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Resumen: La formación artística debería facilitar a los alumnos -y a sus profesores- 
itinerarios artísticos de formación personalmente significativos y singulares que les 
inciten y les animen a encontrar  lugares donde detenerse a dialogar con el Arte y la 
Educación desde un punto de vista contemporáneo. 
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El arte y la cultura, como otros campos del saber, han estado sometidos en los últimos 

años a grandes transformaciones y como consecuencia a un amplio debate. El arte 

contemporáneo se nos presenta como un prisma de múltiples facetas. El pensamiento 

moderno como el fracaso de la representación, de la pérdida de identidad. La 

modernidad y la posmodernidad como un ámbito de infranqueable ruptura. 

Todas estas modificaciones exigen de nosotros -como formadores- un estado de análisis 

y reflexión  profundo, ante la necesidad de establecer nuevas pautas de aproximación a 

la complejidad de lo contemporáneo y a la formación de estrategias acordes con las 

exigencias de los nuevos contextos y de los rasgos de identidad de sus protagonistas. 



Los tiempos están cambiando,  algo se agita , también, dentro de la Educación en Artes 

Visuales. Algunas perspectivas parecen confluir, otras, en cambio, parecen encontradas. 

Hay quien anuncia que desaparece, que se muere… 

Si es cierto que no podemos olvidar este sentimiento generalizado de crisis política, 

cultural e ideológica; de transmutación radical -y hasta de cataclismo- que parece 

presidir nuestro tiempo. También lo es, que la historia cultural y social de la humanidad 

-a pesar de lo mucho que se ha repetido desde diversas épocas y contextos intelectuales- 

no se agota. Al contrario, continúa: cada día se reinicia, se reinventa. Cada día nos 

afecta, aunque tengamos la sensación de ser insensibles e impotentes ante ella. Desde 

luego, la Educación en Artes Visuales no podría permanecer al margen, inmersa en su 

particular burbuja de cristal. 

Por mi parte, no he podido resistirme a la idea de parafrasear, de inspirar el título de un 

hermoso libro: "El arte y sus lugares", Antoni Tàpies. Lo conoceréis. A modo de 

particular diálogo visual, se nos propone un apasionado recorrido a través de diferentes 

obras y culturas, imágenes artísticas sin orden especial alguno, con la única  intención 

de ofrecer variaciones sobre un único tema: los lugares del arte. De este modo se refiere 

el autor a su ensayo: 

 

Creo, en efecto, que mi trabajo tiene también algo de manifiesto visual, de 
testimonio y proselitismo a favor de una determinada manera de entender y 
seleccionar el arte. …se ha hecho a partir de mi propia evolución artística; es 
decir, desde la necesidad de explicarme mi problemática personal a lo largo de 
muchos años de trabajo cotidiano  (Tàpies, 1999, p.11). 

 

Si fuese posible, esta es la manera de aprender que me gustaría  proponer a mis 

alumnos. La formación artística -como el arte- no posee, desde luego, un lugar único. 

Resulta imposible referirse a ella sin asumir su intrínseca complejidad, la diversidad de 

sus contextos, su carácter de constante interactividad, sus plasticidad inherente, sus 

múltiples facetas... Muchos son sus lugares y amplia su geografía. 

El desarrollo histórico de la materia y la consideración de su papel en la educación 

general ha contribuido a instaurar un distanciamiento casi endémico entre el arte y la 

educación que ha privado a la educación artística de su contenido y de su fuente de 

referencia esencial. Si partimos de la idea de que la Educación en Artes Visuales  debe 

estar encaminada a educar a las personas artísticamente como proponen las 

orientaciones disciplinares, no hay educación para comprender el arte sin referirse a los 



hechos y a los procesos artísticos. Es cierto que muy recientemente ha comenzado un 

debate en torno a la redefinición de la materia que parece proponer el cambio de objeto 

de estudio del arte a la cultura visual. Como señala Goodman (1995) el arte no necesita 

recibir ninguna justificación más que en sí mismo y, la educación artística, encuentra su 

sentido en la educación general como el área o materia encargada de hacer llegar el arte 

a los jóvenes alumnos.  

Es verdad que no deberíamos incurrir en el tópico de tratar  de afrontar esta relación de 

un modo ingenuo, pero no es menos cierto que su complejidad intrínseca no elimina la 

necesidad de referirnos a ella. No resulta fácil ni frecuente recibir, dentro de los límites 

de la educación obligatoria, los conocimientos necesarios para iniciar el desarrollo de un 

criterio artístico básico. Por cierto, tampoco lo es, aún trascendiendo el ámbito de la 

educación formal.  

Desde luego es necesario que se propongan nuevos campos de estudio que rompan  los 

límites de los curricula tradicionales, a veces demasiado rígidos y estrechos para 

abarcar los cambios de la realidad contemporánea. Sin embargo, no puedo compartir 

perspectivas que traten de constreñir sus límites, de privar de la mirada privilegiada -que 

dura ya miles de años- que el arte ofrece, a los jóvenes, sobre su propio mundo. 

 

…podían ir de las pinturas rupestres de Songo a la escultura azteca, de las 
máscaras dogón al arte esquimal, de las esculturas de las Cícladas griegas a los 
bronces chinos y siberianos, del arte sumerio al hitita, de las imágenes budistas 
de las cuevas de Yung-Kang a los guerreros de Benin, del totenismo abisinio al 
neolítico japonés, del arte de Oceanía a  los iconos bizantinos, de algunos 
grabados alquimistas a los frescos románicos, por no hablar de las pinturas 
sumi-e y toda la caligrafía asiática, el arte naïf y el de los locos, los graffiti 
callejeros de entreguerras, los tatuajes y las artes del cuerpo… y tantas otras 
formas de expresión que han sido valoradas más recientemente (Tàpies, 1999, 
pag. 29) 

 

Nuestro reto como profesores, como formadores, es que seamos capaces de afrontar 

prácticas contemporáneas, y revisar nuestras propias concepciones sobre el arte. El arte 

contemporáneo es justamente una de las formas más ricas de acceder a la historia de las 

artes, sin recurrir a un criterio cronológico lineal. Desde luego, el diálogo con las obras 

de arte se establece en presente. Para Chillida el caballo de Santimamiñé -pinturas 

paleolíticas en Bizkaia- es una obra contemporánea 

 



…a mi cada día me gusta más… si ese caballo a ti y a mí nos emociona, ese 
caballo es contemporáneo. Ese es el tiempo que me interesa. Si ese caballo me 
hace  temblar y vivir es contemporáneo, sigue siendo contemporáneo… Y sin 
embargo fíjate  que han pasado 12.000 años…He descubierto mucho en el arte 
del pasado. El autor de una obra es contemporáneo nuestro, es contemporáneo 
mío puesto que yo he tenido esas mismas preocupaciones con relación al dibujo, 
a la luz, aun plano…(Ugarte, 1995, p. 50). 

 

Entender una obra del pasado significa traerla al presente para comprenderla, para 

analizarla desde nuestra óptica contemporánea. Aunque es cierto que a veces para 

comprender nuestro presente -o el de un trabajo de arte- se hace necesario iniciar un 

proceso de búsqueda, y por cierto, la creación artística -como la naturaleza humana- 

entiende poco de limitaciones temporales, de culturas y geografía, para practicar con 

naturalidad absoluta el mestizaje cultural que el arte por naturaleza requiere. En el 

mismo sentido,  Italo Calvino, se pregunta: ¿qué somos, qué es cada uno de nosotros 

sino una combinatoria de experiencias, de informaciones, de lecturas, de 

imaginaciones?. Cada vida es una enciclopedia, una biblioteca, un muestrario de 

estilos donde todo se puede mezclar continuamente y reordenar de todas las formas 

posibles (2000). 

Este es el concepto de contemporaneidad que me interesa  transmitir a mis alumnos; el 

arte se presenta entonces como una referencia, una amplia geografía donde detenerse a 

elegir un lugar. Manolo Valdés reinventa las meninas, como antes de él las reinventó 

Picasso, y aun antes, al principio, las reinventó Velázquez. 

 

Desde  siempre me he inspirado en obras de arte de otros -es muy conocida la 
serie de meninas realizada cuando trabajaba en el Equipo Crónica - pero…es que 
de la pintura sale de la propia pintura. Todo artista se dedica a  la 
reinterpretación  de lo ya existente. Es como si hubiera un gran alfabeto, y cada 
uno de nosotros  añadiera su propia letra al todo. Ahora es Matisse, pero podría 
ser cualquier otro… (Entrevista a Manolo Valdés, 2000) 

 

La realidad que suele respirar  el artista contemporáneo, liberado ya de cánones y de 

preceptos, no resulta otra cosa que una compleja trama de la que va entresacando los 

hilos con los cuales alcanza a construir esa otra realidad que es la obra de arte. 

Aproximarse al arte hoy requiere un esfuerzo, no basta únicamente con mirar, es 

necesario conocer, comprender. Sin embargo, desde mi perspectiva personal y 

profesional he de reconocer que el sistema educativo general ofrece muy pocas 

oportunidades de adquirir una formación mínima con relación al arte. Desde luego, 



resulta paradójico constatar la importancia de los esfuerzos e inversiones que los 

gobiernos de la mayoría de los países dedican a temas relacionados con el arte junto al 

escaso interés que la formación artística  parece despertar. 

Como destaca Debray (1994) Ars moriens, arte moribundo llamó Plinio el Viejo a la 

pintura en el siglo primero de nuestra era por haber sucumbido a los encantos del 

dinero. Las muertes del arte se suceden siglo tras siglo. Las escenas finales rara vez lo 

son. El arte está muerto, viva el nuevo arte, parece mas que un destino inefable y un 

problema dinástico de sucesión. 

 

…rara vez se ha visto a un difunto que se encontrara en tan buen estado. 
Nunca, en proporción, las obras de arte se han vendido tan caras, nunca los 
artistas han estado mejor integrados en la sociedad, nunca ha habido más 
coleccionistas de obras de arte que hoy. Nunca se ha visto a tantos consumidores 
agolparse en los museos: quince millones en 1990 en los treinta y cuatro museos 
nacionales de Francia. Y los Estados, como los particulares, invierten cada año 
un poco más en adquirir, conservar, difundir las obras de arte. El monumento 
más visitado en el mundo ya no es el Taj-Mahal ni la torre Eiffel, sino el Centro 
Pompidou. En Europa se abre un museo por día, de modo que este continente está 
cubierto con un rutilante manto de museos análogo «al blanco manto de las 
iglesias» de la Edad Media. En diez años, Alemania ha construido trescientos, 
Japón doscientos, y ya hay más de mil controlados o reconocidos por el Estado 
en Francia, con más de 70 millones de visitantes anuales, y en los Estados 
Unidos, desde 1965, las entradas han pasado en un cuarto de siglo de doscientos 
a quinientos millones por año… (p. 203) 

 
 

La variedad de los lenguajes artísticos, las innovadoras estrategias de producción, el 

elitismo de algunos círculos artísticos especializados, la incomprensión  del fenómeno 

artístico en la educación general, las carencias endémicas de los planes de estudio y la 

propia dinámica del arte contemporáneo inmersa en constantes y rápidas 

transformaciones parecen haber propiciado un distanciamiento cada vez mayor ente el 

espectador y la obra del artista. Esta situación se agrava si nos referimos al arte moderno 

y contemporáneo. Así pues, nueva paradoja, el arte contemporáneo se convierte en el 

más próximo y en el más lejano para nuestros jóvenes.  

A diario, en estos últimos años, me he preguntado por qué mis alumnos -tan inmersos 

en algunos aspectos de nuestro tiempo- no sintonizan, en términos generales, con el arte 

contemporáneo. ¿Por qué el arte contemporáneo está tan alejado de los jóvenes, si este 

refleja en sus obras las mismas cuestiones que le preocupan a ellos?.  

En este sentido, el proyecto de innovación docente Unha nova mirada da arte, 



subvencionado por el Vicerrectorado de Profesorado de la Universidad de Santiago y 

organizado conjuntamente por el Departamento de Educación del Centro Galego de 

Arte Contemporáneo y el Departamento de Didáctica da Expresión Plástica de la 

Facultad de Educación de esta Universidad pretende plantear nuevos puntos de vista o 

interrogantes sobre el tema.  Nace con la voluntad de ofrecer al profesorado y, por 

extensión, al alumnado del área de Didáctica da Expresión Plástica, la oportunidad de 

iniciar una reflexión crítica sobre lo que se está haciendo en el  campo da Arte 

Contemporánea y de como estas nuevas tendencias deben ser tenidas en cuenta en el 

ámbito da Educación Artística. 

En el marco del proyecto, se trata de trazar una rápida panorámica, a partir das 

reflexiones personales de jóvenes entre 15 e 20 años, basado en preguntas abiertas 

como: ¿qué opinas sobre a arte actual?, ¿conoces algún artista? ¿cuál, cuáles?, ¿qué te 

dicen las palabras informalismo, instalación, minimal, happening, conceptual...? 

La mayor parte de los alumnos consultados en la Facultad de Educación (diplomatura 

de Maestro de Educación Primaria) demuestran la escasa relación que tuvieron con 

relación al arte actual, incluso comprendiendo un período amplio, cronológicamente 

hablando, que abarca las vanguardias artísticas de los primeros años del siglo XX. 

En la mayoría de las reflexiones revisadas se reconoce abiertamente "no tener 

conocimientos", "no opinar por desconocimiento", "ignorancia en el tema", "formación 

nula". Tanto en las respuestas de la Facultad de Educación, como en las de Bellas Artes 

se plantea la necesidad de disponer de más  formación e información para poder 

comprender el arte:  

 
 
El arte contemporáneo es para mí muchas veces incomprensible, debido a que  mi 
formación en arte de esta etapa es nula (Fac. Educación). 
 
Pienso que con más  dedicación a este campo podría llegar a apreciarlo de una 
forma distinta y comprender realmente lo que el arte actual nos quiere decir  
(Fac. Educación). 
 
Hay que señalar la incomprensión, y la no educación en este tipo de arte. No 
estamos educados para él, para comprenderlo, no conocemos  su código, y 
llegamos a rechazarlo de tal forma que lo discriminamos y somos indiferentes 
ante él (Fac. Educación). 
 
Falta una educación artística desde la infancia que ayudaría a que todo el mundo 
entendiese y sobre todo comprendiese el arte en general (Fac. BBAA). 
 



Es un arte muy intelectualizado que sólo entienden aquellos que recibieron una 
educación adecuada para esto  (Fac. BBAA). 
 
El arte contemporáneo se considerará como arte en el momento en que se le 
ofrezca una información total al resto del mundo y sea accesible al público (Fac. 
BBAA). 

 

 

En este contexto, conseguir estrategias que posibiliten a los alumnos encontrar, 

descubrir, deconstruir,  la formación artística que reclaman se convierte en un ejercicio 

de responsabilidad profesional y en un eje sólido sobre el que estructurar un curriculum 

artístico contemporáneo. Tratar de modificar la actitud de rechazo -un prejuicio, mas 

que un juicio- que frecuentemente demuestran al aproximarse al arte contemporáneo, 

constituye un propósito concreto. Contribuir a desarrollar su comprensión del arte desde 

un nivel intuitivo o autodidacta a una comprensión más elaborada o instruida, que de la 

posibilidad de iniciar recorridos personales, de encontrar geografías inéditas, de 

descubrir lugares -contemporáneos o no- donde detenerse e iniciar una auténtica 

experiencia artística, es una referencia esencial.  

Es posible que la decepción generada en torno al debate modernidad y posmodernidad, 

el fracaso del proyecto ilustrado en el que me atrevo a decir que todos hemos sido 

educados o la crisis del objeto artístico, que se saldó con la desaparición de las obras 

tradicionales, haya sido transmitido -intencionadamente o no- a las generaciones más 

jóvenes, educados al fin y al cabo sobre nuestro propios valores. Vivimos una época de 

incertidumbres. Cada persona, como cada artista, ha de construir sus propias certezas. 

Se establece entonces la necesidad de un diálogo entre el observador y el artista donde 

cada realidad construida puede encontrarse o chocar frontalmente con la de su 

interlocutor. Por eso, como afirma Bosch (1998) puede que el carácter contemporáneo 

de las artes sea una provocación constante a la introspección y que ahí radique su 

capacidad para producir un rechazo a la totalidad o despertar un interés tenso y 

creciente.  

Lo que si he podido comprobar es de cuando invertimos esa actitud mecánica de 

rechazo, nos sorprende comprobar la calidad y cualidad de las aportaciones de los 

jóvenes interlocutores. Sorprendente es también verificar que las propuestas que 

despiertan el interés de los alumnos, son las mismas que plantean, en sus trabajos, los 

jóvenes creadores: identidad, ecología, violencia, vida y muerte, natural -artificial, 

realidad-ficción, cruce de culturas… 



 (figura 2) 
 

…Los jóvenes creadores reclaman su espacio, pero ese espacio lo ocupan las 
obras de viejos creadores que se niegan a ceder espacio.  Los jóvenes presentan 
garra y tesón, desasosiego y miedo, furia en lata. Para que alguien haga ARTE, 
para que pueda crear, tiene que tener un espacio y hoy sólo algunos disponen de 
espacio. Conozco a multitud de chicos que se ahogan en lágrimas porque no 
tienen tabaco, ni una mesa donde trabajar ni una máquina de escribir, ni dinero 
para pinturas. Conozco a una chica que robaba barras de labios para pintar. No 
existe una infraestructura. El arte no interesa tanto como una buena flota de 
aviones y por lo tanto, un piloto valdrá más que un magnífico escritor, o una 
bestia de la pintura. No hay facilidades, por eso los que salen a la luz parecen 
violentados, rabiosos, drogados, exhaustos, agredidos. Es justo?…(Pablo Portero 
Serantes, 1998. Facultad de Educación). 

 
 

…Outro escenario moi suxerente é o monte queimado. Os troncos tronzados e 
carbonizados das árbores enmarcarían unha escea presidida por un traxe de 
noiva branco, aínda que suxo e rachado, sostido par ponlas ennegrecidas que 
asomarían polas súas mangas. 0 día había de ser plomizo e tormentoso…. Esta 
idea posúe unha grande riqueza de contrastes: o branco/ o negro, a ilusión/ a 
decepción, o que está por empezar, o rematado… 
Afondando nesta liña de xogar cos contrastes, ocurríuseme facer unha montaxe 
baseada no uso de cometas como vehículo expresivo. As cometas son obxectos 
que asociamos automáticamente coa infancia, con risas, con dinamismo, con 
diversión. Ó rachar con rutinas asociativas conseguimos reclamar a atención do 
espectador ou espectadora, que pasa de pensar que lle lembra aquel obxecto 
familiar e coñecido a preguntarse que é que fai alí A obra trata de propoñer unha 
reflexión sobre a anguria e o terror que padecen as persoas que impotentemente 
sinten como se ven abaixo todo o seu mundo entre estoupidos, metralla e lume 
caido da panza de algún bombardeiro do bando dos "bos", en clarísima 
referencia ós Balcans ou a calquera outro campo de probas das nosas 
delicatessen democráticas. Dende unha veiga verdescente e primaveral elévanse 
no aire un grupo de cometas, cada unha delas construida en forma de cruz, de 
cor negra, e cunha fila de crespóns tamén negros descolgándose das súas colas. 
A cor negra, aparte do seu evidente simbolismo fúnebre e coaccionante, neste 
caso serve para resaltar ainda máis Os contrastes contradictorios dos que estou a 
falar: cando pensamos en cometas non o facemos en cometas negras... O impacto 
da imaxe coido que debe ser considerable. (Andrés Duro Fernández, 1998. 
Facultad de Educación). 
(figura 3) 

 
 

…sigo reflexionando sobre el “ruido” y el “ritmo” en la ciudad. La falta de 
orden, o de “caos” (el orden de la ciudad es el caos que percibimos de ritmos 
superpuestos), es ese ruido que se hace necesario para que exista 
conceptualmente el sonido (o el silencio). 
La falta de ritmo (de simetría) de las paredes viejas de las ciudades, de los muros 
que conservan porciones de miles de carteles publicitarios arrancados, de las 
malas hierbas que nacen entre las piedras, o del cuadro abstracto que dibuja el 



óxido en los canalones de las casas, son la nota orgánica que produce ese ruido 
necesario para que exista el ritmo o el sonido de la ciudad. 
…Estoy convencido de que hay un punto en que lo natural y lo urbano se 
confunden. Hay un elemento común. Pero ese elemento no es el parque, no es un 
jardín o la decoración vegetal de la mediana de una avenida, o los árboles 
colocados en una acera y que se alternan con los postes del alumbrado. 
Lo urbano toma carácter natural cuando percibimos la falta de ritmo, o dejamos 
de percibir el ritmo. Los hierros oxidados y las paredes viejas están más cerca de 
la  esencia de la naturaleza que el césped de un parque  (Daniel López Abel, 
2001. Libre configuración). 

 
 
 

La fotografía como una cristalización del instante visual….. 
… pensamos en jugar con las líneas, tanto curvas como rectas, que son las que 
dan unidad a todas las fotografías, estableciendo contactos entre ellas, …. 
Las líneas y el color sirven de nexo a todas las fotografías de la serie … las 
mismas personas , con diferentes estados de ánimo, se representan en un mismo 
espacio, pero aunque el lugar es el mismo, las diferencias y continuidad entre una 
imagen y otra se expresan con continuidad lineal entre ellas, … pretende que el 
observador participe en la acción que realizan los personajes a lo largo de toda 
la secuencia. 
…. Esta secuencia regulada por la línea y el color pretende representar al 
tiempo, a la secuencia temporal en la que el sujeto experimenta sensaciones, y la 
duración de la existencia del sujeto también sigue un recorrido lineal … (Pablo 
Barcia, Manuel Darriba y Lino Abelleira, 2002. Facultad de Educación). 
 

 
… Son varias las ideas que mueven la obra, una de ellas por la cual elegimos la 
figura geométrica del círculo (representación plana de la esfera), es porque 
creemos que representa la forma perfecta: ¿por qué figura geométrica está 
formado el Sol?, ¿y la Tierra?, ¿y el resto de los planetas?, ¿y las estrellas?,... 
Con esta pequeña obra nos gustaría representar aquello que el hombre, como ser 
inteligente no puede controlar: la vida (representada por el semicírculo de flores) 
y la muerte (representada por el semicírculo de conchas). Esto trae consigo otras 
similitudes: el día y la noche; la claridad y la oscuridad; la paz y la guerra; el 
amor y el odio...  
A lo largo del proyecto, conseguimos comprender las distintas formas de entender 
el arte, sobre todo el efímero y como se puede trabajar en la naturaleza sin que 
esta se vea dañada. Aprendimos también que se puede trabajar directamente con 
materiales del entorno, evitando las herramientas y utilizando técnicas de 
construcción tradicional: que se puede dibujar con flores, escribir en el agua y 
dejar huella de ello, a pesar de que algún día esa intervención será borrada de la 
naturaleza. Y aprendimos que estas obras no pueden ser trasladadas a ninguna 
parte, pero que se dan a conocer a través de la fotografía (Sonia Sánchez y 
Dolores Suárez, 2000. Facultad de Educación). 
(figura 4) 

 
 

 



Del arte, la educación y otros  lugares contemporáneos 

Es  cierto, como señalan Burgess y Addison (2000) que a pesar de movernos en los 

inicios del siglo XXI, continuamos impartiendo la formación artística con 

procedimientos y prácticas más coherentes con el siglo XIX. Haciendo justicia a la 

diversidad del arte contemporánea y teniendo en cuenta sus propios lenguajes, la 

formación artística necesita, también, encontrar y utilizar métodos y estrategias 

coherentes con la práctica artística contemporánea. Se constituye, así, como finalidad 

educativa que los alumnos adquieran modos de pensamiento, comprensión y expresión 

artísticos que tengan relación con  su vida.  

He optado -como justifica mi práctica docente de estos últimos años- por una 

orientación de Formación de Profesorado basado en proyectos-proceso de aprendizaje 

desde una concepción artística de la educación y también desde un concepto concreto de 

Educación Artística. De este modo, las características del propio contexto educativo, me 

han llevado a un programa estructurado en proyectos-proceso como un modo de 

resolver las cuestiones relativas a estas materias en la práctica. Los contenidos se funden 

con los modos de actuar, lo relativo al arte con el campo de la educación artística, sin 

perder de vista que se persigue un modelo de formación que despierte en los alumnos el 

interés y el conocimiento del arte contemporáneo y que a la vez les ayude como 

profesores a valorar el papel del arte en la educación y fuera de ella, al mismo tiempo 

que a diseñar y reconsiderar su práctica docente en el futuro. 

Una perspectiva como la que sostengo enfatiza la analogía entre el modelo de formación 

de profesorado y el proceso de creación artística. El desarrollo profesional del artista se 

alcanza en la medida que se aleja de la idea según la cuál el camino hacia el virtuosismo 

radica sólo en la imitación de otros, hasta llegar a comprender que por el contrario, la 

clave se halla en encontrar un modo personal de hacer, de expresar la síntesis entre idea 

y acción: la idea genera la forma artística, la forma artística expresa la idea y la acción. 

Entre ambas se establece un intercambio recíproco, un continuo fluir, que origina el 

perfeccionamiento y la extensión del hacer artístico, el constante proceso de búsqueda y 

reflexión que caracteriza el proceso de creación.  (figura 5) 

Una de las más importantes transformaciones del arte contemporáneo es la 

incorporación la idea de proceso. El sentido de lo artístico se sitúa en el propio 

movimiento interno, en la acción de intervenir, buscar o participar. Una formación 

artística contemporánea no debería implicar una acción concreta o unívoca, sino más 



bien un proceso de aprendizaje, un proyecto de creación en el que involucrarse, un 

archivo de posibilidades al que referirse en la reflexión individual y colectiva que como 

profesor  deberá iniciar sobre los límites o las fronteras cada vez más sutiles entre el arte 

y la educación. 

Pero, el modelo extrae a la vez del arte contemporáneo su carácter abierto, en 

desarrollo, su diversificación esencial. La variedad de los lenguajes artísticos, la 

generalización de estrategias creadoras de autor, la variedad de modos de producción 

artística hacen que el arte sea considerado como un prisma de múltiples facetas, 

imposible de abarcar desde un único punto de vista.  

Los proyectos-proceso se diseñan como instrumentos para ayudar a los alumnos y al 

profesor a aprender y a experimentar el arte, a desarrollar su autoeducación artística. 

Los estudiantes tienen, como el profesor, un papel activo, no son observadores, ni 

consumidores de datos o teorías; al contrario deben disponer de oportunidades para 

desarrollar su conocimiento artístico. Los proyectos describen ese encuentro educativo: 

identifican una situación de trabajo artístico, un tema o material con el que enfrentarse, 

una tarea que debe iniciarse... pero no especifican lo que ha de aprenderse, hasta donde 

puede llegarse: se espera de los alumnos respuestas imaginativas, diferentes, 

divergentes... Los profesores proponen o simulan contextos de trabajo, cada alumno 

pone en juego sus capacidades para encontrar una respuesta o significado personal, una 

opción - productiva , crítica o de reflexión estética- singular y propia. Podríamos hablar, 

en terminología de Grossberg (1994) de una pedagogía de posibilidades, una pedagogía 

que tiene por objetivo no definir a priori los resultados sino dar a los alumnos la 

oportunidad de articular su futura formación de maneras inimaginables. 

Si nuestro deseo es que los futuros profesores vayan más allá del conocimiento 

conceptual que se imparte, es necesario brindarles la oportunidad de participar en 

modelos de formación que incorporen una relación integral y esencial entre las 

actividades -acciones- y el conocimiento conceptual -formal- que se desea transmitir. 

Como Gardner (1994) apuesto por la idea de que unidades de diseño (sistemas 

organizados) como los proyectos-proceso ofrecen esta síntesis. De este modo, intento 

transmitir a los alumnos aquellos contenidos que me parecen esenciales con relación al 

conocimiento artístico dotándoles, a partir de su propia experiencia -de su participación 

en un modelo de proceso- de un paradigma de acción que les ayude, como referente, a 

organizar y reconsiderar su práctica futura.  



Los proyectos-proceso representan  una hipótesis de trabajo. En esencia, llevan 

implícita la noción de proceso y de acción. Por su carácter de experiencia integradora 

atienden a la diversidad y a la diferencia individual. Por su intención de plantear un 

contexto en el que emular  un proceso de creación artística, podría hablarse -empleando 

la terminología digital- de un modelo de simulación. Se trata de articular un sistema 

organizado de simulación donde cada alumno o alumna  se comprometa con una 

búsqueda personal, para encontrar respuestas -o nuevos interrogantes- sobre su 

formación que favorezca el autoaprendizaje y repercuta en una mayor adecuación  a la 

realidad cambiante del mundo en el que vive. 

 
… a través de los proyectos-acción realizados, junto con las aportaciones de mis 
compañeros, el foro de debate, los aspectos colaborativos, el diverso material 
expuesto en clase, la investigación y búsqueda realizada, lo volcado en el campus 
virtual …he elaborado mi propio concepto de identidad que seguramente no 
abarcará todos los aspectos posibles, pero refleja cuáles son mis pensamientos, 
dudas, desconocimientos, conocimientos, expresiones, … y visualizaciones sobre 
el mismo. 
… es una identidad que cambia, cambia en una evolución en el tiempo y en el 
espacio. La identidad marca una forma de ser, pero también una forma de 
hacer… 
… pero cuando nos referimos a la identidad como una identificación a instancias 
oficiales ¿no es esta un número?, ¿un juego de líneas?, ¿una grafía?... (Roberto 
Núñez Méndez, 2002. Facultad de Educación). 

 

 

 El arte actual adopta, también las tecnologías de la información y la comunicación: 

ordenadores, producción y grabación de vídeo y audio, fotocopias, fax, televisión… 

combinando textos electrónicos, palabras, sonidos e imágenes; y convirtiendo todo ello 

en complejos e interesantes caminos. Desde este compromiso, durante el curso 2001-

2002, hemos comenzado a explorar las posibilidades didácticas de los itinerarios 

virtuales en la Formación del Profesorado, empleando como soporte la plataforma de la 

Universidad de Santiago, como una referencia complementaria de la docencia 

presencial. La puesta en marcha de un proyecto como este implica el desarrollo virtual  

de una parte de la docencia. En este caso, es producto de la reflexión y el intercambio 

interdisciplinar de dos áreas de conocimiento diferentes -Nuevas Tecnologías  

Aplicadas a la Educación y Didáctica de la Educación Visual y Plástica- que encuentran 

ejes comunes en su desarrollo conceptual. Desde luego que la utilización de las nuevas 

tecnologías por si mismas no redunda en la mejora de la calidad de la enseñanza  en las 



instituciones universitarias -ni en ninguna otra institución educativa- pero implica 

enfrentarse a modificaciones  en la estructura y propuesta metodológica. En este 

sentido, al hablar de formación en la red, o web instruction,  se hace referencia a la 

utilización de los recursos y posibilidades que la Red ofrece. El manejo de documentos 

hipermedia o la utilización de servicios colaborativos de Internet como:correo 

electrónico, foros, grupos de discusión, etc. dan la oportunidad de interactuar  con 

múltiples y diversos entornos culturales. 

 

La Red proporciona a los profesores de arte y al alumnado acceso a un mundo de 
textos e imágenes electrónicas, es un enorme almacén de material gratuito para 
manipular  que está esperando para ser utilizado. Los alumnos pueden 
descargarlos, jugar con ellos, explorarlos e investigarlos, modificar su 
significado y crear nuevos significados (Ash, 2000, p. 83) 

 

En este caso,  creo que los itinerarios virtuales adquieren  su justificación en la medida 

en  que: 

 

• Una práctica reflexiva implica reconsiderar la propia labor docente. Esto obliga a 

diseñar fórmulas para superarlas limitaciones que se constatan en la práctica. La 

dificultad para acceder á la bibliografía y documentación artística actual es un 

hecho constatado. Las bibliotecas, con buen criterio, no disponen del número de 

ejemplares suficientes de este tipo de publicaciones, de precio necesariamente 

elevado -piénsese en el número y calidad de las imágenes que es necesario 

incluir- para que los alumnos  puedan acceder a ellos con la disponibilidad 

deseable. Volcar en plataformas virtuales materiales visuales adecuados 

contribuirá a hacerlos mas accesibles para todo el alumnado. 

• El uso de la Red facilita a profesores y alumnos acceso a un mundo de textos, 

sonidos e imágenes electrónicas. Museos, fundaciones, galerías, archivos y 

páginas sobre artistas, proporcionan una fuente de información contrastada y de 

calidad. Además, invita a  la participación activa y en directo en obras artísticas o 

proyectos que se realizan en la Red, o a la divulgación e intercambio de sus 

propios trabajos. 

• Acercar a los alumnos y alumnas al arte como realidad en constante cambio 

supone considerar  dentro de los programas, prácticas artísticas que emplean 



como soporte expresivo las nuevas tecnologías. Así: CD-Rom, arte electrónico y 

arte en la Red o Net.Art 

 

Como conclusión, me gustaría situar esta propuesta dentro de un esfuerzo 

contemporáneo por articular una formación artística que propone un modo de aprender 

y enseñar sobre el arte a través de una mentalidad más crítica, reflexiva y creativa; 

donde ofrecer, a los jóvenes,  la oportunidad de comprender el arte como algo que tiene 

relación con su vida; como un puente entre dos maneras de conocer y representar el 

mundo. 

Cada profesor -y cada alumno- necesita la oportunidad de encontrar aquella manera con 

la que personalmente se identifica, la que mejor se adapta a sus necesidades, al contexto 

educativo en el que trabaja, a las condiciones, en fin, de su acción docente. Por esta 

razón, desde mi punto de vista, la formación artística debería facilitar a los alumnos -y a 

sus profesores- itinerarios artísticos de formación personalmente significativos y 

singulares que les inciten y les animen a encontrar  lugares donde detenerse a dialogar 

con el arte y la educación desde un punto de vista contemporáneo. 

Por último, nos gustaría aprender -como propone Tàpies- que el patrimonio de la cultura 

universal, como pone de manifiesto la creación artística, debe ser lo contrario a la 

imposición, la uniformidad, a la mezcla indiscriminada y al todo vale… en el mundo del 

arte esto nace de la pluralidad de tendencias, costumbres, ideas y creencias de todos 

los tiempos y de todos los lugares; pero también de la valentía y el rigor para escoger 

(Tàpies, 1999, p. 34). 

 
 
 

Bibliografía: 
 

AGRA, Mª Jesús (coord. 1999): Unha nova mirada da arte, Servicio de Publicaciones. 
Universidad de Santiago. 

 
ASH, Andy (2000): “Bite de ICTBullet: Using the World Wide web in Art Education”, 

pp.83-97, en Hickman, R.: Art Education 11-18. Meaning, Purpose and 
Direction, London, Continuum. 

 
BOSCH, Eulalia (1998): El placer de mirar, Ed. Actar. 
 
BURGESS, L. y Addison, N.(2000): “Contemporary Art in Schools: Why Bother?”, 

pp14-37, en Hickman, R.: Art Education 11-18. Meaning, Purpose and 



Direction, London, Continuum. 
 
CALVINO, Italo(2000): Seis propuestas para el nuevo milenio, Mondadori.  
 
DEBRAY, Régis (1994): Vida y muerte de la imagen. Historia de la mirada en 

Occidente, Barcelona, Paidós. 
 
GARDNER, H. (1994): Educación artística y desarrollo humano. Barcelona, Paidós. 
 
GOODMAN, Nelson (1995): De la mente y otras materias. Madrid, Visor. 
 
GROSSBERG, L. (1994): “Introduction: Bringin´it all back home: pedagogy and 

cultural studies”, en Giroux, H. y MacLaren, P.(eds): Between Borders, 
New York and London, Routledge, pp. 16-21. 

 
HICKMAN, Richard (2000): Art Education 11-18. Meaning, Purpose and Direction, 

London, Continuum. 
 
TÀPIES, Antoni (1999): El arte y sus lugares, Barcelona. Siruela. 
 
UGARTE, Luxio (1995): Chillida: dudas y preguntas, Donostia, Erein. 


