que miren bien. Que miren más. Que sigan descubriendo verdes. ¿Quince, dieciocho…?

Se les pide luego que, en parejas o en tríos, realicen nuevamente –esta vez juntos– el 
ejercicio… durante tres minutos. ¿Qué ocurrió? Esta  vez, cada uno –cada una– vio más o vio 
menos verdes? 

Ponen en común la experiencia y, luego, la describen y analizan en su Texto Paralelo.
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Cuarta Parte:

Acercamiento al arte 
como forma de expresión personal 

En este apartado se pretende que las maestras 
y los maestros aprendan a diseñar, al interior de 
los centros educativos, espacios para su propia 
expresión artística y a vivir experiencias que les 
permita aprender a disfrutar las obras de arte, 
de manera individual y colectiva, mediante 
dinámicas incorporadas a la vida de la escuela. 

Para ello, se trabaja con las educadoras y los 
educadores en la vivencia de experiencias 
lúdicas en los procesos de creación-expresión 
artística y en la incorporación de lo artístico en 
el planeamiento curricular general, desde la 
perspectiva de educación por el arte. 
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Talleres de educadoras y educadores para el disfrute de 
la expresión y la apreciación artística.

Ejercicio sugerido:

Para iniciar este apartado del curso, sería muy interesante hacer una exposición de trabajos 
artísticos de las personas participantes. (entendido esto desde una acepción muy amplia: 
Pueden ser pinturas, esculturas, bordados, comidas, cerámicas, maquillajes, poemas, 
interpretación musical y muchos más.) 

Como el título lo indica, se trata de realizar “talleres”, es decir, abrir espacios para que el 
estudiantado elabore objetos artísticos para expresarse, para experimentar individual y 
colectivamente los procesos de creación artística.  La profesora y el profesor aprovecharán 
las mejores oportunidades para llevar a sus estudiantes a momentos de reflexión acerca del 
significado de lo que están viviendo, que  son muy  importantes. 

Estos momentos de reflexión son muy importantes. Es una oportunidad para que cada 
estudiante “objetivice lo que está haciendo”. Para preguntarse –y responderse– ¿por qué 
estoy pintando o dibujando o esculpiendo esto? ¿Cómo me siento haciéndolo? ¿A qué o a 
quién me recuerda esto que hago, y por qué? Y muchas preguntas más que le lleven a tomar 
conciencia de que está haciendo arte. Serán también oportunidades para que su profesora 
o su profesor le lleve a relacionar lo que hace con tal o cual escuela, con tal o cual artista…
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Además, sobre cada ejercicio que se realice,  cada estudiante llevará a su Texto Paralelo una 
descripción y una reacción personal.

•	 La producción de un trabajo colectivo: Puede ser la elaboración de un mural; podría 
tratarse de la representación (con sus cuerpos, con disfraces, etc.) de una composición 
plástica imitando una escultura o una pintura famosa. Si se quisiera entrar otras 
manifestaciones artísticas, podría pensarse en la conformación de un coro, tanto para 
cantar canciones, como para “cantar” poesía coral.

•	 Podría pensarse en un día de Feria de las Artes, en la que los y las  estudiantes del 
grupo (y quizás también de los otros grupos) participen. Si se trata de un día, debe 
pensarse en actividades de corta duración. Lo que significa que no habría tiempo de 
hacer una pintura con óleo por ejemplo, pero tiene mucho sentido modelar con arcilla, 
trabajar con papel, desde origami, hasta trabajos con papel, seco y mojado, diseñar 
jardines, pintar murales (o pisos) con tizas de colores…

•	 Organización y realización de una gira turístico-cultural con los siguientes 
objetivos: 

Identificar valores artísticos de la comunidada)	  (arquitectura de la iglesia 
y otros edificios de la comunidad, imágenes religiosas, monumentos 
civiles, detalles como faroles, las puertas y sus cerraduras, puertas, 
diseño de fachadas, verjas, casas de adobe, parques, casonas de madera, 
puentes, fuentes, estatuas).  Entre esos valores artísticos podría haber 
alguna colección de obras de arte,  algún museo y hasta el taller de algún 
artista de la comunidad.

Convertir el espacio comunitario en espacio didáctico artísticob)	 , 
mediante las clases al aire libre, en lugares públicos; la elaboración de un 
inventario de objeto y recursos artísticos que luego pueda estar al servicio 
de la comunidad, ya sea desde el centro educativo o desde alguna oficina 
pública, la municipalidad, por ejemplo. También la realización de una o 
varias sesiones de dibujo al aire libre, en la comunidad, copiando del 
natural edificios, plantas y otros, es una actividad que tiende a convocar 
a la gente de la comunidad y despertar en muchas personas interés por 
ver los objetos cotidianos con otros ojos.

La realización de cualquiera de las tres propuestas anteriores –la producción de un trabajo 
colectivo, la Feria de las Artes y la Gira– debe tener para las y los estudiantes un aprendizaje 
adicional: el conocimiento y comprensión, desde la experiencia, de la organización 
y administración de una actividad de Educación Artística compleja. Esto, además de 
formarle y capacitarle para hacerlo luego en su trabajo profesional como maestra, como 
maestro, elimina temores e incentiva acciones innovadoras interesantes. De todos estos 
aprendizajes, deberá quedar constancia en sus Textos Paralelos.
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El arte en la escuela para y desde maestras y maestros

Ejercicio sugerido:

Cada estudiante deberá planear y presentar una propuesta de embellecimiento de la escuela 
–y de la vida de la escuela– a partir de las condiciones que presente una escuela real.

No se pretende que se lleve a la práctica ninguno de los planes que se elaboren, pero sí 
que respondan a posibilidades reales de un centro educativo concreto. Para esto, las y los 
estudiantes deberán seleccionar uno, solicitar los permisos necesarios para estudiarlo, ver las 
posibilidades que presenta, conversar con personal de la Dirección, con maestras, maestros 
y estudiantes, de manera que pueda conocer bien la realidad de esa escuela. Conviene que 
estos trabajos se realicen individualmente o por parejas. Es importante evitar la “distribución 
de tareas”, para que cada estudiante viva su proceso integralmente.

•	 Se diseña un croquis o plano de la escuela seleccionada, y a partir de ese plano, se 
elabora toda la propuesta de embellecimiento del edificio y del entorno (los colores para 
pintar el edificio, las plantas que se sembrarían en el entorno) tomando en cuenta las 
posibilidades plásticas, las posibilidades musicales, (cuál música, en cuáles momentos y 
con qué intención) de proyección de películas o vídeos y las posibilidades de apertura de 
todo esto a la comunidad. 

•	 Embellecimiento de las áreas verdes. La propuesta de la creación de un jardín en la que 
participen las y los escolares y personas de la comunidad, además de sus maestras y 
maestros es una buena opción si se tienen en cuenta detalles como los siguientes: 
a)	 La prioridad en la utilización del espacio verde en la escuela debe ser para el juego 

de las niñas y los niños. Este espacio de juego también ha de ser embellecido, bien 
acondicionado, mantenido y cuidado.

b)	 El proceso de adecuación, mantenimiento y embellecimiento del jardín debe ser 
permanente. Un jardín creado con gusto y esmero educa y recrea; su abandono, 
frustra y deseduca. 

•	 Mantenimiento del edificio y mobiliario. Debe planearse cómo incluirlo en el presupuesto 
anual de la institución educativa, y cómo hacer de esto una preocupación importante 
(no la única, ni la más importante, pero importante) del Patronato o la Junta Escolar. 
Es deseable que cada institución diseñe políticas internas para que esto se haga de tal 
manera que las niñas y los niños aprendan a disfrutar de estos procesos de mantenimiento, 
limpieza y embellecimiento de la escuela. Habrá que planear, desde una escuela real, 
cómo lograr que se llegue a establecer estas políticas. Esta actividad puede incorporarse 
no sólo como responsabilidad de docentes, sino también de madres y padres de familia y 
niñas y niños, mediante jornadas de pintura de aulas, limpieza y lijado de pupitres, diseño 
y pintado de murales en corredores de las instituciones, ubicación de reproducciones de 
obras de arte en toda la escuela. 
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•	 Creación de un museo histórico pedagógico y regional de la escuela. Las maestras y 
los maestros pueden hacer de la escuela un espacio en el cual la comunidad encuentre 
elementos de identidad. Se sugiere que toda la producción artística, histórica y de 
elementos identitarios de la comunidad se puedan recopilar mediante diferentes 
actividades y vayan conformando un museo de la escuela para la comunidad que 
a su vez puede invitar a otro tipo de acciones. Por ejemplo, se pueden recopilar 
las fotografías de anuarios, fotografías históricas de la escuela y la comunidad, 
cuadernos tanto de maestros, maestras como de estudiantes de la comunidad, que 
quieran donarlos; se puede institucionalizar la costumbre de que los maestros y 
maestras que se jubilen dejen escrita su memoria –o una carta de despedida que 
recoja historias y experiencias– que se sumaría al bagaje del museo. Mucho del 
trabajo  que se realizaría en este  museo sería digital. Es importante tener en cuenta 
las posibilidades artísticas que esto abre. También,  abrir un libro de visitas donde las 
personas escriban sus impresiones, una sesión de fotos de visitantes de la escuela, 
de actos cívicos, de desfiles, de certámenes, fiestas, graduaciones, entre otros.  Será 
muy  importante  que,  en el diseño de esta  actividad, se refleje con claridad lo 
propiamente artístico: en los objetos recolectados, en  la forma de exponerlos, etc.

•	 Planear una serie de actividades específicamente para las y las maestras. Por ejemplo: 
Reunión de docentes para disfrutar de una sesión artística. Las posibilidades 
pueden ser invitar a un artista para que hable de su obra como creador, a un grupo 
o banda para que brinde un concierto didáctico, es decir presentado y explicando 
los instrumentos musicales, los autores, la obra, el conjunto de los intérpretes entre 
otros. Se puede hacer la presentación de una novela, una sesión de danza, un recital 
de poesía o un cine-foro. En el plan podría indicarse que la preparación de cada uno 
de estos eventos, estaría a cargo de uno o dos docentes con pequeños grupos de 
estudiantes y las responsabilidades se asignaría desde el inicio del año lectivo. 

•	 Se puede planear una serie de actividades de educación artística para el inicio de las 
reuniones de profesores o de padres y madres de familia. Por ejemplo, que se tenga 
a disposición un equipo de multimedia para que, mientras se acomodan y esperan 
las personas participantes, se estén proyectando imágenes de obras de arte con 
un mínimo de información. Así se aprovechan esos quince minutos de margen de 
espera que se da siempre en las reuniones. Sería interesante proponer en el mismo 
plan la elaboración de programas completos para esos quince o veinte minutos. 
Pensar en obras de arte universal, como en obras de arte nacional, o comunal…  
Cuánto educaría a las y los asistentes ser espectadores de un programa de estos 
dedicado a elementos estéticos de la comunidad, por ejemplo.

El ejercicio propuesto, con estas diferentes opciones y muchas más que profesores y 
profesoras, junto con sus estudiantes, podrán idear, busca, en definitiva que la educación 
artística vivencie y promueva la creación de condiciones, a partir del disfrute artístico, 
para convivir mejor en los centros escolares. Estamos sugiriendo, ni más ni menos, que 
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el desarrollo del gusto por las manifestaciones artísticas, de parte del estudiantado, lo lleve a 
trabajar desde ahí, en su práctica profesional, por mejorar la vida de la escuela.

El siguiente texto fue escrito hace algunos años, cuando los problemas de convivencia en las 
comunidades y en las escuelas de Centroamérica empezaban a agravarse. Esperamos que su 
lectura ayude a la reflexión.

“Mi escuela es limpia y bonita”

En una oportunidad, sometimos al 
escrutinio de 232 niños y niñas de sexto 
grado de escuelas urbanas (2), de atención 
prioritaria (2) y rurales (3), diez frases 
sobre su escuela. Ellas y ellos debían 
escoger las tres que mejor reflejaban 
sus sentimientos. Algunas frases eran: 
mi escuela es alegre; mi escuela es 
como mi casa; en la escuela aprendo 
cosas importantes; mi escuela es limpia 
y bonita; voy a la escuela contento(a); la 
escuela es la institución más importante 
de mi comunidad... etc.

La expresión: “Mi escuela es limpia y 
bonita” obtuvo 182 “votos”. 

(Esto nos convenció de que el tema de 
limpieza y embellecimiento de la escuela 
no es ajeno, ni mucho menos, a los 
valores de las niñas y los niños)

Embellecer la vida... embelleciendo 
el medio. Alguien podría decir que la 
belleza exterior, para que sea auténtica, 
no un mero maquillaje, ha de ser reflejo 
de la belleza interior. Tal vez sea verdad 
que sea así, pero no sólo así. También 
es verdad que un ambiente embellecido 
–mejor aun, bello– invita a la belleza 
interior. No nos cansaremos de decir que 
la escuela ha de ser un lugar mejor que 

el hogar, para que los niños vayan a su 
hogar motivados a  mejorarlo. 

Con cuánta aflicción se lamentaba 
una profesora de un centro educativo 
capitalino, porque en menos de dos 
años de construido el colegio, los vidrios 
estaban quebrados (y no se habían 
cambiado), las plantas de lo que un día 
quiso ser  jardín se habían secado o 
simplemente habían sido arrancadas de 
raíz (y no habían sido sustituidas), y las 
paredes habían sido rayadas –con grafitis 
de fuerte contenido, primero; con murales 
insultantes después... con pintura negra, 
tierra, un día...! (y no habían sido vueltas 
a pintar). 

¡El tugurio se metió a la escuela!– 
exclamaba.

Entré a un aula: era igual, pero peor; 
tal vez porque era en pequeño... Cada 
mesa reproducía, a escala, el horror de 
las paredes. El pizarrón roto, desteñido, 
grasiento... el cielo raso incompleto, 
pocos vidrios en las ventanas, y sucios...

Sólo 16 estudiantes –habían empezado 
el año treinta y siete– y ninguno de ellos 
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ni de ellas parecía sentirse a gusto, vestir 
a gusto o estar a gusto...

Y el profesor, como un mueble más, con 
un gesto de cansancio y desánimo que 
fácilmente hacía juego con el ambiente.

¡El tugurio se metió a la escuela!– exclamaba 
la profesora con los ojos inyectados de 
frustración y dolor. Casi lloraba. Y con 
razón: si permitimos que el tugurio se meta 
en la escuela, la escuela habrá perdido una 
gran porción de su función redentora... y 
de sus posibilidades. 

No bastará con maquillar la escuela, pero 
la labor pasa por ahí. Es lo cierto que es 
un deber ético hacer de la escuela un 
lugar mejor que cualquier otro lugar de la 
comunidad, y eso tiene que ver también 
con la apariencia: la limpieza visible, la 
armonía visible, los detalles visibles...!

Un lugar físicamente agradable, invita a 
establecer relaciones agradables. Ese 

sería un principio.  Mantener físicamente 
agradable el lugar, sería parte importante 
de la tarea. Que llegue a ser reflejo de 
la armonía interior de las relaciones, 
el reto.  Pero si dejamos que se nos 
caiga “lo aparente” sin haber logrado el 
enriquecimiento de fondo, este será más 
difícil.

Ejercicio sugerido:
Jugando con las siluetas

Este es un ejercicio con múltiples posibilidades. 

Para realizarlo, se requiere de algunos materiales de fácil acceso: pliegos grandes de papel 
colocados en papelógrafos (habrá varios papelógrafos, varios retratistas y varios modelos 
a la vez); lápices; marcadores, luz para proyectar sombra (puede ser un foco de mano, por 
ejemplo)

¿Quién es quién?

El grupo se distribuye en dos o tres aulas distintas, de tal manera que todos y todas puedan 
participar, una veces como “retratistas” y otras veces como “modelos”.
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El ejercicio consistirá en lo siguiente:

  Un o una estudiante se coloca de perfil frente a alguno de los papelógrafos. El o la 
dibujante responsable de ese papelógrafo, utilizando el foco, (puede hacerse ayudar 
de otra u otro compañero) proyecta la sombra del “modelo” en el papel y la dibuja 
como una silueta.

  El ejercicio se repite con los demás compañeros y compañeras del grupo. Una vez 
terminados los dibujos, estos se colocan en la pared a manera de exhibición, sin que 
se agregue ningún dato acerca del modelo.

   Mientras tanto, en otra u otras aulas estará ocurriendo lo mismo. Nadie  deberá entrar 
a un aula que no sea la suya.

   Seguidamente, los y las 
integrantes de cada grupo 
pasan a las otras aulas 
para observar los dibujos. 
Cada quien dirá a cuál 
compañero ocompañera 
se le parece la silueta. 
Alguien irá anotando estas 
opiniones. Al final se podrá 
saber cuál fue la silueta 
que mejor representó al o 
a la modelo.



99
....

Otras posibilidades

El ejercicio de siluetas se presta para desarrollarse en diferentes oportunidades, con fines 
diversos. Por ejemplo:

  El dibujo puede rellenarse con un solo color y, de igual manera puede rellenarse 
con otros colores y dar así un significado específico a la silueta. Por ejemplo, pintar 
la silueta del compañero o compañera con sus colores preferidos ;

•	 o con los colores con los cuales los compañeros y compañeras identifican a ese 
o esa modelo. 

•	 También podría rellenarse la silueta con un collage de fotografías de personas 
y objetos significativos y con frases o palabras ilustrativas. 

•	 ¿Qué tal si la silueta de un o una modelo se rellena de pensamientos expresados 
por sus compañeros y  compañeras, a manera de homenaje afectuoso por su 
cumpleaños, o porque se presenta alguna circunstancia especial?

  Identificar las medidas y proporciones clásicas de la cabeza humana.  Si se 
seleccionan los dibujos que más frecuentemente han llevado a la identificación 
del o de la modelo, podría contarse con un conjunto de “cabezas” posiblemente 
bien proporcionadas. Es una buena oportunidad para que, frente a un diagrama 
de líneas, medidas y proporciones de la cabeza, se analicen los dibujos. Es seguro 
que la mayoría de ellos se corresponden con las proporciones clásicas. Lo mismo 
puede hacerse con los dibujos de cuerpo entero que se sugieren a continuación. 
Se trata de una manera de “aprender a ver” algunas de las características más 
importantes de la figura humana en el dibujo artístico.
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Trabajar el mismo ejercicio con otras partes del cuerpo.

 Dibujar siluetas de manos, de brazos, de piernas puede prestarse para juegos muy 
interesantes:

•	 Algunos juegos de teatro 
negro podrían servir aquí de 
inspiración, como la “formación 
de siluetas de animales” a partir 
de las manos de compañeros y 
compañeras colocadas en una 
forma o en otra. Imaginemos, por 
ejemplo, una silueta realizada 
a partir de las manos de dos 
compañeros o  compañeras , 
que “recuerde” la mano de Dios 
a punto de tocar la de Adán para 
insuflarle vida, en el mural de 
Miguel Ángel. 

  Eventualmente, trabajarlo con cuerpos enteros asumiendo posiciones diferentes… 
En este sentido sería interesante pensar en un mural realizado con esta técnica, con 
las y los estudiantes realizando ejercicios físicos o haciendo algún deporte. Sería 
una buena opción para decorar un espacio deportivo del centro educativo o de 
la comunidad. Igualmente, las siluetas pueden ser negras, o de un color plano y el 
mismo todas, o trabajar decoraciones interesantes dentro de cada silueta.
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Educación Artística y creatividad

Resulta consecuente, cuando se trata de la educación artística, hacer una importante referencia al 
desarrollo de la capacidad creadora –o capacidad creativa– de las personas, y a la importancia que 
el arte puede tener en esto.

Existe una estrecha relación entre arte y creatividad; sin embargo, está bien advertir que no “sólo” 
el arte, sino “también” el arte apoya las condiciones en las que la creatividad florece. La ciencia 
también, y también el deporte, por citar sólo dos áreas más.

En esta oportunidad, trabajaremos la relación entre educación artística y educación de la 
creatividad. Y empezaremos por decir que, al igual que la primera, la segunda no tiene un límite 
de edad  para iniciarse con éxito. No obstante, afirmamos que son procesos educativos a los que 
se tiene derecho desde el inicio de la vida y que empezar con ellos desde temprana edad tiene 
grandes ventajas.

Erika Landau (2000), de la Universidad de Tel Aviv, al celebrar sus 75 años contaba:

“Yo puedo asegurar que la creatividad me permitió  sobrevivir. Sólo gracias a ella logré 
inventar artilugios, convertirme en invisible para no llamar la atención ni ser observada, 
y así salir con vida de un campo de concentración en Ucrania, adonde llegué a cavar tres 
veces mi propia fosa”. (s/r).

Pero, ¿qué es eso de la creatividad? ¿En qué consiste la capacidad creadora?

Ejercicio sugerido:

Antes de entrar al tema, convendría que el profesor o la profesora  invite a sus estudiantes a 
reflexionar a partir del siguiente texto de Eric Jensen, en “Artes con El Cerebro en Mente”, 
traducido por Pilar Quirós (2005), (p. 2 y 3)

“Desde el punto de vista de la evolución, cualquier especie que sea 100% instinto, actuará rápido, 
pero será limitada en sus respuestas. Uno puede escapar constantemente al peligro, pero, ser 
incapaz de deducir la razón por la cual el peligro sigue dándose. Por otro lado, una especie que 
sea 100% cognitiva sería altamente flexible, pero a veces actuaría muy lento para sobrevivir. 
Imagínese sopesar muchas posibles decisiones mientras que un objeto pesado es lanzado hacia 
su cabeza. Cualquier atraso cognitivo le puede costar su vida. La ruta ideal evolutiva es tener 
ambos: cognición para flexibilidad; instinto para velocidad; e intuición para combinar las dos. 
Pero, ¿cómo poder desarrollar y expresar la intuición? Las artes visuales pueden ser el vehículo 
perfecto para esto. Ejercitan nuestra creatividad, nuestras facultades intuitivas de una manera 
en que ni las ciencias, el lenguaje o las matemáticas pudieran nunca hacerlo. La creatividad en 
el arte es la realización de nuestra intuición en el mundo físico”. (p. 2 y 3.)

La reflexión podría realizarla cada estudiante por su cuenta, como trabajo fuera de aula, o 
por equipos pequeños (parejas o tríos), dentro o fuera del aula; o desarrollarse como una 
actividad de discusión general. En cualquiera de los casos, cada estudiante llevará a su Texto 
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Empecemos el tratamiento del tema, propiamente, diciendo que Guilford, uno de los más 
importantes estudiosos del tema de la creatividad, planteó en 1978, que la creatividad es una 
propiedad compartida, en mayor o menor grado, por toda la humanidad. Si efectivamente es así 
–y parece serlo–, existe un deber ético de incorporar en todos los procesos educativos estrategias 
tendientes a educar la capacidad creadora de todos y todas. 

Mayers (1998) propone la presencia de cinco componentes de la creatividad de una persona, que 
serían:

•	 La competencia: una base de conocimiento bien desarrollada. Será importante entonces 
conocer y producir muchas ideas; ver muchas imágenes; conocer distintas posturas, 
exponerse a muchas experiencias,  

•	 El pensamiento imaginativo: permite ver las cosas de distintas maneras, establecer 
relaciones entre los objetos y las ideas; los conocimientos y las imágenes. Imaginar 
posibilidades.

•	 Personalidad audaz: telera la ambigüedad y el riesgo, persevera en superar los obstáculos 
del camino y busca nuevas experiencias, en lugar de seguir la corriente. Podríamos decir 
que no teme equivocarse. Más aún: se sabe capaz de aprender de los errores.

•	 La motivación intrínseca: es, para una persona creativa, mucho más importante que las 
motivaciones externas, aunque ciertamente estas pueden apoyarla. 

•	 Un entorno creativo: suscita, apoya y perfecciona las ideas creativas. Es sabido que la 
estructura cerebral se va modificando según la actividad que tenga; de ahí la importancia 
del estímulo creativo desde el entorno.

 
En una conexión interesante con la educación de la capacidad creadora por medio del arte, Mayers 
define la creatividad como la capacidad que tiene el ser humano de enfrentarse con una necesidad 
expresiva y lograr comunicarla. 

Centrándonos en esta definición de creatividad y en los cinco componentes que Mayers propone, 
podemos empezar a pensar en un curso de Educación Artística que tienda al desarrollo de la 
capacidad creadora de las y los estudiantes. Así diremos que, este curso de Educación Artística 
debe promover:

•	 Que las y los estudiantes vean muchas imágenes; obtengan información básica sobre 
pintores, escultores, obras, estilos, escuelas y técnicas. 

•	 Que trabajen produciendo sus obras con diversos materiales y técnicas; identifiquen 
colores, figuras y composiciones. 

Paralelo las conclusiones de su reflexión. Esta es una oportunidad en la que la reflexión puede 
ser llevada al Texto de alguna manera interesante y novedosa: un poema, un diálogo, un 
dibujo, una pintura, una fotografía… 
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•	 Que diseñen obras; reinterpreten obras de otros artistas (cambien colores, reubiquen 
elementos, “bauticen” las obras; analicen obras de arte; diseñen estrategias; expresen los 
propios sentimientos, pensamientos, proyectos; venzan el temor al ridículo y el temor a 
cometer errores.  

•	 Que desarrollen procesos de introspección, de metacognición, y desarrollen confianza en 
sí mismos y en sí mismas, tanto en sus convicciones como en sus fortalezas.

•	 Ambientes propicios, en los que ellas y ellos se sientan libres y deseen expresarse artísti-
camente; en los que su quehacer sea valorado y evaluado por ellos mismos y ellas mismas, 
sus compañeros y compañeras y el profesorado; en los que haya espacios para pensar sobre 
situaciones problemáticas  y se cree un clima donde el conocimiento que se imparta, no 
sea inmutable y estático.

De esta manera se estará promoviendo una formación magisterial que garantice espacios de 
creación y vivencia artística en las aulas escolares, convertidas en espacios para asombrarse, 
experimentar e investigar.

Y, ¿cómo sería, entonces el sujeto creativo?

Mackinnon (1960) resume los caracteres de la personalidad creativa, así: 
“Estos individuos son inteligentes, originales, independientes en su pensar y en su hacer, 
abiertos a la experiencia de su medio interior y del exterior, intuitivos, estéticamente 
sensibles y libres de limitaciones inhibidoras”. (s/p.)

Barron (1969), realizó una investigación en la que comparó las características de las personas que 
manifestaban menos capacidad creadora con las que manifestaban poseer más. A partir de ella,  
formuló las siguientes cinco hipótesis: 

Las personas creativas:
Prefieren la complejidad y cierto desequilibrio. 1)	
Son psicodinámicamente más complejos. 2)	
Suelen ser más independientes en sus juicios.3)	
Son más autoafirmativos y dominantes.4)	
Rechazan la represión.5)	

Encontramos entonces una importante coincidencia entre estas cinco hipótesis y los cinco 
elementos que Mayers destaca como componentes de la creatividad de una persona.

Taylor (1987) agrega un sexto elemento cuando advierte de la importancia del pensamiento 
divergente en los sujetos creativos. Esto se refiere a que, frente a un problema, no hay sólo una 
solución, sino muchas posibles soluciones, especialmente en lo que se refiere a la producción de 
ideas, la fluidez, la flexibilidad y  la originalidad.

Detengámonos un momento para conocer más sobre este aspecto del pensamiento convergente 
y el pensamiento divergente. Valgámonos para ello de unas reflexiones que hacen Antonijevic y 
Mena (1989), que nos serán muy aclaradoras.
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•	 Pensamiento convergente: Se trata de un estilo cognitivo cuyo funcionamiento está bajo 
control consciente y es racional. Utiliza las leyes de la lógica. Este pensamiento está orientado 
hacia la realidad y abocado a la solución de problemas que ella ofrece y cuya resolución resulta 
importante para la adaptación al medio ambiente.

•	 Pensamiento divergente: Este otro estilo cognitivo se caracteriza por no estar necesariamente 
bajo el control consciente ni se rige por las leyes de la lógica. Es rico en metáforas, tiende a ser 
atemporal y simbólico. Se puede decir también que funciona más en el ámbito de la fantasía 
que en el de la realidad concreta.

Sin embargo, aun cuando este estilo de conocimiento es más afín a la creatividad, no debe 
considerarse a esta como un proceso independiente y menos aun antagónico de la inteligencia o 
la razón; es parte de ella. Forma parte de esa capacidad que nos permite conocer, leer dentro de 
las cosas.  

Coincidimos con Antonijevic y Mena (1989) en cuanto que el pensamiento creador se apoya en el 
uso habilidoso de ciertos conocimientos (científicos, literarios, artísticos, etc.), pero los asume para 
combinarlos y transformarlos y producir conocimiento nuevo.

En todo caso, es importante reconocer que, aunque mucho se ha avanzado en el estudio del tema, 
y, posiblemente, más en la puesta en práctica de estrategias para desarrollar el pensamiento y la 
acción creativa, en cuanto al conocimiento del fenómeno sólo estamos comenzando.  Al respecto, 
Isabel Agüera, en su libro “Ideas prácticas para un currículo creativo” (1997), escribe:

“Ya sabemos algo de la llamada creatividad y del hombre creativo. 
Algunos investigadores afirmarán que ya sabemos mucho. Pero 
acerca de cuáles son las causas de que este o aquel hombre produzca 
una creatividad tan descollante, tan genial, de esto, en realidad, 
sabemos poco o nada. Y temo (y al mismo tiempo espero) que 
nunca lo sabremos todo. ¿Habrá en la creatividad un elemento 
científicamente inexplicable? ¿Construirá la creatividad una categoría 
metapsicológica? Tal vez deberíamos dar una respuesta creativa a la 
pregunta por la creatividad, interrogante, admirativa, sin renunciar 
por eso a las exigencias y misión científicas. Así, la llamada creatividad 
sigue siendo una cuestión abierta que afrontamos con apertura”. 
(p.14 Introducción)

Refirámonos ahora a cuatro elementos constitutivos de la 
creatividad, en los que Torrance (1978) ha sintetizado una larga 
lista que diversos autores habían venido construyendo. Hoy por 
hoy, la mayoría coincide en ellos. Estos elementos constitutivos 
son:

La Fluidez: que se refiere a la producción cuantitativa de ideas, 
frases o relaciones que una persona logra ofrecer como respuesta 
a un estímulo (problema, deseo, objetivo, etc).
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La Flexibilidad: es decir, la aptitud de pasar de un pensamiento a otro, de una idea a otra.

La Originalidad: Es la aptitud o disposición para producir de forma poco usual respuestas raras, 
remotas, ingeniosas o novedosas. La originalidad debe entenderse en relación directa con el 
grupo. Algo que sea novedoso en el grupo será original, aunque no sea novedoso en el mundo.

La Elaboración: es el nivel de detalle, desarrollo o complejidad de las ideas creativas. Implica 
la exigencia de completar el impulso hasta su acabada realización. Es la aptitud del sujeto para 
desarrollar, ampliar o embellecer las ideas desde él mismo, desde ella misma, y dejar entonces, en 
la obra creada, su impronta personal. 

Existen otros dos elementos en los que también coinciden muchos teóricos y que consideramos 
importante destacar; entre ellos los siguientes:

La sensibilidad a los problemas: la sensibilidad denota la capacidad que poseen las  personas 
creativas para descubrir diferencias, dificultades, fallos o imperfecciones, dándose cuenta de 
lo que debe hacerse. 

La capacidad de redefinición: Es la capacidad para reestructurar percepciones, conceptos o 
cosas. La persona creadora tiene la habilidad para transformar algo en otra cosa. 

De acuerdo con todo lo anterior, el desarrollo de la creatividad supone el conocimiento y 
entrenamiento de una amplia gama de estrategias, lo que permite resolver problemas de una 
forma novedosa y distinta del resto de las personas. Y, además, de una manera efectiva.

Ejercicio sugerido:

Seguidamente, haremos uso de algunas de las características básicas de las personas 
altamente creativas, según el planteamiento que hace Barron (1969. p. 127) a raíz de sus 
investigaciones.

El ejercicio que proponemos no tiene ninguna validez científica, ni pretende tenerla. Se trata 
simplemente de abrir una  oportunidad para que las y los estudiantes piensen un poco en la 
percepción que tienen sobre sí mismas, sobre sí mismos, acerca de estos tópicos y quizá les 
sea útil para descubrir aspectos personales en los que no se piensa con frecuencia. Sobre todo 
nos interesa que, mediante la ejecución del ejercicio, reconozca aspectos de la personalidad 
creativa a los que debe prestar especial atención en su rol de educador, de educadora.

El profesor o la profesora pedirán que cada estudiante, desde su autopercepción, califique 
cuánto participa de las características que se señalan en la tabla que se les propone, utilizando 
el siguiente código: M (mucho); MM (Más o Menos); MP (Muy Poco)

Además de calificarse en cada rubro, deberá anotar un ejemplo por medio del cual evidencia 
poseer o no esa característica. Se advierte también al estudiantado que no deben temer 
pensar en otras personas para compararse. Cabe recordar que una persona es más o menos 
creativa en relación comparativa con la capacidad creadora que hay en el medio en el que se 
desarrolla.  Vamos al ejercicio:
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CARACTERÍSITICAS CALIFICACIÓN EVIDENCIA

Es más observador(a) 
que la mayoría	 	

Expresa verdades a 
medias,			 

Además de ver las 
cosas como otras 
personas, las ve de otra 
manera. 

Posee pensamiento 
propio y valora mucho 
eso.

Se siente motivado(a) 
por su talento y valores.

Es capaz de manejar y 
comparar varias ideas 
al mismo tiempo y 
efectuar síntesis más 
elaboradas.
	 	
Tanto su vida como su 
percepción del universo 
son más complejas. 
	 	
Está más consciente 
de sus motivaciones y 
fantasías inconscientes.

Su creatividad está en 
función de su libertad 
sujetiva.

Por ejemplo:

Por ejemplo:

Por ejemplo:

Por ejemplo:

Por ejemplo:

Por ejemplo:

Por ejemplo:

Por ejemplo:

Por ejemplo:
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Evaluación de la creatividad:

Para iniciar el tratamiento de este tema, sugerimos un ejercicio para que se  realice durante la 
lección, con todo el grupo. Para lograr el efecto pedagógico de este ejercicio es preciso que todas 
las personas participantes estén muy claras en los siguientes principios:

•	 Se trata de un ejercicio didáctico y no de un proceso científico de evaluación. Según 
esto, los resultados que el ejercicio arroje para cada persona, no deben ser considerados 
como terminados ni determinantes. Son sólo los resultados de un ejercicio didáctico con 
el que se pretende:
•	 Acercase a la comprensión del proceso de evaluación de la creatividad
•	 Apoyar la comprensión conceptual de los cuatro elementos que componen 

la capacidad creadora, según esta perspectiva de análisis: fluidez, flexibilidad, 
originalidad y elaboración

•	 Proponer pistas al educador para que centre su atención en estos cuatro elementos a 
la hora de valorar la capacidad creadora de un grupo (o de una persona en el grupo, o 
de sí misma) a partir del análisis del producto creativo 

•	 Se trata de un ejercicio grupal y los resultados obtenidos sólo pueden ser analizados 
(con algún valor) en el contexto del grupo. Así, una persona que resulte con una 
calificación más alta que la media del grupo en el componente flexibilidad, por ejemplo, 
no debe deducir, por esto, que sea una persona con pensamiento flexible. Tampoco si la 
situación es la contraria. Simplemente, este es el resultado en ese ejercicio específico, en 
esta oportunidad, en las condiciones en que se realizó el ejercicio, y en relación con el 
grupo en el que el ejercicio se desarrolló

•	 El profesor o la profesora del curso podrá decidir si conviene que los resultados sean 
conocidos y considerados individualmente o como resultados grupales. Los criterios 
por contemplar los veremos más adelante.  Sólo cabe adelantar que el principal criterio 
para esta decisión será la mayor  conveniencia pedagógica.

Ejercicio sugerido:
El ejercicio consistirá en lo siguiente:

Se entrega a cada persona una hoja con un gran espacio en blanco y cinco figuras 
dibujadas. Se les pide que, con estas cinco figuras, agregando hasta cinco más (serán 
10 figuras en total) elabore libremente un dibujo en los próximos tres minutos.

El tiempo no se extenderá más allá de los tres minutos, para nadie.
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La hoja por entregar a las y los estudiantes puede ser una como esta: 

¿Cómo identifi car la fl uidez? Sugerimos que se evalúe así: Presentarían mayor 
fl uidez quienes acaban totalmente su dibujo en los tres minutos. Podría haber aun dos 
categorías entre quienes no lo acaban en tiempo: Los que “prácticamente no pudieron 
encontrar qué hacer” y los que sí trabajaron hacia un objetivo, pero no pudieron concluir 
su trabajo en tiempo.

 Sugerimos que se evalúe así: Presentarían mayor 
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¿Cómo identificar flexibilidad? Se sugiere agrupar todos los dibujos que se refieren 
a un mismo objeto, y los que se refieren a objetos distintos de este. Por ejemplo: si 
en el grupo de 23 estudiantes hay 9 dibujos de automóviles; dos de figura humana; 6 
de motocicletas; un barco; 3 canastos con frutas y 2 composiciones abstractas, los 16 

dibujos de medios de transporte se agrupan entre sí 
y los otros 7 se agrupan aparte. De momento, parece 
presentarse mayor flexibilidad en los últimos 7. 
Estos últimos también podrían clasificarse en dos 
grupos: los que utilizaron las figuras de manera más 
convencional y 

los que las usaron de manera menos convencional: 
así, por ejemplo, una circunferencia utilizada como 
cabeza humana es más convencional que usada 
como la cara de una sandía partida por la mitad. 

¿Cómo identificar originalidad? En el ejercicio 
que estamos describiendo, los mayores niveles de 
originalidad los  buscaríamos en el grupo de 7. Y, 
a estos, ¿cuáles criterios aplicaríamos? Sugerimos 
colocarse frente a los 7 y responderse a preguntas 
como: de todas las imágenes que aquí aparecen, 
comparándolas entre sí, ¿cuál es la más diferente? 
Recordemos que sólo se trata de que sean diferentes a 
las otras de ese conjunto. 

Y, ¿elaboración? ¿Cómo identificaríamos la mayor o menor elaboración que los trabajos 
presentan? Como primer paso, respondiéndonos a la pregunta: ¿cuáles de estos dibujos 
“están más trabajados”, con más detalle, con mayor 
definición? Si conocemos al grupo, tal vez sería 
posible respondernos a esta otra: ¿En cuáles dibujos 
podríamos identificar rasgos de la personalidad del 
autor, de la autora?

Seguidamente, con estos criterios (y con otros que el profesor o la profesora y el grupo 
consideren válidos) se evalúan los dibujos de las y los participantes. Todo dibujo 
tendrá una valoración en cada uno de los cuatro componentes. Así, un dibujo puede 
presentar alta originalidad, poca fluidez, alta flexibilidad y alta elaboración; mientras 
que otro podría presentar mediana originalidad, alta fluidez, baja flexibilidad y mediana 
elaboración… etc. Todas las combinaciones son posibles. También puede haber dibujos 
que presentan altos todos los componentes, como aquellos cuyos componentes son 
medianos o bajos. 
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Cada estudiante guarda en su Texto Paralelo el dibujo, la calificación obtenida y una 
descripción del ejercicio.

El resultado que cada estudiante haya obtenido en este ejercicio realizado por primera 
vez, podría contrastarse con el de dos o tres más durante el curso y con el de uno final. No 
nos atrevemos a vaticinar qué podría resultar de esto;  pero… será interesante hacerlo. 

Ejercicio sugerido:

De acuerdo con todo lo anterior se puede decir que la mayoría de los logros de la humanidad, 
son logros creativos. Por ejemplo, la escritura, la luz eléctrica, el teléfono, la televisión, el 
automóvil, la computadora, internet…

El Profesor o la profesora invitarán a sus estudiantes a hacer, en los siguiente diez minutos, 
un listado de creaciones de repercusión universal. Pueden proponerse criterios para 
agruparlas; por ejemplo: domésticas, tecnológicas, artísticas, entre otras.

Luego, cada estudiante selecciona una creación y escribe, en su Texto Paralelo, una 
descripción de ella, desde algún ángulo distinto: desde el objeto creado, desde la persona 
creadora, desde el beneficiario…

Las pruebas basadas en dibujos son de fácil realización 
y ricas en posibilidades valorativas.  Veamos algunos 
ejemplos, aparte del que ya hemos utilizado para iniciar el 
tratamiento del tema:

Uno de uso muy frecuente consiste en lo siguiente: Se 
solicita a las personas participantes que, cada una y cada 
uno, a partir de una figura abstracta dibujada sobre una 
hoja de papel, formada de líneas rectas y curvas, elaboren 
las más originales figuras –aquellas que estime que a nadie 
más se le van a ocurrir–, añadiendo a las líneas que se le 
dan, todas las que quiera y todos los detalles que imagine. 

Por lo general, se trata de un ejercicio con el cual se valora 
sobre todo la originalidad y la elaboración. Para efectos de 
valorar la fluidez y la flexibilidad, hay otros más indicados; 
sin embargo, también pueden acordarse sistemas para 
valorar estos otros dos elementos.
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Educar en la creatividad se relaciona directamente con una serie de aprendizajes que 
enumeraremos a continuación. Pero, antes de pasar a enumerarlos, parece importante recordar 
que todo este aprendizaje al que nos referimos, así como los principios pedagógicos en los que 
se sustenta,  deben ser conocidos tanto por el profesor o la profesora de este curso de Educación 
Artística, como por las y los estudiantes, quienes están llamados a desarrolla estos procesos de 
educación por el arte y desarrollo de la creatividad con los y las niñas en las escuelas.

Los aprendizajes a los que hacemos referencia son:

•	 aprender a tolerar la ambigüedad y la incertidumbre. Esto implicará:  

	 –	 abrir espacios a las y los estudiantes para pensar sobre situaciones  problemáticas

–	 crear un clima donde el conocimiento que se dé no sea inmutable y estático.

•	 fortalecer la voluntad para superar obstáculos y perseverar a pesar de ellos. 

•	 desarrollar confianza en sí mismos y en sí mismas, tanto en sus convicciones como en sus 
fortalezas.

•	 aprender a confiar en lo que puede ser y no sólo en lo que realmente es hoy

•	 vencer el temor al ridículo y el temor a cometer errores.

•	 las necesidades fundamentales de la persona en su calidad de estudiante están relacionadas 
con aprender a pensar creativa y reflexivamente 

• convertir las salas de clases en espacios para asombrarse, experimentar e investigar 

Creatividad e inteligencia

También podemos asociar la creatividad con la inteligencia racional o lógica, que por  lo general, 
ha sido medida con instrumentos de medición del Coeficiente Intelectual (CI). Se ha dicho que 
esta no tiene una mayor incidencia en el desarrollo de la creatividad propiamente dicha, aunque 
sí en su expresión. Es decir, no precisamente será muy creativo quien tenga un alto CI, pero es 
posible que sí obtendrá mejores productos creativos, sobre todo en cuanto a resolución de 
problemas de orden intelectual. 

Los estudios más conocidos sugieren, para cada combinación de inteligencia (CI) y creatividad, 
comportamientos como los que  se proponen a continuación:

1)	 Alta calificación en creatividad – baja en CI:

•	 tienden a presentar una buena aptitud para establecer relaciones entre los hechos y 
explicarse así aspectos complejos de la realidad 

•	 con frecuencia, presentan bajo rendimiento en los exámenes convencionales, quizá 
porque poseen estilos de aprendizaje muy diferentes a los estilos convencionales de 
enseñanza y de evaluación

•	 aparecen como poco convencionales en sus relaciones interpersonales



112
....

2)	 Baja calificación en creatividad – alta en CI:
•	 orientan su actividad hacia el éxito escolar y hacia el “buen cumplimiento” en el trabajo
•	 tienden a lo convencional en sus realizaciones interpersonales. Suelen ser “predecibles”
•	 suelen manifestar temor a equivocarse; mantienen conductas dentro de las normas;   

tienden a ser poco arriesgados.

3	 Alta calificación en creatividad – alta en CI:
•	 suelen ser personas seguras de sí mismas
•	 presentan tendencia hacia formas adecuadas de conducta en diferente contextos y 

circunstancias, pues parecen privar la flexibilidad y la originalidad en sus acciones.
•	 fáciles en relaciones afectivas

4)	 Baja calificación en creatividad – baja en CI:
•	 aparecen como personas socialmente extrovertidas 
•	 suelen poseer poca sensibilidad estética
•	 presentan una tendencia al fracaso escolar, que se compensa con su vida social.

Estas diferencias de comportamiento, aun cuando no deben ser tomadas como verdades absolutas, 
ni siquiera como una “tendencia constante”,  deben indicarnos la importancia que tiene el que 
se eduque la creatividad de los niños y las niñas en los centros educativos. Parece evidente la 
relación entre las conductas y la capacidad creadora, así como la posibilidad de expresión de esa 
creatividad. Sólo saber que las conductas más adaptativas se presentan en los niños y las niñas 
que tienen mayor grado de creatividad, convierte la atención a la educación de la creatividad en 
los procesos educativos formales en un asunto realmente importante.

La Educación artística de niños y niñas parece ser un camino adecuado para el desarrollo de sus 
capacidades creadoras.
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No obstante las distintas alusiones que hemos venido haciendo a la educación artística de 
las y los niños, a lo largo de los capítulos anteriores, lo que hemos  trabajado hasta ahora, 
está referido casi exclusivamente al  “arte de adultos” y visto con ojos de adultos. El arte 

de  las niñas y los niños es también actividad artística, pero posee características propias. Es muy 
importante saber distinguir uno y otro. 

Empecemos por transcribir una diferencia fundamental que expone Socorro Martín:

 “El arte infantil difi ere del arte adulto en que el primero está centrado en el proceso de 
la actividad artística; mientras que en el segundo, la atención se dirige más al producto 
que al proceso de la creación”. 
(htpp// educar.jalisco.gob.mx/15/15martin.html  obtenido 20/10/08)

 Este apartado persigue fundamentalmente clarifi car esta diferencia, de tal manera que el maestro 
o la maestra tenga presente, a lo largo del desarrollo del curso, las dos vertientes de objetivos 
de este: Por un lado el desarrollo de la sensibilidad y la capacidad del maestro o la maestra, de 
disfrutar el arte; y, por otro lado, que sea capaz de transmitir ese disfrute a los niños y a las niñas, 
a partir de la vivencia de procesos de apreciación y creación artística con ellos y ellas. 

Quinta Parte:

La Educación por medio del Arte
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El arte de los niños y las niñas

Ejercicio sugerido:

El profesor o la profesora promoverán entre las y los estudiantes una conversación acerca 
de sus experiencias de aprendizaje artístico en la niñez. ¿Cuáles son los recuerdos más 
antiguos? ¿Alguien conserva algún dibujo de su infancia? ¿Cómo eran las clases de artes 
en la escuela? ¿Cuáles fueron sus experiencias más gratas, como alumno o alumna, en 
esos procesos, en cuanto a educación artística?

Se trata de un ejercicio que busca que las y los estudiantes “recuerden” que ellas y ellos 
también fueron niñas y niños y que vivieron procesos de educación artística que, para 
bien o para mal “marcó” su relación con el arte.

Lo anterior es singularmente importante porque ellas y ellos son o serán maestros, y 
existe una marcada tendencia a “enseñar de la misma manera como se me enseñó”. Se 
dice que es este uno de los tropiezos importantes  para transformar, en la práctica, las 
metodologías pedagógicas en las aulas. Las experiencias de introspección pedagógica, o 

Evelyn, 9 años
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de procesos de metacognición, que permiten a las personas objetivar sus experiencias 
de aprendizaje, para comprenderlas y valorarlas, ha probado ser, en oportunidades, un 
camino adecuado para superar este tropiezo.

Una indicación adicional: convendría que las conversaciones que se sugieren se hicieran 
en grupos, para procurar la mayor y mejor participación. También es conveniente que la 
experiencia quede recogida en los Textos Paralelos de las y los estudiantes.

Ejercicio sugerido:

Se pide a las y los estudiantes que realicen un trabajo de observación de niñas y 
niños cuando están dibujando. La observación pueden realizarla en contextos 
escolares, en un aula o taller de un centro escolar, o bien en una ambiente familiar. 
Tomarán notas durante o después de la observación, para rendir luego un informe 
que al final deberá quedar en el Texto Paralelo.

La observación ha de permitir conocer sobre aspectos como:

 ¿Qué es lo que les ha impulsado o motivado a hacer un dibujo?, ¿qué tipo 
de materiales están usando?, ¿cómo se han situado para dibujar?, ¿por dónde 
o qué es lo que empiezan a dibujar?, ¿cuándo ha considerado acabado su 
dibujo?, ¿qué preguntas o descripciones hacen de lo que están realizando?, 
¿cómo valoran o explican la imagen que han dibujando?

En la siguiente sesión, las y los estudiantes pondrán en común las distintas 
observaciones y las hipótesis que, a partir de ellas, hayan elaborado.

El ejercicio tiene por objetivo un acercamiento conciente e intencional más que al 
ámbito del dibujo de los niños y las niñas, al de las niñas y los niños dibujando. 

No interesa, entonces, si el dibujo es lo que el maestro o la maestra esperaban que 
fuera; si lo encuentran bonito o feo (categorías que habrá que erradicar del desarrollo 
de estas actividades); sino el proceso que el niño o la niña vive, las emociones que 
evidencia, el conocimiento que demuestra poseer acerca del objeto que pinta…
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El arte adulto y el arte infantil 

“Alguien ha dicho que el término “arte infantil” se refiere 
a todas las manifestaciones de los niños y las niñas a 
través de técnicas usadas por artistas adultos. Quizá 
sea cierto, pero ¿será verdad que en tan poco puede 
resumirse algo tan abundante, tan importante y tan 

determinante en la vida de las personas?” 

Edgar Céspedes

César Lorenzano, en su obra “La estructura psicosocial del arte”  (1982.) se refiere a la existencia de 
una relación entre el arte y el juego.

 “Para el adulto artista, – dice él– gran parte del placer de la creación consiste en re-
correr sus operaciones interiores fundamentales, en exteriorizarlas y en conocerse a sí 
mismo al objetivarlas. En este proceso reencuentra el placer del juego, En ambos casos 
–creación artística y juego– hay ejercicio pleno de las estructuras, de todas sus posibi-
lidades. En el juego –y en esto también coinciden juego y creación artística– se ponen 
en movimiento esquemas afectivos; activarlos continuamente permite exteriorizar la 
afectividad contenida y, por lo tanto, al mismo tiempo, controlarla; en esto consistiría 
el efecto catártico del arte y del juego”. (p.102)

Creemos, sin embargo, que esta similitud, al menos así planteada, se presenta también con otras 
actividades “no artísticas”, como podría ser cualquier profesión u oficio ejercido con pasión. Con-
tinúa Lorenzano:

“Sin embargo, la identidad del arte con el juego no es total: por ejemplo, en el arte exis-
te la producción de un objeto nuevo, cosa que no sucede necesariamente en el juego. 
Por otro lado, todas las áreas del conocimiento son susceptibles de relacionarse con la 
actividad artística”. (p.103)

Lorenzano nos plantea una descripción bastante precisa de lo que ocurre en el artista al realizar 
su obra: conocerse a sí mismo, reencontrar el placer del juego, crear un universo propio y cerrado, 
exteriorizar y controlar la afectividad contenida y producir un objeto nuevo.

Después de estas reflexiones, pudiera quedar la idea de que el arte es algo tan especial que es 
privilegio sólo del mundo adulto. Sin embargo, cabe preguntarse: ¿acaso los niños o las niñas 
pueden realizar obras artísticas? ¿Puede llamarse arte al proceso y al producto de la actividad 
artística infantil?

La respuesta es sí. Y este reconocimiento de la existencia del arte infantil es relativamente recien-
te. Fue a finales del siglo XIX cuando se empezó a pensar pedagógicamente la ecuación artística 
de niños y niñas. Ya en el siglo XX, varios autores se han abocado a estudiar las características del 
arte infantil, su relación con el desarrollo evolutivo del niño, la influencia de los adultos en el arte 
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infantil (cómo lo favorecen o cómo lo obstaculizan) y su pedagogía, así como su relación con el 
desarrollo emocional, social, físico, mental, perceptivo, estético y creativo del niño. Porque resulta 
evidente que niños y niñas atraviesan por determinadas etapas de expresión, especialmente en 
la plástica, y que tales etapas están íntimamente ligadas a su desarrollo evolutivo. Además, estas 
distintas etapas, así como sus manifestaciones plásticas, se presentan en los niños de diferentes 
culturas con características específicas 

Lo anterior nos indica, entonces,  que es válido hablar de un arte infantil, distinto del arte de las 
personas adultas;  a la vez, nos sugiere que el tema de la educación artística con niños y niñas  de 
edad escolar ha de ser un tema pedagógico preferencial.

En síntesis, como lo veremos más adelante, para que el arte infantil se produzca en cualquiera de 
sus áreas, no es necesario que el niño o  la niña posea habilidades especiales para su realización, 
sólo se requiere de un ambiente propicio; es decir, un ambiente que propicie la imaginación y la 
expresión. En cambio, para que el arte en el medio de los adultos sea considerado como tal, es 
necesaria una ardua y disciplinada labor por parte del artista con el fin de dominar su medio de 
expresión, además de ser original y reflejar conocimiento de la técnica utilizada y calidad en la 
realización de la obra.

La educación artística de niños y niñas tiene, ciertamente, una historia muy reciente:

Martín del Campo (2003) comenta que, durante veintidós siglos de historia de la humanidad (V a.C. 
al XVII d.C.), la educación artística no fue pensada desde el educando (niños, niñas, adolescentes), 
sino sólo desde los aspectos técnicos del arte por dominar. Afirma que, en música, por ejemplo, se 
les enseñaba casi exclusivamente a cantar y a tocar algún instrumento: no se les enseñaba a oír. 
En artes plásticas se les hacía copiar las obras de los grandes maestros (estampas y esculturas) y, 
como es natural, sólo “ las y los bien dotados” podían trabajar con este sistema: no se les enseñaba 
a “ver”.

A partir del siglo XVII, pedagogos y otros  científicos comienzan a destacar en la Educación Artís-
tica, dos valores: el artístico-creador-emotivo y el psicopedagógico-expresión-comunicación, a la 
vez que se insiste en la idea de que, siendo medios de comunicación, deben aprenderlos todas y 
todos, así como se hace con el lenguaje oral y escrito. 

Imaginemos todo lo que trae consigo pensar en estos dos valores: el educando como centro del 
proceso; la emotividad como un elemento constitutivo del proceso de adquisición del conoci-
miento…

Es entonces cuando realmente se empieza a despertar la idea del respeto al desarrollo individual 
en el terreno educativo, tanto en la concepción como en la apreciación de una manifestación ar-
tística y, lo que es más importante, considerar a esta manifestación como parte de una expresión 
libre, y no como la sola repetición de cánones estereotipados.

No fue sino hasta la primera mitad del siglo xix, cuando empezó a gestarse la verdadera pedagogía 
del arte –la Educación Artística– con base en las ciencias de la educación; se inicia la elaboración 
de programas partiendo del conocimiento, los intereses y las habilidades de los niños, las  niñas 
y las y los adolescentes Hace, pues, solamente algo más que un siglo y medio. Pero, después de 



118
....

este tiempo de camino y experimentación pedagógicos, la Educación Artística presenta en la ac-
tualidad dos realidades claramente opuestas, que a veces llaman al optimismo entusiasta y otras 
veces a la sensación de frustración y desaliento:

 • 	 Por un lado, la teoría pedagógica y algunas experiencias muy exitosas, caminan hacia la 
concreción de la Educación Artística como núcleo curricular de los procesos educativos, o, 
al menos, como un área de conocimiento de primera importancia.

 • 	 Por otro lado, en muchas instituciones, la educación artística en el nivel básico se encuen-
tra relegada; se da prioridad a las otras materias del currículo y, de acuerdo con el progra-
ma, si queda tiempo, se dedica algo de este a actividades artísticas. A esto se une el hecho 
de que muchos y muchas  docentes carecen de preparación en esta área, con lo que no 
logran desarrollar procesos de educación artística interesantes con los niños y niñas a su 
cargo. 

Mediante la elaboración 
de este texto, que está 
pensado precisamente 
con la intención de apo-
yar a maestras y maestros 
en su formación, nosotros 
abogamos por el aumen-
to del número de docen-
tes inscritos en el primer 
escenario y proponemos 
el desarrollo de cursos 
específicos de Educación 
Artística en los programas 
de formación de educa-
dores y educadoras de nuestros países. Es urgente que superemos ese segundo escenario.

Objetivos de la Educación Artística

Los procesos de educación artística en las escuelas pueden tener dos objetivos: 

Uno lo señalaba muy bien el Ministro de Educación de Colombia, Germán Alberto Bula Escobar, en 
la Conferencia Regional de América Latina y el Caribe Latino, en Bogotá, 2005, cuando expresaba 
su deseo:

“(…) que la educación contribuya (…) a llevar a la práctica los inmensos deseos que 
tenemos de generar un ambiente en el cual los asuntos vitales se traten con el rigor 
de las ciencias y la ayuda de la tecnología, pero en un contexto de comprensión, 
solidaridad y valoración mutua”.

Otro, es el que busca formar artistas desde la edad temprana. Acerca de este segundo, nos 
referiremos poco, porque no es el tema que más nos interesa en el curso. Nos ocuparemos de él, 
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sin embargo, en cuanto que hay algunas observaciones que consideramos pertinente hacer a 
las educadoras y los educadores de nuestras niñas y nuestros niños, para que no se desperdicie 
la ocasión de dar oportunidades a quienes tienen especiales condiciones  para desarrollar en el 
campo de las artes.

Sigamos adelante con el tema del trabajo por realizar con aquellas y aquellos que manifiestan 
un interés especial por las artes, deteniendo la atención en dos aspectos muy puntuales, que 
pueden llevarnos a profundizar en la reflexión y  que, por ser diferentes entre sí, apuntan 
a una reflexión que, en definitiva, lleva a una misma búsqueda y construcción de estrategias 
pedagógicas. Presentamos los dos aspectos y sugerimos dos ejercicios para que el profesor o la 
profesora selecciones alguno de ellos o construya alguno otro, según considere conveniente.

El primer aspecto es el siguiente: El artista, ¿nace, o se hace?

Gabriel García Márquez (citado por M. del Pilar Domingo y otros, 2004) retoma esa preocupación 
frecuentemente externada por maestras y maestros de nuestros países, y dice: 

 “Creo que se nace escritor, pintor, o músico. Se nace con la vocación y en muchos casos, con 
las condiciones físicas para la danza y el teatro y con el talento propicio para el periodismo 
escrito, entendido como una síntesis de la ficción y la plástica. En este sentido soy un platónico: 
aprender es recordar. 

Esto quiere decir que cuando un niño llaga a la escuela primaria puede ir ya predispuesto por 
la naturaleza para algunos de los oficios aunque todavía no sepa. Y tal vez no lo sepa nunca, 
pero su destino puede ser mejor si alguien lo ayudara a descubrirlo. No para forzarlo en ningún 
sentido, sino para crearle condiciones favorables y alentarlo a jugar sin temores con su juguete 
preferido.”(p.36)

Ejercicio sugerido:
El profesor o la profesora promoverán entre sus estudiantes una actividad de “juicio” o de 
“diálogo de expertos” en los que haya unos estudiantes a favor de la tesis según la cual  el 
artista, nace; y otros que  consideren que el artista, se hace. 

Los dos o tres estudiantes que sostendrán cada una de las tesis deberán prepararse para este 
ejercicio, investigando, consultando y construyendo su propio discurso coherente y bien 
fundamentado.

Las y los otros miembros del grupo, harán preguntas y asumirán posiciones de tal manera que 
se enriquezca el conocimiento común.

Posteriormente, cada estudiante anotará en su Texto Paralelo, algunas ideas de estrategias 
que le permitirían trabajar, de  forma adecuada,  con niños y niñas que manifiestan especiales 
capacidades artísticas, ya sea porque han nacido con las condiciones para ello, o porque 
las circunstancias familiares y otras experiencias les ha permitido construir esos rasgos de 
personalidad.
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El segundo aspecto se refiere a otra preocupación manifestada con frecuencia también por 
maestras y maestros: ¿Qué hacer con niños y niñas especialmente dotadas para las artes?

Para construir en conjunto una respuesta a esta pregunta, proponemos desarrollar un ejercicio 
que permita reflexionar a partir de experiencias personales y que, a la vez, puede ayudar a 
erradicar mitos.

Ejercicio sugerido:  

¿Quién es un niño prodigio?

Se invita a las y los estudiantes a pensar en una niña o un niño especialmente talentoso 
en el área artístico-plástica, que hayan conocido. Se les pide que cuenten al grupo lo qué 
piensan de ese niño o de esa niña. ¿Qué es lo que les llama la atención? ¿Por qué les parece 
especialmente talentoso? ¿Lo consideran niño o niña prodigio? ¿Por qué?
Seguidamente, se lee este texto: 

“A diferencia de la música, no hay niños prodigios en la pintura. Lo que la 
gente percibe como genio prematuro es el genio de la infancia. Eso desaparece 
gradualmente a medida que envejece. Es posible que ese niño se convierta en un 
verdadero pintor un día, quizás incluso un gran pintor. Pero tendría que empezar 
desde el principio. Por lo tanto, por lo que a mí respecta, yo no era un genio. Mis 
primeros dibujos nunca se han mostrado en una exposición de dibujos infantiles. 
Me faltaba la torpeza de un niño, su ingenuidad. He hecho dibujos académicos a 
la edad de siete años, con una precisión de la que me asusto.”  (Pablo Picasso)

A continuación se propicia un diálogo en el que las y los estudiantes comentarán lo que 
piensan de esas afirmaciones de Picasso en una entrevista, y lo que piensan ahora de la 
genialidad de ese niños o niñas a quien se referían antes.

El ejercicio podría concluir con un trabajo escrito, corto, individual o de conjunto, que 
respondiera a esta pregunta:
¿Cómo debemos trabajar, como educadores, con un niño o una niña que nos parece 
especialmente talentoso en las actividades de Artes Visuales.

Cada estudiante llevará a su Texto Paralelo una síntesis del ejercicio realizado y de las 
conclusiones a las que llegue.

Ahora bien; ciertamente la atención de este tema no debe ser descuidada en los procesos 
educativos, pero existe una premisa que ha de estar presente en cada educador y educadora 
cuando se trate de un proceso de educación artística: ya lo habíamos señalado: “Para que el arte 
infantil se dé en cualquiera de sus áreas, no es necesario que el niño posea habilidades especiales 
para su realización: sólo se requiere de un ambiente propicio”.
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Entramos así al primer objetivo señalado para este capítulo, que será en el que mayormente 
detendremos nuestra atención. Decíamos con el Ministro Bula, que la educación artística está 
llamada a contribuir “a llevar a la práctica los inmensos deseos que tenemos de generar un ambiente 
en el cual los asuntos vitales se traten con el rigor de las ciencias y la ayuda de la tecnología, pero en 
un contexto de comprensión, solidaridad y valoración mutua”.    Esto último, afirmamos nosotros, 
es un aporte fundamental que ofrece la educación artística a los procesos formales de educación 
escolar, desde una pedagogía de educación por el arte.

  • 	Se tratará, entonces, de una escuela que cultive la curiosidad y la capacidad de asombro 
ante las cosas que cotidianamente se presentan. Esta es una tarea-reto de cada educador y 
cada educadora, todos  los  días. “Un día de escuela en el que el niño o la niña no se asombre por 
algo: un descubrimiento, un invento, una noticia, una aventura… es un día escolar perdido”

  • 	Una escuela llamada a crear en los niños y las niñas el hábito de buscar y crear experiencias 
nuevas; que estimule su capacidad para expresarse artísticamente, para desarrollar 
gusto por las artes y para reconocer valores en las expresiones artísticas que existen a su 
alrededor.

 • 	 Una escuela en la que niños y niñas se acostumbren a la idea de que el arte está en 
permanente evolución; y que es una ventana para mirar el mundo y comprenderlo… y 
aprendan a ver el mundo por esa ventana.

¿Será esto lo que entendemos por educación por el arte?

Efectivamente. Se trata de un proceso de formación de la sensibilidad y del criterio artístico en las 
niñas y los niños:

 • 	 mediante la relación de todo el currículo con las manifestaciones artísticas, es decir, ligar 
las artes a las estrategias de enseñanza y de aprendizaje de las ciencias y las letras; a las 
relaciones interpersonales; a las celebraciones cívicas y religiosas en la escuela y a todo 
aquello que conforma, desde una visión moderna, el currículo escolar.

 • 	 mediante la construcción de un ambiente artístico en el centro educativo. Esto último significa 
muchas cosas; por ejemplo: conceder importancia a un aula pintada y limpia, a un jardín 
cuidado, a música durante los recreos y música de fondo durante las clases, entre otros; y a 
la creación y vivencia de estrategias para aprender a valorar ese ambiente.

Acerca del tema de la relación de todo el currículo con las manifestaciones artísticas, hay una 
discusión teórica interesante que resulta importante traer al texto, para que sea conocida y 
trabajada por las y los estudiantes en algunos momentos de reflexión compartida en el aula.

Se trata del tema de la utilización de las artes como auxiliares en la adquisición del conocimiento 
en otras áreas. Algunas personas sostienen una posición abiertamente opuesta  a esa utilización, 
pues consideran que se desvirtúa la función natural del arte, la cual es la de crear y expresar, por 
un lado; y conocer “a partir de donde otras fuentes de conocimiento ya no llegan”.
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Sergio Andricaín y Antonio Orlando Rodríguez (1994), por ejemplo, en defensa de la no utilización 
(¿utilitarización?) de la poesía,  nos advierten:

“Hay maestros que piensan que la poesía tiene cabida en el aula siempre que se ponga 
en función de algún contenido curricular. Es decir, si se subordina al tema de alguna 
materia, si se escolariza ¿Estamos estudiando los ríos? Pues entonces, adornemos 
la clase con un poema que trate sobre los ríos. ¿Vamos a iniciar una unidad sobre la 
familia? Entonces, echemos mano a unos versos que se refieran a los padres o a los 
abuelos. ¿Tenemos que hablar de lo importante que es respetar las señales de tránsito? 
Entonces, busquemos alguna poesía que aborde este tema.

“La poesía tiene razón de ser, derecho a ocupar un  espacio en el salón de clases, por 
sí misma; sin necesidad de subrayar un contenido o de convertirse en un elemento 
decorativo o accesorio”, concluyen Andracaín y Rodríguez (p. 77)

María Elena Walsh (citada por Andracaín y Rodríguez) participa de la misma idea:

“Sería importante que el maestro desterrara de su mente el prejuicio de que la poesía 
es útil, aplicable o alusiva a temas escolares. La poesía no alude más que a sí misma, 
sopla adonde quiere y es preferible que no forme parte del temario sino del recreo, que 
se integre más en el juego que en la instrucción”.(p.58 Walsh, María Elena, tomado de  
Andracaín y Rodríguez, (p. 58)

Lo que estos tres autores –con muchos otros– sostienen en relación con la poesía, podría 
trasladarse a todas las manifestaciones artísticas.

Contrario a esta postura, algunos autores consideran oportuno y válido que para ilustrar un tema 
científico se recurra a las artes.

Gardner (1997), por ejemplo, ha dicho:

“En definitiva, un docente habilidoso es una persona que puede abrir un número 
de ventanas diferentes para entrar al mismo concepto. …En lugar de presentar los 
conceptos a través de una definición, ese maestro utiliza diferentes puntos de entrada 
a lo largo del tiempo.”  (p.243)

Presenta seguidamente cinco “puertas de entrada”, de las cuales la primera es La Puerta de En-
trada Estética. Este es el punto de entrada a través del cual el niño o la niña responderán a las 
cualidades formales y sensoriales de una obra de arte. (por ejemplo, el color, la línea, los objetos, 
la expresión y la composición de una pintura), para facilitar así una mejor comprensión del conte-
nido de ciencias, matemáticas o lenguaje que se pretenda trabajar. Es evidente que, en este caso, 
la obra de arte se convierte en un instrumento didáctico; no necesariamente en un objeto para 
ser conocido, valorado y disfrutado. (Por supuesto, de ninguna manera esa posibilidad queda 
excluida).

Por otro lado, los Puntos de Entrada son un enfoque para el aprendizaje, utilizado sobre todo 
cuando los procesos educativos son considerados desde el aprendiente como sujeto y no desde 
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el enseñante o desde el programa. En este sentido, se corresponde con el planteamiento inicial 
del curso, en cuanto a que todo él deberá verse, planearse, realizarse y evaluarse desde la persona 
aprendiente.

La noción de los puntos de entrada fue presentada por Howard Gardner en su libro La Mente 
No Escolarizada, 1997. Considera al menos cinco áreas de interés en las que la mayor parte del 
estudiantado tiende a involucrarse con entusiasmo. El área Estética, la Narrativa, la Lógico-
Cuantitativa, la Filosófica y la Experimental. 

Se trata de una propuesta pedagógica que pretende ofrecer un esquema útil para considerar las 
distintas formas en que las niñas y los niños le encuentran sentido a lo que aprenden. Un marco 
pedagógico que reconoce las diferencias entre las y los estudiantes, y ofrece una variedad de 
maneras para aprender sobre cualquier tema. 

Recordamos que, además de esta que expone Gardner, existen otras maneras de relacionar el 
currículo con el arte. Por ejemplo, hay muy ricas experiencias pedagógicas en las que se busca 
sintetizar, y expresar el conocimiento adquirido en cualquier disciplina del currículo, mediante 
una obra de arte. No se trataría ya de una “puerta de entrada estética”, sino más  bien de una 
“puerta de salida estética”. De esta manera, las niñas y los niños logran establecer conexiones 
entre lo aprendido en diversas asignaturas, sus conocimientos previos, elementos de la realidad 
circundante y sus sentimientos.

Nuestra opción es, en todo caso, por una educación en la que el arte (hacer, ver, disfrutar, conocer, 
comentar, analizar las obras de arte) sea un trabajo permanente vinculado a la totalidad de la 
vida escolar.

Ejercicio sugerido: 

Se propone que cada estudiante realice una entrevista a tres educadores o educadoras, para 
conocer:

 Conveniencias e inconveniencias que encuentran en la “utilitarización” de obras de arte 
para acercarse a conocer aspectos de otras áreas del currículo.

 Si lo hacen o no lo hacen y por qué.
 Si lo hacen o lo han hecho, ¿cuáles han sido los resultados obtenidos?
 Si, independientemente de esta forma de trabajar, desarrollan de alguna manera procesos 
de educación artística, y cuáles son las estrategias que utilizan y de qué manera relacionan 
estos procesos con el aprendizaje de otras asignaturas.

 Otros temas que se consideren de interés.

El instrumento para la entrevista puede ser elaborado por “un equipo central” de estudiantes 
conformado para tal efecto, y utilizado por todos y todas después. En aras de la mayor 
participación del las y los integrantes del grupo, se podría pedir a cada estudiante –o por 
equipos– la elaboración de preguntas que consideren pertinentes y relevantes. Estas las 
toma, reformula y ordena ese “equipo central”. 

De este ejercicio de entrevista pueden lograrse informaciones muy interesantes que sería 
conveniente recoger en el Texto Paralelo.
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Acerca  de la construcción de un ambiente artístico en el centro educativo, nos referimos 
seguidamente: 

¿Cómo hacer educación por medio del arte?

¿Qué pueden hacer las maestras y los maestros para aprender a diseñar procesos pedagógicos 
de educación por el arte? 

Empezaremos por proponer tres principios que podrían servir de base a una propuesta en 
este sentido. Para ello, transcribiremos partes de un texto que escribimos para el libro “Ética y 
educación”, que se encuentra en preparación, refiriéndonos precisamente a este tema:

TRES PRINCIPIOS BÁSICOS EN LA EDUACIÓN POR EL ARTE

¿Qué queremos decir cuando hablamos 
de una educación por el arte? 
Evidentemente no se trata de una 
educación para el arte, es decir, para 
enseñar  y/o aprender a hacer obras 
de arte. No se trata tampoco de una 
educación basada en la teoría artística, 
en la historia del arte, en la filosofía del 
arte… aunque nada de esto queda de por 
sí excluido

Pero, cuando hablamos de educar por 
el arte, hablamos de las artes como 
instrumentos de comunicación entre las 
personas desde espacios muy íntimos… 
estamos hablando de que todos los niños 
y todas las niñas son artistas, esto es, 
hacedores de arte, gozadores de arte… 
creadores. Estamos hablando de que 
cada niña, cada niño puede hacer de 
su vida un recorrido personal y grupal 
y social construyendo, descubriendo, 
contemplando y disfrutando manifes-
taciones artísticas si se educa para ello… 
en una educación diferente, pero integrada 
a la educación formal que conocemos.

Una educación que le permita comprender 
que lo que no pueden decir la palabras 
cotidianas lo dice la poesía, que es, 
en definitiva, otra manera de usar las 
palabras cotidianas. 

A  veces es el color el que nos habla, y 
decimos entonces que el color se hizo 
poesía… En esas oportunidades hasta 
parecen sobrar las palabras.

El arte es lenguaje universal. Es decir, un 
lenguaje que posibilita el establecimiento 
de relaciones de comunicación entre 
todos y todas, entre cada uno con los 
demás y con las demás; y entre cada uno 
con la totalidad. Y creemos realmente 
que la educación es antes que nada, 
comunicación.

Nuestras vivencias educativas en los 
distintos países podrán permitirnos, 
seguramente, contar muchas experiencias 
y anécdotas al respecto. Hace un tiempo, 
en algún texto describíamos, en un 
contexto más amplio, lo que llamábamos 
“el Festival de la Expresión”. Decíamos:
“Era, en verdad, una fiesta de expresión, 
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un fiesta de comunicación.  Había 
expresiones de amor y de desamor; de 
preocupación política y de solidaridad 
social; de fe religiosa y de angustia 
existencial y de sueños y de temores y 
de vitalidad juvenil. Venían grupos de 

otros colegios, a participar también, y a 
la segunda pieza musical compartida ya 
eran compañeros de toda la vida, que 
hablaban el mismo lenguaje... el lenguaje 
del arte... del que también nos hallábamos 
contagiados los adultos.”

Cuando hablamos, en distintos momentos a lo largo de este texto, de un festival artístico, 
tenemos en mente aquella experiencia… y algo así quisiéramos para todas nuestras 
escuelas.

Es una manifestación del espíritu. Por 
medio del arte, la persona desarrolla 
espiritualidad fortaleciéndola; manifiesta 
espiritualidad expresándola; establece 
comunicación espiritual con otras 
personas… y con el cosmos.
Volvamos con la experiencia que 
comentábamos anteriormente:
Una vez pedimos a veintitrés muchachos 
y muchas que identificaran los cinco 
lugares del colegio que más significado 
afectivo tenían para ellos y para ellas. 
Discutieron mucho, Casi pelearon: Les 
costó ponerse de acuerdo. Al final, 
coincidieron en tres: La soda, porque 
ahí podían poner libremente los discos 
que ellos mismos llevaban; el Gimnasio, 
porque ese era el corazón del Festival 
de la Expresión; el Auditorio (mientras 
lo hubo), porque ahí habían vivido las 
mejores experiencias de teatro y de 
expresión musical...

El arte es un camino posible para las 
relaciones educativas. La educación 
es relaciones… el arte, de suyo, educa. 
Nunca hemos visto nada que facilite más 
rápidamente las relaciones entre las 
personas que no se conocen que el arte 

y, en algunas oportunidades, el deporte. 
Y, entre la gente joven, sin duda.

De las artes, posiblemente sea la música 
la que más rápidamente crea lazos. Pero 
sería interesante hacer un estudio que 
permitiera saber qué fuerza tienen los 
lazos que se establecen compartiendo 
la creación plástica, por ejemplo. 

Pero sí: la música se lleva las palmas. 
Siempre hay oportunidad de integrarse 
al conjunto: Un par de maracas, o la 
sencillez de unas claves o, en último 
caso  el recurso universa del chasquido 
de dedos. Y, cuando la fiesta es fiesta, 
el número no cuenta: Bienvenido el que 
desea festejar y... adelante.

El arte es un camino de construcción: 
El arte no es un espacio para llenar el 
ocio. Esto fue un invento de quienes 
viven para el no ocio –para el negocio– 
y no para la vida. El artista (todos, todas) 
construye cuando transforma, es decir, 
cuando da forma nueva a los elementos 
con los que juega a crear. Porque el 
arte es un juego de creación. Mejor aun: 
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todo juego de creación es arte,  por lo cual 
es arte cocinar y es arte jugar al fútbol; 
es arte vestirse y es arte maquillarse y es 
arte esculpir una piedra de río, o tallar una 
rama de café; cantar mientras realizamos 
alguna tarea o caminamos; diseñar un 
mundo más habitable, proponer políticas; 
contemplar un atardecer, o una exhibición 
de pinturas, o una película…

De la misma manera que es arte cantar en 
la coral, tocar un instrumento en la sinfónica, 

buscar las mejores luces a la hora de 
tomar una fotografía, vibrar ante la mirada 
cautivadora de un niño, diseñar una casa, 
pintar un mural, representar en un escenario 
(o en el cuarto trasero de la casa vieja) un 
pedazo significativo de la vida…

Todos y todas somos artistas porque todas 
y todos somos creadores, porque todos 
y todas jugamos a crear… de alguna 
manera. 

Ejercicio sugerido:

El profesor o la profesora divide al grupo de estudiantes en equipos de no más de cinco 
personas, y les propone responder a la siguiente pregunta: ¿Qué hace que la acción de un 
niño o una niña pueda ser considerada arte y otra no?

Proponemos una respuesta, invitándoles a que sea discutida y analizada y/o a proponer 
otras

Un elemento que parece diferenciar, entre todo esto, el arte del no arte, sería la intencionalidad.

Al final de ejercicio, cada estudiante llevará a su Texto Paralelo su respuesta con un breve 
análisis.

¿En qué consiste entonces la educación por medio del arte?

Visto todo lo anterior, y aun cuando corremos el riesgo de ser reiterativos –“Enseñar implica re-
petir”– enunciamos enseguida algunos principios y criterios relacionados con esta postura peda-
gógica:

•	 Se propone, desde los procesos de educación formal, en las escuelas,  apoyar la necesidad 
natural de expresión de niñas y niños, ofreciendo múltiples posibilidades para que perciban 
e interpreten la realidad desde sí mismos y desde sí mismas, como personas individuales y 
como grupo.

•	 En estos procesos educativos se valoran  los sentimientos de los niños y las niñas, expresados 
en su actividad artística.

•	 Se procura el desarrollo de la capacidad creadora, estimulando el pensamiento divergente y 
valorando la originalidad y las respuestas propias.



127
....

•	 Se aceptan, valoran y promueven las diferencias en los niños y en las niñas, pues se procura 
inculcar sentimientos de confianza y seguridad en sí mismos y en sí mismas, como uno de los 
propósitos fundamentales.

•	 El valor principal se encuentra en el proceso de la actividad artística, más que en el producto.

•	 Se promueve un desarrollo del sentido artístico, propiciando experiencias que promuevan en 
los niños y las niñas maduración en sus propias formas de expresión, así como crecimiento en 
el disfrute de la belleza que existe en la naturaleza y del que puede surgir de sí mismos, de sí 
mismas y de las obras de las y los demás. 

Función de las educadoras y los educadores en los procesos de educación por 
medio del arte

•	 De las maestras y los maestros, en todos los procesos educativos, se espera congruencia. 
Esto, en los procesos de educación por el arte, es fundamental. Si en esta área específica, 
se les dice a niños y a las niñas que son libres, esa libertad debe estar garantizada por la 
actuación del maestro, de la maestra. Una traición a este compromiso podría retardar el 
proceso de adquisición de seguridad en sí mismo, en sí misma, la formación de criterio y el 
desarrollo de su gusto por las artes.

•	 En todas las actividades pedagógicas, debe procurarse, por parte de las y las educadoras y 
los educadores, enseñar a aprender, a preguntarse, a buscar información. En los procesos 
de Educación Artística, esta es una de sus funciones más importantes.

•	 En estos procesos, las normas deben ser las menos y muy claras. Algunas de ellas podrán 
ser definidas en conjunto por las niñas y los niños con su maestro o su maestra, lo cual re-
quiere de docentes con actitud flexible, respetuosa y motivadora, que ayuden a los grupos 
de escolares a funcionar a gusto y con efectividad.

•	 Las maestras  y los maestros deben propiciar la participación de todas y todos los integran-
tes del grupo; hacerles sentir que se confía en su capacidad, y que sus trabajos artísticos 
tienen un valor porque son sus expresiones. Es muy importante tener esto presente a la 
hora de hacer exhibiciones de los trabajos de las y los escolares. No ha de interesar tanto, 
como primer objetivo, “el estímulo a los mejores”, es decir, la selección de aquellos trabajos 
que según el maestro o la maestra reúnen las mejores condiciones pictóricas, cuanto que 
todas y todos los niños tengan la oportunidad de expresarse y de que sus expresiones sean 
conocidas y valoradas.  

•	 El tema de la selección de los mejores trabajos, –es decir, la valoración crítica de las cualida-
des artísticas de las obras–, es también muy importante, pero se trata de un asunto distinto 
del que tratamos en el párrafo anterior. Recuérdese que el objetivo de la educación por el 
arte no es el de formar artistas. Los procesos de evaluación y valoración, entonces, desde 
esta perspectiva, deben buscar la formación de criterio y el desarrollo de la actitud crítica y 
autocrítica de las niñas y los  niños; no el del premio a lo mejor, sino el de saber distinguir 
por qué una obra está técnicamente bien o mal elaborada; saber reconocer qué me dice, 
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qué me hace sentir y con qué la relaciono. Aprender a opinar acerca de qué sucedería si… 
qué es lo que hace que… 

•	 De esta manera, las y los maestros favorecen el autodescubrimiento del niño y de la niña, 
y  estimulan la profundidad de su expresión. 

•	 Las maestras y los maestros están llamados a crear una atmósfera que conduzca a la in-
ventiva, a la exploración y a la producción. 

•	 El maestro y la maestra han de contar también con conocimientos acerca del desarrollo 
evolutivo del niño, de la niña y de las etapas de expresión, que, por lo demás, han sido 
ampliamente estudiadas ya en el área de las artes  plásticas.

Etapas del desarrollo de la expresion plástica de niños  y niñas

El tema de las etapas en el desarrollo artístico de las niñas y los niños es sumamente amplio para 
ser tratado en este espacio, pero reviste una importancia muy grande, cuando pensamos en la 
formación de las maestras y los maestros de nuestras escuelas. Hacemos, entonces, al menos dos 
recomendaciones:

Que el profesor y la profesora promuevan que las y los estudiantes, por su cuenta, -	
profundicen en el tema:

Que en los cursos relacionados con el Desarrollo Humano que se imparten en la ca--	
rrera, este tema sea priorizado.

A continuación expondremos brevemente una síntesis de las etapas correspondientes a la expre-
sión plástica por las que transitan  niñas y niños:

Recordaremos, en primer lugar, que el desarrollo de la expresión 
gráfica de las niñas y los niños está directamente ligado a su 
desarrollo motor y a su desarrollo intelectual. 

• La etapa del garabateo se presenta alrededor del segundo año de 
vida. Está en sus primeras incursiones con el lápiz y el papel. Primero 
son movimientos imprecisos y desordenados; luego, más seguros; 
posteriormente, los movimientos giran y giran sin interrupción. A 
medida que el niño o la niña evolucionan, van siendo cada vez más 
controlados hasta que aparecen, formas aisladas, como al azar. 

• En la etapa pre-esquemática, que se inicia aproximadamente 
partir de los 4 años, las niñas y los niños hacen formas reconocibles, 
aunque resulte un tanto difícil decidirse sobre qué representan. 

Acerca de estas dos etapas, la del garabato y la pre-esquemática, 
Celia de Germani (1987) dice que, desde que el niño o  la niña 
empieza a dar significado a sus trazos, la figura humana es un 
objetivo primerísimo. Inicialmente, –a los 2 o 3 años– sólo acierta a 
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construir un renacuajo, figura que poco a poco dará paso al monigote. Es un proceso fácilmente 
identificable:

 “Al comienzo la figura está constituida por la cabeza, de la que se desprenden los 
miembros. Luego se añaden el cuerpo, el cuello y las ropas. En la cabeza se diseñan las 
facciones y el cabello. Todas estas partes componen el dibujo de la figura humana al 
final de  la edad preescolar (5 a 6 años)” (p. 14)

Para entonces el niño o la niña estará dibujando casas, árboles, animales, carros, etc. Lucquet llama 
a esta etapa “realismo intelectual”, y consiste en que el niño dibuja lo que sabe que contienen las 
figuras, y no las figuras tal como son. Ni siquiera como son vistas. En esta etapa del desarrollo del 
desarrollo gráfico del niño y la niña, encontramos objetos dibujados unos sobre otros, permitiendo 
ver los contornos de todas y de cada una de las figuras. Es el mismo período en el que dibujan 
“transparencias”. Por ejemplo, una casa a través de cuyas paredes es posible ver mobiliario, figuras 
humanas, entre otras cosas.  

No hay perspectiva: Todo aparece en primer plano. Los objetos serán más grandes o más pequeños 
de acuerdo con decisiones afectivas, no con “maneras objetivas de verlos”. Al respecto nos recuerda 
Celia de Germani que:

“en virtud de la importancia que el carácter de la propia experiencia tiene para el niño, 
las figuras –humanas o no– aparecen deformadas y con dimensiones y relaciones 
recíprocas correspondientes no a las que en realidad guardan, sino a las que el niño les 
acuerda por la repercusión afectiva que tienen o han tenido para él”. ( 1987. p.14).

Además aparecerá multiplicidad de focos, es decir, que en un mismo dibujo el niño o la  niña 
dibujará un objeto visto desde arriba, junto a otro visto desde un lado, y a otro visto desde los 
lados.

• La etapa esquemática, en la cual se obtiene un concepto 
de forma, se evidencia ya a los  siete años. La figura de una 
persona, trazada por un niño o niña alrededor de los siete 
años de edad, debe ser un símbolo fácilmente reconocible. 
El esquema consiste en líneas geométricas, que cuando se 
separan del conjunto pierden significado. El principal descu-
brimiento de esta etapa es la existencia de un orden en las 
relaciones espaciales. Este es un primer conocimiento cons-
ciente de que el niño o la niña es parte de su ambiente. 

Estamos ya en la edad escolar y, por algunos años, sin 
renunciar al valor de la subjetividad a la que nos hemos referido, van apareciendo otros aspectos 
en los que resulta importante detener nuestra atención, sobre todo si lo que nos interesa es, 
específicamente, el trabajo pedagógico de niños y niñas en la escuela. 

Las y los maestros han de prestar cuidadosa atención a áreas como la originalidad, la fluidez y 
la flexibilidad en la manifestación de la capacidad creadora por medio de la expresión plástica. 
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Igualmente a las posibilidades experienciales de técnicas, recursos, instrumentos, materiales, etc. 
que se ofrecen a las niñas y los niños. 

• En la tapa del comienzo del realismo, que se extiende entre los nueve y los doce años, se 
observa un creciente desarrollo de la independencia social 
respecto de la dominación de los adultos. Niños y niñas con 
estas edades van tomando progresivamente conciencia de su 
mundo real. El esquema ya no es el adecuado para representar 
la figura humana durante este periodo.

En sus dibujos las líneas geométricas ya no bastan. Ahora de-
sarrollan una mayor conciencia visual; ya no emplea el recurso 
de la exageración, omisiones u otras desviaciones para expre-
sarse. Aparece una mayor preocupación por la proporcionali-
dad de la figura y los detalles revelan un mayor conocimiento 
de los objetos El naturalismo es el objetivo principal de esta 
edad, pues generalmente aparecen intentos de representar luz 
y sombra, efectos atmosféricos, reflejos en el color o pliegues 
en la ropa. A esta edad las niñas y los niños han logrado un 
importante nivel de complejidad en su pensamiento y eso se 
refleja en sus dibujos y en sus pinturas. 

La composición en el dibujo infantil
Aprender a valorar la composición y la elaboración en la expresión plástica infantil, abre de por sí 
posibilidades tan enriquecedoras para el trabajo pedagógico con los niños y niñas que bien vale 
la pena empezar por ahí. 

La composición será,  por así decirlo, el elemento primero a tomar en cuenta a la hora de valorar 
el trabajo gráfico de las niñas y los niños. Como ya insinuamos anteriormente, la valoración de la 
composición infantil, no deberá hacerse con los criterios con los que valoramos el trabajo gráfico 
de las personas adultas. 

Una primera pregunta sería: ¿cómo están distribuidos los elementos en el espacio? La respuesta 
deberá referirse a dos aspectos al menos: 

¿Cuál es el espacio que ocupa la obra, con relación con la totalidad de la hoja?a.	
¿Cómo se relacionan entre sí – en el espacio pictórico – los elementos dibujados?b.	

Veamos un ejemplo que basaremos en el que aparece en el texto “Principios y Técnicas Recreativas 
para la Expresión Artística de los Niños”, que escribimos hace algunos años y publicó la Editorial 
de la UNED. (1987, p.116 –120).

Se ha pedido a niños y niñas de 10 años como promedio, que realicen un dibujo a partir de la 
siguiente historia:
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Jacinto se llama el conejo de mi casa. Todas las mañana, al amanecer, Jacinto se limpia la cara 
con las patas y sale de la cajita donde duerme. Luego, empieza a correr por el patio y su cuerpo 
blanco brilla a la luz del sol. A Jacinto le gustan mucho las hojas de repollo. De vez en cuando le 
doy zanahoria. Jacinto es un buen amigo.

Seleccionamos entre todos los siguientes 3 dibujos, para el ejercicio que realizaremos a 
continuación.

Veamos los tres dibujos y sus composiciones. Esto permitirá aclarar aún más los conceptos 
emitidos:

Dibujo A:
 – tres elementos fundamentales colocados en línea.

 – Ocupa una franja central que corresponde a 1/3 de la
    hoja.

– Se establece comunicación entre el niño y el conejo:

	 a) La cabeza del conejo apunta hacia el niño.

	 b) El niño está al frente, no obstante, su brazo 
derecho, con el repollo, “tiende a acercarse al niño”. El 
brazo izquierdo está apuntando hacia abajo, lo que 

Dibujo B 
– Tres elementos fundamentales con gran detalle y 

muchos elementos secundarios distribuidos en el 
dibujo.

– Ocupa 2/3 superiores de la hoja

refuerza la “intención” 
del brazo derecho. 
La colocación del 
pie izquierdo y la 
mancha negra inferior 
del ojo derecho, 
también refuerzan la 
interacción.

Dibujo B
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- La interacción conejo – niño es evidente, no obstante que el niño parece ir caminando en el 
mismo sentido que el conejo y delante de éste; y que lleva una posible canasta “con algo”, en su 
mano izquierda, es decir, no hacia el conejo. Pero su cabeza parece haber girado hacia Jacinto 
para establecer una comunicación. Este “giro” de la cabeza del niño, produce movimiento 
a todo el dibujo; incluso a los elementos secundarios como las zanahorias y los repollos que 
originalmente pudieron ser objetos estáticos.

Dibujo C:

 – Seis elementos principales con regular detalle, distribuidos 
en la hoja a derecha e izquierda. No hay niño. Muchos 
elementos secundarios distribuidos hacia la derecha.

– Ocupa toda la hoja.

– No existe figura de niño o niña con la cual la figura del 
conejo establezca comunicación. La relación única está 
entre el conejo y las zanahorias que han sido colocadas en 
el plato. Esto ocurre en la parte superior de la hoja. Todo 
el resto de la hoja está ocupado por el campo de repollos 
para el conejo y el campo de zanahorias. Hay también una 
figura que podría ser una jaula para Jacinto desde la que 
sale un camino que serpea hacia arriba. En el cielo hay un 
sol brillante. Dibujo C
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El dibujo C sería estático si no fuera por el movimiento que le confiere el camino serpenteante, que 
parece llevar hacia el sol. Los espacios vacíos están “cubiertos” por color que asemeja césped.

Los dibujos B y C tienden a ocupar todo el espacio. El dibujo A, por el contrario, se limita a utilizar 
una franja central de la hoja.

La figura principal de la historia (Jacinto o Jacinto y yo) consigue ser la más importante en los tres 
dibujos.

El dibujo A es el que refleja menos conocimiento acerca de las figuras que dibuja El dibujo B indica 
que ese niño o niña tiene un mayor conocimiento acerca de los elementos que ha dibujado que 
sus otros dos compañeros o compañeras y denota mayor avance en la expresividad de la que 
manifiestan sus compañeros y una mayor elaboración,  seguido por el dibujo C, y en tercer lugar, 
el dibujo A. 
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Llamamos la atención, sin embargo, en un aspecto que nos parece muy importante: los tres dibujos, 
con sus grandes diferencias, son “escenas perfectamente acabadas”. Con ello queremos decir que 
no les falta ni les sobra nada para decir lo que quieren decir.

 ¿Qué aporta el arte al desarrollo de los niños y las niñas?
Sintetizamos así, lo que al respecto  ha dicho Socorro Martín del Campo (2008) :

•	 En las niñas y los niños más pequeños, favorece y estimula el desarrollo de la psico-motricidad 
fina y gruesa, lo cual redundará en un mayor control de su cuerpo, proporcionándole seguri-
dad en los propios poderes y elementos para la adquisición de las habilidades para leer y para 
escribir. 

•	 Las actividades artísticas ayudan para las experiencias de aprendizaje escolar, motivando el de-
sarrollo mental, ya que con estas se aprenden conceptos como duro/suave, claro/fuerte, lento/
rápido, alto/bajo, entre muchos otros. 

•	 El arte beneficia también el desarrollo socio-emocional del niño y la niña al propiciar la acepta-
ción de sí mismos (as) con sus posibilidades y límites. 

•	 Por  un lado, promueve y desarrolla condicio-
nes para la socialización. Al trabajar en el seno 
de un grupo, el niño y la niña se enfrentan a 
múltiples ocasiones de interrelación en las que 
se conjugan el trabajo individual y el colectivo en 
un continuo dar y recibir, pedir y ceder, dirigir y 
seguir, compartir, cooperar y comprender las otras 
individualidades con sus diferencias y necesidades. 

•	 Mediante la experiencia artística se cultivan y desarro-
llan también los sentidos del niño y la niña, promovién-
dose así el desarrollo perceptivo. Experiencias relacionadas 
con el espacio, las formas, los colores, las texturas, los soni-
dos, las sensaciones kinestésicas y las experiencias visuales 
llevan en sí una rica variedad de estímulos para la expresión. 

•	 El arte influye, asimismo, en el desarrollo de la capacidad del niño 
y de la niña de organizar el pensamiento, los sentimientos y las per-
cepciones en una forma de expresión que sirva para comunicar a otros y 
otras estos pensamientos y sentimientos. 

•	 Por último, el arte favorece el desarrollo creador del niño y la niña, motivándole a la flexibilidad, 
la fluidez, la originalidad y la elaboración, cuatro elementos esenciales en la composición de la 
capacidad creadora – así como  la actitud de independencia, la capacidad  crítica y la capacidad 
autocrítica. 
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Educación de la creatividad

El tema de la capacidad de crear ha ocupado mucho tiempo y energía de la pedagogía, la 
sicología, la sociología, la antropología, la filosofía del arte, y, modernamente, la sicopedagogía 
y, en los últimos años hasta el derecho, con esto de la propiedad intelectual, por ejemplo. Nótese 
esta absurda manía de segmentar el conocimiento, segmentando al objeto y segmentando 
–¡horror!– al sujeto que conoce. Pero,  es cierto que dentro de un paradigma segmentista, como 
el que hemos vivido en los últimos trescientos años,  el tema de la creatividad ha dado qué hacer, 
por interesante. Y, ¿cómo no? El juego creativo parece ser uno de los elementos que distinguen – y 
marcan– a los seres humanos entre las demás especies de seres vivos.

Una preocupación genuina de las educadoras y los educadores es esta: ¿Cómo preparar a los niños 
y a las niñas para su vida de hoy y para su vida de mañana, cuando intuimos –sabemos– que todo 
esto que llamamos “la realidad” es un cambio permanente? 

-Facilitando las condiciones que permitan a los niños a las niñas ser creativas, es decir, “educando 
la creatividad”. 

Esa parece ser una buena respuesta, pues, si de una afirmación podemos partir es de esta: la 
capacidad creativa de las personas prepara para vivir la vida con flexibilidad.

En el capítulo anterior tratamos el tema, referido sobre todo a las personas adultas. Mucho de lo 
que ahí afirmamos es válido también ahora, cuando hablamos de educar la capacidad creadora de 
niños y niñas escolares. Nuestra primera recomendación, entonces, es la de que las y los estudiantes 
repasen esas páginas desarrollando un ejercicio de reflexión, que a continuación se propone.

Ejercicio sugerido

Cada estudiante, trabajando individualmente o en pareja, repasará el tema de “Educación 
Artística y creatividad”, que aparece en la Parte Tercera de este libro. Este repaso se hará de 
acuerdo con las siguientes propuestas:

•	La definición de creatividad que nos ofrece Mayers (1998), según la cual esta consiste en 
la capacidad que tiene el ser humano de de enfrentarse con una necesidad expresiva y 
lograr comunicarla, debe ser aplicada a la creatividad de niños y niñas escolares. Lo harán 
y llevarán esa definición a su Texto Paralelo.

•	Las y los estudiantes, apoyándose en las características de un sujeto creativo, que nos 
ofrecen Mayers, Barron y Taylor, enumerarán una serie de características de los niños y las 
niñas creativas.

“Una escuela creativa es como una constante expectativa abierta a lo 
imprevisible, y es una forma de trabajar en una permanente situación 

        de conciencia del qué y él para qué”.                            Isabel Agüera 
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 •	 También deberán decidir cómo se manifiestan la fluidez, la originalidad, la elaboración 
y la flexibilidad de niños y niñas en sus comportamientos cotidianos, en sus formas de 
expresión oral y escrita y, sobre todo, en sus dibujos.

 •	 Por último, cada estudiante (o cada pareja de estudiantes) aportará al grupo un ejercicio 
de valoración de la capacidad creadora de niños y niñas escolares, cumpliendo con las 
siguientes condiciones:

•	 El ejercicio puede haber sido construido por ellos o ellas; o cedido por otra persona; 
o tomado de algún libro especializado; o de Internet,  incluso.

•	 El o la estudiante que lo presenta al grupo debe haberlo puesto en práctica con 
niños y/o niñas de edad escolar.

•	 En su Texto Paralelo debe quedar recogido un informe de la puesta en práctica del 
ejercicio de valoración. Ese informe debe recoger:

•	 El ejercicio, descrito de tal manera que pueda ser aplicado por otra persona con 
otro grupo de niños y niñas.

•	 Descripción del grupo con el que se aplicó (Nº de niños y de niñas, edades, 
procedencia, entre otros. No se registran los nombres ni ningún dato que pueda 
llevar a su identificación.

•	 Condiciones ambientales y de tiempo en las que se aplicó el ejercicio. Fecha y 
lugar, además.

•	 Algunos otros aspectos de interés que se considere importante dar a conocer.

El tema de la relación entre creatividad e inteligencia (CI) que presentamos en el capítulo 
anterior, no debe ser trabajado con los niños y las niñas, pues la experiencia indica que las 
relaciones entre estos dos componentes de la inteligencia se manifiestan de manera distinta 
que entre las personas adultas. Además, no parece haber evidencias de un comportamiento 
constante, que permita aun proponer hipótesis.

Nos gustaría terminar este capítulo con un pensamiento sugerente de Isabel Agüera (2007):

“Es algo ya suficientemente aceptado por todos, que una buena dosis de conducta 
creativa es aprendida. (…) Es evidente el hecho de que la eficacia creativa se desarrolla 
por medio de la educación y que los logros conseguidos no son pasajeros sino que 
perduran a lo largo de toda la vida”.  (p.13. Introducción.)

En el capítulo siguiente proponemos algunos ejercicios que el maestro y la maestra podrían 
desarrollar con niños y niñas escolares, con el objetivo, entre otros, de apoyar el desarrollo de sus 
capacidades creadoras mediante el arte.



137
....

Sexta parte:

Experiencias de “educación 
por medio del arte”, para ser 

vivenciadas con las niñas y los 
niños en los procesos escolares: 

propuestas 

En este sexto apartado se presentan, en detalle, a manera de 
ejemplo, algunas propuestas metodológicas para el desarrollo 
de “temas” que sería especialmente conveniente trabajar con los 

niños y las niñas en la escuela.

Hay muchas otras temáticas que deberían desarrollarse con ellos y 
ellas, además de las que aquí se contemplan, o en lugar de estas.  La 
intención, en este capítulo es sólo el de familiarizar a los educadores 
y las educadoras con el manejo metodológico que el texto propone. 
Para ello, es recomendable invitarles a vivir personalmente algunos de 
estos ejercicios y a experimentarlos también con niñas y niños de edad 
escolar. 
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Para Primer ciclo:

Proponemos algunas temáticas que consideramos de especial importancia desarrollarlas con los 
niños y las niñas de primer ciclo. El objetivo es familiarizarles con una actitud de observación-
reflexión sobre formas, colores y sonidos, mediante acciones lúdicas que no tienen que estar 
específicamente programadas, sino que la habilidad del maestro, de la maestra, integrará a la vida 
cotidiana de la escuela. 

1º. Los colores y las formas en nosotras y nostros: 

Una temática como ésta:

“Los colores y las formas en nosotros y nostras: 
¿cómo nos vemos, cómo nos ven, 
cómo nos veríamos si…?

presenta muchas posibilidades a las educadoras y los educadores. 
Imaginemos algunos juegos que pudiéramos hacer con las 
dos  primeras: ¿cómo nos vemos? ¿Cómo nos ven? En esta 
oportunidad las rondas parecen ser una alternativa interesante:

El objetivo específico de estas actividades es el de conocer y 
reconocer los colores en nuestro atuendo, en el cabello, en la 
piel, en los ojos… y las tonalidades: Los niños y las niñas pueden 
jugar a colocarse en fila en orden de tonalidades del cabello, por 
ejemplo, y enunciar: “mi cabello es de color…  amarillo claro,  
amarillo, amarillo oscuro,  café,  café rojizo, … negro.

Ana Isabel tiene los ojos de color… verde claro. 
Jorge Luis tiene los ojos de color… café oscuro

Marvin tiene el pelo de color… café 
Lisbeth tiene la piel…

Y las formas:
¿Cuál es la parte más curva de mi mano?
¿Cuál es la parte más plana de mi cara? 

Y las texturas:
¿En cuál parte de mi mano la piel es más… suave,  tersa… dura…?

Estos juegos –y muchos otros– pueden serlo en sí mismos, pero 
pueden también ser parte de una clase de matemática, o de ciencias, 
o de historia…
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Y, ¿la tercera? cómo nos veríamos si…? Es oportunidad de 
imaginar y de imaginarnos a nosotros mismos, de imaginarse 
ellos y ellas a sí mismas… con otros colores, con otras formas, 
con otros vestidos, con otros…
¿Cómo me vería  yo situviera el pelo azul?
– Como un  “...marciano”.

¿Cómo nos veríamos nosotras si estuviéramos disfrazadas 
de margaritas?
-Como un... jardín.

Ejercicio  sugerido:

En equipos de tres personas, los y las estudiantes de este grupo podrían diseñar opciones, 
dentro de las reglas que propongan el profesor o la profesora, tomando en cuenta: edad, 
objetivos y áreas de las asignaturas en las que las incorporarían.  Si se hace, no dejen de 
llevar los resultados al Texto Paralelo.

2º. El mundo más allá de nosotros y nosotras

El tratamiento de una temática como esta:

 			   “Aquí, allá, y en todas partes.
 Los colores, las formas y los sonidos”,

se presta para que los niños y las niñas se salgan de sí y del grupo reducido de sus compañeros y 
compañeras, y empiecen a mirar alrededor y un poco más allá con una actitud consciente de ver, 
de observar, de fijarse en los demás, en los objetos y sus características.

Hemos agregado un elemento nuevo: los sonidos. Creemos que aprender a escuchar 
conscientemente los sonidos, como queremos hacerlo con los colores y las formas, acerca a los 
niños y a las niñas a un universo más real: la vida tiene formas, colores y sonidos. Aprender a 
atenderlos, a escucharlos, a distinguirlos, a disfrutarlos… No hay en esta propuesta mucho más 
objetivo que ese. Creemos, sí, que ejercitar la escucha, de esta manera,  puede ayudar a una 
educación que permita a aprender a disfrutar de los sonidos, los instrumentos y las notas de  la 
música; de la sonoridad y cadencia de la poesía; del ritmo y la entonación en  la oratoria; y también 
a disfrutar de la palabra y de la manera de decirla, de pronunciarla, en esa área tan importante en 
las relaciones humanas que es la conversación.

Nuevamente invitamos a las y los estudiantes de este curso de Educación Artísitica a diseñar 
alternativas.
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Concluyendo ya el Primer Ciclo escolar, las niñas y los niños están en condiciones de vivir 
experiencias de construcción de conceptos, realizar descripciones de manera formal y seguir 
indicaciones más o menos complejas. De ahí esta invitación a desarrollar con ellas y con ellos estas 
nuevas temáticas:

A.  “La teoría de los colores” 

No parece conveniente “dar” teoría del color, sino 
construirla. Ofrecerles tres esquemas: uno de los 
colores primarios, otro de los colores secundarios 
y otro del círculo cromático, con los colores 
primarios, secundarios e intermedios.

Seguidamente se pide a los niños y las niñas que, 
en equipos de tres a cinco personas, estudien 
el esquema, lo discutan y los comprendan, 
hasta poder explicarlo con sus palabras. Luego, 
uno o dos equipos lo exponen ante el grupo. 
Seguidamente, cada equipo responde por escrito 
a estas preguntas:

 •	 ¿Cuáles son los colores primarios?

 •	 ¿Cuáles son lo colores secundarios y cómo 
se forman?

•	  ¿Cuáles son los colores terciarios y cómo 
se forman?
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•	 Puede haber algunas preguntas más, que el maestro o la maestra considere 
conveniente hacer en ese momento. Es importante cuidar que esta etapa del ejercicio 
no se “rutinice”.

Para concluir, cada equipo, con acuarelas, o con  lápices de color, y sólo a partir de los colores 
primarios, pinta el esquema que se le dará en blanco y negro, como el que se presenta a 
continuación.
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B.  “La descripción de las formas”

Estos ejercicios de descripción son útiles para desarrollar vocabulario, y expresión oral; pero 
también para, a partir de ellas, imaginar formas nuevas.

Un primer ejercicio sugerido es el del juego “Adivina adivinador”. Consiste en cubrir los ojos de 
un niño o una niña y ponerle delante de un objeto para que, tocándolo,  vaya describiendo en 
voz alta qué forma tiene, cuáles son sus medidas aproximadas… hasta decir de qué objeto se 
trata. También podría ser que diga desde un principio de qué objeto se trata y luego lo describa.  
La maestra o el maestro deberán facilitar, a base de preguntas,  que el niño o la niña sean lo más 
exactos posible en la descripción.

También puede pedirse la descripción – sin tenerlo al frente– de un cuadro o una escultura que 
las y los estudiantes están acostumbrados a ver todos los días en la escuela, 

Igualmente, puede pedírseles que describan un cuadro que estén mirando. En esta oportunidad, 
es conveniente indicar que el maestro, la maestra deben estar atentos a señalar que se va a 
describir el cuadro y no las impresiones que el cuadro genera en la persona. Así puede  iniciarse  
desde aquí un aspecto importante de la educación artística, el cual es la de aprender a distinguir 
lo subjetivo de lo objetivo, frente a una obra de arte. En el capítulo segundo hicimos énfasis en las 
diferencias que existen entre la lectura connotativa (subjetiva) y la lectura denotativa (objetiva), 
sin embargo, nos parece muy importante insistir  en que se aproveche cada oportunidad que se 
presente, para llevar a las niñas y a los niños a percibir esta distinción, que no sólo será valiosa 
para apreciar el arte, sino para muchas otras áreas de la vida.

C.  “La (re) producción de sonidos”

Ejercicio  sugerido:

Sugerimos a la profesora o al profesor del curso responderse con sus estudiantes a estas 
preguntas:

¿Será posible describir un sonido?-	
¿Será posible explicar un sonido?-	
¿Será posible inventar un sonido?-	

También podrían responderse a estas otras:

¿Será posible inventar un color?-	
¿Será posible explicar un color primario?-	



143
....

Para desarrollar con los niños y las niñas:

Pero vamos ahora al sonido y a los niños y las niñas de primer ciclo escolar.
Proponemos simplemente que se les pida, conformados en equipos de cinco…:

que imiten cinco ladridos distintos. -	
que imiten cinco maullidos distintos. -	
que imiten cinco rebuznos distintos. -	
que imiten cinco relinchos distintos. -	
que imiten cinco aullidos distintos. -	
que imiten cinco mugidos distintos. -	

Podrían ser más, pero ya con estos podemos “hacer una orquesta en el Arca de Noé”

Se les puede proponer también…:
que imiten cinco cantos distintos de pájaros. -	
que imiten cinco sonidos distintos del viento entre los árboles -	
que imiten cinco chillidos (u otros sonidos) distintos de monos-	
que imiten cinco sonidos distintos de golpes de ramas entre sí y de ramas -	
que se desgajan

Podrían ser más, pero ya con estos podemos “hacer una orquesta en el bosque”

Ejercicio  sugerido:

Para los niños y niñas mayores del 1º ciclo, proponemos este, que  llamaremos:

“Aprendiendo a (re)construir con formas, sonidos y colores, un poema o un cuento”

Se ofrece a los niños y a las niñas un cuento corto (la maestra o el maestro podrían preparase 
para no dar el mismo cuento a todas y a todos), y se les pide que doce de esas palabras las 
conviertan en dibujo, color o sonido, así:

“CARLOS ANDRÉS SALE DE SU CASA TODAS LAS MAÑANAS A LAS 6:35 AM, PARA 
IR A LA ESCUELA. CUANDO ES VERANO, EL CIELO ES DE UN INTENSO AZUL. EN 
INVIERNO, EN CAMBIO, EL CIELO ES GRIS, MUY OPACO. ÉL CAMINA CERCA DE 
CINCO CUADRAS PARA LLEGAR A LA ESCUELA, Y PASA SIEMPRE FRENTE A LA 
PLAZA DE DEPORTES, DONDE, ALGUNAS TARDES, JUEGA FUTBOL CON SUS 
AMIGOS. ES LA MISMA PLAZA EN LA QUE TODOS LOS MARTES A LAS 8:20 AM, 
RECIBE LA LECCIÓN DE EDUCACIÓN FÍSICA. DE CAMINO A LA ESCUELA, CARLOS 
ANDRÉS ESCUCHA MUCHOS RUIDOS DE AUTOMÓVILES, ALGUNAS PERSONAS 
GRITAN Y ALGÚN PERRO LADRA.
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“CARLOS ANDRÉS SALE DE SU                                      TODAS LAS MAÑANAS A LAS  

6:30 AM, PARA IR A LA ESCUELA. 

CUANDO ES VERANO, EL CIELO ES DE UN                                     .      EN INVIERNO, 

EN CAMBIO, EL CIELO ES                                    , MUY OPACO.  ÉL CAMINA CERCA DE 

CINCO CUADRAS PARA LLEGAR A LA                                                         , Y PASA SIEMPRE 

FRENTE A LA                                      DE DEPORTES, DONDE, ALGUNAS TARDES, JUEGA             

CON SUS                                     . ES LA MISMA PLAZA EN LA QUE TODOS LOS MARTES 

A LAS 8:20 AM, RECIBE LA LECCIÓN DE                                   . DE CAMINO A LA 

ESCUELA, CARLOS ANDRÉS ESCUCHA MUCHOS RUIDOS DE                                           , 

ALGUNAS  QUE GRITAN, Y ALGÚN                                           LADRA.”
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Ejercicio  sugerido:

El profesor o la profesora proponen a sus estudiantes que diseñen ejercicios para niños y 
niñas de primer ciclo, que respondan a temáticas como las siguientes:

La música tiene color, las palabras tienen formas;-	
las palabras tienen color, la música tiene formas

Explicitando gustos y preferencias artísticas.-	

Para Segundo ciclo:

Seguidamente, proponemos algunas temáticas que consideramos de especial importancia 
desarrollarlas con los niños y las niñas de segundo ciclo. El objetivo es familiarizarles con una 
actitud de observación-reflexión sobre formas, colores y sonidos, mediante acciones lúdicas 
que no tienen que estar específicamente programadas, sino que la habilidad del maestro, de la 
maestra, integrará a la vida cotidiana de la escuela. 

Una temática como esta:1.	
 “Color, forma y sonido en la naturaleza:
 Identificación e imitación”.

podría trabajarse como una versión enriquecida del ejercicio propuesto para ser trabajado con los 
niños y niñas mayores del 1º ciclo y que llamamos “La (re) producción de sonidos”. Eso estaría 
muy bien, pero querríamos insistir en la conveniencia de que, en esta oportunidad, no sólo hubiera 

imitación sino, además, identificación de los 
sonidos; relación entre el origen de sonidos 
identificados y los colores y formas que 
asociamos con el origen del sonido. Así, si la 
imitación es la del aullido de un mono, debe 
hacerse relación con los colores del mono 
y con las formas del mono; si es la caída de 
una rama desde lo alto, que se describa la 
rama, el color (o los colores) y la forma de 
esa rama: si se describe el canto de un ave, 
que se identifiquen también los colores y la 
forma del ave. 

Además, sugerimos no limitarse a sonidos, colores y formas de la naturaleza, e incorporar los del 
medio en general.



146
....

También dentro de esta misma temática, sugerimos jugar al “carrusel del circo”, en versiones como 
las siguientes:

Las niñas y los niños se colocan en círculo.-	
Se asigna a cada niño o niña la representación de un animal. -	
La o el “jefe” del circo, dirigirá las acciones por realizar. Ordenará, por ejemplo, -	
que todos, los animales caminen en círculo, moviéndose como se mueve el 
animal que cada uno o cada una representa, emitiendo sonidos como los que 
cada animal representado emite, formando parejas de animales mientras 
continúan moviéndose y emitiendo sonidos…

Para una ocasión de Festival, podrían elaborar trajes en papel de colores, y -	
“jugar al carrusel del circo”, como espectáculo.

Otra temática que proponemos es:2.	

“Luz y sombras; trans-forma-ciones. 
 Naturaleza y taller”

Esta es una buena oportunidad para “descubrir” cómo cambia la 
sombra (y, por consiguiente, la iluminación) a medida que el sol varía 
su posición. Si esto es posible ir viéndolo en distintos momentos del 
día, y, a la vez, tener una pintura de paisaje soleado, por ejemplo, de 
mañana, y de tarde (de amanecer y de anochecer, también, si fuera 
posible) las niñas y los niños podrían empezar a aprender a descubrir 
la hora del día en un obra de arte que lo permita. (Los paisajistas 
ingleses nos ofrecen un material excelente). John Constable (1776-
1837, por ejemplo). Descubrir esta faceta en artistas centroamericanos 
y específicamente del propio país, será muy interesante. Las maestras 
y los maestros deberán tener en cuenta este aspecto, en relación con 
el banco de imágenes del que hablamos ya en capítulos anteriores.

La construcción de un reloj de sol ayudará mucho a la comprensión 
del fenómeno de la sombra…y de la luz.

También será interesante “ver” cómo varía su propia sombra: cómo 
se alarga o se acorta a medida que el sol cambia de posición. Cómo 
“se quiebra” la sombra para “subir por la pared”. 

El efecto de la sombra en el agua es un espectáculo de mucho 
interés cuando se le presta atención. En una piscina es posible ver 
con facilidad el propio cuerpo reflejado sobre el agua y la sombra 
extendida en el piso de la piscina. Si se va a  trabajar este tema, 
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tengamos en cuenta que los pintores Impresionistas nos ofrecen en sus obras una rica variedad 
de apoyos; por ejemplo, Claude Monet 1840-1926 y Pierre-Auguste Renoir (1841-1919), con sus 
trabajos sobre la isla de Le Grenouillère (1869).

Y, claro, no se desaproveche la oportunidad para dibujar o pintar objetos bañados de luz, 
cuya sombra se proyecte sobre la base, sobre la pared, sobre otro objeto. Una composición de 
“naturaleza muerta” y una lámpara o un foco, sobre una mesa y los niños y las niñas colocados en 
media luna, además de papel y lápiz, permitirá vivir la aventura.

•	 Propuesta para 6º año: Organización y realización de una pesquisa de esculturas y 
monumentos en la comunidad con los siguientes objetivos: 

Identificar monumentos artísticos e históricos de la comunidadA)	  como 
arquitectura de las iglesias, palacios municipales, centros educativos, y otros 
edificios interesantes de la comunidad, con la finalidad de levantar un fichero 
de ellos, que recoja la información básica importante (en principio podría ser 
toda la información posible, y luego, con la participación de ellas y ellos y con 
la de otras y otros, se realizaría un proceso de validación documental).

Identificar esculturas públicasB)	  como bustos, cabezas y esculturas de cuerpo 
entero, en parques, edificios públicos, aceras e iglesias entre otros, con la 
finalidad de levantar un fichero de ellas, con la mayor información posible

Las informaciones por recoger deberán permitir conocerC)	  el tema, el 
personaje o los personajes, los autores y las autoras, los materiales y las fechas 
en las que se hayan realizado. También interesa recoger anécdotas, historias y 
otros detalles significativos.
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Ejercicio  sugerido:

El profesor o la profesora solicitará a sus estudiantes del curso, que elaboren propuestas 
sobre las siguientes temáticas, para que los niños y niñas de segundo ciclo las desarrollen: 

–	 “Leyendo” las obras de arte: ¿Qué siento? ¿Cómo me siento? ¿Qué me evoca? ¿A 
qué se parece? Describo elementos. Identifico colores y formas…

–	 Construcción y reconstrucción colectivas de historias, poemas, leyendas y  
canciones mediante formas, colores, ritmos y sonidos.

–	 Nuestra historia en un mural. Construcción de un mural colectivo, a partir de 
historias personales de los niños y las niñas

Sugerencia de otros ejercicios posibles:

Ofrecemos, seguidamente, algunos ejercicios más que consideramos que podrían ser realizados 
(adaptados, contextualizados, etc) con niños y niñas escolares.

1. Ejercicio secuencial durante la educación primaria: Papeles sobre papeles

Este ejercicio se propone para ser realizado secuencialmente, pero también valdría la pena 
desarrollarlo de  forma simultánea con niños y niños escolares de distintos años, para evidenciar 
cómo, a medida que se crece (en edad y conocimientos, entre otros) se desarrollan también 
nuevas habilidades y destrezas. De igual manera, puede aprovecharse el ejercicio, realizado así, 
simultáneamente, para que las y los niños mayores reconozcan que las habilidades y destrezas 
desarrolladas en años anteriores (1º y 2º años, por ejemplo) son base para las que ahora manifiestan; 
mientras que niñas y niños más jóvenes, pueden ver que lo que hacen es útil para llegar a realizar 
cosas más complejas.

El ejercicio que se propone es el siguiente:

Cuando los niños y  las  niñas están en primer grado, se realiza con ellos durante varias A)	
sesiones un trabajo de rasgado y pegado de papeles de colores sobre una hoja de papel, 
hasta llenarla toda. Sugerimos tres condiciones para este ejercicio

Emplear muchos colores-	
Que el papel sea rasgado de acuerdo con indicaciones básicas claramente hechas. -	
Se debe decir con mucha claridad a las y los niños, que el rasgado debe hacerse en 
tiras, o que debe hacerse en pedacitos. Una indicación que no esté claramente dada y 
claramente recibida podría hacer sentir al niño o la niña que está haciendo mal su tarea 
y sufrir por eso, en vez de disfrutar del trabajo que se le ha propuesto. Las y los maestros 
sabemos cuán importante es que las indicaciones siempre estén claras.
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Que el pegado de las tiras de papel se haga libremente, con la única condición de -	
llenar todos los espacios de la hoja. En consideración a esta última razón, se planea 
hacerlo en varias sesiones. 

Con los niños y niñas de segundo grado,  se realiza el mismo ejercicio definiendo algunos B)	
aspectos como: 

Dividir la hoja en secciones para pegar en cada una de ellas los papeles rasgados de -	
una manera distinta.
Utilizar menos colores: solo aquellos que armonizan por cercanía o por contraste en -	
el círculo cromático.

Los niños y las  niñas de tercer grado realizarían el ejercicio como los de segundo, pero C)	
con criterios más definidos. Por ejemplo: 

Sólo se hacen tiras rasgadas a lo largo del papel.-	
Sólo se emplean dos colores que armonicen por cercanía o que armonicen por -	
contraste.
Las tiras rasgadas se pegan alternando colores, etc. -	

En cuarto y quinto grado, realizan el trabajo de manera similar a los de tercer grado, pero D)	
sabiendo que el acabado final es la base de color sobre la cual van a realizar una pintura 
con témperas,  o con recortes de revistas pegados.

Los niños y  las  niñas de quinto y sexto grado, hacen un cuadro (collage) a base de papel E)	
de revistas, en pedacitos pequeños rasgados, pretendiendo copiar una obra conocida 
que les guste, o a partir de un diseño personal. 

Este ejercicio desarrollado en todos los grados de la escuela, respondiendo a las diversas 
edades, habilidades y destrezas, permite a los niños y niñas descubrir nuevas posibilidades 
que tiene esta técnica, e imaginar otros posibles trabajos por realizar.

2. Rally de Educación
     Artística

Proponemos este ejercicio para 
ser desarrollado durante alguna 
actividad que involucra a toda 
la escuela. Un día de feria, por 
ejemplo. 

Si es así, vale la pena integrar 
los equipos con niños y niñas de 
distintas edades. 
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El ejercicio consiste en:

Conformar tres equipos de no más de seis personas que realizarán las indicaciones que se -	
le den a cada equipo se le den en el tiempo que se habrá previsto para ello.
El maestro o la maestra habrán preparado tres conjuntos de cinco paquetes cada uno, con -	
indicaciones y materiales. Cuatro de ellos los “esconderá”, por separado, en distintos lugares 
de la escuela, señalando claramente a cuál equipo pertenece cada paquete. 
Es claro que los tres equipos realizarán los mismos cinco ejercicios, pero es conveniente -	
que deban realizarlos en orden distinto. 
Se recomienda proponer ejercicios de rápida ejecución.-	
El maestro o la maestra debe prever un espacio para exponer los trabajos al final.-	

El primer paquete se entrega a cada equipo junto con la orden de salida. Contendrá:-	
Indicaciones de lo que deben hacero	
Los materiales e instrumentos para hacerloo	
Indicaciones para buscar el segundo paqueteo	

El segundo, tercero y cuarto paquetes, contendrán:-	
Indicaciones de lo que deben hacero	
Los materiales e instrumentos para hacerloo	
Indicaciones para buscar el tercer  paqueteo	

El quinto paquete contendrá:-	
Indicaciones de lo que deben hacero	
Los materiales e instrumentos para hacerloo	
Indicaciones para montar la exhibición de las obras realizadas. o	

Dentro del contexto de esa Feria de las Artes, deberán hacerse las adaptaciones necesarias al 
ejercicio, para que  armonice con los objetivos y el programa.

3. Preparando el papel

Los trabajos de pintura, con las distintas técnicas que se utilicen pueden realizarse sobre un papel 
en blanco, papel de color o un papel expresamente preparado. Para esta tercera opción hacemos 
cuatro propuestas.

	 A)
Se arruga la hoja de papel lo más posible -	
(haciendo un bodoque)
El bodoque se sumerge en agua con -	
colorantes durante un rato para que los 
absorba
Luego se estira el papel con cuidado de no -	
romperlo 
Se pone secar-	
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Ya seco, se coloca entre dos libros pesados por algunos días. -	
Ya seco, el papel se coloca por algunos días entre dos libros pesados. Es conveniente separar -	
la hoja de papel, mediante papel encerado por ejemplo, para que no se manche más la hoja 
ni manche los libros.

B)
Se arruga la hoja de papel lo más posible -	
(haciendo un bodoque)
Se estira con cuidado para que no se rompa-	
Se saca una fotocopia de él, o se “escanea”. El -	
trabajo pictórico se realiza sobre la copia o 
sobre una impresión del escáner, no sobre el 
papel original.

C)
Se coloca la hoja sobre una hoja de papel -	
periódico de desecho, para no manchar 
alrededor.
Con un rociador o spray, cargado con agua -	
con colores, se mancha la hoja. Esta mancha 
puede ser uniforme  o, intencionalmente, con 
secciones más o menos densas de pintura.
Se pone a secar.-	

D)
Se mancha la hoja con una gota gruesa de -	
pintura, y con una pajilla se sopla para esparcir 
la pintura en distintas direcciones. Esto puede 
hacerse con uno, dos o más colores. Si se 
hace con colores de acuarela, sobre papel 
mojado, pueden  lograrse también efectos 
muy agradables.
El papel se  pone a secar al aire libre.-	

El o la profesora podría solicitar a sus estudiantes que indagaran acerca de otras formas de 
preparar el papel y pusieran en común sus hallazgos. La preparación de papeles es una actividad 
que podrían realizar las y los estudiantes en alguna ocasión, durante el curso, y que seguramente 
sería una buena motivación para el grupo y, a la vez, les generaría en ellos nuevas posibilidades 
interesantes.

4. Decorando el patio con tizas

Es otro ejercicio sugerido para la feria escolar. 

Se conforman equipos con cuatro o cinco estudiantes-	
A cada equipo se le asigna un espacio de 1 m-	 2, distantes entre sí por 2 metros. 
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Se reparten los espacios y las tizas blancas y de colores. -	
Se asigna un tiempo para el ejercicio. -	
Los niños y  las  niñas pueden traer de sus casas el dibujo planeado o un croquis.-	
Se podría asignar un tema, o dejarlo libre. -	
Es conveniente asignar calificaciones durante el proceso, más o menos, cada diez o quince -	
minutos. No son calificaciones públicas, sino comunicadas directamente a cada uno de los 
equipo. Esto resulta ser un buen estímulo durante el proceso de trabajo. Puede calificarse por 
ejemplo: 

El dibujoo	
El coloro	
La integración del equipoo	
La participación de cada uno de los miembros del equipo, etc. o	

También se sugiere que, al final, cada equipo pase a valorar el trabajo de los otros equipos. Las 
niñas y los niños deberán poder expresar libremente sus opiniones e impresiones, de tal manera 
que el ejercicio eduque también en la actitud crítica. Al respecto, vale la pena recordar a las y los 
estudiantes de este curso, que no se trata de “criticar”, en el sentido de buscar qué no nos parece 
que está bien, para señalarlo, sino de formar y expresar criterio. De esta manera, la búsqueda y 
señalamiento de valores artísticos y las sugerencias acerca de cómo se piensa que podría haberse 
hecho algo, para que diera tal o cual resultado, deben ser la tónica de la crítica. Las niñas y los niños 
deben aprender que los productos artísticos no son bonitos ni feos, aunque puedan gustarme o 
no gustarme. Son, sí, objetos que me provocan tal o cual sentimiento, que no es lo mismo.

También sería conveniente que, después de ver críticamente los trabajos de los otros equipos, 
cada equipo volviera al suyo para procurar verlo con mayor objetividad y  emitir criterios y 
valoraciones sobre él.

El maestro y la maestra, podrían adoptar esta estrategia (y otras en la misma línea) como una 
constante en su trabajo pedagógico en general. Uno de los problemas más gruesos de nuestros 
sistemas educativos, reside precisamente en la evaluación y, en esta área, específicamente en la 
ausencia de formación de actitud crítica y autocrítica.
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Concluimos aquí este libro, que ha de ser apoyo de un curso de Educación Artística por impartir-
se durante la carrera de formación de maestras y maestros de Centroamérica. Un curso que, como 
decíamos en el Preámbulo, estará “pedagógicamente pensado desde las personas que quieren 
aprender en él. Y, en cuanto a los contenidos, pensado desde las artes visuales y enfatizando en 
las artes plásticas.
 
Hemos querido que se trate fundamentalmente de un texto que invite a disfrutar del arte. De 
pensarlo, de sentirlo, de hacerlo, de comprenderlo…
 
Pensar el arte. Los ejercicios sugeridos para que las y los estudiantes piensen acerca del arte, 
acerca de las obras de arte y acerca del quehacer artístico han sido diseñados imaginando rostros 
de gente que se admira y que gusta de escudriñar mundos interesantes y nuevos…: las maestras 
y los maestros que queremos tener en las aulas. Esperamos, mediante estas propuestas, apoyarlos 
y apoyarlas en estas aventuras de disfrute y construcción de ilusiones pedagógicas por medio del 
arte.
 
Sentir el arte. Quizá sea esta una de las áreas más difíciles en las que hemos querido incursionar. 
¿Cómo hacer para que, sentir el arte, aceptar y objetivar los sentimientos que la vivencia artística 
provoca, supere los tres grandes enemigos de la lectura connotativa de la obra de arte, cuales 
son: la sensiblería; quedarse en que “me gusta” o “no me gusta”; y el rechazo de la racionalidad en 
el disfrute del arte? Quisiéramos que los ejercicios propuestos ayuden al logro de este equilibrio, 
y que la experiencia vivida en el curso lo compruebe.
 
Hacer arte. Ninguna manera mejor para acercarse al mundo artístico. Hemos querido insistir 
en este aspecto, porque, como decíamos al inicio del texto, “a nadar se aprende sólo nadando”. 
Esperamos que las oportunidades de experimentar con técnicas de expresión artística haya sido 
una saludable incursión en el campo del arte y… en áreas importantes de la vida personal.

Invitación Final
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Comprender el arte… para mejor disfrutarlo. Este era el objetivo del texto y del curso. Para que las 
maestras y los maestros en las escuelas centroamericanas, como personas enamoradas del arte 
–o simplemente interesadas en él–, sean capaces de transmitir a las  niñas y niños ese interés, y 
desarrollar en ellas y ellos su capacidad de disfrute.
 
Los frutos últimos están por verse: Si en unos cuantos años:

−  en nuestras aulas escolares el arte ocupa un lugar para enseñar, para aprender, para convivir, 
para disfrutar;

−  y nuestros niños y nuestras niñas empiezan a manifestar afecto por las artes, interés por las 
obras de arte, gusto por hacer arte…

…este texto y los cursos de Educación Artística para los que está diseñado, estarán cumpliendo 
su cometido.
 
La invitación está abierta. 



155
....

Bibliografía

Agüera, Isabel (1999). Ideas creativitas para un currículo creativo. 

Alvarado Venegas, Iliana (2005), ¿Abstracción? Fundación Museos del   Banco Central:  San José.

Alvarado Venegas, Iliana (2008), Historia del arte costarricense. Fundación Museos del Banco 
Central: San José.

Arce Chacón, Sonia María / Sonia María Arce Chacón, María del Carmen Simón Moreira y Geisel 
Lucía Villalobos Rojas (1994). Alas al pensamiento y a la expresión.  Editorama: San José. 

Barahona, Olga (2001). Modelado y recorte: técnicas recreativas para la expresión artística del niño 
(material complementario). EUNED: San José.

Barahona, Olga (2005). Dibujo: técnicas recreativas para la expresión artística del niño (material 
complementario). EUNED: San José.

Baron, Robert A (1996) Psicología, Prentice-Hall, México. 

(Coordinadora) Borroso, Paz (1994). ¿Qué ven los pintores? Ediciones SM: Madrid.

(Coordinador) Caja, Jordi (2001). La educación visual y plástica hoy. GRAÓ: Barcelona.

Céspedes Ruiz, Édgar (1987). Principios y técnicas recreativas para la expresión artística del niño. 
EUNED: San José

Céspedes Ruiz, Édgar (2000). Estudiar mejor en la modalidad presencial y a distancia: guía didáctica. 
CIDE: Heredia.

Céspedes Ruiz, Edgar (2009). Mientras me pienso Educador, (En prensa)

Consejo Nacional Técnico de la Educación (1982). Educación. Época México D.F.

Csickszentmoholyi, Mihály. (1975). Creatividad una aproximación. Davis, G.A. & Scott: 	 M é x i c o 
D.F. 

De la Puente, Joaquín (1987). La Pintura: De Goya a las últimas tendencias. Tomo VI. Corroggio, S.A. 
de Ediciones: Barcelona.



156
....

Deicher, Susanne (1995). Mondrian. Benedikt Yaschen: Alemania. 

Delgado, Elisa (2005). Pintura: técnicas recreativas para la expresión artística del niño (material 
complementario). EUNED: San José.

Domingo, María del Pilar; Soto, Amelia y Traboux, Manuel Antonio (2004). Educación Artística/Curso 
2º Primer Ciclo. Santillana: Santo Domingo.  

Domingo, María del Pilar; Soto, Amelia y Traboux, Manuel Antonio (2005). Educación Artística/Curso 
1º Primer Ciclo. Santillana: Santo Domingo.  

Eco, Umberto (2006). Historia de la Belleza. Lumen: Milán.

(Director) Faerna García-Bermejo, José María (1994). Salvador Dalí: Polígrafa S.A. Barcelona.

Ferrero A., Luis (1967). Amighetti: grabador, engraver, holzschneider. Don Quijote / Galeria Amighetti: 
San José.

(Presentación) Ferrero A., Luis (2001). Aquiles. Baula: San José.

Fontbona, Francesc (1992). Las claves del arte modernista: cómo identificarlo. Planeta: Barcelona.

Gardner, Howard (1997). La mente no escolarizada. Paidós: Buenos Aires. 

Gallardo (1966). Dibujos de Gallardo. Editorial Costa Rica: San José. 

Gómez de Liaño, Ignacio (1982). Dalí. Polígrafa S.A: Barcelona.

González Capetillo, Olga (1998). El trabajo docente: enfoques innovadores para el diseño de un curso. 
Trillas: México D.F.

Goñi Vindas, Alexandra (2000). Desarrollo de la Creatividad. EUNED: San José. 

Guiford, J.P. y Strom, R.D. (1978). Creatividad y Educación. Paidós: Buenos Aires.

Gutiérrez, Francisco (1995). Mediación pedagógica en la elaboración de libros de texto. UNESCO: San 
José.

Hetland, Lois y Sheridan, Kim (2005). Marco conceptual del pensamiento artístico: un modelo 
descriptivo para la enseñanza y aprendizaje de las artes visuales. AERA. 

Honnef, Klaus (1992). Andy Warhol. Benedikt Yaschen: Alemania. 

Iscan, Ferit  (1985). Así se hace un collage. Parramón: Barcelona.



157
....

Kellogg, Rhoda (1979). Análisis de la expresión plástica del preescolar. Cincel-Kapelusz: 	
Barcelona. 

Kettenmann, Andrea (1992). Khalo. Benedikt Yaschen: Alemania. 

Kramer, Edith (1982). Terapia a través del arte en una comunidad infantil. Kapelusz: Buenos Aires. 

Lorenzano, César (1982). La estructura psicosocial del arte. Siglo XXI: México D.F.

López Frías, Blanca Silvia (1999). Pensamientos crítico y creativo. Trillas: México.

Lowenfeld, Viktor. y Lambert, W. (1973). Desarrollo de la capacidad creadora. Kapelusz: Buenos 
Aires.

(Coordinador) Marín Viadel, Ricardo (2003). Didáctica para la Educación Artística para Primaria. 
Pearson Educación: Madrid.

Mayers, David. (1998). Psicología. Worth Publishers. 

Mistral, Gabriela (1999). Pensamiento Pedagógico. EFUNA: Heredia.

Morin, Edgar (2001). Los siete saberes necesarios para la educación del futuro. Cooperativo 	
Editorial Magisterio: Bogotá. 

(Editor) Muñoz, Vernor (2006). “El oro por las cuentas”. Miradas a la mercantilización de la educación 
(Campaña Latinoamericana por el derecho a la educación). CIDE y Luna Híbrida Ediciones: 
San José.

The Museum of Modern Art (2004). Moma Highlights. Skira: New York.

Read, Herbert (1973). Educación por el arte. Paidós: Buenos Aires.

Read, Herbert (1990). Arte y sociedad. Península: Madrid.

J. Rivera, A. Ávila y M. L. Ansón (1997). Manual de técnicas artísticas. Historia 16: Madrid.               

Rodríguez, Mauro (2000). Mil ejercicios de creatividad clasificados. McGraw-Hill: Cali

Parramón, José M. (1989). El gran libro del dibujo. Parramón: Barcelona.

Partsch Susanna (1994). Klee. Benedikt Yaschen: Alemania. 

Pascual I. Piqué, Antoni (1987). Diccionario Biográfico de Artistas. Corroggio, S.A. de Ediciones: 
Barcelona.



158
....

(Coordinador) Rubí J., Rodrigo (1990). Costa Rica en el Arte. Museos Banco Central de Costa Rica: 
San José.

Silva Frías, Blanca Silvia (1999). Pensamiento crítico y creativo. Trillas: México D.F.

Spravkin, Mariana (2005). Plástica en la Escuela: Un lenguaje en acción. Ediciones Novedades 
Educativos: Buenos Aires. 

(Editor) Stangos, Nikos (1995). Concepts of Modern Art: From Fauvism to Postmodernism. Thames 
and Hudson: London.

Universidad la Salle (2005). Compendio de lecturas Educación y Arte (Grupo 12) – Junio y 	
Julio de 2005. Universidad la Salle: San José. 

Valverde, César (1997). Los murales de César Valverde. Varitec: San José. 

Vidal Castillo, Marisol (2001). Diversidad e integración cultural/Texto Paralelo. OIM, MEP, UNA y 
USAID: Heredia.

Wagensberg, Jorge (2003). Ideas sobre la complejidad del mundo (Matemas – Libros para  pensar la 
ciencia). Tusquets Editores: Barcelona.

Walsh, María Elena (1994). La poesía en la primera infancia. Asociación de Literatura Infantil y 
Juvenil de Argentina: Buenos Aires.

Walther, Ingo F y Metzger, Rainer (1993). Chagall. Benedikt Yaschen: Alemania. 

Spravkin, Mariana (2005). Plástica en la Escuela: Un lenguaje en acción. Ediciones Novedades 
Educativos: Buenos Aires. 

(Editor) Stangos, Nikos (1995). Concepts of Modern Art: From Fauvism to Postmodernism. Thames 
and Hudson: London.

Universidad la Salle (2005). Compendio de lecturas Educación y Arte (Grupo 12) – Junio y  Julio de 
2005. Universidad la Salle: San José. 



159
....

htpp:// Walther, Ingo F y Metzger, Rainer (1993). Chagall. Benedikt Yaschen: Alemania. 

htpp://www.arteespana.com/impresionismo.htm.

htpp://www14.brinkster.com/docuhistoigle/DocsIglCont/Marinetti-manifiesto.htm

htpp://educar.jalisco.gob.mx/15/15martin.html

http://musica.rediris.es/leeme/revista/regelsky.pdf

htpp://www.arteespana.com/impresionismo.htm.



....

Anexos



Desnudo reclinado (1977) 
. Bronce patinado. 48cm x 10 cm x 16 cm. Orozco Parajón, Franc. 

1977. Nicaragua. Colección del Banco Central de Nicaragua

Novia Eterna. Óleo sobre tela. 120 cm. X 70 cm. Alvarado Abella, Francisco. 
(1979). Costa Rica. Colección particular.
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Mural. 
Mosaico 
cerámico sobre 
pintura original. 
380 cm x 200 cm 
aprox. Manuel 
de La Cruz 
González. (S,f,) 
Costa Rica

Interior. Acrílico sobre madera.  43 cm x 28 cm.. Johnny Villares. (1988). 
Nicaragua. Pinacoteca del Banco Central de Nicaragua



Bambúes. Óleo sobre tela. 53 cm x 78 cm. Polanco, Miguel.  (S.f.). El Salvador. 
Colección de Obras de Arte del Banco Central de Reserva de El Salvador

Paisaje. .Óleo sobre tela. 64 cm x 94 cm. Elas Reyes, Raúl. (S.f ). 
Colección de Obras de Arte del Banco Central de Reserva de El Salvador
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Fragua. Óleo sobre tela. 91 cm x 128 cm. Miranda, Silvio. (1965). Nicaragua. 
Pinacoteca del Banco Central de Nicaragua

Paisaje con casa 
campesina. 
Acuarela sobre papel. 
45 cm x 57.5 cm. 
Pacheco Hernández, 
Fausto (S.f.). Costa Rica. 
Colección Museos del 
Banco Central de 
Costa Rica



Orfeo. Acrílico 
sobre tela. 150 cm 
x 150 cm. González 
Goyri, Roberto. 
(1988). Guatemala. 
Colección 
particular

Mural 
Grafiti. 

760 cm x 
190 cm. 
(detalle) 

Anónimo. 
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El templario Repujado en lámina de bronce. 88 cm x 160 cm. Cañas, Benjamín. (S.f.). 
El Salvador. Colección de Obras de Arte del Banco Central de Reserva de El Salvador

El Cofre Secreto 
Técnica Mixta. 
100 cm x 120 cm. 
González Goyri, 
Roberto. (1985). 
Guatemala. 
Colección 
particular
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En la zafra  
Bolaños, O

lm
an.  

dibujo a plum
illa  sobre papel. 

colección  particular. 2009

S/T.
M

onoxilografía. 
5.5 cm

 x 19.5 cm
. 

A
révalo, H

ernán (s.f.). 
Costa Rica.
Colección particular

....



Trivia de las Artes Visuales

Proponemos un juego mediante el cual se invita al estudiantado a investigar y construir 
conceptos que no se ofrecen en el texto por razones de espacio o de oportunidad, pero que 
puede resultar importante poseer en algún momento del curso, o, en general, para un mayor 

dominio conceptual que facilite el disfrute del arte.

Ofrecemos para esto una serie de “tarjetas” que el profesor o la profesora pueden fotocopiar en un 
papel más firme (una cartulina puede ser ideal), recortar y conformar con ellas un juego de “trivia”.  
También se ofrecen “tarjetas en blanco”, para agregar cuantas preguntas considere convenientes.

Proponemos tres modalidades para el juego, pero cada profesor y profesora, con sus estudiantes, 
podría idear otras. El juego, propiamente, consistirá en lo siguiente:

Lo juegan 4 personas alrededor de una mesa. En el centro de la mesa se coloca “boca 
abajo” el mazo de tarjetas. El primer jugador toma la primera tarjeta, la lee en voz alta y 
la responde en el marco de un tiempo previamente fijado. Si no responde acertadamente, 
su calificación es “0”. Si la responde acertadamente, su calificación es “1”.  La decisión 
acerca de si la respuesta es acertada la toma el grupo de jugadores, Una persona entre 
ellas va anotando los resultados.

Primera modalidad propuesta:
Al finalizar cada capítulo, se asigna a las y los estudiantes la tarea de investigar acerca de 
las preguntas de la trivia que corresponderían a ese capítulo. Luego, un grupo de cuatro 
estudiantes, frente a los demás, realizan el juego. Pueden crearse premios de puntaje, por 
ejemplo, como estímulo. Si, como producto de la investigación realizada, un o una estudiante 
crea preguntas nuevas, con la aprobación del profesor, de la profesora, o del grupo, podrían 
pasarse a “tarjetas” e incorporarse al juego de ese día.

Segunda modalidad propuesta:
Más o menos cerca del final del curso, se entrega a las y los estudiantes la lista completa de las 
preguntas de la TRIVIA (no importa que algunas o muchas hayan sido ya respondidas durante 
el curso) y se les invita a investigar para responder a ellas, con miras a un concurso que se 
realizará efectivamente en algún momento, quizá inmediatamente después de finalizado o 
como un instrumento más de evaluación durante el curso. En este caso, deberá contarse con 
varios mazos de cartas (uno para cada cuatro personas) y cierta reglamentación adicional que 
hiciera falta.

Tercera modalidad propuesta:
Se conforman cuatro grupos de estudiantes (parejas o tríos) y el juego se realiza igual que en 
la primera modalidad, pero esta vez la respuesta la dará el grupo. Se concede,  entonces, un 
tiempo más amplio que si fuera una sola persona (tres minutos deberá ser suficiente. Ojalá 
dos); podría designarse un vocero por grupo; en esta modalidad sería conveniente que hubiera 
un juez, pues se dificulta un poco resolver conflictos si se deja en manos de los otros grupos la 
calificación de las respuestas, dado que habría muchas personas y muchas opiniones.

El juego se presta para muy variadas modalidades. Lo importante será que, en todas ellas, el 
objetivo de aprendizaje conceptual sea el de facilitar el disfrute del arte. 

....



¿Qué se entiende 
por forma en 

Artes Visuales ?

¿Qué se entiende 
por linea en 

Artes Visuales ?

¿Qué se entiende 
en Artes Visuales 

por: balance?

¿Qué se entiende 
en Artes Visuales 

por: patrón?

¿Qué se entiende 
por valor en 

Artes Visuales ?

¿Qué se entiende 
por tono en 

Artes Visuales ?

¿Qué se entiende 
en Artes Visuales 
por: movimiento?

¿Qué es una 
imagen?

¿Qué se entiende 
por ritmo en 

Artes Visuales ?

¿Qué se entiende 
por textura en 

Artes Visuales ?

¿Qué se entiende 
en Artes Visuales 

por: profundidad?

¿Qué es un 
paisaje?

Trivia de las Artes Visuales

....



¿Qué es 
cultura?

¿Qué es evaluación 
formativa?

¿Qué es evaluación 
promocional?

¿Qué significa ver?

¿Qué es 
ética social?

¿Qué es evaluación 
de proceso?

¿Qué es evaluación 
sumativa?

¿Qué significa 
por conocer?

¿Qué es evaluación 
participativa?

¿Qué es evaluación 
de diagnóstico?

¿Cuál es la diferencia 
entre actitud y aptitud?

¿Qué significa 
percibir?

Trivia de las Artes Visuales 

....



¿Qué significa
 comprender?

¿Qué es un 
bodegón?

¿Qué es una 
“madona”?

¿De dónde proviene 
el término “Fauvismo”?

¿Qué es un 
retrato?

¿Qué es una 
naturaleza muerta?

¿Qué es una “Piedad” y 
¿de dónde proviene 

el término?

¿Qué es un 
auto-retrato?

¿Qué es un 
grupo escultórico?

¿De dónde proviene 
el término 

“Futurismo”?

Trivia de las Artes Visuales

¿Cómo es una pintura mo-
nocromática?

¿Cómo es una 
pintura policromática?

....



¿Qué se conoce como cerá-
mica polícroma?

¿Qué es 
bajorrelieve?

¿Qué es una 
estatua ecuestre?

¿De dónde proviene el 
término Cubismo?

¿Qué se entiende, 
en escultura, por 

“una cabeza”?

En escultura, 
¿qué es un torso?

¿Qué se conoce 
como una escultura

 de ¾?

¿Qué es 
altorrelieve?

¿Qué es 
observar?

¿A qué se conoce como 
los “colores tierra”?

Trivia de las Artes Visuales 

¿Qué se entiende por 
ver una obra de arte?

¿Qué se entiende por
 reflexionar ante una 

obra de arte?

....



Trivia de las Artes Visuales 

....



-	 ARTE RUPESTRE
	 http://clio.rediris.es/fichas/pre_rupestre.htm

-	 ARTE EGIPCIO
	 http://thales.cica.es
	 http://www.egipto.com/arte/
	 http://www.egiptomania.com/arte/
	 http://www.historiayarte.net
	 http://www.historiadelarte.us/

-	 ARTE GRIEGO
	 http://thales.cica.es
	 http://www.historiayarte.net/a-arte-egipcio.html
	 http://www.historiadelarte.us/

-	 ARTE ROMANO
	 http://museoarteromano.mcu.es/
	 http//www.historiadelarte.us/
	 http://historiarte1.wikispaces.com/4.-+Arte+Romano

-	 ARTE ROMÁNICO
	 http://www.historiayarte.net
	 http://www.historiadelarte.us/

-	 ARTE GÓTICO
	 http://www.historiayarte.net
	 http://www.portalplanetasedna.com.ar/historia_arte.htm

-	 ARTE BARROCO
	 http://www.historiayarte.net
	 http://www.spanisharts.com
	 http://www.historiadelarte.us/
	 http://www.portalplanetasedna.com.ar/historia_arte.htm

Sugerencias Temáticas en Ambiente Internet

Movimientos  artísticos

....



-	 EL NEOCLASICISMO
	 http://www.spanisharts.com
	 http://www.portalplanetasedna.com.ar/historia_arte.htm

-	 ROMANTICISMO
	 http://www.historiayarte.net
	 http://www.spanisharts.com
	 http://www.historiadelarte.us/

-	 REALISMO
	 http://www.artelista.com/arte-realista.html
	 http://www.spanisharts.com
	 http://www.ucm.es/info/hcontemp/leoc/vanguardias.htm
	 http://www.historiadelarte.us/
	 http://www.portalplanetasedna.com.ar/historia_arte.htm

-	 IMPRESIONISMO
	 http://www.artehistoria.jcyl.es/genios/estilos/21.htm
	 http://www.spanisharts.com
	 http://www.ucm.es/info/hcontemp/leoc/vanguardias.htm
	 http://www.historiadelarte.us/
	 http://www.portalplanetasedna.com.ar/historia_arte.htm

-	 DADAISMO
	 http://artespana.nosdomains.com/nicaso/movimientos/dadaismo.htm
	 http://www.ciber-arte.com/movimientos/dadaismo.htm	

-	 CUBISMO
	 http://ar.geocities.com/vanguardiasliterarias/cubismo.htm
	 http://www.spanisharts.com
	 http://www.portalplanetasedna.com.ar/historia_arte.htm

-	 EL SURREALISMO
	 http://www.citi.pt/cultura/temas/frameset_surrealismo.html
	 http://www.portalplanetasedna.com.ar/historia_arte.htm

-	 ONIRISMO
	 http://rosariarte.com.ar

....



-	 ABSTRACCIONISMO
	 http://artesvisuales31.blogspot.com/2008/02/abstraccionismo.html
	 http://issuu.com/revista_/docs/abstraccionismo
	 http://www.portalplanetasedna.com.ar/historia_arte.htm

-	 FAUVISMO
	 http://www.historiadaarte.com.br/fovismo.html
	
-	 FUTURISMO
	 http://www.portalplanetasedna.com.ar/historia_arte.htm

-	 NEOPLASTICISMO
	 http://www.arteespana.com/neoplasticismo
	 http://www.arteuniversal.com
	 http://www.enerxia.net/xart/documentacion/Neoplasticismo.htm

-	 ORFISMO
	 http://www.arteuniversal.com

-	 ARTE OP
	 http://www.imageandart.com/tutoriales/historia_arte/cinetico.html
	 http://www.spanisharts.com
	 http://www.dixx.biz/articulos/laminas/opart.htm

-	 ARTE POSTMODERNO
	 http://www.arteespana.com/postmodernidad.htm

Museos del Mundo

	 -	 MUSEO DE LOUVRE					      
		  (PARÍS, FRANCIA)
		  http://www.louvre.fr

	 -	 MUSÉE D’ORSAY: RECEPCIÓN
		  (PARÍS, FRANCIA)
		  http://www.musee-orsay.fr
	
	 -	 CENTRE POMPIDOU
		  (PARÍS, FRANCIA)
		  http://www.centrepompidou.fr

....



-	 MUSEOS VATICANOS 
	 (CIUDAD DEL VATICANO, ROMA, ITALIA)
	 http://mv.vatican.va

-	 NATIONAL GALLERY 
	 (LONDRES, REINO UNIDO)
	 http://www.nationalgallery.org.uk

-	 MUSEOS DE FLORENCIA 
	 (FLORENCIA, ITALIA)
	 http://www.florence.ala.it/museosenflorencia 

-	 MUSEO DEL ERMITAGE 
	 (SAN PETERSBURGO, RUSIA)
	 http://hermitagemuseum.org

-	 MUSEO DEL PRADO
	 (MADRID, ESPAÑA)
	 http://museoprado.mcu.es 

-	 MUSEO METROPOLITANO DE NEW YORK 
	 (NEW YORK, ESTADOS UNIDOS)
	 http://www.metmuseum.org
	

-	 MUSEO DE ARTE MODERNO 
	 (NEW YORK, ESTADOS UNIDOS)
	 http://www.moma.org

-	 NATIONAL GALLERY OF ART 
	 (WASHINGTON, ESTADOS UNIDOS)
	 http://www.nga.gov

-	 ART MUSEUM OF THE AMERICAS 
	 (WASHINGTON, ESTADOS UNIDOS)
	 http://www.museum.oas.org
	
-	 MUSEO NACIONAL DE BELLAS ARTES
	 (BUENOS AIRES, ARGENTINA)
	 http://www.mnba.org.ar

-	 MUSEO NACIONAL DE BOGOTÁ
	 (BOGOTÁ, COLOMBIA)
	 http://www.museodebogota.gov.co

-	 MUSEO DE ARTE MODERNO 
	 (RIO DE JANEIRO, BRASIL)
	 http://www.guiarte.com/rio-de-janeiro/que-ver/museo-artecontemporaneo-rio-janeiro.html-

-	 MUSEO DEL PALACIO DE BELLAS ARTES
	 (MÉXICO D.F., MÉXICO)
	 http://www.museosdemexico.org

-	 MUSEO NACIONAL DE ANTROPOLOGÍA
	 (MÉXICO D.F., MÉXICO)
	 http://www.mna.inah.gob.mx

....



Museos de Centroamérica

COSTA RICA

MUSEOS DE COSTA RICA
http://www.museosdecostarica.com

FUNDACIÓN DE MUSEOS DEL BANCO CENTRAL
http://www.museosdelbancocentral.org

MUSEO DE ARTE COSTARRICENSE
http://http://www.musarco.go.cr/

MUSEO DE ARTE Y DISELO CONTEMPORÁNEO
http://www.madc.ac.cr

Museo de Arte Religioso de San José de Orosí
http://www.vichitex.com/arte/museos_cr/m_arte_religioso_orosi.htm

EL SALVADOR

MUSEO DE ARTE DE EL SALVADOR
http://www.marte.org.sv

MUSEO NACIONAL DE ANTROPOLOGÍA
http://www.munaelsalvador.com/

GUATEMALA

ASOCIACIÓN DE MUSEOS DE GUATEMALA
http://www.museosdeguatemala.org

MUSEO DE ARTE MODERNO
http://www.deguate.com

MUSEO DE ARTE COLONIAL
http://www.antiguacultural.com/MuseodeArteColonial.htm

HONDURAS

MUSEOS DE HONDURAS
http://www.museoscentroamericanos.net

....



NICARAGUA

MUSEO NACIONAL
www.yoyita.com/Nicaragua/Museo...Nicaragua/Museo_Nacional_de_Nicaragua_Yoyita.html

PANAMÁ

MUSEO DE ARTE CONTEMPORÁNEO 
http://www.macpanama.org/

MUSEO DE ARTE RELIGIOSO
http://wikimapia.org/.../Museo-de-Arte-Religioso-Panama

....
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COORDINACIÓN EDUCATIVA Y 
CULTURAL CENTROAMERICANA

Colección Pedagógica Formación Inicial de Docentes 
Centroamericanos de Educación Primaria o Básica

Edgar Céspedes Ruiz. Es un educador costarricense de gran trayectoria, 
nacido en San José en 1948. Es doctor en Educación y Licenciado en Pedagogía 
de la Comunicación y artista plástico. 

Ha dedicado su vida, con  igual pasión y entrega a la educación y al Arte, 
convencido de que educar es un arte, y que el arte es un medio de privilegio 
para educar. 

La presente obra, como todas las de la colección, tiene como propósito contribuir a la formación de los 
educadores y educadoras de la educación primaria o básica en el campo de la educación artística, área del 
conocimiento y de la creatividad humana, lamentablemente muy olvidada o marginada del currículo de dicha 
educación.

Como el autor acertadamente lo señala: “…el curso pretende profundizar en los conocimientos sobre arte del 
estudiantado y en su calidad, así como en la ampliación y fortalecimiento de su gusto por el arte y por las obras 
de arte, teniendo siempre presente que se trata de un curso para educadores y educadoras de las escuelas 
centroamericanas y de República Dominicana que va a apoyar el desarrollo artístico de los niños y las niñas 
escolares. No se trata, pues, de formar maestros o maestras de arte, sino de apoyar la formación de un cierto 
enamoramiento del educador y la educadora, por las artes, de manera que quieran y puedan transmitir ese 
amor a las niñas y a los niños”.

Atrae de la publicación y, seguramente le ayudará a transitar con facilidad en su propósito, los interesantes, 
prácticos y didácticos temas que aborda, así como las atractivas ilustraciones, muchas de ellas representativas 
de la producción artística de connotados artistas de los países centroamericanos que le dan a la misma gran 
belleza y atractivo

Vivir mejor,
educación por medio

del arte:
Construcción del sentido

artístico en la escuela

Edgar Céspedes Ruiz
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