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Sinopsis
Hemos nacido con el potencial de crear e interpretar imágenes. El tiempo que dedicamos a 
la expresión artística es un tiempo que dedicamos a observarnos, a enfrentarnos a nosotros 
mismos. Es precisamente mediante el acto de creación por el que nos valoramos.

El acto creativo es un estado de entrega total que tiende un puente entre todos los aspectos del 
ser; conecta razón y emoción, sentimiento y pensamiento, intuición y percepción, aumentando la 
creatividad y el bienestar tanto a nivel social como personal.
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«En el principio fue la imagen»
Theodor Abt

Introducción
Las primeras pinturas rupestres marcan la génesis del espíritu humano.1

Los relatos históricos que generamos sobre el pasado (antes de la invención de 
la escritura) son posibles gracias a las imágenes descubiertas en yacimientos 
arqueológicos. Las pinturas rupestres nos permiten establecer contacto con los 
seres humanos que vivieron en aquellas 
cuevas hace 32.000 años, dando rienda 
suelta a nuestra imaginación para que 
nos preguntemos cómo vivían tanto fí-
sica como espiritualmente. Su capacidad 
de interpretar y crear trazos fue crucial 
para su supervivencia y nos permite vislumbrar cómo organizaban sus vidas. 
La historia de las imágenes está ligada a los albores de la humanidad. Establece-
mos una conexión más allá de la barrera temporal gracias a nuestra capacidad 
para interpretar sus historias a partir de dichas imágenes.

Hemos nacido con el potencial de crear e interpretar imágenes. Saber distin-
guir las huellas de animales suponía ser capaz de cazar o evitar peligros. Leer 
las señales del cielo permitía predecir el clima. Y saber interpretar el lenguaje 
corporal de otros seres humanos resultaba fundamental para la supervivencia 
del hombre antiguo. 

Sin embargo, la vida es mucho más que la mera subsistencia. A pesar de que 
el mundo del hombre contemporáneo es completamente diferente, no deja de 
ser un mundo en el que la capacidad de interpretar imágenes sigue desempe-
ñando un papel importante. Mucha de la información que compartimos hoy nos 
llega en formato visual, por lo que no solo debemos permanecer visualmente 
alertas al entorno natural, sino también ser capaces de interpretar los mensajes 

Hemos nacido con el 
potencial de crear e 
interpretar imágenes

generados en nuestro entorno social, saturado de imágenes. Todos experimen-
tamos a diario la inmediatez de la imagen a través de la publicidad, que hace 
que niños de dos años sean capaces de distinguir diferentes marcas debido a 
su exposición a los medios de comunicación, aún pudiendo desafiar los hábi-
tos de visualización que tenemos inculcados. Al embarcarnos en la aventura 
de visualización consciente, nos 
trasladamos más allá del mundo 
funcional de las materias primas, 
donde entra en juego la capacidad 
humana de re-conocer, re-pensar 
o re-imaginar el lugar que ocupan 
las imágenes asociadas a la labor 
artística. Este modo de percibir, 
comunicar y comprender el mun-
do visual que nos rodea puede considerarse un derecho innato. Los artistas son 
expertos en dirigir nuestra atención a un momento plasmado, a una combina-
ción de apariencias inusuales o hacia cómo los demás nos perciben. Todos po-
demos adoptar la forma de mirar el mundo de un artista, pues no es más que 
una extensión de la capacidad innata de todo ser humano.

Al comienzo de la vida, la intimidad que existe entre madre e hijo depende ex-
clusivamente del lenguaje corporal que comparten, sin necesidad de lenguaje 
verbal. Tanto el niño como la madre se nutren de su mutuo interés. Establecer 
un vínculo con una obra de arte nos exige exactamente lo mismo: tener curio-
sidad. Concentrarnos en algo que nos interese el tiempo suficiente para que 
las palabras se desvanezcan. Sean cuales fueren las asociaciones que comien-
cen a desarrollarse, supondrán un nuevo vínculo con el poder de la imagen 
para despertar nuestra imaginación. 

La creación artística está asociada al desarrollo de la vista, pero se sustenta 
en la fascinación por el tacto, un tacto que deja huella. Rebañar con el dedo 

Todos podemos adoptar la 
forma de mirar el mundo 
de un artista, pues no es 
más que una extensión 
de la capacidad innata de 
todo ser humano
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nuestro plato favorito, garabatear con un palo en la arena, pasar con la bici-
cleta por un charco para contemplar las huellas de sus ruedas… todos pueden 
considerarse actos relacionados con el dibujo. Cuando los niños comienzan a 
desarrollar historias, encuentran un placer especial en crear imágenes no basa-
das necesariamente en su visión, sino en la necesidad de evocar y recrear ex-
periencias importantes. Desarrollan esta competencia antes que la escritura y, 
al explicar sus dibujos, los niños dan vida a sus imágenes fijas. La doctora Susan 

Wright ha investigado observando 
a niños pequeños mientras dibuja-
ban el futuro que imaginaban. Ha 
sido testigo de un rico repertorio 
encarnado, no solo en los trazos di-
bujados, sino en gestos en el aire, 
en efectos sonoros y en palabras 
que habitualmente acompañan 
actos absortos de dibujo. A través 
de entrevistas, ayuda a reconstruir 
las historias que surgen durante el 
proceso de dibujo. Mediante esta 
paciente observación nos ofrece la 

posibilidad de vislumbrar un mundo mucho más complejo de lo que a simple 
vista revelan estos sencillos dibujos. El hecho de observar a los niños con dete-
nimiento puede concedernos el privilegio de ser su primer público. Puede inclu-
so que, al observar a estos pequeños maestros tan comprometidos, nosotros 
mismos seamos capaces de recordar cómo se juega.

Al igual que la escritura y el habla, las habilidades artísticas se desarrollan 
mediante la repetición. Sin la posibilidad de repetir conductas, estas com-
petencias no consiguen desarrollarse plenamente, hasta el punto de que la 
mayoría de los adultos terminan por creer que no son capaces de crear imá-
genes porque no son artistas. Al redactar un escrito, los adultos no sienten la  

Cuando los niños 
comienzan a desarrollar 
historias, encuentran 
un placer especial en 
crear imágenes no 
basadas necesariamente 
en su visión, sino en 
la necesidad de evocar 
y recrear experiencias 
importantes

necesidad de decir... «pero es que no soy escritor». Sin embargo, suelen ne-
gar su capacidad para producir imágenes al sentirse intimidados por los de-
más o el objetivo de una cámara. 

Este capítulo reflexiona sobre cómo las artes plásticas, tanto en lo que res-
pecta a la observación como a la creación, afectan a nuestras vidas y nos in-
ducen a ser creativos e innovadores. 

Con ojos de niño

«El esfuerzo de ver las cosas sin distorsión requiere cierta valentía; 
y esta valentía resulta esencial para el artista, que debe mirarlo 
todo como si lo viera por primera vez: debe observar la vida como 
lo hacía cuando era niño, ya que si pierde esa facultad, será inca-
paz de expresarse de modo original, es decir, personal».
Henri Matisse

 
Al seguir la reflexión de Matisse, se nos invita a crear. La creatividad co-
mienza con la visión, una invitación a mirarlo todo como si fuera la prime-
ra vez que lo vemos. La mayor parte del tiempo empleamos la vista para 
identificar, comparar y clasificar; para envolver con palabras familiares 
todo aquello que vemos. La experiencia con las artes plásticas comienza 
cuando las palabras no resultan apropiadas para ex-presar las im-presio-
nes. Algunas veces, una experiencia nos llega más que las palabras. Llora-
mos, reímos, nos conmovemos. Cuando la calidad de la experiencia es más 
importante que la historia que podríamos expresar con palabras, tenemos 
más motivos para explorar una imagen, para plasmar nuestras impresiones 
con pinturas, lápices, arcilla… con cualquier material disponible que pueda 
ayudarnos a modelar lo experimentado. El movimiento es nuestro primer 
lenguaje, pues precede al habla. En el arte, nuestros gestos van dejando un 
rastro que puede revelarnos de dónde venimos. De niños, reivindicábamos 
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espacio en una página. Aportába-
mos cierto tipo de conocimiento. 
El hecho de poder identificar que 
«fui yo quien dejé esta marca en 
el mundo» muestra que existe 
un poder mágico. Dado que to-
dos los niños dibujan, podríamos 
afirmar que se trata de su prime-
ra forma de escritura. Las líneas, 
los colores, las formas y las tex-
turas se convierten en su primer 
alfabeto. Nuestro enfoque, coincidiendo con el título del trabajo de Judy 
Burton, Drawing: Catching Things That Are Out Of Reach2 (El dibujo: lograr 
cosas que están fuera de nuestro alcance), admite que el impulso de dibujar 
es, para los niños de cualquier edad, un intento de plasmar las apariencias y 
significados que no encajan con facilidad en nuestro mundo verbal.

Desarrollar la creación artística con niños
Aprendemos a hablar imitando los patrones de habla de nuestros padres. Gra-
cias a la imitación y a la repetición adquirimos una comprensión más profun-
da y un vocabulario más extenso. En el caso de las artes plásticas, el apren-
dizaje es similar. Al principio, el proceso artístico consistente en concebir y 
expresar imágenes a través de líneas, colores y formas se produce de forma 
espontánea utilizando una técnica, como la cera o la pintura, y generando 
colores y formas en una hoja. Al verse inmersos en un entorno rico en artes, 
los niños amplían su rango de habilidades mediáticas y su sensibilidad en lo 
que respecta a composiciones. En este entorno se deberían incluir contrastes 
de texturas: formas naturales orgánicas que se hayan recopilado con la ayuda 
de los niños. Se les debe presentar una amplia variedad de materiales dife-
rentes que les resulten atractivos a la vista y al tacto. Los adultos, con toda 
su buena intención, suelen darles pegatinas y plantillas, sin darse cuenta de 

De niños, reivindicábamos 
espacio en una página. 
Aportábamos cierto tipo 
de conocimiento. El hecho 
de poder identificar que 
«fui yo quien dejé esta 
marca en el mundo» 
muestra que existe un 
poder mágico

que esto tiende a limitar las propias soluciones del niño, asemejándolas a las 
respuestas prefabricadas de los adultos. Lo que buscamos es aprovechar la 
curiosidad del niño y encontrar formas de contar su historia con sus propios 
movimientos. Puede desarrollarse un repertorio visual de cómo hacer distin-
tos trazos mediante experiencias que vinculen conscientemente lo visual con 
lo kinestésico. Mover un material mediante presión y tacto genera diferentes 
tipos de marcas y el mero hecho de descubrirlo, ya es un acto educativo. La 
repetición de las que más nos gustan contribuye a desarrollar y conseguir un 
mayor control. 

A pesar de que vivimos rodeados de imágenes, muchas veces solo nos de-
tenemos a observarlas el tiempo necesario para nombrar lo que vemos. Esto 
ocurre también en las galerías de arte: un estudio ha revelado que no dedi-
camos más de tres segundos a contemplar la mayoría de las obras. El apren-
dizaje visual no se ciñe exclusivamente a la expresión personal, sino que se 
entiende también como nuestra capacidad para interpretar los lenguajes vi-
suales de otras personas y otras épocas. Las obras de arte nos transmiten un 
mensaje, pero es necesario prestarles atención activa, un proceso distinto a la 
mera recepción lúdica a través de una pantalla en movimiento. La funcionali-
dad de un vistazo fugaz es orientarnos espacialmente, comprobar si la costa 
está despejada y fijar el objetivo para nuestro próximo movimiento. Podemos 
practicar esta forma de mirar en la naturaleza, pero aún así, nuestros ojos 
tenderán a revolotear y a danzar de un lado para otro a medida que nos mo-
vamos. Para mirar largo y tendido, 
debemos dejar el tiempo a un lado 
y creer en el poder de una ima-
gen aparentemente estática para 
transportarnos hasta territorios 
desconocidos. Si tratamos la obra 
de arte más como un mapa, podrá 
comenzar a relatarnos historias 

Si tratamos la obra 
de arte más como un 
mapa, podrá comenzar 
a relatarnos historias 
de tiempos y lugares 
lejanos y de otras 
culturas, permitiéndonos 
sobrepasar los límites de 
nuestra vida diaria
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de tiempos y lugares lejanos y de otras culturas, permitiéndonos sobrepasar 
los límites de nuestra vida diaria. La obra de arte nos llega cuando le damos 
espacio. ¿Por qué no salimos y practicamos esta forma de mirar? Delante de 
obras de arte, en la naturaleza… explorando lo que vemos como si de un in-
trincado mapa se tratase.

Antoni Tàpies sugiere que un cuadro es una puerta que conduce a otra puerta. 
La obra de arte no es más que una invitación. La puerta que podemos abrir se 
encuentra en realidad en el interior del observador.

Enseñanza: educación en arte y mediante el arte

«La pintura no vuelve excéntrico al hombre, como mucha gente 
cree; más bien, lo vuelve diestro y adaptable a cualquier situación».
Carlo Ridolfi

Esta afirmación de Carlo Ridolfi,3 ya en el siglo XVII, sugiere que los recelos infun-
dados sobre los artistas no es un fenómeno moderno. Estas anécdotas culturales 
poco constructivas y el estereotipo del artista suelen estar vinculados a compor-
tamientos descontrolados o excéntricos. Otra forma de marginalización consiste 
en asociar a la infancia el placer de crear a través de colores y formas, asimilarlo 
a una fase infantil que los adultos no necesitan tomarse en serio. Ridolfi defendía 
que la creación artística nos da más flexibilidad en habilidades y creatividad, una 
teoría que coincide con la concepción contemporánea del potencial del arte.

El poeta Carlos Drummond de Andrade4 apuntó que también la poesía solía 
asociarse con la infancia y, en cierto modo, se confinaba a ese periodo vital: 
«¿Por qué los niños son poetas en su mayoría y, con el tiempo, dejan de serlo? 
¿Acaso la poesía es un estado infantil relacionado con la necesidad de jugar, la 
ausencia de erudición, la falta de interés por los mandamientos prácticos de la 
vida, en pocas palabras, un estado natural de la mente?». 

Para Andrade, lo más probable es que debamos imputar la desaparición 
de la poesía al proceso educativo. Y esto no se debe exclusivamente a que 
prestemos demasiada atención a las asignaturas consideradas «más impor-
tantes a nivel académico», sino a la propia forma que tenemos de impartir 
el plan de estudios.

«Sin embargo, si en la mayoría de los casos el adulto pierde su comu-
nión con la poesía, sería en el colegio. El colegio, por encima de cual-
quier otra institución social, actúa como elemento corrosivo contra 
el instinto poético de nuestra niñez. Esta capacidad se marchita de 
forma directamente proporcional al desarrollo del estudio sistemáti-
co. ¿Hasta desaparecer por completo en un hombre supuestamente 
preparado para la vida? Me temo que sí. La escuela llena al niño de ma-
temáticas, geografía, lengua, por norma general, sin referencia alguna 
a la poesía de las matemáticas, la geografía o la lengua. El colegio no 
se percata del ser poético del niño. La escuela no comprende la capa-
cidad de vivir poéticamente en el mundo».
(Andrade, 1974 p. 10).

Esta imaginación poética propia de los niños puede observarse en cómo pien-
san y se expresan mediante imágenes. Su mundo es un todo, no está frag-
mentado. El pensamiento, el sentimiento, la emoción y la razón no están divi-
didos en compartimentos de conocimientos ni sensaciones. Pongamos unos 
ejemplos: Paulo Freire,5 declaró que una de sus hijas, con solo cuatro años, le 
hablaba de una amiga que tenía «el pelo tan suave como la espuma del mar». 
Ese pelo, tan suave como la espuma marina, está abierto a más metáforas, 
como la que expresaba uno de los jóvenes alumnos de Arno Stern al afirmar: 
«Quiero el color montaña».6 En ninguno de los comentarios existe ninguna in-
tención de crear poesía. Los niños piensan poéticamente por asociación, pero 
acceden gradualmente a la disciplina del discurso lógico mediante el proceso 
educativo. Los adultos podemos recuperar este proceso de juego verbal si 
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dejamos que se amontone irreflexivamente en nuestra mente un flujo libre de 
asociaciones, recuerdos e imágenes. 

Sin embargo, mientras que continuamos desarrollando nuestro lenguaje verbal 
a través de la interacción con los demás, nuestro incipiente lenguaje visual suele 
atrofiarse por falta de uso o de audiencia. Los dibujos de un adulto que no ha 
desarrollado conscientemente su habilidad artística suelen parecerse a los de 
un niño de siete años. Esta atrofia no es consecuencia natural del desarrollo, 
sino producto de la negligencia. Podemos volver a aprender a pasar el tiempo 
relajándonos a través de nuestra observación si dedicamos tiempo al dibujo.
 
El modo en que la sociedad y, por extensión, la escuela se relacionan con el 
arte es un ejemplo para el niño de lo que los adultos valoran. Este es el plan 
de estudios tácito de la sociedad. Cuando aprendemos a hablar, ejercita-
mos constantemente palabras nuevas. Cuando aprendemos a leer y a escri-
bir, también practicamos a diario. Nos sorprendemos positivamente y nos 
sentimos orgullosos cuando conseguimos leer una palabra nueva, y mucho 
más, cuando somos capaces de comunicarnos con los demás por escrito. 
En el caso del lenguaje visual, este contexto de práctica y recompensa no 
utiliza la misma moneda.

La adquisición del pensamiento lógico, sin duda un logro importante, no ha de 
suponer necesariamente la supresión del pensamiento metafórico. El objetivo 
de la lógica es incorporar una nueva dimensión, aumentando así la capacidad 
cognitiva y potenciando la expresión del niño. Sin embargo, los colegios, salvo 
raras excepciones, se centran única-
mente en el pensamiento racional. Al 
insistir en separar y dividir el conoci-
miento en diferentes disciplinas, las 
escuelas amplían la distancia entre 
pensamiento y sentimiento, razón y 

emoción, imágenes y palabras. En lugar de integrar las distintas dimensiones 
del conocimiento, las fronteras entre las disciplinas incrementan la sensación 
de fragmentación.

En Soul and Culture (2003), Roberto Gambini7 pregunta: «¿Acaso no pode-
mos concebir un tipo de educación en la que el niño desarrolle y conserve 
simultáneamente: su yo y su ego, imaginación y sentido de la realidad, razón y 
poesía, líneas rectas y curvas, información y formación, pensamiento racional 
y pensamiento intuitivo?».8 Al pintar, dibujar o modelar, los niños lo hacen 
con todo su ser: emoción y razón integradas. Sin embargo, en la mayoría de 
los centros educativos, no se le presta ninguna atención a esta globalidad.

Si examinamos los horarios escolares, comprobamos con facilidad el lugar 
privilegiado que ocupan las disciplinas que se centran en el desarrollo del 
pensamiento lógico y en la objetividad. La afectividad, la experiencia subjeti-
va y el crecimiento emocional se encuentran en un segundo plano. El sector 
académico en su totalidad margina o trata de dirigir las realidades emociona-
les de niños y adolescentes. «En clase, especialmente en ciencias naturales, 
cuando un profesor enseña un cristal a los alumnos, las chicas en concreto 
suelen exclamar: “¡Qué cristal más bonito!”, a lo que el profesor contestará: 
“No estamos aquí para admirar su belleza, sino para analizar su estructura”» 
(Von Franz, 1996).9 Por tanto, desde el principio nos enseñan a reprimir las 
reacciones personales y a ejercitar la mente para que sea objetiva.

Si sumamos la cantidad de horas que se dedican a las artes plásticas a lo largo del 
proceso educativo, descubrimos la poca importancia que los centros escolares 
dedican al arte. Tal y como afirma Eliot Eisner (2002), «el lugar que ocupa el arte 
en el curriculum muestra a los jóvenes lo que los adultos consideran importante».

Fue agradable ver el gesto de protesta protagonizado por una clase de alum-
nos de ocho años. Su profesora tuvo que asistir a una reunión con la psicóloga 

La adquisición del 
pensamiento lógico, 
sin duda un logro 
importante, no ha de 
suponer necesariamente 
la supresión del 
pensamiento metafórico
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del centro durante la hora que normalmente se dedicaba a la clase de educa-
ción artística. Posteriormente los alumnos se negaron a copiar los deberes, 
ya que se habían quedado sin la clase de educación artística. La profesora 
no se había dado cuenta de la importancia de esta actividad, pero los niños 
sí, y estaban dispuestos a dejárselo claro. Los alumnos entendieron de forma 
instintiva la afirmación de Judy Burton: «el viaje que se emprende al dibujar 
precisa mirar tanto hacia nuestro interior como hacia el exterior, al mundo de 
los demás; genera una especie de flujo y reflujo lúdico que perfila las formas 
que sirven para expresar aquellas relaciones que se descubren a lo largo del 
camino».10 Mientras los niños están dibujando, se concentran en una serie de 
actos con los que están «atentos a sus voces, sus movimientos, sus matices 
y sus organizaciones, de modo que se convierten en vehículo de nuevas per-
cepciones, pensamientos y sentimientos, aumentando su conciencia».10 

«Como artistas, profesores y cuidadores no siempre nos paramos 
a reflexionar sobre la crucial importancia del aprendizaje durante 
los primeros años de vida, ni a ponderar su trascendencia para el 
desarrollo de las destrezas artísticas y la flexibilidad cognitiva. A 
pesar de que admiramos las obras realizadas en la primera infan-
cia, los garabatos y pintarrajos que adornan las neveras de todo 
el mundo, no investigamos al mismo tiempo su relevancia para el 
desarrollo humano». 
(Burton, 2013)

Si profundizamos aún más en esta cuestión, nos damos cuenta de que el 
tiempo que dedicamos a la expresión artística es un tiempo que nos dedica-
mos a nosotros mismos. Un tiempo en el que tomamos posesión de lo ma-

terial para reflexionar sobre «mi yo en 
mi mundo»; para hablar de lo que nos 
concierne, para dar forma al pensa-
miento y a la emoción. Es un tiempo 

precioso que el ritmo de la vida actual ha reducido sustancialmente. ¿Encon-
tramos tiempo en nuestras vidas para la expresión artística? ¿Sacamos tiem-
po para reflexionar a través de la creación artística y sumergirnos en nosotros 

mismos emergiendo renovados, 
preciándonos de ser seres creati-
vos?. Es precisamente mediante 
el acto de creación por el que nos 
valoramos. El resultado final pue-
de juzgarse críticamente, pero el 

hecho de tomarse el tiempo y el interés necesarios para observar y reflexionar 
es, en sí mismo, una actividad transformadora. El arte tiende un puente entre 
todos los aspectos del ser, conecta la razón y la emoción, el sentimiento y el 
pensamiento, la intuición y la percepción. Y de ese modo, aumenta la creativi-
dad y el bienestar tanto a nivel personal como social. 

Mediante el uso de las artes en la educación temprana, gracias a su enfoque 
abierto que incluye todos los aspectos de la vida del niño, se obtiene una al-
tísima probabilidad de captar su curiosidad. Sin esa curiosidad, es difícil con-
seguir un aprendizaje de calidad. La curiosidad nos lleva a involucrarnos en 
el acto de aprendizaje. El deseo de saber nos infunde la energía y el ímpetu 
necesarios para impulsar todo aprendizaje. Un profesor receptivo sabe cómo 
fomentar y aprovechar los intereses que detecte en sus alumnos. Susan En-
gels,11 en su estudio sobre las respuestas educativas ante los intereses de los 
niños, descubrió una idea que compartían tanto teóricos del plan de estudios 
como investigadores en el ámbito educativo. Los niños pequeños siempre de-
sean aprender más sobre lo desconocido. La intriga que despierta tal interés 
personal es la percepción natural de lo otro, que es a su vez tanto la base de 
la investigación científica como de la indagación estética. Esta capacidad para 
mirar el mundo y descubrir e investigar de primera mano lo que nos interesa 
es el fundamento de las prácticas artísticas con niños pequeños. «La prue-
ba es bastante clara: si los niños tienen curiosidad, aprenden. Resulta que en 

el tiempo que 
dedicamos a la 
expresión artística 
es un tiempo que 
nos dedicamos a 
nosotros mismos

Es precisamente mediante 
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el que nos valoramos
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la escuela, la curiosidad no es un placer, sino una necesidad» (Engel, 2011; 
p. 628). De este modo, el reto al que se enfrentan las artes consiste en de-
mostrar lo efectivas que resultan a la hora de responder a los intereses del 
niño. Los adultos podemos redescubrir la posibilidad de explorar, de un modo 
abierto y sin prejuicios, todo lo que se nos presenta: lo desconocido.

Si da rienda suelta a su curiosidad, un adulto siempre es capaz de sobrepo-
nerse a su educación y recuperar su interés por lo visual. ¿Qué llama nuestra 
atención visual? Nuestra visión estética está presente siempre que presenta-
mos la comida en el plato, decidimos la ropa que nos ponemos, o nos dete-
nemos a observar un efímero rayo de luz. Observar que estamos observando 
es el paso metacognitivo necesario 
para convertirnos en testigos únicos 
de nuestro mundo. Pero no debemos 
asumir que tales acontecimientos in-
teriores son finitos. Los recuerdos y 
las asociaciones oscilan y cambian. 
Esa mutación es la que nos da vida. 
La clave está en aceptar lo que viene, 
en interesarse por el hecho de que se 
está teniendo ese pensamiento, o sentimiento, mientras se observa ese cua-
dro. No existe una respuesta definitiva o correcta para este proceso. Al re-
descubrir un cuadro, no es el cuadro el que ha cambiado sino ¡posiblemente 
sea el observador! Cultivar estas capacidades de curiosidad y concienciación 
personal forma parte de la apreciación del arte.

El camino de la imagen
Una imagen no es un dato que pueda entenderse a través del pensamiento. 
La imagen representa una experiencia no verbal que debe saborearse. Tam-
bién podría considerarse como un ruido. El miedo, la desconfianza, la confu-
sión o el deleite… todos estos sentimientos pueden ser el vehículo que nos  

transporte de modo indirecto hasta 
ella. El observador puede profundizar 
más en esta experiencia mediante un 
acto de imaginación. El poeta John 
Moffitt (1961) puso de manifiesto 
hace ya tiempo que no es suficiente 
mirar fijamente la invitación que se nos presenta, sino que el observador debe 
fomentar y nutrir el acto imaginativo con una participación activa.

Para mirar algo, 
si lo que pretendes es conocerlo, 
debes mirarlo durante un tiempo. 
Mirar este verdor y decir: 
«he visto la primavera en estos 
bosques» no basta; debes 
identificarte con lo que ves: 
debes convertirte en las oscuras serpientes de 
los tallos y en las frondosas plumas de las hojas, 
debes penetrar en 
los pequeños silencios que se ocultan 
entre las hojas; 
debes tomarte tu tiempo 
para tocar la misma paz 
de la que emanan.
John Moffitt

Para acceder a todo conocimiento nuevo, existe un umbral que debe cruzarse 
voluntariamente; de ese modo, una imagen evocadora puede convertirse en 
una puerta abierta. Rika Burnham (2011) sugiere que ésta no tiene por qué 
ser una aventura en solitario. En los cursos de formación que ella desarro-
lla dentro de la programación de los museos, describe cómo las principales  

Si da rienda suelta 
a su curiosidad, un 
adulto siempre es capaz 
de sobreponerse a su 
educación y recuperar 
su interés por lo visual

La imagen representa 
una experiencia no 
verbal que debe 
saborearse
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interpretaciones de las obras de arte suelen estar precedidas de unos mo-
mentos de observación silenciosa. El posterior diálogo receptivo no trata de 
transmitir información, sino de crear las «condiciones apropiadas para gene-
rar una experiencia compartida de mirar, ver, pensar, sentir y hablar»12 (p. 2). 
Y esto ocurre cuando el observador y el objeto artístico se respetan por igual. 
También se producen conversaciones que trascienden al discurso; «momen-
tos sin palabras, momentos de silencio atento y lleno de admiración y afecto 
por la obra de arte» (p. 63). Esta forma de ver no es mecánica. Requiere pa-
ciencia y voluntad. Este esfuerzo de relacionar encierra un potencial transfor-
mador, puesto que se permite a la imagen trabajar con nuestra mente asocia-
tiva. En un mundo invadido por las redes sociales virtuales, la posibilidad de 
compartir una experiencia significativa in situ frente a impactantes obras de 
arte ejerce un especial influjo.

En lo que se refiere a las visiones oníricas, Hillman (1991) recomienda: «seguir 
a la imagen». Cree que debemos tomarnos en serio aquellas imágenes que 
nos conmueven, que debemos explorarlas con todos los sentidos para dar-
les vida, incluso reconocerlas por su «olor» característico, puesto que traen 
consigo una llamada sutil y compleja que puede llevarnos a una comprensión 
más profunda de las cosas y de nosotros mismos. Del mismo modo, podemos 
plantearnos aplicar este principio a todas las imágenes pictóricas que nos im-
presionen. «Una imagen concreta es un ángel necesario que espera respues-
ta. El modo en que le saludemos dependerá de nuestra sensibilidad hacia su 
realidad y su presencia»13 (Hillman, 1991; pp. 50-51).

En una entrevista con Suzi Gablik (1997),14 Thomas Moore afirma que en  
Occidente hemos perdido la capacidad de contemplar como cultura. Quizás 

pensemos que mientras contempla-
mos, no estamos haciendo nada. Todo 
proceso de creación, tanto intelectual 
como artística, requiere tiempo, pero 

también es preciso observarse reflejado, enfrentarse a uno mismo. Nos exige 
volver a mirar las cosas. Requiere contemplación. Hemos reflexionado sobre 
cómo experimentar con las artes puede conllevar experimentar con lo otro; lo 
otro en nuestro interior y en el exterior: la obra de arte.

Es difícil encontrar armonía o definición, especialmente cuando el arte con-
temporáneo no se basa en la sed de armonía. «Puede evocarse tanto ira, 
amargura y desolación como alegría y visiones de lo sublime» (Greene, 2001). 
El hecho de sumergirnos en esos estados conscientemente y con empatía nos 
permite experimentar de forma segura unas dimensiones vitales a las que no 
se accede de forma inmediata. Involucrándonos de esta manera, podemos 
trasformar nuestras vidas. 

La creación artística como camino
La plenitud y búsqueda de la certeza están presentes en el proceso creativo, 
tanto en el de un artista adulto como en el de un niño. Esto se hace patente 
cuando entran en juego la concentración y el uso de todo el cuerpo, vincu-

lando al artista que crea con el niño 
que juega. Es esa sensación de verse 
totalmente absorbido por lo que se 
está haciendo. Los niños juegan por-
que no puede ser de otra forma, esto 
mismo les ocurre a los artistas. Los ni-
ños pintan porque tienen la necesidad 
de jugar. El acto creativo es un esta-
do de entrega total en el que razón y 
sentimiento, dolor y placer, temor y 

valor son accesibles y están conectados. Al crear, los conflictos no desapare-
cen, sino que se trasladan hasta el presente. La creación es un acto de unión: 
una forma de vivir la paradoja de los antónimos y de expresarla con toda su  

Todo proceso de 
creación, tanto 
intelectual como 
artística, requiere 
tiempo, pero también 
es preciso observarse 
reflejado, enfrentarse 
a uno mismo

El acto creativo es un 
estado de entrega total 
en el que la razón y el 
sentimiento, el dolor y 
el placer, el temor y el 
valor están conectados 
y accesibles
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complejidad. «Crear es tan sencillo o tan complicado como vivir, e igualmente 
necesario»15 (Ostrower, 1978; p. 166).

Los artistas y los niños comparten su interés por la calidad del momento de 
creación. Los niños realizan sus actos en base a su necesidad de crecimiento 
personal, buscan sentirse realizados. 
Los adultos creativos, como individuos 
formados e informados, buscan cam-
biar el mundo que los rodea, tanto fí-
sica como mentalmente. «Los niños 
construyen la realidad de la sociedad 
para sí mismos; los artistas constru-
yen nuevas realidades para la socie-
dad»16 (Ostrower, 1978; p. 130). Como 
espectadores, se nos invita por tanto a 
buscar aquellas obras de arte que nos 
permitan vislumbrar nuestras propias asociaciones, que quizás nos perturben 
hasta el punto de proporcionarnos nuevas visiones de nosotros mismos o de las 
dimensiones sociales que habitamos. Si nos concedemos este tiempo, estare-
mos respaldando nuestro desarrollo continuo y la participación saludable de los 
miembros de nuestra comunidad.

«Los niños construyen 
la realidad de la 
sociedad para sí mismos; 
los artistas construyen 
nuevas realidades para 
la sociedad» 
(Ostrower, 1978)



Isabel Güitrón, dentista mexicana que vive y trabaja en Jalisco, México. 

Hace unos meses recibí un e-mail suyo en el que me contaba que había visto una 
de mis ponencias en la web de la Fundación Botín. Iba a venir a São Paulo para 
hacer un curso y me preguntaba si podíamos vernos. 

Me sorprendió bastante descubrir que nuestro trabajo en la Fundación Botín 
consiguiera llegar hasta alguien de un lugar tan remoto. Pero, sobre todo, que 
quisiera seguir profundizando en lo que había aprendido viendo el vídeo de mi 
ponencia.

En agosto, al empezar el segundo semestre, vino a mi clase de la Universidade 
de Campinas. Fue entonces cuando me contó cómo había sido su encuentro 
con el arte:

«Siempre me habían inculcado la idea de ejercer alguna profesión, sin pensar ni 
por un momento que el arte pudiera ser una opción. Así que, me hice dentista. 
Mi relación con el arte comenzó en un viaje a España, cuando vi por primera 
vez la Adoración de los Reyes Magos de Fray Juan Bautista Maíno, en el Museo 

del Prado. Fue como una revelación. Al 
volver a México, comencé a profundizar 
personalmente en el campo del arte. En un 
principio me limité únicamente a analizar 
filosófica y estéticamente esta obra en 
concreto. Fue entonces cuando descubrí 
hasta qué punto puede inspirarnos e 
influirnos una obra de arte. Nunca habría 
imaginado que pudiera atreverme a dar un 

giro radical a mi vida. Mientras estaba analizando esta obra, conocí al director de 
un orfanato para niños con parálisis cerebral situado en la ciudad de Guadalajara 
(México). Entonces sentí el empuje y la fuerza necesarios para imaginar un 
escenario en el que pudiera poner en práctica todos aquellos acontecimientos 

isabel güitrón

«Fue entonces 
cuando descubrí 
hasta qué punto 
puede inspirarnos e 
influirnos una obra 
de arte»

que el artista había plasmado en este cuadro. La necesidad de trabajar para luchar 
contra la injusticia social y la fascinación por el lenguaje estético se aliaron para 
impulsar mi necesidad de ser creativa. La adoración al niño Jesús que se plasmaba 
en la obra me inspiró la necesidad de ayudar a estimular a aquellos niños y sentí 
que el arte podría ser el medio para conseguirlo. Pero era dentista y no tenía 
ningún conocimiento pedagógico, así que me matriculé en un curso universitario 
de formación del profesorado y, a continuación, realicé varios cursos de arte para 
fomentar mi propia creatividad. Los artículos y las ponencias que encontré en la 
Plataforma para la innovación en educación de la Fundación Botín me ayudaron 
mucho, especialmente tu experiencia con el Proyecto Sementinha, la esperanza 
que inspiraba Pablo Fernández Berrocal  y las herramientas del Dr. Puig. Estos 
fueron justo los hilos que me permitieron tejer mi propio proyecto artístico. 
Entonces, llegó el momento crucial de enfrentarse a la realidad y propuse crear un 
estudio de arte para los niños del orfanato. La experiencia y los resultados fueron 
extraordinarios. Ahora estoy diseñando un programa permanente con el objetivo 
de que los niños desfavorecidos desarrollen sus habilidades de resiliencia».



101Denise Maia es una psicoanalista junguiana que vive y trabaja en São Paulo, 
Brasil. http://www.denisemaia.com.br

Hace algunos años, vino a mi casa a pedirme que supervisara su trabajo, ya que 
estaba escribiendo un ensayo sobre Vincent Van Gogh. Hacía poco que había 
regresado a Brasil tras vivir dos años en Italia, le habían hablado de mi trabajo en 
el campo de la psicología del arte y quería conocer mi opinión sobre sus escritos. 

Esta es la historia que me relató en nuestro primer encuentro:

«En 1995 me trasladé a Italia junto a mi marido, pues su empresa le había destinado 
allí. Durante los casi dos años que vivimos en Milán traté de encontrar algo que me 
llenara realmente, ya que había interrumpido la actividad clínica que realizaba en 
Brasil. Acudí a visitar la exposición «De Monet a Picasso», donde contemplé muchas 
obras de Toulouse-Lautrec, Matisse, Signac, Degas y Gauguin; sin embargo, de entre 
todas, tan solo una consiguió captar mi atención. Me refiero al lienzo La ronda de los 
presos. Lo que más me llamó la atención de este cuadro fue la imagen de uno de los 
prisioneros, que miraba directamente a los visitantes. Sentí la imperiosa necesidad 
de ir a ver esta exposición varias veces, no en su totalidad, sino para contemplar 
esta obra en concreto. Mientras se estuvo exhibiendo en Milán, seguí visitándola, 
dejándome llevar pasivamente por el cuadro. Entonces comencé un diálogo 
silencioso con Van Gogh. Hasta aquel momento, no había tenido mucho contacto 
con el arte y no tenía prácticamente ninguna noción sobre historia del arte, así que 
comencé a visitar varios museos de diferentes países; cualquier lugar donde pudiera 
disfrutar de las obras de Van Gogh y a asistir a cursos en galerías de arte iniciando 
una búsqueda bibliográfica exhaustiva».

denise maia

Al terminar la historia, me entregó sus escritos y me contó uno de sus sueños:

«Entré en una habitación y vi un caballete, una paleta y un lienzo. En una mesa 
que había al lado, observé gran cantidad de óleos usados. Entonces cogí uno y 
me di cuenta de que el tubo palpitaba al mismo ritmo que mi corazón».

No fue difícil descubrir que deseaba pintar, de modo que, además de aceptar la 
labor de revisar sus escritos, le sugerí que probase a dibujar con acuarelas.

A lo largo de unos tres años, acudió con regularidad a mi taller. Comentábamos el 
texto que estaba escribiendo, practicaba con las acuarelas y charlábamos sobre 
arte y psicología. Más tarde, se matriculó en uno de mis cursos universitarios de 
psicología del arte.

Lo que comenzó como una simple visita a una exposición, una experiencia tan 
habitual para los extranjeros que viajan a Europa, se convirtió en algo cotidiano 
para ella, incluso tras regresar a Brasil.

Durante su proceso de aprendizaje comenzó a aplicar el arte a su práctica clínica 
y ya nunca desapareció de su vida diaria:

«El arte tiene un lugar privilegiado en la vida diaria de un psicoterapeuta. Las 
obras que decide visitar, utilizar o crear le permiten zambullirse en su interior 
y reflexionar. De este modo, el imaginario psíquico del terapeuta, poblado de 
imágenes, se abre al imaginario de sus pacientes, escuchándolos relatar sus 
sueños y compartiendo sus imágenes».



marcelo moscheta

Marcelo Moscheta es un artista contemporáneo brasileño que ha participado en 
varias exposiciones colectivas, como la VII edición de la Biennale International 
de Gravure Contemporaine de Lieja o la XV edición de la Bienal de Cerveira de 
Portugal, además de presentar exposiciones en solitario en Alemania, Brasil e 
Italia. Sus obras se incluyen ya en numerosos museos y colecciones privadas 
de EE.UU., Europa, Rusia y Latinoamérica. Vive y trabaja en Campinas, Brasil.  
(www.marcelomoscheta.art.br)

Cuando aún estaba estudiando en la Universidad de Campinas y vino a 
comentarme que tenía pensado matricularse en mi curso de formación del 
profesorado, me alegré mucho, por supuesto, pero al mismo tiempo me 
sorprendió. Sabía que no tenía ninguna intención de dedicarse a la docencia. 
Aunque aún era muy joven, ya estaba muy comprometido como artista y no es 
normal que los artistas quieran ser profesores.

Mientras que la mayoría de sus compañeros decidieron hacer las prácticas en 
centros docentes, Marcelo optó por realizarlas en un museo: el MASP, Museo de 
Arte de São Paulo, que cuenta con la colección más importante y completa de 
arte europeo de Latinoamérica. 

Al recordar su formación como profesor, Marcelo afirma:

«Vivía en un pueblo pequeño en mitad del 
campo, por lo que la primera vez que visité 
un museo fue durante mi primer año de 
universidad. Uno de los profesores nos llevó 
al MASP. La verdad es que tenía muy pocos 
conocimientos de historia del arte, así que 
todo fue completamente nuevo para mí. 
Aquella experiencia tuvo un gran impacto en 
mi formación como artista. ¡Fue algo increíble! 
Años más tarde, mientras hacía el curso de 

«Vivía en un pueblo 
pequeño en mitad del 
campo, por lo que la 
primera vez que visité 
un museo fue durante 
mi primer año de 
universidad»

formación del profesorado, decidí trabajar en el área educativa de ese mismo 
museo y fue allí donde descubrí la otra cara del trabajo del artista».

Años después de terminar la universidad, viajó a Europa por primera vez y, 
durante su primera visita al Museo del Prado, su vida dio un giro literal: 

«Recuerdo llorar desconsoladamente, incapaz de parar, ante El Descendimiento 
de Van der Weyden y La Anunciación de Fra Angelico. En ese preciso instante 
sentí que ser artista era mucho más que una profesión... era una vocación. Ser 
capaz de hacer sentir a alguien como yo me sentía en aquel momento... eso 
no lo podía hacer cualquiera. Fue entonces cuando comprendí que ser artista 
no era cuestión de afán de protagonismo, que la clave no estaba en hacerse 
famoso... era algo mucho más profundo, algo que yo no había experimentado 
plenamente hasta ese momento».

En septiembre de 2013, Moscheta participó en una exposición colectiva titulada 
«The Arctic» en el Louisiana Museum de Copenhague (http://www.louisiana.dk/
uk/Menu/Exhibitions/Coming+exhibitions+2013). Cuando me enteré de que iba 
a exponer allí, sentí una gran alegría y orgullo, ya que el Louisiana es uno de mis 
museos favoritos. Le pregunté si iba a estar en la inauguración y me contestó: 
«No, no voy a poder porque ¡estaré haciendo una residencia en Beijing, Shanghái 
y Sichuan, en China!»

Así que sí, finalmente es profesor de arte, pero ahora su aula es el mundo entero.
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Notas

1	 Estos pensamientos surgieron para una exposición sobre arte rupestre de todos los con-
tinentes denominada: «The Dawn of the Human Spirit», que se inauguró en Colonia en el 
año 2000 (Abt, T., 2005).

2	 Burton, Judy (2013). «Drawing: Catching Things That Are Out Of Reach», Nueva York, Con-
ferencia Thinking Through Drawing.

3	 Carlo Ridolfi (1594-1658), pintor veneciano que escribió Las maravillas del arte, una bio-
grafía de pintores venecianos.

4	 Carlos Drumond de Andrade (31 de octubre de 1902 – 17 de agosto de 1987) fue probable-
mente el poeta brasileño más influyente del siglo XX.

5	 Paulo Freire (19 de septiembre de 1921 – 2 de mayo de 1997) fue un educador y filósofo 
brasileño, abanderado de la pedagogía crítica. 

6	 Arno Stern, nacido el 23 de junio de 1924 en Kassel (Alemania), es hoy en día ciudadano 
francés y profesor de arte. Ha dedicado su carrera a la educación creativa a través de la 
pintura. 

7	 Roberto Gambini es un psicoanalista junguiano brasileño que se sitúa en la vanguardia de 
la formación junguiana en São Paulo, Brasil. 

8	 Gambini, Roberto (2003). Soul and Culture. Texas: Texas A&M University Press.
9	 Von Franz, Marie Louise (1996). The Interpretation of Fairy Tales. Boston, Massachusetts: 

Shambhala Publications. 
	 Marie Louise von Franz (4 de enero de 1915 – 17 de febrero de 1998) fue una profesora y 

psicoanalista junguiana suiza.
10	Burton, Judy (2013). «Drawing: Catching Things That Are Out Of Reach», Nueva York, Con-

ferencia Thinking Through Drawing.
11	Engel, S. (2011). «Children’s need to know: Curiosity in schools». Harvard educational re-

view, 81 (4), pp. 625-645.
12	Burnham, R. y Kai-Kee, E. (2011). Teaching in the art museum: interpretation as experien-

ce. Los Ángeles: J. Paul Getty Museum.
13	Hillman, James (1991). The blue Fire, Nueva York: Harper Perennial.
14	Gablik, Susan (1997). Conversations Before the End of Time, Nueva York: Thames and 

Hudson.
15	Ostrower, Fayga (1978). Criatividade e Processos de Criação, Petrópolis: Vozes.
	 Fayga Ostrower (14 de septiembre de 1920, Łódź – 13 de septiembre de 2001, Río de Ja-

neiro) fue grabadora, pintora, diseñadora, ilustradora, teórica del arte y profesora de uni-
versidad.

16	 ídem. 
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Desde 1997, Ana Angélica Albano ha trabajado como profesora en la Facultad 
de Educación de la Universidade Estadual de Campinas (UNICAMP), Brasil. 
Posee una titulación superior en Artes Visuales por la Fundação Armando Al-
vares Penteado, São Paulo, y un doctorado en Psicología Social por la Univer-
sidade de São Paulo (USP). Durante la década de los 70 trabajó intensivamen-
te como profesora de educación artística en educación primaria y secundaria 
y, de 1983 a 1997, coordinó proyectos sociales de iniciación al arte en São 
Paulo, Santo André y Diadema. Actualmente trabaja como directora adjunta 
en el Museo de Artes Visuales de UNICAMP (2012), es miembro del grupo de 
investigación Laborarte, Laboratorio de Estudios sobre Arte, Cuerpo y Educa-
ción en UNICAMP: (www.fe.unicamp.br/laborarte/) y, desde 2009, del grupo 
de creatividad en educación Plataforma para la Innovación en Educación de 
la Fundación Botín, Santander (España). 

Asimismo, ha investigado sobre la iniciación al arte y ha publicado numero-
sos libros y artículos sobre la psicología del arte y la educación estética. Ha 
impartido ponencias, talleres y realizado trabajos académicos sobre psicolo-
gía del arte y sobre la práctica de la educación artística en Canadá, Ecuador, 
Portugal, Francia, España, Japón, México, Argentina y el Reino Unido. En 2011 
comenzó un nuevo proyecto de investigación, «Cero-veinte: la educación ini-
cial en la identidad del estudiante universitario», en colaboración con el Dr. 
Víctor Luis Porter de la Universidad Autónoma Metropolitana Unidad Xochi-
milco, México.

Graham Price es profesor titular en educación artística en la University of 
Waikato, Nueva Zelanda. Su trabajo de licenciatura en magisterio se centró en 
la respuesta de los niños ante el trabajo artístico de los adultos y en el análisis 
de los discursos que defienden la práctica de la educación artística en edu-
cación primaria. Uno de sus principales temas de investigación sigue siendo 
cómo los profesores gestionan las visitas a museos y fomentan el interés de 
los niños por su mundo estético. Sus trabajos de investigación de posgrado 
han incluido investigaciones sobre la pedagogía del arte e historia del arte en 
primaria y en los primeros años de secundaria en distintos entornos bicultu-
rales de Nueva Zelanda. En recientes investigaciones conjuntas ha explorado 
la relación entre la educación de arte, teatro, danza y música y el plan de estu-
dios más amplio de los profesores de primaria. Uno de sus temas recientes de 
estudio es el desarrollo de métodos visuales y de juegos de rol para obtener 
los puntos de vista de los niños (Whyte et al., 2013). Otras investigaciones en 
colaboración con la profesora Albano en la Universidade de Campinas, São 
Paulo (Brasil), están centradas en el concepto de autenticidad y la voz del es-
tudiante. Ha impartido talleres y ha realizado trabajos académicos sobre la 
práctica de la educación artística en Japón, Brasil, Francia, Portugal, Australia, 
Reino Unido y EE.UU. Sus exploraciones artísticas se centran en un interés 
personal por la música a cappella, la danza sacra y la reinterpretación de las 
formas de caligrafía budista realizada en distintas disciplinas, desde la joyería 
hasta la escultura.




